ORCHESTRA DELL’ACCADEMIA NAZIONALE DI SANTA CECILIA

I PRIMI 100 ANNI
di Umberto Nicoletti Altimari
Dalla nascita dell’Orchestra alla demolizione dell’Augusteo 1908 - 1936
In Italia all’inizio del XX secolo la nascita di un organismo sinfonico organizzato e proiettato verso regolari stagioni di concerti non era fatto scontato. Nel paese dove il melodramma era nato e restava fenomeno ben vivo e seguito, ancora forte di una stagione ricca di fermenti, una vera tradizione sinfonica non si era mai affermata. La data del 16 febbraio 1908, quando si dà l’avvio alla prima delle cento stagioni di concerti che oggi si festeggiano, è significativa per tutta la cultura italiana e non solo musicale. A partire da questo giorno si colmava un vuoto e un sostanziale ritardo rispetto al resto d’Europa se si pensa che in Germania da oltre un secolo erano già attive orchestre sinfoniche (quella del Gewandhaus a Lipsia dal 1789), in Inghilterra la London Philharmonic (1813), a Vienna i Wiener Philharmoniker (1842) e negli Stati Uniti dove quasi tutte le grandi compagini orchestrali vengono fondate e cominciano la loro attività prima della fine del XIX secolo.
L’Accademia di Santa Cecilia aveva iniziato le sue stagioni concertistiche, prevalentemente di musica da camera sin dal 1895, ma aveva presentato anche numerose occasioni di ascolto di musica sinfonica avvalendosi della collaborazione di grandi direttori d’orchestra italiani e stranieri. L’orchestra impegnata in questi appuntamenti era formata da elementi provenienti da diverse compagini, più o meno eccellenti, che agivano in maniera disarticolata e spesso velleitaria nella capitale. Va dato merito all’intraprendenza del Conte Enrico di San Martino Valperga, Presidente dell’Accademia di Santa Cecilia (dal 1895 al 1947) ma anche Assessore Comunale, e alle altre figure di musicisti attivi in questi anni e protagonisti di quella embrionale attività orchestrale, se a Roma si creano le condizioni per fondare un organismo sinfonico degno di questo nome e con una attività organizzata e costante.
L’accadimento è anche da inquadrare nel complessivo lavoro di sviluppo e organizzazione moderna che Roma sta realizzando, all’inizio del secolo, sotto l’impulso del sindaco Ernesto Nathan con la costruzione di grandi edifici amministrativi e nuovi quartieri residenziali rispondenti alle mutate condizioni delle strutture sociali della città che assumeva i tratti della capitale dell’ancora giovane Regno d’Italia.

Ciò detto va rimarcata la straordinaria capacità e la lungimiranza che i vari protagonisti della vicenda seppero esprimere nel realizzare il progetto della grande orchestra sinfonica. L’orchestra inoltre si dotava di una sala da concerti di oltre 3000 posti, l’Augusteo, che sarebbe diventata in poco tempo un punto di riferimento del mondo musicale internazionale sia per la straordinaria acustica sia per il livello artistico dei musicisti che vi si esibivano ivi compresa l’orchestra residente.
Fu grazie alle azioni congiunte e al comune disegno tra l’Accademia di Santa Cecilia, l’Orchestra Comunale (che in sostanza era una compagine più prossima ad una banda che ad un’orchestra degna di questo nome) guidata da Alessandro Vessella e altre piccole realtà locali che si trovò il modo di formare un organismo sinfonico che si poté fregiare del titolo di “stabile”, intendendosi con ciò non un’organizzazione interna del lavoro tale da garantire la continuità di impiego ai singoli componenti, ma il fatto che questo complesso si esibiva “stabilmente” nello stesso luogo, cioè l’Augusteo. Questo spiega anche perché l’orchestra, che inizialmente non ebbe un nome definito (fu preso in considerazione quello di Orchestra Massima Romana che non fu mai adottato), si cominciò a chiamare presto Orchestra dell’Augusteo e non, come successivamente e oggi ancora, Orchestra dell’Accademia di Santa Cecilia, anche se pure già da allora l'Istituzione ne ebbe in carico organizzazione e programmazione artistica.
Iniziò parallelamente anche la ricerca di fondi a sostegno dell’iniziativa. E ancora una volta, grazie all’interessamento del Conte di San Martino, questa fondamentale premessa a sostegno delle attività concertistiche si risolse in una sovvenzione, che con modalità diverse negli anni, venne riconosciuta dal Comune di Roma.

Una volta definiti i meccanismi organizzativi attraverso apposite convenzioni, tra le parti e con il Comune, il Conte di San Martino seppe giocare un’abilissima partita ottenendo il ripristino del Corea (poi Augusteo che in quegli anni era ridotto a deposito dei materiali per la costruzione del monumento a Vittorio Emanuele II a Piazza Venezia) e il suo adattamento a sala da concerti.

Alla presenza di numerose personalità tra cui Gabriele D’Annunzio ( vittima per altro di un comico episodio quando, mancando la seduta sulla poltrona, si ritrovò a terra e a gambe per aria) il 16 febbraio 1908 Giuseppe Martucci faceva risuonare le note della Sinfonia da L’Assedio di Corinto di Rossini, ideale omaggio alla genialità musicale italiana, prima di dare spazio ai testimoni illustri del sinfonismo: Beethoven, Mozart e Wagner.

La rincorsa al recupero e alla diffusione del repertorio sinfonico si espresse nelle prime stagioni in una preponderanza di autori di area germanica. Un festival beethoveniano in cinque concerti nel 1909 fu diretto da Michael Balling con un ampio florilegio di  sue composizioni non trascurandone di meno conosciute. L’intento, ribadito in una serie di “concerti popolari a prezzi ridotti” (iniziativa che con nomi diversi resterà costante negli anni) organizzati in seno alle stagioni, fu da subito quello di offrire al pubblico la possibilità di acquisire conoscenza del grande repertorio orchestrale, privilegiando quelle composizioni che ne costituivano l’ossatura portante. Beethoven, molto Wagner accanto a diversi compositori sinfonici delle diverse scuole nazionali come Cajkovskij, Saint-Säens, Liszt, Elgar, Grieg ecc. andavano ad occupare con frequenza le locandine dei programmi, lasciando molto spazio a pezzi di ridotta durata e a selezioni talvolta molto radicali di brani più ampi e ovviamente a composizioni sinfoniche, quali Ouvertures, Preludi e intermezzi, espunti da lavori operistici.
Sorprendente è la presenza di artisti ospiti di rilievo che già dalle prime stagioni salirono sul podio dell’Augusteo, soprattutto considerando la giovane età del complesso: Willem Mengelberg (29 concerti tra il 1908 e il 1933) sarà a detta del San Martino “il beniamino del pubblico romano” e Arturo Toscanini (18 concerti sul podio dell’orchestra, dal debutto con la Messa da Requiem di Verdi nel 1911 all’ultimo concerto del 1920, a cui si aggiungono successivamente altre quattro presenze all’Augusteo con l’Orchestra Toscanini (1920) e la New York Philharmonic Symphony Society (1930)).  A Toscanini, neanche a dirlo, si legano alcuni episodi di cronaca: nel 1916 – l’Italia è in guerra contro l’Austria e in quegli anni i compositori di area germanica erano stati prudentemente messi da parte - disturbato da una voce che protestava per l’esecuzione di musiche di Wagner lascia il podio durante il concerto senza più ritornarvi. Ma  non basta: successivamente in occasione dei concerti del 1930 con la New York Philharmonic, quasi un preludio allo schiaffo di Bologna, si rifiuta di eseguire ad apertura di programma la Marcia Reale gettando nella più viva apprensione i dirigenti dell’Accademia. La serata invece si chiude senza incidenti e in totale trionfo.

Altri nomi, oggi magari meno affascinanti ma all’epoca sicuri punti di riferimento dell’arte interpretativa direttoriale furono quelli di Max Fiedler (2 concerti nel 1908), Karl Panzner (9 concerti nel 1908), Georg Schnéevoigt (3 concerti nel 1908, 6 concerti nel 1910, 2 concerti nel 1914 e 2 nel 1921) che con la loro esperienza non mancarono di guidare l’orchestra verso l’acquisizione di uno stile esecutivo consono al repertorio sinfonico.
La lista dei divi dei primordi vede anche sul podio dell’Augusteo due personalità forse antitetiche quanto riassuntive dello sviluppo della musica europea e tedesca in particolare: Richard Strauss e Gustav Mahler. Il primo, che aveva già preso parte alle stagioni ceciliane dirigendo un concerto (con un’orchestra raccolta per l’occasione nel 1908 poco prima dell’inaugurazione dell’Augusteo) nella Sala Accademica di Via dei Greci, torna spesso a Roma presentando altri 13 programmi tra il 1908 e il 1932. Accanto alla sua opera sinfonica (praticamente, e più volte, tutti i suoi poemi sinfonici) esegue pagine dell’amatissimo Mozart, in quegli anni autore non proprio approfondito e conosciuto, del quale, ci riferisce il Conte di San Martino nelle sue memorie, non finiva mai di parlare attribuendo invece alla propria musica un’importanza del tutto secondaria ( salvo poi rifarsi cospicuamente con i diritti d’autore).
Gustav Mahler invece, anche lui già ospite della Sala Accademica per le stagioni di Santa Cecilia antecedenti il 1908 (2 concerti nel 1907), pur essendo andato incontro ad un problematico rapporto con l’orchestra, torna per due concerti all’Augusteo. Mahler, che era all’epoca notissimo come direttore d’orchestra e assai meno come compositore, diresse due programmi nel 1910 poco tempo prima che la malattia lo condannasse per sempre.  
Sin dagli esordi, sulle vicende artistiche dell’Orchestra dell’Augusteo si era profilata la figura del romano Bernardino Molinari, che nel 1912 assume la direzione stabile dell’orchestra restandone indiscusso leader sino al 1942, stabilendo così un record di durata e di presenza che sarà difficilmente messo in crisi (con oltre 400 concerti a Roma, senza contare le tournée).

A Molinari spetta il compito di imprimere all’orchestra quella affidabilità e continuità di risultati che le sporadiche presenze di direttori ospiti non potevano assicurare. Nei suoi concerti il direttore romano ha affrontato, con un certo spirito di eclettismo, ogni angolo del repertorio, ed è lui sul podio per la “prima esecuzione” assoluta dei Pini di Roma di Ottorino Respighi (1921, quella di Fontane di Roma, l’altra storica “prima” del repertorio dell’orchestra era stata invece appannaggio di Antonio Guarnieri nel 1917). Molinari si impegnò molto anche nel recupero di pagine che attendevano di essere eseguite in Italia per la prima volta come, ad esempio, la Missa Solemnis di Beethoven (1924) e il Requiem di Berlioz (1926) oltre ad una infinità di altre composizioni più o meno importanti, con una propensione alle grandi pagine sinfonico-corali. Ancora a lui spetta la prima italiana di Le Sacre du Printemps di Stravinsky nel 1923. Si trattò di una esecuzione parziale (la sola Prima Parte) ma significativa, sia pure nella ridotta misura riscontrabile nella cronologia dei concerti, di un’attenzione a quanto avveniva in Europa. 
Con Molinari l’Orchestra affronta anche la prima grande tournée dell’Orchestra (altre più limitate vi erano state nel 1918 in Svizzera, nel 1924 in Italia, nel 1925 ancora in Italia, Svizzera, Cecoslovacchia e Baviera, nel 1927 a Ginevra, nel 1928 in Italia toccando persino la Sardegna e nel 1930 alla prima Biennale di Venezia) realizzando nel 1937 un giro di concerti in Germania con enorme successo. A questa occasione si riconduce la più antica testimonianza sonora del suono dell’orchestra con il Perpetuum Mobile da Paganini orchestrato dallo stesso Molinari e registrato “live” dalla Radio Tedesca. L’ascolto del documento, che l’Accademia Nazionale di Santa Cecilia è in procinto di pubblicare in occasione di questo Centenario, ci restituisce una qualità del suono degli archi morbido e scuro nonché una dimostrazione di agguerrito virtuosismo da parte dei musicisti, segni di una specifica identità e di una scuola esecutiva che facevano dell’orchestra italiana una compagine di altissimo livello. 

Il Conte di San Martino non esita, forse in maniera partigiana, a definire l’Orchestra tra le migliori d’Europa negli anni Venti ma ciò che colpisce è che il giudizio viene espresso a ridosso di una serie di concerti offerti nel 1932 all’Augusteo dai Berliner Philharmoniker diretti da Furtwängler. 

E’ ancora con Bernardino Molinari che l’Orchestra registra il suo primo disco contenente – fatto assolutamente rilevante per il 1940 e prima registrazione assoluta dei celeberrimi concerti – le Quattro Stagioni di Vivaldi di cui proprio dalla fine degli anni Trenta era cominciata la riscoperta. Testimonianza viva di un’attenzione al patrimonio musicale storico che non limitava i programmi dei concerti ai capisaldi della letteratura sinfonica ma che, grazie allo stesso Molinari,  andava sviluppandosi con consapevolezza di intenti culturali.
In ogni caso i programmi offerti nei concerti dell’Augusteo rispondevano ad un gusto conservatore e, visti dalla prospettiva storica, affollati di opere e compositori di cui non si ha più esperienza. La propensione dell’ascoltatore, secondo le estetiche vigenti (profondità di sentimento, paesaggi dell’anima, commozione dello spirito per usare alcune espressioni del San Martino) scaturivano dalla “aspirazione netta e determinata a liberare la programmazione dall’eccesso di proposte culturali e di gesti coraggiosi”( e la maggiore familiarità del pubblico italiano con il teatro d’opera probabilmente alimentava queste scelte per cui, negli anni antecedenti la Seconda Guerra Mondiale, si fatica a trovare nei cartelloni ceciliani nomi e opere che contribuirono ai grandi cambiamenti storici della musica o che rappresentarono in qualche modo scelte d’avanguardia e dichiaratamente moderne: poco o nulla della Nuova Scuola di Vienna, poco Stravinsky, quanto meno limitato alle opere meno problematiche,  per dire di due casi emblematici. Le iniziative di Alfredo Casella rivolte alla musica moderna non trovarono il riscontro necessario per un proseguimento organico e strutturale. Ciò nonostante si era sviluppata una presenza costante di compositori che, direttori delle loro opere, salirono sul podio per farle ascoltare al pubblico romano. La lista è lunga, affascinate e disomogenea, ma vale la pena di scorrerla tutta: Bloch (1933), Busoni (1916 ma già presente come pianista nel 1908), Casella (1915 con un concerto di sole prime italiane tra cui Petruska di Stravinsky, la Suite del Daphnis et Chloé di Ravel, Debussy (1914)
, D’Indy (1910), Dohnanyi (1911), Enescu (1908), Franchetti (1914), Greĉaninov (1925), Korngold (1923), il già citato Mahler (1910), Mancinelli (1908), Mascagni (debutto nel 1909 ma dirige sue composizioni a partire dall’anno successivo), Perosi (1911), Pfitzner (1912), Pizzetti (1919), Rabaud (1912), Refice (1929), Sgambati (1909), Sibelius (1923), Smareglia (1930), Strauss (1908), Zandonai (1915 poi costantemente presente sino al 1936), Zemlinsky(1925). Altri fecero la loro apparizione in veste di pianisti come Bartok (1922), Milhaud (1924), Prokofiev (1915), Rachmaninov (1933), Saint-Saens (1917), Stravinsky (1925). Hindemith debuttò come violista nel 1930 eseguendo la sua Kammermusik n.5.
In questo rapido panorama che vuole riassumere le stagioni concertistiche degli anni dell’Augusteo (1908 – 1936) sono ovviamente molte altre le personalità, tra direttori e solisti, che collaborarono con l’Orchestra dell’Augusteo. Non si possono non citare tra gli italiani i direttori Stanislao Falchi (1910), Edoardo Mascheroni (1908), Gino Marinuzzi (1913), e i più giovani Vittorio Gui (già dal 1908), Antonio Guarnieri (1913), Tullio Serafin (1910), Sergio Failoni (1924) e Victor De Sabata (1921) di cui torneremo a parlare. Accanto a Bernardino Molinari il giovane Mario Rossi (1926) lavora a partire dal suo debutto come Maestro Sostituto sostenendo un gran numero di concerti.
Tra gli stranieri figurano Ernest Ansermet (1934), Thomas Beecham (1915), Fritz Busch (1931), Pablo Casals (1927), Albert Coates (1921), Desiré Defauw (1928), Issay Dobrowen ( 1934), Wilhelm Furtwangler (1922), Erich Kleiber (1928), Otto Klemperer (1929), Sergei Koussevitzky (1920), Nikolaj Malko (1933), Dimitri Mitropoulos (1933 – il musicista greco si esibì al contempo come pianista nel Terzo Concerto di Prokofiev suscitando enorme impressione; egli stesso in una lettera privata disse a proposito del concerto romano “che l’orchestra l’aveva seguito come una puttana”), Pierre Monteux (1931), Arthur Nikisch (1921), Fritz Reiner (1922 - sua unica apparizione romana) , Franz Schalk (1921), Hermann Scherchen (1923), Leopold Stokowski (1923 – che non piacque troppo al San Martino), Bruno Walter (1911), Felix Weingartner (1910).
Come si vede tra i direttori d’orchestra sono pochissimi i nomi mancanti (ad esempio tra i più noti George Szell ed Eugene Ormandy che però appare molto più avanti come ospite dei concerti dell’Accademia dirigendo la “sua” Philadelphia Orchestra) a testimonianza di una capacità di programmazione artistica che poggiava sulle solide basi della eccellenza strumentale espressa dall’Orchestra dell’Augusteo.

Del tutto originale fu, almeno nell’atteggiamento complessivo, la presenza del miliardario britannico Thomas Beecham il quale si peritò di cambiare gli orari di prova, che evidentemente disturbavano i suoi normali ritmi di vita, impegnandosi a pagare personalmente tutti gli straordinari che ne derivarono ed elargendo generose mance a chiunque si prodigasse per lui. Inutile dire che fu direttore amatissimo ancorché poco presente stante l’impossibilità, riferita dal San Martino, di mantenere con lui una fattiva corrispondenza (per la quale non giungevano mai risposte) al fine di organizzare nuovi impegni.
Non meno prestigiosi furono i nomi dei solisti che collaborarono con l’Orchestra romana e anche in questo caso la lista è lunghissima tanto che praticamente nessun esecutore dell’empireo concertistico del passato mancò di presentarsi a Roma. Ricordiamo ad esempio Alexandre Brailowski (1928), Alfred Cortot (1924), Eugen D’Albert (1915), Moritz Rosenthal (1913), Arthur Schnabel (1927), Josè Iturbi (1925), Wladimir Pachman (1920), Annie Fischer (1936), Rudolf Firkusny (1931) tra i pianisti della vecchia guardia e i giovanissimi Wilhelm Backhaus (1910), Arthur Rubinstein (1911), Claudio Arrau (, Carlo Zecchi (1923), Walter Gieseking (1930), Vladimir Horowitz (1927), Marcelle Meyer (1931), i violinisti Adolph Busch (1923), Gioconda de Vito (1928), Zino Francescatti (1936), Jasha Heifetz (1934), Jan Kubelik (1911), l’enfant prodige Yehudi Menhuin (1930), Nathan Milstein (1929) e i violoncellisti Enrico Mainardi (1922), Rodolfo Bonucci (1923), Pablo Casals (1914). L’orchestra alla fine degli anni Venti esprime anche un valente quartetto d’archi formato dalle prime parti: Remy Principe e Ettore Gandini violini, Giuseppe Matteucci, viola e Luigi Chiarappa violoncello.
Quando nel 1936 terminano le stagioni all’Augusteo, demolito per il riassetto “ideologico” della Piazza Augusto Imperatore e il ripristino del monumento antico su cui esso poggiava, l’orchestra nei suoi ventotto anni di attività ha eseguito più di mille concerti nella sua sede. Nel luglio 1933 l’Orchestra aveva anche una stagione estiva di concerti: dapprima nel cortile di S. Ivo alla Sapienza e poi nella suggestiva cornice della Basilica di Massenzio. 

Dal 1937 inizia una nuova vicenda, a tutti nota, che costringe l’Orchestra dell’Accademia di Santa Cecilia, in mancanza di una sala da concerto adeguata  a ripetute peregrinazioni.
Teatro Adriano 1937 – 1946 e Teatro Argentina 1946 - 1958
La prima tappa tra sale diverse condusse l’Orchestra, che senza Augusteo era ormai quella della Regia Accademia di Santa Cecilia, al Teatro Adriano per dieci stagioni. Vige l’autarchia anche in campo artistico e con poche eccezioni negli anni che vanno dal 1937 allo scoppio della Seconda Guerra Mondiale gli artisti stranieri presenti nelle stagioni ceciliane sono pochi: Bruno Walter, Carl Schuricht, Volkmar Andreae, Issay Dobrowen e Willem Mengelberg sono presenti nella stagione 1937 – 38 assieme a Bernardino Molinari (che nel 1944 lascia la direzione musicale e artistica dell’Orchestra rilevata per poco più di due stagioni da Franco Ferrara), Carlo Pedrotti, Antonio Guarnieri, il giovane Fernando Previtali e Willy Ferrero che aveva già debuttato all’Augusteo e che diventerà sino alla morte prematura un nome sempre presente sul podio dell’orchestra, mentre si affacciano alla ribalta Francesco Molinari-Pradelli (1938), Franco Ferrara (1939), Alceo Galliera (1942), Carlo Zecchi (che nel 1943 debutta come direttore) e il giovanissimo Carlo Maria Giulini che sale per la prima volta sul podio dell’Accademia nel 1944 dopo essere stato in orchestra tra le viole. Di questo non mancherà mai di testimoniare un ricordo profondo confermando sia le straordinarie qualità acustiche dell’Augusteo sia il livello artistico espresso dal complesso orchestrale.
Nella stagione 1938 appare per la prima volta in vesti direttoriali Igor Stravinsky per un concerto tutto dedicato a sue composizioni e all’amata Seconda Sinfonia di Cajkovskij, a seguire debuttano tra gli stranieri Karl Böhm (1940), Eugen Jochum (1940), Lovro von Matacic (1942) Igor Markevitch (1942), Paul Van Kempen (1943), Joseph Keilberth (1943), Oskar Kabasta (1943) e Jonel Perlea (1945). Ma un direttore su tutti anima questi anni: è Victor de Sabata che è assiduamente presente. Il grande direttore partecipa al Festival Internazionale di Musica del 1945 organizzato dall’Accademia dirigendo (è la prima volta che l’orchestra scende in una buca di teatro e che esegue un’opera del grande repertorio) l’Otello di Verdi. Con l’Orchestra dell’Accademia il direttore triestino stabilisce in questi anni un legame di fervida collaborazione di cui, per fortuna, restano ampie documentazioni fonografiche. De Sabata con il complesso dell’Accademia dirige in questi anni e fino al 1952 ben 56 concerti alcuni nell’ambito di una tournée in Svizzera e Italia (1946). Memorabile il concerto nell’Aula delle Benedizioni nel 1945 davanti a Papa Pio XII nell’ambito di una tradizione inauguratasi con un concerto diretto da Bernardino Molinari nel 1940. Di entrambe le occasioni la Radio Vaticana ha per fortuna conservato le registrazioni che possono essere ascoltate oggi presso la Bibliomediateca dell’Accademia.
La programmazione comincia ad avere maggiori aperture verso autori e opere più moderni continuando parimenti nell’azione di recupero di composizioni di autori storici che ancora non erano state eseguite dall’Orchestra dell’Accademia. Alcuni ritardi continuano a registrarsi (ad esempio Mahler di cui restavano eseguite solo la Prima e la Quarta e brani dell’Ottava) ma sempre più spesso i programmi recano un’impronta marcatamente novecentesca, ne è esempio il concerto diretto da Arthur Honegger (1946) a cui seguiranno di lì a poco le presenze di Heitor Villa Lobos (e Ildebrando Pizzetti (1947). 
In questi anni vengono registrati alcuni dischi con la direzione di Serafin, Bellezza, Morelli e Barbirolli per l’etichetta Columbia. E anche De Sabata si impegna con l’orchestra romana in una serie di registrazioni divenute celebri. La programmazione dei concerti assume nel dopoguerra un criterio più moderno ed omogeneo proponendo locandine interamente dedicate ad un solo autore o ricercando connessioni intrinseche tra i brani. 

Dall’autunno del 1946 i concerti si trasferiscono al Teatro Argentina che è un teatro all’italiana forse adatto all’Opera (vi fu data la tumultuosa prima esecuzione il Barbiere di Siviglia di Rossini) ma assai meno ai concerti sinfonici. Ma questo non compromise la qualità delle proposte artistiche offerte dai concerti dell’Orchestra dell’Accademia di Santa Cecilia che anzi entra in un’esaltante epoca di grandi concerti e di grandi interpreti che vale la pena di seguire in dettaglio visti i nomi e gli accadimenti che le contraddistinguono.
Nella prima stagione all’Argentina appaiono nell’ordine De Sabata (7 concerti), Dobrowen (2 concerti), van Kempen (2 concerti), John Barbirolli che debutta a S.Cecilia, Giulini (2 concerti), Perlea e Guido Cantelli anche lui per la prima volta sul podio dell’Orchestra capitolina, Wilhelm Furtwangler (2 concerti), Carl Schuricht (2 concerti) oltre ai validi Votto, Galliera, Previtali, Rossi, Gui (che presenta il Messiah di Handel in prima esecuzione nei concerti ceciliani). Tra i solisti spiccano i nomi di Edwin Fischer, Dinu Lipatti e Arturo Benedetti Michelangeli. Alla Basilica di Massenzio si ha il lusso di ascoltare Clemens Krauss in due diversi programmi.

Con la successiva stagione la 1947-48 le acquisizioni nel repertorio dell’Orchestra aumentano e per la prima volta vengono eseguiti il Concerto per violino di Berg, il Concerto per Orchestra di Bartók, i Lieder eines Fahrenden Gesellen di Mahler mentre sul piano delle presenze si registrano gli arrivi di Herbert von Karajan (3 concerti), Otto Ackermann, Andrè Cluytens oltre ai ritorni di Karl Böhm, Wilhelm Furtwängler (due concerti), Giulini, Krauss, Cantelli, De Sabata, Guarnieri, Van Kempen e tra i solisti Rubinstein, Milstein e ancora Benedetti Michelangeli. A Massenzio Isaac Stern tiene il suo primo concerto italiano e Jasha Horenstein il suo primo con l’Orchestra dell’Accademia.
Si deve immaginare che il livello tecnico raggiunto dall’orchestra, anche grazie a queste reiterate presenze direttoriali, fosse di ragguardevole eccellenza. Il pubblico esperto e raffinato del Festival di Edimburgo decreta un vero successo alla tournée dell’Orchestra (1948) che si presenta in diversi programmi con Zecchi e Gui e due diretti da Furtwängler (con la De Vito, Mainardi e Benedetti Michelangeli nel Triplo di Beethoven!). L’invito ad un Festival di questa importanza e la presenza di Furtwängler possono essere interpretati come i segni di una qualità e di un affidabilità che consentirono all’orchestra romana di poter figurare senza remore in un contesto internazionale di alto profilo e sono risultati che non mancano di essere sottolineati dalla stampa britannica che loda soprattutto il colore del suono degli archi. 

Sulla stessa linea si snoda la stagione 1948-49 e tra gli esordienti si fanno applaudire Leonard Bernstein (direttore e solista nel Concerto in sol di Ravel ma anche direttore di sue musiche), Adrian Boult, Paul Kletzki che resterà un affezionato ospite dei concerti romani, Georg Solti, Rafael Kubelik ma accanto a loro figurano i già noti e ammirati Cluytens, Giulini, Rossi, Markevitch, Barbirolli, Horenstein, Cantelli, Furtwängler, Klemperer e Krauss. Nikolai Malko, che era stato a Mosca nel 1925 il primo interprete della Sinfonia n.1 di Sostakovich è invitato a dirigere la prima esecuzione della Quinta nei concerti dell’Accademia. Tra gli avvenimenti si registrano la prima del Lied von der Erde di Mahler ad opera di Klemperer, dell’Arte della Fuga di Bach diretta da Scherchen (che dirige anche la Messa in si). Nella stagione estiva figurano i nomi di Antal Dorati, Josef Krips, Jean Martinon, Lamberto Gardelli. Non c’è che dire….

Il decennio trascorso all’Argentina prima dell’ulteriore trasloco che l’avrebbe vista per cinquantanni all’Auditorio Pio di Via della Conciliazione può essere considerato come il momento d’oro dell’Orchestra. Dal 1953 intanto Fernando Previtali è il nuovo direttore stabile. Di quel periodo è il debutto di Sergiu Celibidache. La risonanza internazionale del livello raggiunto dall’orchestra è confermata da un importante contratto discografico che la vede impegnata con l’etichetta Decca a partire dal 1953 per la registrazione di opere complete del grande repertorio melodrammatico. Sino al 1977 sono moltissimi i titoli incisi con i sofisticati tecnici del suono inglesi. Le registrazioni avvengono nella Sala Accademica di Via dei Greci. Le locandine portano i nomi di alcuni dei grandi divi canori dell’epoca e molte di queste registrazioni resteranno dei punti di riferimento della discografia per molto tempo e oggi ancora. Potrà sembrare uno straniamento e una deviazione di prospettive rispetto agli assunti di base che facevano dell’Orchestra dell’Accademia una orchestra sinfonica a tutti gli effetti. Ma era giocoforza che un complesso italiano potesse riservarsi uno spazio autorevole nel mercato discografico solo affrontando quegli autori e quelle musiche ritenute di loro naturale appannaggio. La lista dei titoli consegnati al microsolco e ragguardevole: Boheme (2 volte), Traviata, Ballo in Maschera (2 volte), Lucia di Lammermoor, Forza del Destino (2 volte), Andrea Chenier, Madama Butterfly, Pagliacci, Cavalleria Rusticana, Macbeth, Mefistofele, Otello, Gioconda (2 volte), Rigoletto (2 volte), Aida, Medea, Fanciulla del West, Tosca (2 volte), Manon Lescaut. Contemporaneamente vengono realizzati molti recital canori con gli stessi interpreti delle opere. Spicca, tra questi, la coppia Tebaldi - Del Monaco ma sono molti altri gli interpreti che collaborano alle produzioni: Protti, Bastianini, Cossotto, Bergonzi, McNeil, Sutherland, Nilsson, Fischer-Dieskau, Corelli e tra i direttori Alberto Erede, Tullio Serafin, Georg Solti, Lorin Maazel, Thomas Schippers.
Il contratto con la Decca si interrompe nel 1977 lasciando spazio anche ad un disco sinfonico diretto da Previtali con musiche italiane del Novecento: Casella (La giara) e Ghedini orchestratore di pagine di Frescobaldi.
Auditorio Pio 1958 – 2002

Il 1958 segna il passaggio all’Auditorio Pio, sala pensata per le udienze papali e quindi acusticamente non adatta all’esecuzione di concerti ma soprattutto sprovvista dei necessari “servizi” quali camerini, sale prove, depositi e così via, necessari alla vita quotidiana di un’orchestra. Ciò nonostante il livello della programmazione non diminuisce di interesse anche se molti dei grandi interpreti cominciano a disertare il podio ceciliano. Bisogna leggere in questo non tanto una diminuita qualità del complesso quanto l’effetto di una mutata situazione del mercato internazionale e in sostanza dell’atteggiamento dei grandi direttori d’orchestra, che si legano in modo continuativo e quasi esclusivo a poche orchestre. Inoltre a Roma si era fatta intensa la concorrenza dell’Orchestra Sinfonica della Rai che andava iniziando la sua stagione d’oro.   
Nonostante questo le stagioni dell’Orchestra continuano ad offrire al pubblico romano concerti di alta qualità mentre debuttano alcuni direttori che entreranno presto nel firmamento dei grandi come Claudio Abbado (1961) e Riccardo Muti (1968).
In ogni caso il livello dei solisti ospiti compensa la minore notorietà dei direttori: Sviatoslav Richter (1962), Vladimir Ashkenazy (1964), Mstislav Rostropovich (1968), Emil Gilels (1961), Maurizio Pollini (1961), Salvatore Accardo (1959).
Ma dopo gli anni d’oro e il loro riflesso che ancora percorre le stagioni del decennio 1960-1970 si abbatte sulla vita dell’istituzione romana e, quindi, sulla vita stessa dell’orchestra la più generale problematica situazione degli enti musicali italiani che cominciano a denunciare l’insufficienza dei finanziamenti statali. La Legge 800, che viene varata nel 1967 allo scopo di rimediare alle difficoltà gestionali, solo in parte riesce a contenere il progressivo indebitamento di tali attività. Santa Cecilia, con la nuova legge, assumeva personalità giuridica di diritto pubblico e viene sottoposta alla vigilanza del Ministero del Turismo e dello Spettacolo. Tuttavia, a riconoscimento della sua peculiarità la legge, non interveniva sulla configurazione dell’istituzione, stabilendo che la gestione autonoma dei concerti fosse presieduta dal presidente dell’Accademia il quale svolgeva anche le funzioni di sovrintendente. Per gli Enti lirici  - la cosa non è cambiata in sostanza sino ad oggi - la legge 800 invece disponeva che presidente fosse il sindaco della città loro sede ed istituiva la figura del sovrintendente quale preposto alla direzione dell’attività. Santa Cecilia, però, vedeva un’ulteriore diversità rispetto agli altri organismi musicali per cui in conformità allo statuto stesso dell’Accademia il ruolo di Direttore artistico era demandato al presidente in carica.

Perché riportiamo tutto ciò? Perché le difficoltà finanziarie, che la Legge 800 non risolse, si rifletterono e in modo concreto sulla vita stessa dell’istituzione. Le incertezze sulle prospettive di lavoro e una crisi istituzionale che portò l’Accademia al commissariamento governativo (e quasi sull’orlo della disgregazione) agirono negativamente sulla attività concertistica portando un sostanziale declassamento della qualità degli interpreti e seri motivi di disaffezione dei musicisti verso la loro missione. 

Se alcuni interpreti stabiliscono in questi anni un rapporto continuativo e artisticamente importante con il complesso ceciliano, parliamo di Georges Prëtre (1962) e Wolfgang Sawallisch (1965) ad esempio, sono molte le serate che si disperdono in una routine poco stimolante e di livello diseguale. Uto Ughi debutta come solista con l’orchestra nel 1971.
Igor Markevitch subentra a Previtali nel ruolo di direttore stabile e nel periodo del suo mandato (1974 – 1977) porta l’orchestra in tournée in Germania dove comunque si fa valere al punto che la stampa tedesca sottolinea come esemplare, e superiore a quelle delle orchestre tedesche, l’esecuzione del Till Eulenspiegel di Strauss. Markevitch, sia pure avanti negli anni e di salute precaria, riesce ad imporre una disciplina di lavoro e un approfondimento rigoroso delle partiture dirette (si ricordano in particolare alcune sue specialità come Le Sacre du Printemps, la Patetica di Cajkovskij e la Prima di Mahler) che lasciano intravedere l’immutata statura dei musicisti ceciliani capaci, se ben guidati, di prove eccellenti.  
L’immatura scomparsa di Thomas Schippers, avvenuta nel 1977 appena nominato direttore stabile al posto di Markevitch e che in due memorabili concerti aveva fatto subito intendere quali sarebbero stati gli esiti della sua collaborazione con l’Orchestra di Santa Cecilia, lasciò un vuoto enorme. La mancanza di una guida stabile, che trasmettesse coesione e motivazioni, fu un problema che ebbe il suo riflesso nell’incostanza delle prestazioni dell’Orchestra in quegli anni anche se la diminuita qualità delle esecuzioni era fenomeno che investiva generalmente tutti gli altri complessi orchestrali italiani.

In questi anni si cominciarono sistematicamente a colmare le lacune del repertorio dell’orchestra approfondendo con maggiore concretezza il sinfonismo mahleriano (Quinta, Sesta e Settima)  forse anche sull’onda del successo cinematografico della sua musica e quello di Bruckner (Seconda, Quinta)  mentre un cospicuo numero di nuovi lavori vedevano la loro prima esecuzione nei concerti dell’Orchestra. Kyrill Kondrascin ad esempio dirige la prima italiana dell’ultima sinfonia di Sostakovich, la Quindicesima, ma non mancano prove dedicate alle avanguardie e alle nuove personalità della creatività musicale. Dopo molti anni di assenza con una non dimenticata Ottava di Bruckner ritorna sul podio ceciliano Carlo Maria Giulini (1976) che da quel momento riprende un’attiva collaborazione con l’Orchestra. Rimarchevole la Johannes Passion  di Bach affidata alle cure dello specialista Karl Richter (1975) in epoca di embrionale filologia esecutiva. Importanti anche le presenza di Rudolf Kempe (1971).
Sono anni in cui anche la stampa rileva un fenomeno altrimenti inaspettato che viene definito “boom” della musica classica ad indicare un rinnovato interesse per la musica colta e l’aumento conseguente di pubblico che affluisce ai concerti e che ovviamente ricerca occasioni di qualità. A Santa Cecilia accade anche che per la IX Sinfonia di Beethoven diretta da Karl Böhm (1975) e poi ancora da Giulini (1979) debba intervenire la forza pubblica per disciplinare il pubblico accorso all’acquisto dei biglietti. In questi casi gli oltre 2000 posti dell’Auditorio Pio si rivelarono largamente insufficienti.

Superata a fatica la fase di incertezze l’Orchestra ricerca un nuovo posizionamento degno della sua storia gloriosa. Se ancora restano irrisolti i problemi della sede (vari concorsi per la costruzione di un nuovo auditorio già avviati da decenni restano lettera morta) sono ancora da ritrovare una coesione e una identità che la pongano con maggiore evidenza nel contesto italiano e internazionale.

Una prima importante svolta è rappresentata dalla nomina di Giuseppe Sinopoli a direttore musicale del complesso. Sinopoli si era guadagnato un credito enorme in Germania e rientrava in Italia forte di prestigiose esperienze e animato dal desiderio di approfondire quegli aspetti della cultura musicale a lui molto vicini. Negli anni del suo mandato viene infatti intrapresa una sistematica esecuzione delle Sinfonie di Mahler e di Bruckner ma anche una rinnovata attenzione al contemporaneo e al Novecento storico. Una pietra miliare della storia dell’Orchestra è costituita dall’esecuzione del Ring des Nibelungen di Wagner in forma di concerto diretto da Sinopoli in quattro stagioni consecutive che apre la programmazione dell’Accademia anche alle opere (Sinopoli stesso successivamente presenterà il Parsifal). 

Le presenze costanti di Giulini, Sawallisch, Prëtre e i debutti di Erich Leinsdorf(1978), Riccardo Chailly (1975), Mariss Jansons (1983), Evgeny Svetlanov (1993), di Herbert Blomstedt (1994), di Christoph Von Dohnanyi (1974), il ritorno di Maazel (anche per un Fidelio in forma di concerto) assicurano il buon esito di molte serate ma un evento scuote le sensibilità musicali della capitale a cominciare proprio dai musicisti dell’orchestra, l’apparizione di Carlos Kleiber (1979) per quello che poi diventerà nella sua carriera l’unico concerto sinfonico eseguito con un’orchestra italiana. In questa occasione l’orchestra appare trasfigurata e suona come non mai. L’umbratile e problematico direttore galvanizza tutto l’ambiente e il pubblico resta per ben venticinque minuti ad applaudire gli interpreti alla fine dei concerti. Si dice che Francesco Siciliani, presidente dell’Accademia in quegli anni, riservasse alcune date in ogni stagione nella speranza di convincere ancora una volta Kleiber a dirigere l’orchestra. Si favoleggiò di una Messa da Requiem di Verdi ma la notizia rimase leggenda al pari dei concerti effettivamente eseguiti.
Altro clou si raggiunse con l’arrivo di Leonard Bernstein (1981) che si lega all’orchestra con presenze annuali e viene ricambiato non solo con esecuzioni folgoranti ma con la nomina a Presidente Onorario dell’Orchestra dell’Accademia Nazionale di Santa Cecilia. Questo legame dà vita ad alcuni avvenimenti che segnano in quegli anni la vita musicale romana: La Bohème in forma di concerto (registrata dalla Dgg, 1987), la Sesta di Mahler (1988), l’Eroica di Beethoven (1983), la Quarta di Cajkovskij (1989) e la Terza di Brahms (1981) oltre a varie composizioni dello stesso Bernstein. Il complesso ceciliano, diretto dall’istrionico direttore americano, esegue un concerto nell’Aula delle Benedizioni alla presenza del Papa. Con Bernstein l’Orchestra di Santa Cecilia ritorna sul mercato discografico con un disco sinfonico interamente dedicato a Debussy (Dgg, 1989) e affronta una prestigiosa tournée in Germania al Festival dello Schleswig Holstein e al Sapporo Festival in Giappone. Sul piano discografico sono gli anni anche del Trovatore diretto da Giulini (Dgg, 1984) e del Rigoletto con Sinopoli (Philips, 1984).

In questi anni viene anche sperimentata e con successo l’esecuzione di musiche di scena riportate nel loro contesto drammaturgico con la recitazione della parte testuale ad opera di celebri attori del teatro italiano: Hary Janos di Kodaly con Tino Buazzelli (1980), Manfred di Schumann (1979), Hyperion di Maderna (1980)  e Egmont di Beethoven (1983) con Carmelo Bene, Peer Gynt di Grieg (1978) con Giorgio Albertazzi 
Resta l’annoso problema della sala anche se l’Auditorio Pio viene ripetutamente sottoposto a migliorie al fine di rendere più efficace l’acustica. Ma l’aumento del pubblico che va di pari passo a quello della qualità intrinseca dei concerti porta la dirigenza dell’Accademia a varare il terzo turno d’abbonamento. Dopo una pausa durata molto tempo i concerti dell’Orchestra vengono trasmessi dalla Rai sia in radio che in televisione.

Con il 1992 inizia la direzione stabile del giovane Daniele Gatti con il quale l’Orchestra si esibisce in Germania e prima tra le italiane ai Proms di Londra. Nel 1995 il maestro e l’orchestra toccano, in un vasto tour effettuato su un treno speciale personalizzato con logo e insegne dell’Accademia, le principali città italiane colmando così un’assenza che si era perpetrata da tempo. Con Gatti l’Orchestra torna in sala di registrazione per il ciclo romano di Respighi per la Rca.

Se la guida musicale è nelle mani di un giovane e già affermato musicista non mancano altre figure di interpreti che nella stessa fascia d’età si stanno già facendo notare: è il caso di Christian Thielemann (1992) che con l’Orchestra romana sviluppa un feeling particolare che lo vede acclamatissimo interprete dell’intero ciclo delle Sinfonie di Beethoven presentate in un Festival settembrino dedicato al compositore tedesco. 
Si va configurando intanto un gruppo di direttori d’orchestra che si legheranno stabilmente alle stagioni ceciliane: Yuri Temirkanov (1979), Ivan Fischer (1982), Valery Gergiev (1989) e Mstislav Rostropovich (1987), Jeffrey Tate (1994) e James Colon (1980) oltre naturalmente al sempre presente Prëtre. Si hanno i debutti di Bychkov (1992), Eschenbach (1986), Järvi (1993), Nagano (1987), Marriner (1982). Gli impulsi e le sollecitazioni che vengono da presenze di questa caratura assieme ad una maggiore consapevolezza delle proprie potenzialità sembrano donare nuova energia all’Orchestra. Georg Solti (2000), (che purtroppo viene a mancare prima dell’impegno), dopo molti anni appare nuovamente in locandina per una Nona di Beethoven  
Intanto anche le esecuzioni di opere in forma di concerto si vanno estendendo. Il percorso wagneriano continua: al Ring (Oro del Reno, 1988; Valchiria, 1989; Sigfrido, 1990; Crepuscolo degli Dei, 1991) Sinopoli fa seguire il Parsifal (1994), Thielemann affronta il Tristan und Isolde (1993) e il Lohengrin (1996), Accardo in vesti direttoriali prresente con una giovane Cecilia Bartoli il Cosi fan tutte mozartiano (1991), Temirkanov la rara Yolanta di Cajkovskij (1985 poi ripetuta nel 2001), Gergiev L’angelo di fuoco di Prokofiev (1991), Sawallisch l’Euryanthe di Weber (1987). Il resto è storia recente e sempre più eccellente a conferma della centralità nello sviluppo e nella diffusione della musica sinfonica dell’Orchestra dell’Accademia Nazionale di Santa Cecilia. 
Con l’arrivo di Myung-Whun Chung, nuovo direttore musicale dal 1997 fino al 2005, si ha un nuovo impulso dell’attività discografica, dello sviluppo del repertorio e della presenza internazionale dell’Orchestra che, per esempio (con la direzione di Peter Eötvös) è la prima orchestra italiana a suonare nella Philharmonie di Berlino sede abituale dei favolosi Philharmoniker. L’Orchestra quindi visita per la prima volta la Spagna, il Portogallo, il Belgio e torna in Estremo Oriente. Importanti sono le iniziative legate alla celebrazione dell’Anno Santo del 2000 quando Chung e i musicisti dell’Accademia suonano, primi fra tutti, in Piazza S. Pietro. Anche Chung non manca di affrontare l’opera (Fidelio (2000), Freischütz, Tannhäuser (2001), Tristan und Isolde (2004), Idomeneo (2004)) e un ciclo dedicato alle Sinfonie di Beethoven (1999) e a Cajkovskij (1998). Arrivano nuovi nomi se ne confermano altri, tra i primi Antonio Pappano (2002) che subito lascia il segno, tra gli altri Daniel Harding (1997). Ennio Morricone è presente anche con le sue musiche per il cinema (un appuntamento destinato ad essere ripetuto con immutato successo).

Gli anni recenti – Il Parco della Musica
Finalmente dopo anni di attesa la costruzione del Parco della Musica su progetto dell’architetto Renzo Piano che accoglierà a partire dal 2002 i concerti dell’Accademia pone fine alla peregrinazione dell’Orchestra che si trova ad accogliere una sfida significativa. La Sala Santa Cecilia che ospita i concerti sinfonici è la più grande d’Europa con i suoi quasi 3000 posti. Intanto, in misura sostanziale, l’Orchestra si rinnova in molte delle sue componenti con l’acquisizione nelle sue file di agguerriti e consapevoli giovani musicisti che ne fa complessivamente un’orchestra giovane.
Con Antonio Pappano, direttore musicale a partire dal 2005 (e fino al 2011) si sono aperte nuove prospettive di eccellenza e qualità. Significative appaiono in questo senso le conferme internazionali, tra cui un clamoroso debutto al Musikverein di Vienna nella mitica Golden Saal – quella dei Concerti di Capodanno, per intenderci - e la continuazione di una serie di prestigiose registrazioni per la Emi. L’Orchestra, ma questa è storia recente, riceve inviti in tutto il mondo essendo ormai e di nuovo garanzia di alto profilo qualitativo e di avvincente musicalità. Dresda, Londra, Madrid, Barcellona, Francoforte, Colonia, Ginevra, Tokyo e una serie di altre città in Giappone applaudono convinti ( e con una punta di sorpresa) il nostro complesso.

La registrazione dei Pini, delle Fontane e delle Feste Romane di Respighi diretti da Pappano balza in testa alle classifiche di gradimento presso le riviste specializzate. Altre ne seguono e altre ancora sono già progettate per il futuro.  Il feeling con il pubblico è totale e c’è la possibilità di aprire ulteriormente il repertorio a proposte avanzate e inconsuete. Con Antonio Pappano sembra proprio ritornata un’epoca d’oro. 
( Alberto Basso in “Gli anni dell’Augusteo” – Accademia nazionale di Santa Cecilia – 1990





� Nella cronologia dei concerti risulta direttore delle sue composizioni nel concerto del 22 febbraio 1914 mentre nello stesso concerto  Molinari è impegnato nell’esecuzione di antichi autori italiani. Nelle memorie del San Martino invece si sostiene che il compositore dopo gli esiti negativi delle prime prove avesse lasciato al Molinari la direzione di tutto il concerto ivi comprese le sue composizioni.
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