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EDITORIALE: 
Nell’aprile del 2008 si è 
costituito il FORUM per 
l’educazione musicale. La 
nostra referente Eleonora 
Giovanardi ci racconta le 
tappe essenziali di questo 
progetto e gli obiettivi 
raggiunti. A pag. 2 
 
 
D-alcroz-IARIO:  
il diario dell’Associazione. 
Presentazione dei seminari e 
dei corsi svolti dai nostri 
docenti nel corso di questo 
lungo inverno...in attesa di 
ritrovarci tutti al 6° corso 
estivo dell’AIJD 2013 (Badia 
di Sasso), al seminario 
intensivo “Forme musicali in 
movimento” con A Loiacono 
e A. De Grandi (Luino) e al 
nuovo centro italiano 
Dalcroze a Luino. 
A pag .4 
 
 
FOCUS ON: 
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convegno dell’UPTER sull’ 
invecchiamento attivo, 
all’interno dei progetti allestiti 
per l’iniziativa Europea : “ 
2012: Anno europeo 
dell’invecchiamento attivo e 

della solidarietà fra 
generazioni”. Fra gli illustri 
ospiti, come Pupi Avati e 
Giuseppe Pepe c’era anche 
Louisa Di Segni. A seguito di 
questa esperienza si aprono 
nuove prospettive per i corsi 
Dalcroze e la terza età.  
A pag. 8 
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Louisa Di Segni e Giovanna 
martinelli condividono con 
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Elisabeth Vandersaar, tra le 
più importanti ed efficaci 
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Dalcroze, tratte da “Dalcroze 
handbook: Principles and 
Guidelines for Teaching 
Eurythmics” manuale di 
prossima pubblicazione anche 
in italiano. A pag. 11 
 
 
UNA BELLA LEZIONE  
Lucia Giovanna Martini ci 
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“La toute petite maisons” 
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dall’articolo di Luca Bellen- 
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al conservatorio di Ferrara 
dedicato alle diverse teorie 
sull’ insegnamento strumen-
tale e vocale. (a cura di 
Mariapia Castellazzi) e un 
estratto dagli scritti del 
Certificato di Ilaria Riboldi 
che  analizza come i principi 
del metodo possono rendere 
facile la maturazione e la 
coscienza di un brano di 
repertorio. A pag. 17  
 
 
IL RACCONTO: 
Francesca ci racconta il suo 
incontro con la formazione 
Dalcroze. A pag. 28 
 
 
DA NOI A VOI: 
Guido Gavazzi incontra 
Garcia Lorca, Giuliana Corni 
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Melotti”. A pag. 28 
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L’editoriale 
L'AIJD E IL FORUM PER L'EDUCAZIONE MUSICALE 
Eleonora Giovanardi 
 
Colgo l'occasione, offerta dalla redazione, di uscita di questo nuovo numero del nostro Bollettino 
proponendovi di seguito un piccolo excursus delle attività , impegni ed obiettivi , sia raggiunti che futuri, 
del Forum, presso il quale sono referente per la nostra Associazione, con l'intento di mettervene a parte 
creando un ponte di passaggio verso notizie che spesso restano altrimenti relegate in ambiti specifici e 
di limitato o scarso accesso. 
Il percorso formalmente iniziato con la costituzione del Forum delle Associazioni per l'Educazione 
Musicale (Aprile 2008), ma in realtà avviato in precedenza con il lavoro concretamente svolto sul 
campo dalle singole associazioni sul territorio nazionale, ha avuto nell'ultimo quinquennio un notevole 
sviluppo riguardo ad alcuni fondamentali obiettivi raggiunti. 
L'esigenza di creare un luogo di confronto e coordinamento che fosse punto di osservazione e di lavoro 
comune sulle e delle comunità (anche virtuali) che si occupano di educazione musicale in vista di una 
promozione di iniziative legislative a favore della 'didattica musicale' e della diffusione della musica in 
generale quale 'bene comune' , ha dato vita ad un organismo che ora trova alcuni dei suoi punti di 
riferimento  anche nelle Sedi Istituzionali e, nel particolare caso del Protocollo d'intesa, nel MIUR 
(Ministero dell'Istruzione, dell'Università e della Ricerca). 
Le tappe fondamentali che costituiscono il terreno ed il tessuto d'azione dai quali è scaturita questa 
nuova iniziativa sono state, dopo la Costituzione del Forum stesso: 
  
- il Documento sulle recenti proposte di provvedimenti legislativi in materia di formazione dei Docenti 
(agosto 2008); 
- il Manifesto del Forum per l'Educazione Musicale (2009); 
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- una lettera ai parlamentari sul riordino dei Licei (dic. 2009) e la successiva iniziativa della SIEM sullo 
stesso tema nel 2012; 
- un documento sulla formazione iniziale degli insegnanti nel campo della didattica musicale (nov. 
2011); 
- un documento sulla formazione musicale degli insegnanti delle scuole d 'infanzia e primaria (maggio 
2012); 
 alle quali aggiungiamo a tutt'oggi : 
- la recente promozione di un appello , che ha  avuto larga adesione pubblica, sulla linea già indicata in 
passato dal Comitato per l'apprendimento pratico della Musica coordinato e presieduto dall'On. Luigi 
Berlinguer, successivamente rafforzata dal Forum su proposta di Giovanni Piazza : 'Fare Musica Tutti' - 
Musica Scuola Curricolo Territorio (Febbraio 2013). 
 
Il nuovo risultato, che naturalmente consideriamo un semplice punto di partenza e per il  
raggiungimento del quale ringraziamo in particolare la allora coordinatrice del Forum Annalisa 
Spadolini, è la firma di un Protocollo d'intesa tra  il Ministero dell'Istruzione, Università e Ricerca, la Direzione del 
Personale Scolastico del Ministero stesso, e il Forum per l'educazione musicale rappresentato da 15 Associazioni, 
sottoscritto il 7 Febbraio 2013,   tra gli altri dalla nostra Presidente Sabine Oetterli, con il quale ci si 
impegna: 
 
 - " (...) di comune intesa ed in stretta connessione con le Istituzioni Scolastiche , a promuovere e 
monitorare attività di ricerca-azione su temi di rilevante interesse per lo sviluppo dell'educazione 
musicale nelle scuole di ogni ordine e grado, sostenendo e incoraggiando il rinnovamento delle 
metodologie didattiche, anche attraverso un confronto con le esperienze degli altri Paesi Europei" (art.1 
del Protocollo). 
 - nonchè a "(...) porre in essere interventi formativi relativi ai linguaggi musicali, mettendo a 
disposizione le proprie strutture consultive per lo sviluppo professionale del docenti. (...) garantendo la 
massima diffusione di questa intesa, dei suoi contenuti e delle iniziative conseguenti"(art.1 del prot.). 
- "(...) Nell'ambito di tale protocollo potranno essere organizzate iniziative, eventi, seminari, corsi, 
convegni, workshops e stages ed effettuate pubblicazioni per attività di informazione-formazione nelle 
scuole per gli studenti, i docenti e i genitori. 
Le iniziative poste in essere qualora rientranti nell'ampliamento dell'offerta formativa potranno essere 
supportate anche attraverso il contributo volontario delle famiglie." (art.4 del prot.) 
 
Per l'attuazione di quanto previsto nel Protocollo è stato istituito con funzioni consultive presso il 
MIUR "(...) un gruppo di lavoro del quale fanno parte rappresentanze istituzionali del MIUR, del 
Comitato Nazionale per l'apprendimento pratico della musica e un rappresentante per ogni soggetto 
firmatario del Forum per l'educazione musicale. "(art.5 del Protocollo)  
Le Associazioni firmatarie del Protocollo e costituenti il gruppo di lavoro (di cui faccio parte in 
rappresentanza della nostra associazione), già aderenti al Forum, sono le seguenti quindici:  
AIdSM, A.I.F, AIGAM, AIJD, AIKEM, SaGEM, CDM, CAM Aureliano, Csdm R.Goitre, CSMDB, 
Feniarco, OSI-ORFF Schulwerk Italiano,  SPM Donna Olimpia, SPM testaccio, SIEM. 
Successivamente alla prima riunione del Gruppo di lavoro (avvenuta il 3 aprile scorso) e precisamente il 
14.05.2013 è stata inviata da parte della Direzione Generale per il personale Scolastico Ufficio VI del 
MIUR una lettera ai Direttori Generali degli Uffici Scolastici Regionali presso le diverse sedi ed ai 
Referenti per le attività musicali presso gli UU.SS.RR. , contenente il testo del Protocollo d'intesa con 
preghiera di diffusione  presso tutte le istituzioni scolastiche italiane confidando nella loro attenzione e 
collaborazione. 
Recente impegno dei componenti del gruppo di studio del Forum presso il MIUR è la formulazione di 
un documento (ora in fase di approvazione) che possa fornire al MIUR delle Linee d'indirizzo per 
l'intervento di Associazioni Musicali (con operatori esperti in Didattica della Musica) per le attività di 
formazione musicale presso Istituzioni Pubbliche, con particolare riferimento alla scuola d'infanzia e 
primaria, indicando con parametri chiari ed essenziali le caratteristiche ritenute imprescindibili per 
corretti e costruttivi interventi nella scuola.   
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Nel frattempo il Forum (che ha tra l'altro registrato l'adesione recente di nuovi soggetti ) ha migliorato 
ed amplificato le sue condizioni di impegno nel  contatto interno ed esterno promuovendo  altre 
iniziative : 
 - L'attivazione di un blog (http://forumasmus.blogspot.it)  contenente informazioni ad ampio raggio 
sulle attività del momento (Convegni, corsi, seminari, appelli etc.) e sulle iniziative pregresse ( 
Manifesto, documenti etc.), nonché amministrative interne  attraverso la elaborazione di una scheda 
anagrafica per ogni singola Associazione che sia strumento di individuazione e riconoscimento collettivo 
all'interno della grande comunità associativa nazionale. 
 - La creazione di un archivio bibliografico comune che possa essere fonte ricca ed organizzata delle 
esperienze accumulate nei singoli percorsi di ricerca e  sperimentazione dai diversi soggetti partecipanti 
e allo stesso tempo strumento di confronto e condivisione per questi ultimi.  
L'aspetto importante di queste attività risiede nell'intento costante e condiviso da tutte le Associazioni e 
dalle Istituzioni con le quali ci troviamo in contatto, di promuovere finalmente e concretamente, nel 
pluralismo delle modalità di approccio e d'insegnamento, il  valore espressivo e cognitivo  della musica 
accanto a quello delle altre discipline.  
  
Per ragionare insieme di tutto ciò e delle prospettive che le richiamate iniziative aprono alla nostra 
Associazione l'occasione più propizia  sarà naturalmente il prossimo 6° Corso Estivo Internazionale 
Jaques-Dalcroze, nella splendida cornice naturale scelta anche quest'anno dagli organizzatori, dal 24 al 
28 Agosto 2013 a Badia di Sasso (FC). 
 
Arrivederci a tutti! 
 

Eleonora Giovanardi 

 

il D-alcroz-IARIO 
 
In questo numero della nostra rivista vi proponiamo alcune testimonianze di seminari e corsi che si 
svolgono con regolarità sul territorio nazionale durante il calendario scolastico e che coinvolgono allievi 
di diverse età, provenienza e preparazione. 
 
1. CORSI DI RITMICA DALCROZE CON BAMBINI.  

Docente: Elena Lunghi (Milano/Bergamo) 
Da diversi anni svolgo la mia attività di insegnante presso la Scuola Civica di Musica di Corsico (Mi) e 
l’Associazione Musicale di Verdello (Bg). Tra gli altri mi occupo dei corsi destinati ai bambini più 
piccoli, con un’età compresa tra i 4 e i 6 anni. Si tratta di corsi annuali che prevedono la frequenza di 
una lezione settimanale della durata di 45/60 minuti. 
Lavorare con bambini di questa età significa lasciarsi trasportare in un mondo in bilico tra il reale, il 
fantastico e il magico, collocato in un tempo che ha ancora poco a che fare con la precisa scansione in 
ore, minuti e secondi. Significa anche sperimentare un modo di apprendere che non ha ancora scisso la 
mente dal corpo, la voce dal movimento. Quando un bambino impara lo fa con tutto se stesso: 
muovendosi, vocalizzando, raccontando. Quando un bambino impara lo fa con la gioia del gioco: 
emozionandosi, impegnandosi, rispettando le regole, desideroso di vincere, ma ancor più di giocare, 
giocando con gli altri. 
Non propongo loro un percorso di alfabetizzazione musicale in senso stretto, piuttosto un percorso di 
esperienze che nascono dall’ascolto. A volte è difficile far capire ai genitori che le attività “ludiche” 
proposte non sono semplice intrattenimento fine a se stesso, ma che l’elemento sonoro è un grande 
contenitore entro il quale il bambino ha la possibilità di sviluppare delle competenze di base che vanno 
oltre lo specifico ambito musicale coinvolgendo l’ambito sociale -la conoscenza di sé e dell’altro nel 
rispetto e nell’accettazione reciproca, l’ambito intellettivo -il potenziamento delle capacità di attenzione 
e concentrazione, della memoria corta e lunga, delle capacità di ragionamento ed elaborazione, l’ambito 
neuro-motorio -la conoscenza del proprio corpo, il controllo e la coordinazione, l’ambito espressivo-
emotivo.  
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Educare alla musica diventa così un educare mediante la musica, alla ricerca della musica che è dentro e 
fuori di noi, alla scoperta che tutto è e può diventare musicale. 
 
2. SEMINARIO “CONOSCERE IL METODO DALCROZE” LA MUSICA E IL 

MOVIMENTO 
Docente: Mariapia Castellazzi (Padova) 

Il ciclo di incontri  “Conoscere il metodo Dalcroze -  la musica e il movimento ”  è un corso 
organizzato dall’AIJD in diverse città italiane ed è dedicato alla divulgazione della ritmica del solfeggio e 
dell’improvvisazione secondo il metodo Dalcroze.  
Il seminario tenutosi a Padova il 23 e 24 febbraio, si è svolto all’interno della scuola “Spazio-Gershwin” 
di Padova, da alcuni anni luogo di numerosi appuntamenti culturali di rilievo e iniziative legate alla 
musica, alla danza, alla letteratura e al teatro, e dal 1999 sede della Scuola di Musicoterapia affiliata all’ 
Università Europea “Jean Monnet” di Bruxelles. 
Lo scopo dei seminari divulgativi introduttivi che si 
svolgono durante l’inverno in diverse località del 
Nord e del Centro Italia, è quello di far conoscere il 
metodo Dalcroze ad artisti, educatori e terapeuti - 
ma in generale a tutte le persone interessate - a 
questo fine settimana hanno partecipato per esempio 
allievi musicisti, attori e insegnanti provenienti da 
diverse regioni italiane. 
 
Ben lungi dall’essere seminari teorici, viceversa 
invitano a mettersi in gioco attivamente,  spingendo i 
partecipanti alla condivisione, alla creatività e alla 
scoperta.  
Le attività e le procedure rilevano immediatamente le linee principali del metodo, evidenziandone 
soprattutto uno tra i suoi principali caratteri: il coinvolgimento globale della persona, a livello fisico, 
cognitivo, sociale ed emozionale. 
Dopo le presentazioni iniziali di rito, è necessario predisporre il gruppo al lavoro corporeo con un 
breve momento di riscaldamento che comprende la percezione del proprio peso, del proprio respiro, 
l’appoggio del piede, l’equilibrio e procede con la mobilitazione della colonna vertebrale e delle 
articolazioni.  Quindi si cominci a “giocare” muovendosi nello spazio della sala e mostrando con il 
corpo, gli spostamenti, i cambi di direzione e l’attitudine muscolare,  gli elementi musicali che vengono 
proposti al gruppo sia attraverso l’esecuzione al pianoforte di brani improvvisati ed adattati di volta in 
volta alle necessità, sia attraverso l’ascolto attivo di alcune musiche d’autore. Le attività principali sono 
basate sulla percezione, la memoria e sulla risposta veloce agli stimoli verbali, ma soprattutto musicali, 
uno dei fondamenti del pensiero pedagogico dalcroziano. 
Spesso l’utilizzo di materiali diversi come palle, foulard colorati, legnetti e tamburelli accompagna e 
favorisce l’approccio ai temi della lezione permettendo di affrontare con creatività e coinvolgimento i 
diversi soggetti musicali. 
Lo sguardo aperto e di ricerca col quale si affrontano gli esercizi si condivide costantemente durante 
l’attività, ma c’è un momento anche per il confronto verbale, quando si dà voce a domande e riflessioni 
personali evidenziando le diverse esperienze artistiche e didattiche. 
 
 

 
3. CORSO DI RITMICA JAQUES-DALCROZE PER ADULTI ALL’UPTER 

Docenti: Louisa Di Segni-Jaffé, Milli Taddei (Roma) 
 
Il corso di Ritmica Dalcroze, attivato presso la sede dell’Università Popolare di Roma da Louisa Di 
Segni-Jaffé e Milli Taddei, si rivolge ad adulti non musicisti. Vi partecipano circa 15 persone motivate 



 

 6 

dal piacere di scoprire un modo di fare e comprendere la musica che si discosta dall’usuale approccio di 
taglio intellettuale e accademico.  
La valenza ludica del metodo, il clima di condivisione nel quale si svolge l’attività, la libertà 
d’improvvisazione e di espressione invoglia le persone, anche chi non è abituato a fare movimento, a 
mettersi in gioco e a sperimentare la musica col corpo.   
L’insegnamento con adulti principianti comporta senz’altro una riflessione su come adattare il metodo 
calibrando il modo di porgere e trattare gli argomenti in quanto è necessario tener conto dell’età e della 
resistenza fisica ma anche delle finalità e delle aspettative dei partecipanti. 
L’esperienza insegna che l’approccio pedagogico deve conferire alla lezione un taglio ben preciso: deve 
dare la possibilità di acquisire una consapevolezza corporea basata sull’ascolto, alla ricerca di una 
relazione armoniosa tra spazio/tempo/energia; deve fare in modo che l’improvvisazione in movimento 
e la sperimentazione di sonorizzazioni vocali contribuiscano alla costruzione della lezione valorizzando 
la creatività individuale e dando l’occasione di estenderla a  livello di coppia e di gruppo; deve favorire 
l’ascolto di sé e degli altri in un clima impegnativo e sereno, privo di competizione, che concorra a 
potenziare l’unione tra sfera fisica, cognitiva e emotiva delle persone. A questo si aggiunge lo sviluppo 
di facoltà quali memoria e concentrazione che entrano in gioco ogni qualvolta si vogliano 
interiorizzare elementi che compongono la musica.     

 
 

Attivita’ future dell’associazione  
 

 6° corso estivo 
I corsi inizieranno il 24 Agosto alle ore 14:30 e termineranno il 28 Agosto 
alle ore 12:30 a Badia di Sasso Antico Borgo immerso nel Parco Nazionale 
delle Foreste Casentinesi, in provincia di Forlì-Cesena 
  
Il corso estivo propone una full-immersion nel metodo Jaques-Dalcroze, durante la quale i partecipanti 
potranno fare esperienza di uno dei metodi più importanti di educazione musicale. Si rivolge sia a 
coloro che desiderano avvicinarsi al metodo, sia a coloro che ne vogliono approfondire la conoscenza. 
Partendo dai movimenti/ritmi naturali del corpo, rapportandosi ai parametri spazio/tempo/energia, il 
metodo consente di avvicinarsi alla musica in modo creativo e globale e di viverla attivamente a tutti i 
livelli. Sviluppa la consapevolezza corporea, le capacità di coordinamento, la musicalità e le abilità di 
esecuzione vocali e strumentali. Il corso si articolerà sulle materie principali del metodo - ritmica, 
improvvisazione, solfeggio - e la pedagogia, che verranno proposte con attività di gruppo in un clima di 
stimolante condivisione. 
 

  Forme in movimento 
Da venerdì 30 agosto a domenica 1 settembre alla  Scuola di Danza “Alessandra de Grandi” a Luino 
(VA) 
Questo seminario intensivo intende offrire la possibilità di sviluppare ed approfondire la musicalità ed 
espressività del movimento in relazione alla musica. 
Il tema è sulle forme musicali.  
Il lavoro sarà centrato sul processo di creazione di una “partitura vivente” che metta in rilievo gli 
elementi musicali e ritmici significativi dei brani scelti. 
Il repertorio spazierà dal classico al jazz e contemporaneo. 
Gli obiettivi saranno: sviluppare la finezza dell’ascolto, le capacità di reazione, l’espressività del 
movimento; risvegliare la percezione della tridimensionalità del movimento sia nel corpo che nello 
spazio; acquisire una conoscenza di base che permetta di realizzare la musicainmovimento. 
Rivolto a chi si interessa alle arti della scena e lavora in teatro e nel cinema. A chi è interessato a 
migliorare l’esecuzione, le capacità d’insieme, la comunicazione e la creatività. A chi ama il movimento e 
desidera avvicinarsi alle regole che lo governano e capire in che modo il movimento e la musica si 
relazionano. 
A chi ha intrapreso o sta seguendo la formazione Dalcroze e desidera approfondire l’aspetto legato 
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all’espressività, al movimento ed alla plastique. 
 
Tutte le info si trovano all’interno della sezione CORSI del sito www.dalcroze.it . 
 

 Corso di formazione per l'ottenimento del certificato Jaques-Dalcroze 2013/2014  

(riconosciuto dal Ministero dell'Istruzione, dell'Università e della Ricerca (MIUR), direttiva n.90/2003) 
Docenti: Guido Gavazzi, Ava Loiacono, Sabine Oetterli, M.Michela (Milli) Taddei 
Gli obiettivi saranno: sviluppare la comprensione degli elementi musicali quali pulsazione, tempo, 
ritmo, metro, frase, forma mediante il movimento. 
Stabilire collegamenti  tra il corpo, la mente e la sfera emotiva, finalizzati ad una percezione e 
assimilazione profonda degli elementi musicali. 
Insegnare i principi pedagogici che sono alla base del metodo. 
La formazione per l’ottenimento del Certificato Jaques-Dalcroze è articolata nelle materie principali: 
ritmica, solfeggio, improvvisazione strumentale e pedagogia/tirocinio, per un totale di 400 ore più un 
lavoro scritto.  
Il corso è rivolto e consigliato a coloro che hanno delle conoscenze musicali di base e che suonano uno 
strumento ad un livello discreto. Per fare domanda di iscrizione si chiede di inviare un c.v. e una lettera 
di motivazione ai seguenti indirizzi e-mail: infodalcroze@gmail.com  ava.loiacono@supsi.ch  
infotiscali@dalcroze.it 
Sede del corso: Scuola di danza Alessandra De Grandi-Associazione Culturale, Via Don Folli 1/C, 
Luino (VA) 

 
Centro Italiano Dalcroze 
 
L'AIJD ha il piacere di annunciare l'apertura del primo Centro Dalcroze in Italia. 
Questo spazio intende essere luogo di incontro, scambio e formazione per tutti i/le Dalcroziani/e che 
intendono offrire corsi e seminari. 
Il Centro aprirà ad inizio settembre con nuovi corsi di formazione per adulti e con attività di ritmica e 
solfeggio per bambini e ragazzi. 

 

  

mailto:sabineoetterli@gmail.com
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Focus on 
MEMORIA E INVECCHIAMENTO ATTIVO 

 
2012: Anno europeo dell'invecchiamento attivo e della solidarietà tra le generazioni 

 L’unione europea, proclamando il 2012 anno europeo dell’invecchiamento attivo, mira a 
sensibilizzare l'opinione pubblica al contributo che le persone anziane possono dare alla società. 
Proponendo e sollecitando la politica e le parti interessate a intraprendere, a ogni livello, “azioni volte a 
migliorare le possibilità di invecchiare restando attivi e a potenziare la solidarietà tra le generazioni”. 
 
Cosa s'intende per invecchiamento attivo? 

 Invecchiamento attivo significa invecchiare in buona salute, partecipare appieno alla vita della 
collettività e sentirsi più realizzati nel lavoro, in poche parole vuol dire essere più autonomi nel 
quotidiano e più impegnati nella società. Qualsiasi sia la nostra età, possiamo svolgere un ruolo attivo 
nella società e beneficiare di una migliore qualità di vita.  L'obiettivo è quello di trarre il massimo 
vantaggio dalle enormi potenzialità di cui continuiamo a disporre anche se siamo avanti con gli anni. 
Per questo, l'Anno europeo 2012 promuove l'invecchiamento attivo in tre settori: 
Occupazione – con il crescere dell'aspettativa di vita in tutta Europa, cresce anche l'età pensionabile. 
Purtroppo sono in molti a temere di non riuscire a conservare la loro attuale occupazione o a trovare 
un nuovo impiego fino al momento di aver maturato una pensione dignitosa. È pertanto nostro dovere 
offrire ai lavoratori anziani migliori opportunità nel mercato del lavoro. 
Partecipazione alla vita sociale – andare in pensione non vuol dire diventare inattivi. Spesso non si tiene 
conto del prezioso contributo dato dalle persone della terza età, che prestano assistenza a chi ne ha 
bisogno, occupandosi dei familiari (genitori, consorte e nipoti) o facendo opera di volontariato. L'Anno 
europeo intende dare risalto alla ricchezza sociale rappresentata dalle persone anziane, a cui si rivolgono 
le iniziative del 2012 concepite per offrire loro condizioni di vita più gratificanti. 
Autonomia – che la nostra salute peggiori con l'avanzare dell'età è un fatto. Disponiamo però di molte 
risorse per rallentare questo fenomeno naturale, e possiamo garantire un ambiente più sereno alle 
persone che soffrono di problemi di salute o di disabilità. Invecchiare attivamente vuol dire anche darci 
la possibilità di conservare il controllo della nostra vita il più a lungo possibile. 
(tratto da www.europa.eu) 
 
Metodo Jaques-Dalcroze e invecchiamento attivo. 
L’anno 2012, proclamato dall’Unione Europea “Anno europeo dell’invecchiamento attivo” è stato 
caratterizzato da numerose iniziative culturali e sociali che si sono svolte in tutta Europa. Una di queste, 
organizzata dalla Rappresentanza del Parlamento Europeo in Italia e dall’Upter, Università Popolare di 
Roma, si è svolta nella sala delle Bandiere dello Spazio Europa in Roma.  
La tavola rotonda "Allenarsi a essere attivi" tenutasi il 15 novembre 2012 con Pupi Avati, regista; 
Guglielmo Pepe, giornalista e fondatore del supplemento "Salute" di Repubblica; Luisa Di Segni - Jaffé, 
esperta del metodo Jaques-Dalcroze, coordinata da Francesco Florenzano, Presidente dell’Upter, ha 
evidenziato con l’esperienza dei partecipanti, il valore e le modalità di un invecchiamento attivo 
nell’ottica dell’incontro tra le generazioni. 
L’intervento di Pupi Avati, centrato su un suo film di successo “Una sconfinata giovinezza” è stato 
caratterizzato dalla sua grande capacità di coinvolgimento e in pari tempo pieno di aneddoti e storie a 
testimonianza del suo successo come regista. Partito da semplice operaio (nel settore dei surgelati) con 
determinazione è riuscito a concretizzare le sue aspirazioni attraverso un impegno costante e volontà di 
riuscire.  
A questa esperienza si è legato l’intervento di Louisa Di Segni-Jaffé che ha raccontato con una 
testimonianza altrettanto sentita e coinvolgente il percorso che l’ha vista protagonista nell’introdurre in 
Italia il metodo di pedagogia musicale Jaques-Dalcroze.  
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La storia professionale e familiare di Louisa Di Segni - Jaffé si snoda in un percorso di ricerca, di 
sensibilità culturale e musicale che l’ha portata a fare delle scelte coraggiose, in controtendenza con 
quelle tradizionali, per seguire e realizzare le proprie aspirazioni. L’intervento di Louisa ha suscitato, 
oltre alla partecipazione emotiva, una curiosità verso il metodo Jaques-Dalcroze tanto da richiedere 
l’istituzione, seduta stante, di una lista di partecipanti per una prova collettiva. In effetti, a distanza di 
pochi giorni, circa 20 persone adulte hanno partecipato alla lezione dimostrativa che si è svolta presso la 
sede dell’Upter dando vita, così, ad un corso stabile che alla data odierna è alla seconda edizione: Ritmica 
Dalcroze per adulti (Docenti. Louisa Di Segni-Jaffé, Milli Taddei). 
Il corso è rivolto a coloro che vogliono sviluppare le capacità di ascolto e comprensione della musica, 
ad amatori e a chi studia uno strumento o canta in coro. La Ritmica Dalcroze è una metodologia 
completa che mira ad affinare le capacità di ascolto e percezione attraverso il movimento e la corporeità 
per sviluppare l’orecchio e acquisire una comprensione globale e profonda del linguaggio musicale. 
Propone un modo diverso di fare e comprendere la musica, che si discosta dall’usuale approccio di 
taglio intellettuale e accademico.  
Contenuti del corso: avviare, mediante un lavoro fisico e percettivo, alla comprensione degli elementi 
musicali quali: pulsazione, durate e loro combinazioni, ritmo, accenti, fraseggio, forma; esplorare aspetti 
del rapporto tra musica e movimento sviluppando consapevolezza corporea: coordinazione, pronta 
reazione, dosaggio dell’energia, equilibrio, uso del peso e dello spazio. 
 

 invecchiamento attivo: 

(intervento al convegno dell’UPTER di Louisa Di Segni-Jaffé, Roma, 15 Novembre 2012). 
 
“Ringrazio gli organizzatori e in special modo il prof. Florenzano per avermi invitato a questa riunione. 
Ho accettato con piacere per due motivi: il primo è che grazie alle mie origini mi sento a mio agio in un 
contesto europeo; il secondo perché mi dà l’opportunità di parlare del metodo Dalcroze che fa parte 
della mia esistenza da 60 anni e che sicuramente ha stimolato in me un allenamento ad essere attiva 
ancora oggi che ho 81 anni e a mantenere ottimi rapporti con molte persone giovani e vecchie che ho 
conosciuto col mio lavoro. Accenno brevemente alla storia della mia famiglia perché ha avuto una forte 
rilevanza nella mia vita:  
 
Mia madre era triestina, nata austriaca. Mio nonno materno, originario  di un paese del  Voralberg 
austriaco, viveva a Trieste. Mia nonna era inglese con ascendenza  olandese.   Mio padre era tedesco di 
Francoforte sul Meno.  I miei genitori, sposatisi nel 1921, vivevano a Berlino. Nel  1928 vedendo 
l’aggravarsi di una situazione politica difficile e non volendo far crescere mio fratello in un ambiente già 
allora militarmente molto impegnato presero una decisione drastica e sofferta:  lasciarono per sempre la 
Germania e si trasferirono in Svizzera: io nacqui e crebbi a Lugano. Fino al 1938 mio padre che era 
ingegnere minerario lavorò come consulente facendo la spola con l’Italia, ma poco prima che entrassero 
in vigore le leggi razziali diede le dimissioni per non muoversi più dalla Svizzera durante tutto il periodo 
della guerra. Io vivo in Italia dal 1955, prima a Torino e dal 1959 a Roma, dove ho aggiunto un tocco 
meridionale alla mia appartenenza europea avendo sposato felicemente un vero romano.  
 Le vicende della mia famiglia hanno sicuramente influenzato la mia formazione e la scelta della 
professione.  L’ambiente nel quale sono cresciuta era stimolante e mi ha dato molto:  in famiglia  
parlavamo  più lingue, tutti suonavano uno strumento. A casa c’erano sempre libri e musica. Mi ricordo 
che si ascoltavano meravigliosi  dischi di musica classica a 78 giri, suonati su un grammofono che si 
doveva continuamente ricaricare con una manovella. Mi ricordo anche che ho incominciato prestissimo 
a cercare di riprodurre a orecchio sul pianoforte con due dita le canzoni per bambini tedesche e inglesi  
che cantavo.  E questo fu l’inizio della mia avventura nel mondo musicale e di un percorso personale 
che perdura tuttora.  
Mentre a casa, nonostante i pensieri e le difficoltà creati dalla guerra che infuriava intorno a noi, 
l’ambiente era sereno e stimolante, nella scuola non ho trovato un riscontro equivalente.  
La scuola non mi piaceva e non mi interessava, ho fatto un liceo pessimo.  A parte la musica non avevo 
particolari interessi. Ma anche lo studio della musica non mi attirava professionalmente perché a quei 
tempi chi si diplomava in uno strumento  aveva due possibilità: il concertismo e l’insegnamento. Io non 
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ero portata a suonare in pubblico; quanto all’insegnamento, dopo l’esperienza  scolastica negativa non 
mi sarei mai sognata di intraprendere quella strada.  Più volte avevo sentito parlare mia madre di una 
dimostrazione data da Jaques-Dalcroze  a Berlino negli anni venti  alla quale aveva assistito come 
spettatrice e che l’aveva colpita. Forse per questo racconto  e per  varie altre vicende,  sono approdata al 
metodo Dalcroze che ho abbracciato con passione, perché quel modo di fare musica era proprio quello 
che inconsciamente avevo sempre desiderato. Anche il tipo di pedagogia praticata era totalmente 
diversa da quella tradizionale arida e nozionistica che avevo detestato:  era una continua ricerca di 
interiorizzazione che attirava  in maniera creativa verso lo studio e l’approfondimento degli argomenti. 
Mi sono formata alla scuola di Londra e  all’Istituto di Ginevra dove ho conseguito il diploma superiore. 
Vediamo in cosa consiste questo metodo che è attualissimo, ma che per la sua età è considerato storico 
perché risale all’inizio del secolo scorso. In quel periodo si assiste ad un fermento di idee che hanno 
portato a importanti cambiamenti in molti campi dell’arte e della pedagogia.  (Maria Montessori, lo 
scoutismo, le varie tendenze della pittura e dell’architettura) Già a partire dalla fine dell’800 Emile 
Jaques-Dalcroze, musicista e compositore svizzero - nato nel 1865 e morto nel 1950 – iniziò a elaborare 
il suo metodo. Avendo riscontrato nei suoi allievi di Conservatorio grosse lacune ritmiche e mancanza 
di ascolto, si mise alla ricerca di  un metodo di educazione musicale alternativo a quello tradizionale.  
Egli perseguì l’unione perfetta tra musica, corpo, mente e sfera emotiva e pose il corpo e il movimento 
alla base dei suoi rivoluzionari principi educativi. Dal 1910 al 1914 J-D fece conoscere le sue ricerche 
nell’Istituto costruito appositamente per lui da un mecenate tedesco a Hellerau, vicino a Dresda. L’ 
Istituto divenne in poco tempo un centro culturale internazionale dell’epoca frequentato da studenti e 
insegnanti che poi divennero nomi illustri; (Mary Wigman, Marie Rambert, Jeanneret, fratello di Le 
Corbusier, Appia) rappresentò anche un appuntamento annuale di incontro per artisti di ogni genere 
provenienti da vari paesi che vi affluivano per assistere alle feste di fine d’anno. (segnaliamo Bernard 
Shaw, il principe Volkonski, Diaghilev, lo scrittore americano Upton Sinclair e molti altri)  
La prima guerra mondiale mise fine a questa brillante, se pur breve, iniziativa; Jaques-Dalcroze 
continuò il suo lavoro di pioniere all’Istituto di Ginevra che è tutt’ora il centro del metodo.  
Il lavoro teorico e pratico di Dalcroze ha influito sin da allora in maniera decisiva non solo sulla 
pedagogia musicale, ma anche sulla danza, la coreografia e sul teatro, gettando le basi per un uso 
educativo e rieducativo della musica e del movimento.  
La disciplina fondamentale  del metodo è la ritmica che mette in relazione i movimenti naturali del 
corpo con  il linguaggio musicale stimolando le facoltà di immaginazione e di riflessione. “ l’elemento 
fondamentale, maggiormente legato alla vita e all’arte del suono è il Ritmo! Il Ritmo dipende esclusivamente dal 
movimento e trova l’esempio perfetto nel nostro sistema muscolare”. E’ dunque il corpo il primo strumento che fa 
musica. Ogni movimento si svolge nello spazio in un certo tempo e con una certa energia. Per Dalcroze  
l’ascolto musicale dunque non si limita a un’operazione puramente intellettuale ma coinvolge 
l’individuo nella sua totalità. E’ un procedimento globale di interiorizzazione che partendo dalla 
percezione corporea  arriva alla presa di coscienza , poi alla consapevolezza e infine all’analisi e 
introduce al linguaggio musicale  in un’esperienza  socializzante e creativa che si collega anche  alle altre 
arti e al mondo circostante.   
 Va anche evidenziato il valore educativo che questa attività  assume  nella formazione della personalità. 
Vengono sviluppate facoltà come concentrazione, memoria di tutti i tipi, compresa quella muscolare, 
coordinazione, rapporto tempo/spazio/energia, schema corporeo, consapevolezza corporea; 
socializzazione, creatività. 
Le altre materie, che sono costantemente incorporate nella ritmica, sono il solfeggio – sempre cantato - 
che educa la voce e l’orecchio e l’improvvisazione che comprende tutta la parte creativa, strumentale, 
vocale, motoria.  
Per chi segue i corsi di formazione, particolare attenzione viene rivolta alla pedagogia dalcroziana che a 
qualsiasi età pone sempre l’allievo al centro del processo didattico. Pur lasciando grande libertà a chi 
insegna, si richiede una particolare capacità  di comunicare con linguaggio non verbale: di dare le 
consegne e stimolare la classe  adeguando l’improvvisazione dalla quale dipende l’attività alle capacità 
ed ai progressi degli allievi tenendo conto delle loro individualità e possibilità espressive.  
Quando ho incominciato ad insegnare in Italia ero l’unica persona qualificata, ora sono in buona e 
numerosa compagnia. Allora, parlo del 1955,  il metodo era totalmente sconosciuto anche se durante il 
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fascismo c’era stato un tentativo non riuscito da parte di un musicista torinese, Ferraria, allievo e amico 
di  Jaques-Dalcroze di introdurlo ufficialmente in Italia. Certamente non è un metodo adatto a un 
regime politico autoritario.  
Si può dire che in Italia l’interesse per i metodi storici di educazione musicale  si svegliò negli anni 
sessanta, quando  l’educazione musicale entrò come materia scolastica nella scuola dell’obbligo.  Alla 
ricerca di una didattica  applicabile nella scuola, enti pubblici e associazioni private incominciarono a 
proporre su territorio nazionale seminari e corsi.  La diffusione a livello amatoriale produsse la richiesta 
di corsi specializzati di formazione del metodo. Un corso di formazione fu tenuto al Conservatorio di 
Latina in collaborazione con la Dalcroze Society inglese. Successivamente  si incaricò della formazione 
la AIJD , Associazione italiana Jaques-Dalcroze, nata nel 1998 e membro della Federazione 
internazionale di insegnanti di ritmica con sede a Ginevra. Attualmente la AIJD tiene  corsi di 
formazione in diverse regioni d’Italia e segue un programma internazionale riconosciuto dalla casa 
madre di Ginevra e adottato da  un pool di paesi: Inghilterra, Australia, Canada, Giappone. La AIJD  
annovera un numero considerevole di soci. Fra di essi diversi insegnanti qualificati nel metodo che 
lavorano in vari campi e con varie età.  
La AIJD da 5 anni  organizza  un corso estivo internazionale che è sempre ben riuscito. Con l’augurio 
di rivedervi al prossimo chiudo con una citazione di Dalcroze che mi sembra bella e appropriata:  
“Sogno un’educazione musicale in cui il corpo stesso svolga il ruolo di intermediario tra i suoni ed il nostro pensiero, 
diventando lo strumento diretto dei nostri sentimenti.” ” 
 

 

Ipse dixit  
 

 La parola di Emile attraverso lo studio e il lavoro di Elisabeth 

Nella nuova “collana dalcroziana” edita dalla EDUP S.r.l. sta per essere pubblicato un importante testo 
dalcroziano. E’ il manuale di ritmica Dalcroze, scritto da Elisabeth Vanderspaar e tradotto dall’inglese 
da Louisa Di Segni-Jaffé e Giovanna Martinelli:  
Elizabeth VANDERSPAAR, “Dalcroze Handbook: Principles and Guidelines for Teaching Eurythmics”ed: The 
Dalcroze Society (UK), London, 1984.  
Si tratta di un manuale che descrive in maniera semplice, concisa e pragmatica i principi e la pedagogia 
che sono alla base del metodo. Elisabeth Vanderspaar (1920 - 2009) di origine inglese, dopo essersi 
formata alla scuola di Londra, ha conseguito il diploma superiore a Ginevra e si è dedicata con successo 
alla divulgazione e alla formazione professionale di numerosi dalcroziani che hanno continuato a 
diffondere il metodo.  
 Il manuale, che illustra con chiarezza le caratteristiche della pedagogia dalcroziana, sarà di grande 
supporto sia a chi si accinge ad adottare il metodo Dalcroze come educazione musicale sia a chi 
semplicemente ne vuole fare conoscenza.   Rappresenta anche un’occasione per scoprire tante 
applicazioni di ordine formativo contenute nella musica. L’autrice lascia volutamente al lettore 
l’iniziativa di seguire il proprio percorso e rielaborare in modo personale le indicazioni fornite.   
 
In anteprima citiamo alcuni stralci significativi del testo: 
 
“Durante lo svolgimento della lezione il rapporto fra classe e insegnante si articola in modi diversi ed è comunque sempre 
dettato dalla musica:  
A volte i bambini seguono la musica dell’insegnante, altre volte è la musica dell’insegnante che segue uno di loro. Altre 
volte un bambino segue la musica di un compagno, e ancora uno di loro può dirigere tutta la classe e anche l’insegnante, e 
via dicendo. L’iniziativa passa di mano e il ruolo di chi partecipa cambia anch’esso di volta in volta. Ciò richiede 
flessibilità e auto controllo da  parte dell’insegnante e di chi partecipa.” 
“A questo proposito si dovrebbe dare l’opportunità alla classe di lavorare in un gruppo grande, in piccole formazioni, in 
coppia e individualmente; di condurre da leader e di seguire un leader di turno. I bambini non devono sempre lavorare in 
coppia con lo stesso compagno e se questo crea dei problemi, sarà necessario inventare situazioni nelle quali il cambio di 
compagno fa parte del gioco.” 
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“La consapevolezza dello spazio e la capacità di farne un buon uso sono un obiettivo da perseguire  sempre e da non 
perdere mai di vista. E’ un momento meraviglioso quando si conquista la capacità di muoversi liberamente nello spazio, 
con ordine e senza paura di scontrarsi.”  
 
“L’insegnante deve aver acquisito la capacità di adeguare la musica alle esigenze della classe. Questa è una delle ragioni 
per le quali dobbiamo saper improvvisare,  osservare  e adattare con naturalezza la musica ai bisogni della classe. La 
musica suonata può modificare molte situazioni e la qualità del movimento che ne risulta dipende dal proprio modo di 
suonare.”   
 
 “Se fate battere le mani controllate sempre che i bambini lo facciano in un modo musicale e che il movimento mostri 
sempre le durate delle note. Fate usare lo spazio, e fate sentire sempre la durata delle note lunghe con il movimento.” 
 
“Tutti gli esseri viventi hanno una fonte di energia pronta  all'uso. 
Dobbiamo essere in grado di controllare e aggiustarne la quantità necessaria per ogni azione. Su questo è importante 
concentrare la massima attenzione. “ 
 
Questi sono solo alcuni dei passi con cui Elisabeth Vanderspaar evidenzia l’importanza dell’educazione 
musicale Dalcroziana e la sua grande valenza formativa.  
E’ stato un lavoro lungo e faticoso- dicono le traduttrici- ma molto interessante. Nelle ore trascorse 
insieme ci siamo interrogate spesso su come poter trasmettere al meglio il messaggio e il pensiero 
dell’autrice.  Leggerlo e tradurlo ha rappresentato per noi una vera e propria conferma dell’importanza 
della Ritmica Dalcroze. Nonostante un passato da insegnanti (anche molto lungo, soprattutto per 
Louisa Di Segni), abbiamo trovato alcuni passi illuminanti che saranno una nuova linfa per continuare 
al meglio il nostro lavoro! 

 
 

Una bella lezione  
“IL SUONO STACCATO” 
di Lucia Giovanna Martini 
 
Lo staccato è una qualità del suono che può connotarsi in diversi modi. Sebbene infatti il segno 
utilizzato dalla scrittura musicale per indicarlo sia unico (il puntino posto sopra la testa della nota) le 
peculiarità che esso assume nei diversi contesti sonori possono essere assai diverse e variegate.   Dallo 
staccato verso l’alto, allo staccato verso il basso; dallo staccato che provoca inquietudine, allo staccato 
che esprime incertezza ed esitazione; ecc…   E’ interessante allora dedicare la giusta attenzione 
all’argomento nel contesto di un qualunque percorso didattico, per approfondire le peculiarità proprie 
di diversi contesti sonori, così affinando la capacità di comprendere in profondità i significati espressivi 
del linguaggio musicale. Il piano di lezione che presento scaturisce dall’interesse per il breve ‘pezzetto’ 
pianistico:  “Cat – Scat” dalla collana ‘MINY JAZZ’  -  50 leichte Stucke fur Klavier  di Manfred 
Schmitz, 1993. 
 
I DESTINATARI 
Il piano di lezione è destinato ad un livello per principianti non alle prime esperienze, ma  già avviati al 
metodo Dalcroze. 
 
FINALITA’ GENERALE 
Acquisire una chiave di interpretazione e comprensione del linguaggio espressivo - musicale. 
 
OBIETTIVI GENERALI 
Interpretare il suono ‘staccato’. 
Eseguire un modello di poliritmo. 
Apprendere il modello di struttura della melodia di un brano musicale di repertorio. 
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FASI DELLA LEZIONE 

1. Camminare velocemente nello spazio.  Si invita la classe a camminare velocemente nella stanza 
cercando di non lasciare spazi vuoti, immaginando di riempirla interamente attraverso lo 
spostamento di ciascuno.  

 
2. Incontrarsi con lo sguardo. Si invita a mantenere la stessa andatura, incrociando con lo sguardo i 

volti dei compagni. 
 

3. Sorprendersi ad ogni incontro. Ogni qual volta si incontra un compagno, si manifesta una reazione di 
sorpresa e la si esprime in modo consono attraverso la gestualità e la voce. 

 
4. Si sorprende solo una parte del corpo. Si ripete come avanti ma è solo una parte del corpo che 

esprime la reazione di sorpresa: una spalla, un ginocchio, un piede…. 
 

5. Proposta di sequenze ritmiche. Ciascuno improvvisa con un barattolo (o un tamburello) guidando la 
classe.  Il modulo di ciascuno propone un numero definito di pulsazioni da far corrispondere ai 
passi.  Il colpo finale del modulo (che coincide con il gesto del ‘sorprendersi’) è seguito da una 
sospensione di tempo che si espande, nel corso delle ripetizioni, sempre per la stessa durata. Se 
si utilizzeranno i barattoli, sarà interessante differenziare timbricamente i colpi per la camminata 
da quello per il gesto del ‘sorprendersi’, percuotendo il barattolo su due diverse facciate tra le tre 
disponibili (coperchio, fondo, lato). 
 

6. Esecuzione di un POLIRITMO.  Dopo che tutti hanno guidato la classe con la proposta del 
proprio modulo, si distribuisce a ciascuno un barattolo e si chiede di eseguirli in modo 
sincronico (i moduli si differenzieranno tra loro per il numero di passi) Sarà necessario dirigere 
questa fase, che prevede di sovrapporre le produzioni ritmiche, invitando ciascuno ad entrare 
uno dopo l’altro e, soprattutto se necessario, scandire in sottofondo una pulsazione almeno 
nella fase di avvio dell’esecuzione. (Al fine di sostenere  la pulsazione di modo che sia 
chiaramente percepibile da tutti, si consiglia di ricorrere ad un suono eseguito al pianoforte, e 
non con uno strumento ritmico, differenziandolo così timbricamente) 

 
7. Esecuzione del POLIRITMO con il movimento.  Quando l’esecuzione del poliritmo risulterà 

consolidata, si inviterà la classe a sovrapporre anche i passi, ciascuno in modo sincronico al 
proprio modulo. Se la classe si mostrerà abile nell’esecuzione, con un comando vocale si 
chiederà di sospendere il suono mantenendo i passi ed alternando cosi le due modalità 
esecutive. 

 

8. Applicazione dell’esperienza ad un brano di repertorio.  Si propone all’ascolto il brano: Cat – Scat dalla 

collana ‘MINY JAZZ’  -  50 leichte Stucke fur Klavier  di Manfred Schmitz 1993.  Si 
lascerà reagire la classe all’ascolto per suscitare una spontanea reazione ed eventualmente il 
riconoscimento della struttura melodica del brano nella prospettiva delle attività svolte.  Si 
inviterà la classe a camminare la melodia applicandovi la struttura appresa dei passi e del 
‘sorprendersi’ (in coincidenza dello staccato). 

 
9. Esecuzione della struttura ritmica della melodia con altre modalità.  Non appena la classe avrà assicurata 

l’esecuzione corporea della struttura della melodia, si chiederà di sovrapporre anche l’esecuzione 
ritmica con i barattoli.  Entrambe le modalità potranno essere sperimentate separatamente, 
anche senza il supporto dell’esecuzione pianistica. 
(Per gruppo di terzine, presente nella linea melodica del brano, non si suggeriscono attività 
specifiche al fine di mantenere l’organicità del piano della lezione. Inoltre, data l’importanza 
dell’argomento, si suppone che la sua trattazione avvenga nelle modalità e nei tempi dovuti). 
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10. Varianti esecutive e coreografiche.  A conclusione della lezione, si proporrà una versione esecutiva 

coreografica: Stando in cerchio, si affiderà un foulard ad un componente. Costui interpreterà la 
prima frase camminando nel centro in direzione di un compagno (eseguendo ovviamente il 
numero di passi corrispondente alla frase). Lancerà in aria il foulard in coincidenza della nota 
staccata, lasciandolo afferrare al componente che ripartirà a sua volta. 
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Materiali 
 
Da “Chansons d’Enfants” Testo e musica di E. Jaques-Dalcroze, op 42  
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E per tutti quelli che non conoscono il francese ecco la traduzione “in forma sciolta” di Rosita: 
 

C' è una casa piccolina                        così - cosà    
 ed un fumo bianco esce dal camino 
sopra un praticello vedi un coniglietto, 
una fontanella, un piccolo giardin 
     trallalà... piccolo piccin tutto qui sarà 
 
Fai trillare il campanello                      così - cosà 
i tuoi piedi netta, entriam nella stanzetta 
ecco un tavolino, un piano da suonar 
qualche seggiolina, un letto per sognar 
        Trallalà ................ 
 
Ecco qui una ragazzina  così - cosà 
guarda i suoi begli occhi, le sue gote rosa 
una gonnellina e sopra un grembiulin 
le calzette, e ai piedi due bei sandalin 
     Trallalà.............. 
 
Lei sussurra ninna nanna  così - cosà 
dondolando in culla la sua bambolina 
" mia cara piccolina, dormi dormi ben. 
Fai piccoli sogni dentro il tuo lettin" 
         Trallalà......................... 

 
 
 
 
 
 

Approfondimenti  
 

 teorie sull’insegnamento a confronto   

 
 LA SENSOMOTRICITÀ NELLA MATURAZIONE DELLO STRUMENTISTA:  
ORIENTAMENTI DIDATTICI A CONFRONTO 
Luca Bellentani 
(riassunto a cura di Mariapia Castellazzi) 
 
Questa riflessione scaturisce da un lavoro di ricerca sulla didattica musicale al Conservatorio di La 
Spezia.  Essa prende spunto  dalla considerazione che “la cultura musicale occidentale è stata caratterizzata 
dalla progressiva distinzione e poi separazione degli ambiti di studio e di lavoro professionale ad essa connessi” Ecco 
alcuni esempi: tecnica ed espressività; movimento corporeo e meccanica dello strumento; musica colta e 
musica popolare; studio storico, studio estetico…e ancora suono e rumore, nota e timbro e quindi più 
in generale corpo e mente, sfera privata e sfera pubblica, carnale e spirituale. 
Questi ambiti si contrappongono e creano un duplice effetto: da una parte lasciano una grande libertà 
di sperimentazione e fecondazione creativa, dall’altro creano una situazione di frammentarietà come se 
ci fossero i pezzi di un puzzle da ricomporre, sospesi fra fantasia e freddezza tecnica. 
Molti interpreti vivono l’esperienza esecutiva nella sua globalità maturandone la consapevolezza 
durante un buon concerto o, parallelamente, sentono risvegliare la propria musicalità dall’esempio e 
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dalla forza del loro maestro che li ispira con la sua interpretazione o con le sue parole.  Tuttavia è un 
dato di fatto che spessissimo maestro e allievo non ritrovano più quello spazio comune di consonanza, 
di intesa o di reciproca ispirazione.  Se da una parte  l’allievo si perde, si irrigidisce e sente di non 
riuscire a “maturare” il proprio talento, dall’altra il maestro si sente inadeguato o, almeno, sente di non 
avere esercizi o consigli corretti e adatti a risolvere i problemi dell’allievo. 
C’è una tecnica più efficace di un’altra? Forse più naturale? O più globale? Quanto la tecnica precede 
l’interpretazione o invece è il suono che guida, o piuttosto si suona in un determinato modo perché si è 
tenuta una condotta strumentale particolare o forse perché si sono eseguiti esercizi particolari di 
tecnica? 
Confrontando diverse scuole si può arrivare ad un dialogo costruttivo fra le proposte e ragionare sui 
motivi dell’efficacia di una metodologia piuttosto che dell’altra. 
 
TECNICA SECONDO GERHARD MANTEL ( 1930-2012) 
Il suo libro “Cellotechnik” del 1972 cerca di chiarire “cosa fa di diverso un esecutore competente rispetto 
a un esecutore meno competente” e “che cosa accade quando si suona un certo passaggio 
perfettamente rispetto a quando lo si suona così e così”, prosegue quindi ad analizzare tecnicamente le  
“buone posizioni ”, come per esempio il principio del “tirar l’arco diritto”, dichiarando però questo 
terreno contagiato da molti pregiudizi. 
Egli mette a fuoco la qualità globale del gesto strumentale: il gesto è integrato in tutto il corpo, parte dal 
centro e si irradia senza perdere energia e senza turbare l’equilibrio, ma ancor prima del gesto in sé, è 
basilare il modo in cui ci si prepara, si concepisce il movimento prima ancora che avvenga e poi si 
controlla e si aggiusta mentre avviene.  
Mantel ci ha condotto fino ad un certo punto, con apertura e rigore intuendo un possibile approccio di 
pensiero , ma nel suo trattato non riesce a superare la spaccatura fra ciò che è buono in generale e ciò 
che è buono per l’individualità di ogni studente, le sue idee, le sue tensioni, la sua anatomia… 
 
PORRE AL CENTRO L’ESPERIENZA 
Cosa si può fare per giungere ad un’intesa con l’allievo? Una possibile risposta è quella di porre al 
centro il “fare esperienze”. Se da una parte siamo tutti uomini e la realtà è una, dall’altra parte siamo 
individui e la nostra realtà è connotata da esperienze individuali. 
Questo è il nuovo terreno comune fra maestro e allievo che permette intesa e condivisione, citiamo 
alcune teorie a riguardo: 
 
PAUL ROLLAND ( 1911- 1978 ) 
“Prelude to string playing” è un metodo scritto da Rolland che si rivolge a chi è interessato ai fondamenti 
delle “azioni” strumentali. E’ chiaro, semplice e dà all’allievo principiante indicazioni tecniche e teoriche 
complete e corrette. Individua un insieme di gesti e movimenti di base che approfonditi e ampliati nel 
corso degli anni potranno coprire tutte le abilità necessarie al violinista. Queste azioni non sono 
direttamente insegnate come “buone posizioni” imposte dal maestro, ma frutto della scoperta 
dell’allievo posto di fronte ad una serie di contesti instabili.  Le sensazioni di soddisfazione nel gioco, 
nella bellezza del suono nell’equilibrio e facilità del movimento guideranno l’allievo a scoprire in prima 
persona una buona posizione della mano. 
 
KATÒ HAVAS (1920)  
La violinista ungherese suggerisce ai suoi allievi:  “Immagina, canta dentro di te!”  
Scoprire e imparare servendosi dell’immaginazione favorisce l’attenzione ad uno spazio che è al di là 
delle parole, dell’esempio e dell’azione del maestro. Havas trasmette ai suoi studenti l’unità e identità fra 
sensazione uditiva e motoria, tutto il suo insegnamento di base è fondato sul rapporto fra azione e 
immaginazione. Infine unisce al movimento e al suono, il nome assoluto della nota, in controtendenza 
rispetto alla tradizione ungherese del “do mobile” diffusa da Kodàly. 
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VICTOR SAZER  
Partendo dalla considerazione che spesso lo studente riceve dal maestro indicazioni e consigli verbali 
contraddittori, sviluppa il suo pensiero sul concetto di “ awareness”: consapevolezza. E’ l’esperienza di 
consapevolezza motoria che consente all’allievo di interiorizzare i movimenti che apprende e che gli 
dice quale strategia egli sente come più naturale al suo stato attuale di maturazione e sarà poi il maestro 
che partendo da ciò discuterà e integrerà questa esperienza all’interno del percorso didattico. 
 
UN NUOVO CONCETTO DI MATURITA’ STRUMENTALE 
Ciascuno di noi ha sentito dentro di sé l’evidenza di ciò che per lui è più naturale. Ciò non vuol dire che 
naturale sia giusto incondizionatamente. E’ proprio qui che serve un buon maestro, che sappia 
proporre quell’esperienza al momento giusto, integrandola con altre suggerimenti e offrire prospettive 
diverse che probabilmente cambieranno i giudizi sulla prima evidenza. L’allievo, crescendo in età, 
ampliando il numero e la qualità delle opzioni proposte, potrà giungere alla sua maturità strumentale. 
Questa impostazione permette di superare la falsa opposizione fra soggettività arbitraria (ciò che sente 
l’allievo) e oggettività astratta (ciò che la scuola prescrive). 
Questa rivoluzione didattica è peculiare della metodologia legata alla coscienza del pezzo musicale 
tramite il movimento proposta da Karin Greenhead e della metodologia legata all’esperienza della voce 
umana proposta da Gisela Rohmert. 
Il musicista si forma mediante le esperienze vissute in contesti proposti dai suoi insegnanti e apprende e 
fa valutazioni a partire dall’esperienza. La capacità di fare esperienza crea dentro l’allievo lo spazio utile 
per accogliere la maturazione dei contenuti, sia che provengano dall’ispirazione del maestro, sia che 
provengano da se stesso 
 
KARIN GREENHEAD 
Violinista e pianista inglese, è una straordinaria didatta che si è dedicata all’applicazione sistematica di 
proposte di musica-movimento, sviluppate a partire dalla sua esperienza di insegnante Dalcroze.  Suo 
obiettivo è porre gli studenti di fronte a ciò che scaturisce dalla loro coscienza del brano che desiderano 
suonare e favorire la maturazione di questa coscienza. 
Come avviene questo percorso? L’allievo innanzitutto suona il pezzo, che deve conoscere a memoria. 
Al termine dell’esecuzione Greenhead invita l’allievo a lasciare lo strumento e ad alzarsi, e gli consegna 
un oggetto (una palla, un foulard, un bastoncino...), dicendogli: «Questo oggetto è la tua parte. 
Mostra(ci) la tua parte». Ossia: eseguila nuovamente a memoria muovendoti liberamente nello spazio di 
questa sala, dove l’hai appena eseguita con il tuo strumento.  
Dopo un attimo di sospensione – a volte concentrazione, a volte smarrimento... – l’allievo rivive il 
brano a memoria tramite il movimento, e mostra a se stesso, al 
maestro e al pubblico la sua parte. 
Questa può apparirgli molto diversa da quel che immaginava, ora 
che si dispone ad ascoltarla in un contesto differente da quello 
solito (senza le abitudini interpretative, gli schemi e le tensioni 
motorie e psicologi-che consuete, le difficoltà strumentali e 
l’esecuzione delle note). 
Molti studenti scoprono dentro di sé sensi sintattici, significati o 
relazioni con l’ambiente o le persone circostanti che per i più 
svariati motivi non potevano sentire nel contesto abituale di 
esecuzione strumentale del pezzo. Altri studenti invece possono 
vivere l’oscurità o la povertà di senso di ciò che scaturisce dalla 
loro coscienza del brano, ora che non c’è più lo strumento e non ci 
sono più le note fra loro e il senso del pezzo. 
Tutti comunque – senza bisogno di spiegazioni teoriche o di 
esempi del maestro – portano con sé un’esperienza viva del brano, 
nella quale possono nascere sensazioni, immagini e domande. In 
generale gli studenti sentono dove il movimento scorre naturale e 
facile, a volte quasi ricaricando la loro energia, e dove invece è 
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impedito, difficile, quasi li blocca. 
Ugualmente percepiscono dove il 
movimento sembra adeguato a come 
sentono il pezzo, e dove invece non li 
soddisfa ancora. Queste sensazioni sono più 
o meno chiare o oscure, ricche o povere, 
comprese consapevolmente oppure 
operanti, anche se chiare e ricche, a un 
livello intuitivo, nel quale la coscienza non 
ha ancora riflettuto su se stessa. 
Lo studente, invitato a ripetere una o più 
volte l’esperienza, cerca naturalmente la 
facilità del movimento e l’adeguatezza 
dell’esecuzione rispetto a ciò che egli sente 
del pezzo, mentre ne rappresenta il senso nello spazio. Facilità e adeguatezza sono quindi due molle che 
smuovono la coscienza e la spingono a modificarsi, autorganizzandosi in un modo che consenta 
maggior facilità e adeguatezza. Al termine del percorso didattico, l’allievo che avrà maturato la propria 
coscienza di un pezzo avrà contemporaneamente maturato sia se stesso sia il brano. 
L’allievo potrebbe ad esempio scoprire di far compiere troppi movimenti nello spazio all’oggetto che gli 
è stato consegnato, ossia di non selezionare sufficientemente, di non individuare adeguatamente gli 
elementi pertinenti, oppure di non graduare adeguatamente i movimenti individuati, ossia di non dar 
loro il giusto peso relativo. Potrebbe ancora scoprire di non preparare bene i movimenti, oppure di non 
concatenarli, perdendo l’occasione di sfruttare l’energia dei precedenti per eseguire i successivi, oppure 
di non articolare i movimenti o i gruppi di movimenti in punti facili e favorevoli, senza che vi sia un 
motivo o un compenso di espressività per queste soluzioni interpretative di non congruenza. Potrebbe 
ancora scoprire di non sentire congruente la forma del suo movimento e la forma del movimento del 
pezzo. Ad esempio potrebbe sentire che il brano corre e lui cammina; che retrocede, e lui prosegue; che 
avanza in linea retta, a zig- zag, lateralmente, ecc. e il movimento suo e del suo oggetto nello spazio non 
fanno altrettanto. Potrebbe ancora non sentire congruente la qualità del suo movimento e la qualità del 
movimento del pezzo. Ad esempio potrebbe sentire che il brano è scattante, o pigro, o estatico, 
terrigno, sensuale, leggero, brillante, ecc. e il suo movimento nello spazio no. Potrebbe ancora scoprire 
un’incongruenza fra lo stile del suo movimento e lo stile del movimento della musica... Potrebbe infine 
rendersi conto che la sua interpretazione tramite il movimento non è sentita in funzione dell’ambiente 
reale in cui avviene, oppure che non è eseguita in funzione del pubblico a cui è diretta o dell’occasione 
per la quale si svolge. Fin dove lo studente è in grado di compiere da solo questo percorso, Greenhead 
semplicemente segue la maturazione della sua coscienza del brano, dandogli tempo per esplorare le 
incertezze e per scoprire e approfondire le soluzioni. Dove invece egli rischia di perdersi, può 
focalizzare la sua attenzione dicendo ad esempio: «Guarda se tutti i rimbalzi hanno lo stesso peso, 
oppure no»; oppure: «Qui procedi in linea retta; ma, nello stesso punto, cosa senti che fa il pezzo?» 
(ossia: c’è differenza tra ciò che fai e ciò che senti?); oppure: «Ti muovi come se il pubblico fosse qui; 
ma il pubblico invece dov’è?» (ossia: c’è differenza tra la tua intenzione e la realtà?). 
In questo modo la coscienza del pezzo propria dello studente è stimolata maieuticamente a proseguire il 
suo cammino naturale, ad autorganizzarsi e a maturare. Quando a un certo punto Greenhead invita di 
nuovo lo studente a eseguire il brano con lo strumento, la nuova esecuzione strumentale riflette (in 
senso sintattico, semantico e pragmatico) questa maturazione, anche se è avvenuta senza lo strumento. 
Anche molti problemi “tecnici” si saranno risolti da soli. È infatti ben comprensibile che l’esecuzione 
scorra più facilmente e con maggior fluidità anche in punti strumentalmente difficili, quando gli 
appoggi, il ritmo, il fraseggio e la forma siano scoperti in prima persona e vissuti dall’interno in un 
modo sentito dall’allievo stesso come più naturale, adeguato, chiaro, ricco ed eventualmente 
consapevole. 
Al maestro resterà allora da lavorare su un numero minore di punti, mentre lo studente avrà da parte 
sua creato e dato forma a uno spazio dentro il quale poter accogliere anche l’insegnamento diretto o 
l’ispirazione artistica del maestro. 
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GISELA ROHMERT 
Con il libro “IL cantante in cammino verso il suono” si giunge ad un altro rovesciamento di 
prospettiva: è la maturazione del suono che può esserci di guida per maturare anche un buon 
movimento. Ma come è possibile che la sfera uditiva riesca a organizzare così efficacemente la sfera 
motoria? Proviamo a cantare facendo qualche piccolo esperimento: chiudere più o meno le orecchie, 
anche alternativamente, mettere una mano sul collo… lo stesso suono vocale o strumentale hanno una 
qualità diversa, fluiscono in modo diverso e necessitano di energia diversa. L’insegnante non è un 
allenatore, stimola invece in vari modi la risposta spontanea dell’allievo, l’essenziale è la risposta, sia 
sotto forma di reazione del suono e del corpo, che di reazione psichica e verbale.  Si scopre il “proprio 
suono” non il suono che piace al maestro o quello espressivo o quello filologico. Nell’esperienza di 
Rohmert ciò che accade è che il suono tende naturalmente ad autoregolarsi, è la qualità del suono che 
regola la respirazione e che induce un buon tono muscolare nella laringe.   
L’autrice basandosi sui suoi studi di medicina fornisce spiegazioni approfondite sui meccanismi 
fisiologici e neurologici che consentono di spiegare come sia possibile questo percorso di qualità vocale 
e questa ricerca è tuttora in corso in collaborazione con l’istituto di ergonomia dell’università di 
Darmstadt. 
L’esperienza di apprendimento proposta da Rohmert include un ascolto e una stimolazione di tutta la 
persona in rapporto alla maturazione della sua voce o del suo suono. 
 
IL DONO DELLA MUSICALITÀ: IL MAESTRO MAIEUTA1 E IL MAESTRO ISPIRATORE 
La musicalità nella maggior parte dei casi si incontra come qualcosa che ci è dato, ma che non dipende 
da noi, come qualcosa di gratuito, come un dono più grande o più piccolo.  
La possiamo incontrare nella tradizione musicale, nel talento, nell’ispirazione dei maestri, nell’ascolto 
dei concerti, nell’esperienza personale di musicista e di insegnante. 
Molte volte succede di ascoltare dei ragazzi che, suonando un certo pezzo (o un certo repertorio), 
oppure improvvisando liberamente, incontrano e mostrano la musicalità, quella stessa musicalità che si 
sente nei grandi concerti, dopo lo studio e l’esperienza di una vita. Questa musicalità, però, in un altro 
pezzo, in un altro repertorio o in un altro momento può essere perduta. 
Per quale ragione? Si può coltivare la musicalità? Essa – ciò che rende l’esperienza del suono musica e 
gli strumentisti artisti – è sempre stata coltivata dai buoni maestri, ma in questi ultimi anni al maestro 
ispiratore si affianca la figura del maestro maieuta. 
Il buon maestro ispiratore – tramite la guida dei suoi esempi – risveglia la musicalità e la vitalità della 
tradizione già presenti dentro gli allievi. Il suo esempio indica agli allievi una verità artistica che lo 
oltrepassa e che gli allievi conoscono nella loro musicalità o nell’entusiasmo che anima la cultura 
musicale della loro società. Quando però quest’entusiasmo declina – oppure si frastaglia e perde la sua 
carica di assolutezza – aumentano i casi in cui gli allievi, come accennavamo in precedenza, rischiano al 
massimo di poterne fare una copia di maniera, una copia di semplici contenuti interpretativi e 
strumentali. 
Il buon maestro maieuta invece – lasciando uno spazio perché gli allievi si ascoltino – favorisce la 
nascita di quel vacuo, di quella sete che lascia spazio al vivere e all’imparare all’interno della quale gli 
allievi potranno accogliere anche l’ispirazione dei maestri dopo aver accolto la realtà della propria 
ispirazione.  
La maieutica occidentale ha le sue radici nel “conosci te stesso!” e nel “so di non sapere” di Socrate. 
Questa didattica inoltre affonda le sue radici nella spiritualità orientale, dove spazio femminile e 
presenza maschile sono sentiti come componenti necessarie di ogni equilibrio. 
Il buon maestro ispiratore e il buon maestro maieuta coltivano quindi entrambi la musicalità, seguendo 
due strade per la scoperta della stessa qualità complessiva dell’esperienza musicale. 
Entrambe si offrono come opportunità per vivere un’esperienza nel cui spazio si possa incontrare la 
musicalità. Sarebbe importante di volta in volta chiedersi quale sia la più adatta alle domande profonde 
di un determinato studente o alla competenza di un determinato insegnante, in un preciso momento 

                                                        
1 maieutica: disciplina filosofica che permette al maestro di "tirar fuori" dall'allievo ciò che è "già presente" in lui, senza "inculcargli" qualcosa dall'esterno. 
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della loro vita e della loro maturazione. Insistere su strade inadatte ci condanna all’incomunicabilità e 
alla fine può far dimenticare – a noi o ai nostri studenti – che l’esperienza della musicalità è il centro del 
nostro insegnamento. 
 

 affrontare un brano del repertorio col metodo Dalcroze 

 
Quello che segue è un estratto dello scritto di pedagogia preparato da Ilaria Riboldi per l’esame di Certificato. 
Applicazione del metodo al proprio ambito di interesse. 
 
L’incontro con il metodo Dalcroze ha cambiato notevolmente il mio rapporto con la musica sia 
nell’ambito personale che professionale. 
La possibilità di “vivere” la musica attraverso il corpo con attività significative di tipo percettivo e 
motorio, e ancora di sviluppare l’orecchio e l’attenzione attraverso un ascolto attivo, di provare piacere 
nella sperimentazione, sono state tappe importanti nella crescita e comprensione personale. 
L’interazione tra movimento e musica rende coscienti quei gesti che si vivono quotidianamente in 
modo libero e spontaneo al fine di educare l’orecchio attraverso il movimento. 
Allo stesso modo “suonare il pianoforte” diventa qualcosa di più consapevole, più attento e coerente e 
sempre meno teorico e meccanico. “Suonare” ora non è più solo legato allo spartito ma è una 
esperienza viva che permette di raccontare ed esprimere le emozioni e di entrare in relazione con gli 
altri.  
Così una volta sperimentati su me stessa tali principi, è nato il desiderio di trasmettere l’entusiasmo e la 
passione agli allievi e mi sono dedicata all’insegnamento della musica applicando i principi della 
metodologia Dalcroze attraverso due ambiti specifici: 
 

1. insegnamento della ritmica per la formazione di base musicale 
2. insegnamento dello strumento (pianoforte) 

 
Ciò che vorrei analizzare é il secondo ambito e nello specifico parlare di come i principi del metodo 
possono rendere facile la maturazione e la coscienza di un brano di repertorio. 
Lo studio del pianoforte, così come quello di qualunque strumento, non è da intendersi solo note e 
tecnica; bensì la cognizione esatta del fraseggio, l’ascolto delle melodie e delle voci, l’esperienza viva 
delle durate, la comprensione dell’energia da usare. Sono queste le cose che rendono vivo ed 
interessante un brano musicale. 
Comunicare con l’allievo attraverso astrazioni non é così efficace come comunicare attraverso 
l’esperienza senso-motoria. 
 
Partendo dal presupposto che tutti gli allievi della scuola di musica dove insegno pianoforte seguono 
anche le lezioni di ritmica (nelle quali vengono già sviluppati i concetti fondamentali), i brani di 
repertorio spesso i più difficili vengono affrontati, dopo una lettura accurata delle note, a partire dal 
vissuto corporeo. 
Ecco gli elementi principali di analisi: 

 fraseggio 

 ritmica: pulsazione, ritmo, agogica 

 solfeggio 

 improvvisazione 

 postura 
 
FRASEGGIO 

“In qualsiasi composizione musicale ci sono momenti in cui si deve aspirare per dividere la frase in 
periodi e rendere la melodia intelligibile. Si possono paragonare i momenti di arresto a virgole, a punti e 
virgola, a punti. I momenti sono indicati nella scrittura musicale con silenzi, segni di respirazione. Il 
fraseggio dà il carattere a una melodia. Può essere un periodo totale o la suddivisione di tale periodo. La 
funzione musicale obbedisce alle stesse leggi che regolano l’arte oratoria” (E. J. Dalcroze) 
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Il fraseggio si manifesta in qualunque forma artistica; senza fraseggio l’opera è noiosa e priva di vita. 
Anche nella musica il fraseggio è vitale al punto da essere identificato come il suo respiro.  
Quando parliamo formiamo frasi più o meno lunghe che assumono significati diversi attraverso l’uso 
delle pause, del respiro, dello staccato/legato, dei cambiamenti di velocità, intensità e direzioni. In 
qualche modo tali frasi indicano lo stato interiore di quel momento della persona che sta parlando. Allo 
stesso modo la frase musicale può cambiare notevolmente a seconda dei parametri usati. 
In modo schematico si cercherà di elencare come, durante le lezioni di pianoforte, attraverso degli 
esercizi si può far vivere il fraseggio. 
 
Con un foulard chiedo all’allievo di disegnare nello spazio l’inizio e la fine delle frasi di quel brano, cercando di 
canticchiare il brano stesso nella testa. 

1. Come può muoversi il foulard? Con quale energia? 
2. Come puoi muoverti tu? (cammini, corri……) 
3. Quale percorso scegli di fare? 
4. A frase uguale corrisponde percorso uguale? 
5. Che lunghezza hanno le frasi? 
6. Quale intenzione voglio dare alle mie frasi? 

 
Con lo stesso foulard chiedo all’allievo di provare a sottolineare la dinamica della frase. 
L’intensità sul piano espressivo è determinante. Caratteri, sentimenti e stati d’animo si manifestano 
attraverso di essa: arrabbiato (F), aggressivo (FF), incurante (P), sospettoso (PP). 

1. Mostrare con la contrazione e la decontrazione muscolare, l’energia di quella frase scegliendo di 
coinvolgere il corpo in modo parziale o globale. 

2. Ogni frase ha una energia diversa dall’altra? 
3. Come è il passaggio da una energia all’altra? Progressivo, improvviso, in successione… 
4. Mostrare, magari con l’aiuto di una palla, i punti di appoggio di una frase e quelli di leggerezza. 

 
Mostrare ancora con il foulard le caratteristiche della frase prestando attenzione a: 
a. Vivere bene il silenzio. Ogni silenzio è significativo. 
b. Mostrare bene l’anacrusi, la crusi e la metacrusi. Questi elementi costituiscono un apporto prezioso 
per il movimento: ogni movimento difatti può essere crusico o anacrusico, prolungato o meno da una 
metacrusi. Tutti i movimenti hanno però bisogno di una preparazione, spesso uno slancio che sfocia in 
un punto di appoggio. 
c. Vivere il contrasto legato-staccato: il modo in cui si concatenano il legato e lo staccato crea 
un’atmosfera ritmica. 

1. Mostrare bene l’attacco e la fine della frase. 
2. Dare importanza e sottolineare la preparazione del gesto. 
3. Dare significato al SILENZIO tra una frase e l’altra. E’ un silenzio di sospensione?, un silenzio 

interrogativo?, di chiusura?, o di preparazione? 
 

RITMICA: pulsazione, ritmo, agogica 
“I due elementi fondamentali del ritmo, il TEMPO  e lo SPAZIO, sono inseparabili; in certe arti uno 
dei due elementi può prevalere sull’altro, nella musica così come nella vita essi sono inseparabili e di 
uguale importanza. La vita stessa è in effetti un ritmo, ossia una successione continua di molteplici 
unità che formano una totalità indivisibile” (J. Dalcroze) 

 
Suonare al “tempo giusto”, mantenere una pulsazione costante sono elementi banali ma spesso i più 
difficili da far interiorizzare. Il tempo sbagliato d’altra parte, impedisce di esprimere le frasi musicali e la 
sensazione intuitiva della musica viene persa. 
 
Cantando mentalmente il brano, CAMMINARE liberamente con lo scopo di mantenere la pulsazione costante e 
fermarsi alla fine del brano 
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1. Quale intenzione voglio dare al mio camminare? Quale energia? 
2. Come decido di camminare? 
3. Quale spazio decido di percorrere e con quale percorso? 
4. Dove voglio fermarmi quando finisce la musica? 
5. Riesco a mostrare in qualche modo la misura? 

 
Acquisire il senso della DURATA per il musicista è molto complicato. Tutti gli strumenti, archi esclusi, 
non danno la possibilità di VEDERE la durata di una nota, viene piuttosto richiesta una visione 
interiore. 
E’ molto difficile vivere una durata fino alla fine senza troncarla: talvolta si ha fretta di arrivare ai suoni 
successivi e talvolta invece si tende ad essere in ritardo. 
Ecco che tale durata diventa viva e tangibile quando la si può vivere attraverso il movimento e ancor 
più animata quando la possiamo associare allo spazio e all’energia. 
 
Proviamo a vivere con il corpo il ritmo del brano da interpretare. Provo a seguire la melodia principale e poi leggendo lo 
spartito anche l’accompagnamento o il controcanto. 

1. Mi muovo nello spazio usando l’intenzione giusta? Il carattere è quello di marcia, danza, ninna 
nanna…. È allegro, triste………? 

2. Riesco a ricordare esattamente la sequenza di tutte le cellule ritmiche? 
3. Provo ad associare ad ogni ritmo un movimento diverso. 
4. Riesco a camminare la pulsazione e a suonare il ritmo della melodia con le mani? 
5. Sto usando lo spazio in modo adeguato? 
6. Riesco a vivere fino in fondo tutte le durate anche le più lunghe? Mi aiuto con il respiro? 

 
 
SOLFEGGIO 
Il solfeggio spesso viene identificato come la “bestia nera” della musica. 
Quando iniziai il mio percorso di studi musicale mi dissero che avrei dovuto fare un anno di “teoria e 
solfeggio” per imparare a leggere le note attraverso il solfeggio parlato. Quante note ci sono, mi chiesi 
allora. Pozzoli vol.1, 2, 3 e poi Barbieri vol. 1, 2……… deve essere davvero complicato “leggere” le 
note. 
Oggi direi “nominare le note a tempo”! Ma a che cosa serve nominare le note, leggendo una riga di 
musica? A nulla. Il solfeggio parlato risulta essere soltanto la recitazione dei nomi delle note scritte 
sopra un pentagramma, una pratica fine a sé stessa. 
La rigidezza ritmica, l’inespressività sonora, la sua meccanicità e astrazione di certo non aiutano a 
sentire il contenuto espressivo di ciascun intervallo, la cantabilità di una frase musicale e ancora il 
respiro e la voce del proprio essere. 
Usare la voce, imparare a respirare al momento giusto, sviluppare l’ascolto interiore, cantare per 
esprimere emozioni e sensazioni risulta invece un percorso più interessante e soprattutto utile alla 
comprensione di un brano di repertorio. Come si può insegnare la polifonia senza cantare? Come  
poter fare a materializzare le due o tre voci di un brano con l’utilizzo delle sole dita? 
Con l’aiuto di alcuni esercizi si cercherà di integrare la voce con il movimento e di utilizzare il canto 
come via di semplificazione della comprensione del testo e di analisi.  
 
Dopo accurati esercizi di riscaldamento delle corde vocali chiedo all’allievo di cantare la melodia della mano destra con il 
nome delle note e poi ancora quella della mano sinistra. 

1. Posso camminare la pulsazione mentre canto? 
2. Posso dirigere anche la misura? 
3. Posso provare a camminare il ritmo della stessa melodia? 
4. Posso trovare un movimento diverso per ogni cellula ritmica? 
5. Provo a cantare la melodia della mano destra mentre cammino il ritmo della mano sinistra e 

viceversa. 
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Ora proviamo a metterci davanti al pianoforte ed eseguiamo il brano usando mani, voce e pianoforte prestando attenzione 
a respiri, frasi, carattere del brano. 

1. Canto la melodia della destra e suono il relativo ritmo sulla gamba con la mano dx. 
2. Idem per la sx. 
3. Canto la melodia della mano destra e batto il ritmo della sinistra sulla gamba e con la mano sx. 
4. Canto la melodia della mano sinistra e batto il ritmo della destra sulla gamba e con la mano dx. 
5. Suono la mano sx al pianoforte mentre canto e batto il ritmo della melodia della dx. 
6. Idem al contrario. 
7. In caso il brano fosse a più voci si potrebbe abbinare le voci due a due in modo da riuscire ad 

ascoltarle tutte. 
 

In un brano pianistico, non per forza polifonico, é molto importante riuscire a lavorare con la voce. La 
presenza di più voci da dover far sentire contemporaneamente, spesso può creare difficoltà e 
confusione.  
Cantare una melodia con la giusta intenzione e con il giusto fraseggio costringe l’orecchio ad ascoltare e 
successivamente a ricercare quegli stessi suoni anche nel momento in cui si passa allo strumento. 
Spesso capita che alcuni bambini non “schiaccino” bene tutte le note, per esempio di un accordo, ma le 
sfiorino soltanto. Oltre ai motivi tecnici di robustezza delle dita spesso potrebbe essere anche un 
problema di ascolto. Quel suono dell’accordo non é mai stato ascoltato da solo e quindi non posso 
sentire che manca o non posso ritenerlo necessario. Ecco che allora chiedere di cantarlo, ascoltarlo e 
poi cercarlo nel momento in cui suono l’accordo offre la possibilità di dare maggiore coscienza a 
“quelle note suonate”. 
Ricorre d’obbligo questo modo di usare il solfeggio nei brani polifonici dove ogni voce deve essere 
importante come se fosse l’unica e deve riuscire ad emergere e a farsi sentire come se a suonare fossero 
più persone. 
Proviamo a vedere come si potrebbe studiare una Invenzione a tre voci di Bach. Immaginare le tre voci 
eseguite per esempio da tre cantanti (soprano, contralto e basso), o da tre strumenti a fiato (flauto, 
clarinetto e fagotto), o ancora da tre strumenti ad arco (violino, viola e violoncello); ognuno é il 
protagonista della propria voce che poi verrà messa in dialogo con le altre. 
Lavoriamo una voce per volta prima cantandola e poi suonandola prestando attenzione all’inizio e alla 
fine delle frasi, ai temi principali, alle progressioni ecc. 
A due a due provo a suonare una mentre canto l’altra sempre dove é possibile (spesso la voce del basso 
é difficile da cantare). 
Al pianoforte proviamo a suonare due voci contemporaneamente rispettando le frasi, i respiri e i temi, 
nell’ordine:    Basso-soprano 
     Contralto-soprano 
     Basso-contralto 
E ancora più complicato potrebbe essere suonare basso e contralto con le due mani e con la voce 
eseguire il soprano. 
Proviamo ora a suonare tutta la sinfonia: a questo punto l’orecchio é abituato a sentire l’intera melodia 
delle diverse voci e anche se tale melodia viene spezzata dalla sovrapposizione di altro, l’attenzione sarà 
rivolta a condurre fino al termine la frase interrotta.  
Una  delle maggiori difficoltà sarà quella di vedere, sentire e riprodurre la sinfonia in modo orizzontale, 
cioé come un susseguirsi di voci che si intrecciano una dopo l’altra, facendo attenzione a non 
interpretarla invece così come é scritta, cioé una nota sopra l’altra. 
 
IMPROVVISAZIONE 
Tutto ciò che nasce per caso, in modo spontaneo, come espressione delle proprie emozioni, spesso 
regala sensazioni più belle di ciò che viene creato a tavolino, frutto di un lavoro paziente di riflessione. 
L’improvvisazione, di qualunque natura essa sia, è quella pratica che esprime un pensiero nato 
all’improvviso, un sentimento estemporaneo che si rende attivo nel momento stesso in cui si manifesta. 
Il corpo, le dita, la voce dovranno essere pronti a tradurre il pensiero in musica, mostrando rapidità di 
decisione e di realizzazione. 
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Ecco perché l’improvvisazione sviluppa anche capacità di analisi e sintesi, prontezza di riflessi, 
concentrazione, memoria e creatività. 
Il bambino, nel suo percorso musicale e al suo primo approccio con lo strumento, può attraverso 
l’improvvisazione entrare direttamente in contatto con il suono e le sue caratteristiche (altezza, 
dinamica, agonica, articolazione) senza dover attendere l’apprendimento della notazione musicale; 
l’improvvisazione quindi permette di far subito musica. 
Il pianoforte è lo strumento più immediato perché a differenza degli altri strumenti il suono è già lì 
pronto, non occorre cercarlo come negli strumenti ad arco o produrlo come in quelli a fiato: è 
sufficiente toccare un tasto. Bisognerà però aiutare il bambino a renderlo cosciente del suono prodotto 
che potrebbe non essere mai ascoltato. 
Inoltre il pianoforte offre diverse possibilità creative. L’uso dei tasti bianchi o di quelli neri, l’estensione 
dei registri, i pedali, la dinamica e ancora l’ausilio di materiali differenti (legno, corde, parti metalliche) 
per produrre suoni alternativi, sono tutte occasioni per rendere l’improvvisazione ancora più ricca ed 
espressiva. 
 
Nel mio percorso didattico strumentale l’ improvvisazione precede quindi ogni tipo di esercizio di 
lettura e tecnico: esplorare lo strumento, conoscere le diverse possibilità espressive, trarre suoni diversi 
usando non solo le dita ma anche le mani, i pugnetti, gli avambracci. Scoprire il pianoforte sia in modo 
libero che guidati dall’imitazione di un movimento, da una sensazione, da immagini e storie suggestive. 
In questa fase esplorativa l’obiettivo è quello di vivere, senza limitazioni, tutti i concetti musicali 
lasciandoci guidare non dalla teoria ma dalla fantasia: strisciare come serpenti, saltellare come pulci, 
imitare un treno che accelera e rallenta e poi si ferma, ascoltare il passo pesante dell’orso e il cinguettio 
degli uccelli, dialogare con le due mani o con le mani dell’insegnante per imitare un incontro tra amici 
ecc. Ognuno di questi giochi può essere tradotto in un concetto teorico : legato- staccato, forte-piano, 
alto-basso, ecc. 
Ad affiancare questo lavoro di tipo creativo ci sarà quello più concettuale in cui si inizierà a conoscere 
la notazione. 
L’improvvisazione non dovrà mai essere messa da parte; ecco allora che anche nello studio 
approfondito di un brano di repertorio si sfrutteranno tutte le possibilità improvvisative per rendere 
ancora più cosciente la futura esecuzione. 
I modi per procedere potrebbero essere tanti; la scelta dovrebbe essere dettata dall’esigenza del 
momento, dalla possibilità di risolvere alcuni passaggi difficili, dalle preferenze dell’allievo. Proverò a 
tale scopo ad elencare alcune proposte che potrebbero essere usate per questo tipo di lavoro. Sottolineo 
che l’ordine degli esercizi riportati è puramente casuale, quindi non è condizione necessaria: ogni 
esercizio fa da se e non preclude l’esecuzione di un altro. In sintesi é da considerarsi quindi un semplice 
elenco di idee. 
 

 Mantenendo con una mano un ostinato ritmico, melodico o ritmico-melodico esistente nel 
brano improvviso in modo libero (usando kluster, pugni, mano, dita ecc.) con l’altra mano. 

 Improvviso usando degli incisi melodici o frasi e lavoro sulle simmetrie: 
moto parallelo -moto contrario 
vicino-lontano 
alto-basso 
pochi tasti-tanti tasti 
lungo-corto 

 Giochiamo con i colori del pianoforte e facendo uso della ripetizione improvviso sui tasti 
bianchi e sui tasti neri. 

 Giochiamo sulle dinamiche, sulle velocità e sull’articolazione. 

 Improvviso sulle sensazioni 

 Improvviso liberamente mantenendo solo la struttura metrica, ritmica e la forma del brano 
originale. 

 Improvviso a quattro mani cercando di lavorare sull’ascolto di sé stesso e dell’altro. 
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 Giocare sugli accompagnamenti della melodia originale partendo da  proposte atonali. 

 Usare gli accompagnamenti originali per improvvisare melodie diverse. 

 Giocare sull’ordine delle frasi per comporre una nuova musica. 

 Giocare sui modi e le scale del brano originale. 
 
Le proposte possono variare, svilupparsi a seconda delle reazioni del bambino e delle situazioni 
spontanee che di volta in volta vengono a crearsi.  
 
POSTURA 
Non è da sottovalutare nell’insegnamento dello strumento l’importanza della buona postura. 
L’allineamento del corpo, il rilassamento dei muscoli, il giusto equilibrio sui punti di appoggio della 
seduta, una corretta respirazione sono principi fondamentali per ottenere il giusto peso sulla tastiera, un 
suono gradevole, una fluidità musicale e la comprensione del brano da parte di chi ascolta. 
Inoltre tutto ciò è importante affinché l’allievo coltivando brutte posture non abbia a lamentarsi di 
tensioni muscolari, di dolori alla schiena o alle braccia e di irrigidimenti agli stinchi. 
Come nell’insegnamento della ritmica la facilità di esecuzione di un movimento dipende dall’equilibrio, 
dall’allineamento e dalla coordinazione, così lo studio di uno strumento richiede le medesime 
attenzioni. 
Di seguito alcune indicazioni per lavorare sull’ottenimento di una buona postura 
 

 Esercizi di rilassamento a terra per abbandonare le tensioni al suolo, per acquisire coscienza di 
ogni singola parte del corpo, e per ascoltare il respiro. 

 Usare la respirazione seduti al pianoforte per sollevare le braccia che si devono appoggiare alla 
tastiera. 

 Ricordarsi di “respirare” anche fisicamente alla fine delle frasi per evitare di eseguire l’intero 
brano in apnea. 

 Lavorare sull’equilibrio e l’allineamento del corpo nello spazio. 

 Controllare al pianoforte l’allineamento della schiena, del bacino, delle spalle, delle braccia, delle 
ginocchia ecc. 

 Provare a sostituire lo sgabello con un pallone grosso oppure mettere una palla sopra lo 
sgabello: in questo modo il corpo deve aggiustarsi sul nuovo punto di appoggio, trovare i punti 
sui quali scaricare il peso, trovare poi il giusto equilibrio per poter eseguire il brano. 

 
CONCLUSIONI 
 

“Sono rari i maestri di pianoforte che, nelle lezioni che impartiscono ai bambini, sappiano trovare il tempo di far 
precedere gli studi puramente tecnici da esercizi destinati a sviluppare in senso generale la loro musicalità e a 
indurre in loro il desiderio di esprimere i propri sentimenti sul pianoforte. L’educatore deve costantemente cercare 
di svegliare i sentimenti degli allievi e di suscitare il loro il bisogno di tradurli e di dar loro una forma”  (E. J. 
Dalcroze) 

 
Credo che questa affermazione possa riassumere in breve i principi di questo modo di insegnare. 
Dare la possibilità di esprimere sé stessi, i propri sentimenti, di sviluppare la musicalità diventa 
certamente più importante dei concetti tecnici legati alla sola pratica allo strumento. 
Spesso capita che noi insegnanti ansiosi di ottenere risultati più rapidi, si forzi la comprensione 
attraverso spiegazioni teoriche troppo dettagliate, con un risultato che nel tempo si rivela 
insoddisfacente, proprio perché la mancanza di vera assimilazione interiore porta presto a far 
dimenticare all’alunno le nozioni ricevute. 
A questo punto ciò che è importante non è più questa o quell’applicazione particolare, quell’esercizio o 
quella tecnica, ma lo spirito con il quale viene concepito il lavoro pedagogico. Quello che ci interessa 
non è tanto il risultato immediato, la riuscita dell’esercizio in sé stesso, ma la ricerca, il cammino 
creativo del bimbo o del gruppo 
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Il racconto di un’insegnante 
 
Ho intrapreso la formazione Dalcroze perché i primi seminari con la straordinaria Louisa  Di Segni mi 
hanno fatto stare bene, mi hanno incuriosito e hanno stimolato in me capacità e sensazioni che erano 
assopite da tempo o che forse non avevo mai avuto occasione di sperimentare prima.   
Contemporaneamente alla scoperta del Dalcroze ho iniziato ad insegnare musica e dopo 4 anni circa ho 
avuto l’occasione di avere delle classi complete di scuola materna. 
Oltre all’insegnamento tradizionale del pianoforte avuto in giovane età, il mio unico  punto di 
riferimento per l’insegnamento è il Dalcroze, cosi nelle lezioni cerco sempre di aggrapparmi alla mia 
ancora breve esperienza consapevole di avere ancora tanto da imparare e da migliorare. Le premesse 
però sono buone e l’entusiasmo e la partecipazione dei piccoli mi spingono sempre a cercare nuove 
soluzioni e rinnovarmi ogni volta. 
Proprio i risultati fin qui ottenuti (sono alla mia seconda esperienza di saggio!) mi confermano che 
questo approccio alla musica è utile allo sviluppo del bambino e non solo a lui.  
Bambini che, con pochissime prove, riescono a muoversi da soli , a coppie od organizzati in gruppo, 
guidati solo dalla musica che comprendono perché gli è stata proposta in modo da capirla; bambini che 
ti chiedono di rifarlo ancora perché si sono diverti; Bambini che propongo le loro idee fin dalla più 
tenera età ed anche i più timidi,; bambini attenti che ricordano cose fatte una volta sola, che capiscono 
le sfumature. Anche le classi più difficili, più agitate, in cui magari anche le maestre non sono tanto 
propense al movimento perché si scatenano troppo, alla fine i bambini  capiscono che nella lezione di 
musica possono aver ampio spazio espressivo personale pur dovendo rimanere in delle regole stabilite 
trattandosi di un lavoro di gruppo. In particolare quest’anno ho avuto una classe da cui pensavo di non 
ottenere nulla invece dopo avermi fatto dubitare di me stessa per quasi un anno alla ventesima lezione 
quelli che disturbavano erano solo in 2 e gli altri,  attenti, cercavano di non rovinare quello che di bello 
si stava facendo.  Credo che la cosa più difficile, nella formazione propria ma anche nell’insegnamento 
ai bambini sia di far acquisire la “libertà nella  regola”, anche perché spesso difficilmente i bambini 
hanno la possibilità di esprimersi liberamente ed essere presi in considerazione come persone nel 
contesto sociale in cui tutti viviamo. 
In ultimo ringrazio tutte le maestre incontrate in questi primi anni Dalcroziani ma più di tutti Louisa 
che ha aperto i miei sensi su un mondo che da allora è diventato molto più piacevole e gratificante 
inoltre mi ha trasmesso la voglia che in lei trapela da tutti i pori di comunicare tutto ciò agli altri. Ho 
molto studio davanti a me ma non dispero e non disperate neanche voi! 
 
        Francesca Romana Marchetti Franchi 

 
 

Da noi a voi:  
 

 “Garcia Lorca” Poesie scelte a cura di Guido 

Gavazzi  

 
Audiolibro scaricabile dalla libreria di iTunes per iPad.  
Una selezione di 14 poesie di Garcia Lorca, tra le quali per 
esempio “Canciòn otoñal”, “Tarde”, “Balada interior”, “La 
guitarra” con testo originale in spagnolo e traduzione in 
italiano recitata da Domenico Borbonetti, corredata da 
video e foto di Mino La Franca e Guido Gavazzi, musiche 
originali di Guido Gavazzi 

 
 

 “Come una danza” di Giuliana Corni  
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Come in una danza, Giuliana Corni volteggia con scrittura leggera e sicura nei labirinti della 
didattica pianistica. Gli spazi in cui ci accompagna sono quelli della 
tecnica, dove la percezione del proprio corpo, la propriocezione, è 
condizione per sviluppare le abilità pianistiche. L’autrice ci 
prospetta una sua mappa, che sviluppa quel che ci aveva fatto 
intravvedere Chopin nel suo abbozzo di metodo di tecnica 
pianistica. Oltre a dirci con essenzialità quali sono i fondamenti 
pianistici che stanno a titolo dei capitoli della prima parte del libro, 
ci spiega come affrontarli, sempre armonizzando il corpo con la 
mente, per trovare la fluidità esecutiva quando si affronteranno i 
repertori d’autore. L’autrice, infatti, decontestualizza la tecnica 
strumentale e propone esercizi strumentali, non meccanici, ma da 
suonarsi con consapevolezza propriocettiva. I contenuti sono 
singolari e innovativi anche per i professionisti che hanno dedicato 
tempo ed energia alla didattica della lezione collettiva e 
dell’improvvisazione. La lettura di queste “lezioni” fa desiderare di 

riadattarle ai propri allievi. Gli esempi di lezioni individuali e collettive della seconda parte 
sono il gran finale di questa danza intorno alla didattica del pianoforte. “Come una danza è un 
libro, l’autrice forse per modestia lo chiama Quaderno, in cui la metodologia pianistica della 
tradizione viene sviluppata con riflessioni motivate, esempi di lavoro in classe e di studio a 
casa che potranno essere utilizzati e sviluppati a propria volta da insegnanti e allievi, sono 
certo, non solo di pianoforte, ma di tutti gli strumenti.” (Annibale Rebaudengo)  
 
 

 Louisa di Segni ci consiglia Paul Klee e Fausto Melotti in mostra a 

Lugano: “La musica del silenzio” 

 “Klee – Melotti” 
Museo d’Arte - Riva Caccia 5 - Lugano (Svizzera) 
info: 0041/58 866 7214 
www.klee-melotti.ch 
 
In questo scritto voglio raccontare un episodio che mi è capitato recentemente  perché 
desidero  condividere con tutti i dalcroziani una delle esperienze più significative  che ho 
vissuto negli ultimi tempi: sono rimasta profondamente 
colpita guardando una trasmissione alla TV,  nella quale, 
alla presenza di Maurizio Pollini, Philippe Daverio 
presentava  uno scultore italiano, Fausto Melotti , vissuto 
nel secolo scorso.  Non avevo mai sentito parlare di lui. 
Melotti era pianista, ingegnere e scultore.  L’impressione 
molto forte e  immediata che ho provato e che continua 
ad accompagnarmi  nasce  dalla concezione dell’uso  
musicale  dello spazio (nel senso  dalcroziano) che lo 
scultore conferisce a tutte le sue opere e dalla capacità di 
realizzare con estremo rigore e coerenza la sua fervida 
immaginazione  impiegando plasticamente materiale e 
linee semplici.  

http://www.klee-melotti.ch/
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In seguito, per puro caso, sono riuscita a vedere  a 
Lugano una mostra  dedicata a Paul Klee e Fausto 
Melotti. (La mostra è aperta fino al 30 giugno). Cito 
dalle note del catalogo: ” L’esposizione propone un 
dialogo puntuale tra le opere dei due artisti 
evidenziando sorprendenti corrispondenze e affinità. 
La vibrante dimensione poetica che li accomuna viene 
espressa con grande suggestione, grazie agli 
accostamenti nelle sale espositive. Un ruolo chiave 
nell’ambito del percorso è rivestito dalla musica, per la 
quale entrambi gli artisti nutrirono un profondo 
interesse. Anche quando nelle opere si rintracciano 
soggetti riconoscibili, come paesaggi o scorci urbani, 

essi si configurano secondo scansioni e cadenze riconducibili ad armonie musicali. La musica 
non rappresenta dunque un semplice tema di esercizio pittorico o plastico ma diviene, per 
Klee e Melotti, forma di pensiero e di percezione della realtà. “ 
L’incontro con questo artista mi ha dato un’ulteriore conferma  di come  la nostra attività si 
inserisce in un contesto  ampio della vita e dell’arte, nel quale spazio, tempo e energia sono 
alla perenne ricerca di un rapporto equilibrato. Le opere di Melotti possono ispirare idee per 
il movimento, per ritmi, per la plastique animée, per i “soggetti”, per l’improvvisazione, per la 
ritmica, per l’analisi e sicuramente per ognuno di noi possono costituire un forte incentivo 
creativo per riuscire ad esprimere e realizzare anche con materiale semplice prodotti 
armoniosi, coerenti  e  di sicuro valore artistico.  
                                                                                                       Louisa Di Segni-Jaffé 
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L’AIJD, Associazione Italiana Jaques-Dalcroze, è un’associazione culturale senza fini di 
lucro che ha lo scopo di promuovere e diffondere il metodo Jaques-Dalcroze in Italia 
attraverso attività didattiche, corsi di formazione e aggiornamento, seminari, convegni, 

pubblicazioni, eventi e manifestazioni. 
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