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Comunque già dalla seconda recita, l’opera conquistò il pubblico  
e la critica, fino a imporsi come nuovo paradigma del comico musicale. 
Accenniamo brevemente ad una interpretazione alternativa della baraonda 
scatenata alla prima del Barbiere, uscita sulla rivista La Biblioteca Teatrale: 
alla seconda recita “il teatro Argentina era pieno e la cassa del botteghino 
semi-vota. Il segreto magico riuscì”. Contestazioni create ad arte da una 
specie di claque al rovescio?

Negli anni in cui Rossini scrive Il barbiere di Siviglia, l’opera buffa italiana  
è un genere in fase di trasformazione. Dopo il Settecento di Goldoni,  
Cimarosa e Paisiello, la comicità teatrale rischia di ripetersi in schemi 
convenzionali. Rossini, erede ma anche rivoluzionario, rinnova dall’interno 
quella tradizione, trasformando il linguaggio comico in una macchina  
di precisione musicale e teatrale. Non è casuale che il soggetto derivi  
dalla commedia di Beaumarchais, figura emblematica dell’Illuminismo  
e del nuovo spirito borghese. La storia di Figaro — il servo intelligente  
che con l’astuzia e l’arguzia ribalta l’ordine sociale — rispecchia perfettamente 
il clima culturale di un’Europa che, dopo la Rivoluzione francese, guarda  
alla libertà e all’intelligenza individuale come valori fondanti.

Al centro di tutto sta il tempo comico: Rossini ne è il più grande architetto 
della storia dell’opera. Ogni ingresso, pausa, ripetizione o sospensione  
è calibrato con rigore matematico ma anche con spontaneità teatrale.  
La comicità rossiniana non è mai grottesca o triviale: è un sorriso costruito 
sulla precisione, sull’intelligenza musicale e sulla perfetta sintonia tra 
scena e partitura. Il risultato è ancora più sorprendente se si pensa che 
Rossini ricorse, avendo come sempre pochissimo tempo a disposizione, ad 
autoimprestiti da opere precedenti: principalmente dall’Aureliano in Palmira 
(la Sinfonia, già utilizzata nella Elisabetta regina d’Inghilterra, dal Sigismondo 
(il coro dell’introduzione al primo atto, il crescendo dell’aria di Don Basilio), 
dall’Elisabetta (parte della cavatina di Rosina). La celeberrima sinfonia diventa 
qui il manifesto della poetica rossiniana. I suoi due temi principali, uno lirico  
e l’altro brillante, anticipano l’alternanza di grazia e vivacità che caratterizzerà 
tutta l’opera. Il ritmo puntato, le figurazioni ascendenti e il celebre crescendo 
orchestrale introducono immediatamente lo spettatore nel mondo del 
Barbiere: un universo di movimento perpetuo, di leggerezza strutturata.

L’apparente semplicità della trama — il conte d’Almaviva che, con l’aiuto  
del barbiere Figaro, riesce a conquistare la giovane Rosina sottraendola 
alla tutela del geloso Don Bartolo — cela una sapiente costruzione 
drammaturgica. Il personaggio di Figaro domina la scena: il suo  
“Largo al factotum” non è solo un biglietto da visita virtuosistico,  
ma una dichiarazione di poetica. Nella sua esuberanza si riflette  
la figura stessa del musicista-artigiano, instancabile, geniale, poliedrico.  
Figaro è il tramite tra i diversi mondi sociali dell’opera: è amico del conte  
ma uomo del popolo, simbolo dell’intelligenza libera e creativa.  
Rosina, a sua volta, rappresenta una novità di scrittura e di carattere:  
non la fanciulla passiva del melodramma settecentesco, incarnazione 
musicale della settecentesca commedia larmoyante ma una giovane donna 
ironica, capace di astuzia e intraprendenza. Tipico contralto rossiniano,  
la sua cavatina “Una voce poco fa” è un piccolo dramma psicologico  
in musica: il tono inizialmente lirico e malinconico si trasforma  
in determinazione e civetteria, rivelando una personalità complessa, 
moderna, quasi emancipata, il prototipo di tante eroine ottocentesche.

GIOACHINO ROSSINI 
E “IL BARBIERE DI SIVIGLIA”: 
LA PERFEZIONE 
DEL COMICO MUSICALE

di Cesare Venturi

Quando il sipario del Teatro Argentina di Roma si alzò la sera del 20 
febbraio 1816, il pubblico non poteva immaginare di assistere alla nascita  
di uno dei capolavori assoluti del teatro musicale. Tanto più che Il barbiere  
di Siviglia quella sera conobbe un clamoroso fiasco, ma sarebbe divenuto  
in breve tempo la quintessenza dell’opera buffa e uno dei modelli più perfetti 
della drammaturgia musicale di tutti i tempi. Gioachino Rossini, appena 
ventiquattrenne, compose l’opera in meno di tre settimane (secondo Stendhal 
in tredici giorni, secondo altre testimonianze addirittura in nove giorni): 
un’impresa che testimonia la prodigiosa rapidità del suo ingegno.

Rossini e il librettista Cesare Sterbini ebbero l’audacia di misurarsi  
con l’illustre precedente di Giovanni Paisiello, il cui Barbiere di Siviglia  
del 1782 era ancora amatissimo dal pubblico. La notizia di una nuova  
versione dell’opera da parte di Rossini suscitò subito grande agitazione:  
gli irriducibili sostenitori di Paisiello considerarono infatti l’iniziativa  
del giovane compositore pesarese come un vero e proprio affronto,  
un presuntuoso tentativo di riscrivere un capolavoro già consacrato.

La prima romana fu perciò segnata da ostilità e incidenti: contestazioni 
da parte dei sostenitori di Paisiello, cui si aggiunse poi una ricca aneddotica 
(un gatto nero in scena, la caduta di Don Basilio che rimane con la faccia 
sanguinante, la segnalazione di un cantante considerato menagramo,  
il tutto sotto gli occhi amareggiati di Rossini che dirigeva dal cembalo…). 
Abbiamo la testimonianza dello stesso Rossini, in una lettera ai genitori: 
l’opera è stata “solennemente fischiata o che pazzie che cose Straordinarie  
si vedono in questo paese sciocco”, scrive. “La musica è bella assai” afferma 
poi orgoglioso in attesa della seconda recita “dove si sentirà la musica cosa 
che non accadde ieri”.

La decisione di intitolare la nuova opera Almaviva, o sia l’inutile 
precauzione per evitare polemiche aveva suscitato sarcasmi.  
Un evidente tentativo di nascondersi dietro ad un altro titolo: era davvero 
una “inutile precauzione”, tanto più che il giovane compositore si espresse 
piuttosto maldestramente nell’Avvertimento che antepose al libretto, 
peggiorando così un clima non certo sereno che si profilava in attesa  
del debutto: “Per convincere il pubblico de’ sentimenti di rispetto  
e venerazione che animano l’autore della musica del presente dramma verso 
il tanto celebre Paisiello (…) onde non incorrere nella taccia d’una temeraria 
rivalità coll’immortale autore che lo ha preceduto ha richiesto che l’opera 
venisse di nuovo interamente versificata e che vi fossero aggiunte parecchie 
nuove situazioni di pezzi musicali reclamate dal moderno gusto teatrale 
cotanto cangiato dall’epoca in cui scrisse la sua musica il rinomato Paisiello”. 
Come commenta Vittorio Emiliani nella sua biografia rossiniana Il furore e il 
silenzio: “Altro che precauzione: era come gettarsi da sé nella fossa dei leoni”.
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Il Conte d’Almaviva, con le sue maschere e travestimenti, attraversa registri 
musicali differenti — dalla serenata al buffo, dalla galanteria settecentesca 
alla parodia — testimoniando la flessibilità del linguaggio rossiniano, capace 
di modulare con ironia i codici dell’opera seria e di quella comica.

Don Bartolo e Don Basilio, infine, incarnano due archetipi della comicità 
rossiniana: la pedanteria e la malignità, rese in musica con una sapienza 
ritmica che ne amplifica il ridicolo. “La calunnia è un venticello”, con la sua 
progressione orchestrale irresistibile, è una delle pagine più ingegnose  
del teatro musicale, dove la musica stessa diventa metafora del contagio  
del pettegolezzo.

Rossini fonda il suo linguaggio comico su un principio musicale preciso: 
la dinamica del tempo. Tutto in quest’opera si muove per accelerazioni, 
accumuli e rilasci di energia. Il celebre crescendo rossiniano non è un 
semplice effetto: è una logica di costruzione drammatica. Ogni progressione 
orchestrale serve a tradurre in suono il moto interno dei personaggi  
e la tensione scenica.

Ne è partecipe la scrittura orchestrale: l’uso dei fiati, spesso dialoganti  
con le voci, crea effetti di carattere e di colore; gli archi sostengono  
il ritmo con leggerezza, evitando ogni pesantezza armonica. Un ulteriore 
tratto innovativo è la trasformazione del recitativo. Rossini abbandona 
progressivamente la distinzione netta tra recitativo secco e aria, integrando  
i dialoghi nella trama musicale.

Oltre il sorriso e l’immediatezza teatrale, Il barbiere di Siviglia racchiude 
una visione del mondo. È un inno alla libertà dell’intelligenza, alla supremazia 
dell’ingegno sull’autorità. La figura di Figaro, nata nel secolo dei Lumi e rinata 
in pieno Ottocento, incarna la fiducia nell’uomo nuovo, capace di costruire  
la propria felicità attraverso l’azione e la parola.

La fortuna dell’opera fu immediata e ininterrotta. In tutta Europa,  
da Parigi a Vienna, Il barbiere divenne il simbolo della nuova comicità 
musicale. Mozart aveva portato la commedia verso il pathos; Rossini la spinge 
verso il movimento puro. Come scrisse Stendhal, grande ammiratore del 
compositore: “Quando Rossini sorride, l’Italia intera sembra sorridere con lui.” 
Verdi definì il Barbiere “il capolavoro dei capolavori di buffoneria musicale”, 
e con ragione: nessun’altra opera ha saputo fondere con tanta naturalezza 
virtuosismo tecnico e umanità teatrale. Figaro, Rosina, Almaviva, Bartolo  
e Basilio sono figure eterne, proiezioni di un’umanità che ride di sé stessa  
e trova nella musica di Rossini la più perfetta espressione.
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