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PREFAZIONE ALLA NUOVA EDIZIONE

È un gran piacere ricevere in dedica un libro per mio marito. George è stato un grande 
violinista ma sopratutto un attento e grande didatta. Henry ha studiato con lui dal 1998 fino 
al 2009, continuando periodicamente a telefonarci e a farci visita e, con l’occasione, a fargli 
ascoltare qualche brano di repertorio per ricevere consigli e anche per suonare insieme. Nel 
2020 abbiamo ascoltato con George il Triplo di Beethoven che Henry ha suonato dal vivo al 
Teatro Rossini di Pesaro con il Trio Dmitrij, un’esecuzione che ha ricevuto grandi complimen-
ti da me e da mio marito che lo ha collocato tra i suoi migliori allievi. 

Dal punto di vista didattico questo in questo volume è presente la didattica di Henry che 
tramanda in parte quella di mio marito pur personalizzandola, come giusto che sia. Oltre agli 
aspetti tecnici ci sono molti rimandi alla struttura musicale, aspetto caro a mio marito. La 
sua grande attenzione era sempre alla struttura, alla forma, con lo sviluppo di una tecnica 
che permettesse di esserne al servizio e solo successivamente con la caratterizzazione perso-
nale dell’interpretazione. Uno tra i punti in comune tra il Maestro e l’allievo è sicuramente 
l’attenzione verso l’alunno, con una didattica non precostituita ma “cucita” in base agli allievi 
che si hanno davanti.

Sono molto contenta di sapere che la didattica di George, il suo ricordo e la sua storia con-
tinueranno anche attraverso le lezioni che “Il suo allievo, quasi discepolo” (cit. da una dedica 
ad Henry dall’ultimo concerto di mio marito) impartirà ai suoi allievi.

Roma, 19 ottobre 2022
Jodie Bevers

Moglie di George Mönch
(Violoncellista dell’Orchestra

dell’Accademia Nazionale
di Santa Cecilia)
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PREFAZIONE ALLA PRIMA EDIZIONE

Non mi stupirei se il lettore avesse trovato per caso questo volume in una libreria nella 
sezione filosofie orientali e tecniche zen.

Non credo infatti di essere troppo partigiano nel sostenere che sia difficile trovare un 
modo più efficace e raffinato di indagare se stessi, il controllo della propria sensibilità fisica 
e mentale come lo studio di uno strumento ad arco ed in particolare del violino. Approcciarsi 
a questo strumento nella nostra “era digitale” richiede tempi di apprendimento e studio ap-
parentemente desueti e anacronistici. Basti pensare alle ore che occorrono solo ad imbastire 
una minima e corretta impostazione, intonare una scala e produrre un suono almeno grade-
vole. Tuttavia prendersi questo tempo, forse, è al giorno d’oggi ancor più necessario, non solo 
perché è altamente formativo per se stessi, per affinare in maniera diversa la percezione di 
se e della propria concentrazione, ma anche per non dimenticare e perdere contatto con la 
ricerca del bello e della perfezione, cui l’uomo è per natura portato.

Lo studio, se meticoloso, è una quotidiana ricerca fatta di pazienza e attenzione, che insie-
me al lavoro del maestro, può portare a solidi risultati formando l’allievo secondo una scuola o 
una tradizione strumentale ben precisa. In tale percorso occorre tuttavia mettere in conto che 
un risultato ottenuto dopo una giornata di lavoro, potrebbe il giorno successivo necessitare 
nuovamente di scrupoloso riassetto. Questo esempio vale soprattutto per lo studio di autori 
particolarmente complessi, come per esempio Paganini, la cui scrittura particolarmente vir-
tuosistica e fisicamente probante necessita di dura e quotidiana preparazione. 

Ho sempre in mente una frase del mio insegnante di Musica da Camera al Conservatorio: 
“studiare è come tenere un giardino: tutte le mattine bisogna fare qualcosa da capo, risiste-
mare il prato o potare una siepe”. Qualche anno successivo alla Scuola di Musica di Fiesole 
alla classe di quartetto, il M° Nannoni mi disse: “Ricordati che se oggi hai studiato una scala, 
domani e così tra 30 anni, la stonerai di nuovo... e sarai sempre lì, a cercare di intonarla!” Va 
detto poi che ognuno di noi ha caratteristiche e peculiarità innate per cui può avere più o meno 
facilità di esecuzione, di apprendimento o di sviluppo tecnico. Uno degli esempi più semplici, 
di cui spesso indago tra i colleghi, è quello che fa riferimento al colpo d’arco del “picchettato”. 
A tale proposito conosco infatti moltissimi ottimi strumentisti dotati di un buon picchettato, 
non naturale, ma perfettamente studiato e costruito. Ne conosco poi molti meno, ma che invi-
dio tantissimo, che possiedono un formidabile e pirotecnico picchettato naturale per il quale 
non hanno mai dovuto spendere cinque minuti di studio. Questi stessi strumentisti, di contro, 
potrebbero però peccare in altri aspetti come per esempio di un vibrato scarso o non modula-
to, per il miglioramento del quale si devono applicare con particolari studi ritmici.

Quello che da questo manuale emerge però molto bene, e che un buon strumentista non 
deve mai dimenticare, è il fine artistico e musicale dello studio della tecnica. Ci siamo per 
fortuna lasciati alle spalle gli anni in cui regnava la visione del violino e del violinista che 
“usano” la musica per egoistiche vanità virtuosistiche. Il violino è prima di tutto uno stru-
mento per fare musica e, il più delle volte nel proprio immenso repertorio, insieme ad altri 
strumenti. 

Nell’analisi delle varie problematiche tecniche che il manuale riporta emerge spesso 
l’esperienza cameristica dell’autore e di quanto in generale tale esperienza sia importante 
per un efficace affinamento della tecnica. Dapprima per la più corretta percezione armonica 
dell’intonazione e, in seconda istanza, per la precisa scelta delle articolazioni e quindi di un 
educato uso dell’arco in tutte le sue possibilità timbriche, la musica da camera rimane sem-
pre la migliore palestra per l’apprendimento musicale e tecnico. Ne è prova che la maggior 
parte dei migliori concertisti di oggi siano anche grandi cameristi, capaci di contestualizzare 
e fondere la voce del proprio strumento ad altre timbriche nel rispetto di una seria lettura 
della partitura. 
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Credo quindi che sia benvenuto un moderno e minuzioso metodo di approccio allo studio 
del violino anche per molti insegnanti che vogliano indirizzare l’allievo ad una visione più am-
pia e sempre più al servizio della musica. Credo che un buon metodo basato sui sani principi 
che la tecnica violinistica ha perfezionato nei suoi secoli di vita, da cui questi volumi trovano 
matrice, possa poter dare all’allievo una idea chiara del lavoro che gli si prospetta davanti.

Tali indirizzamenti possono far infatti avere la percezione che suonare possa essere, in 
fine, meravigliosamente facile.

Bologna, 5 aprile 2013
           

Nicola Bignami

L’opera si rivolge agli allievi dei corsi inferiori, medi e superiori, con l’intento di agevolare 
e migliorare il percorso didattico della tecnica violinistica. Dall’esame dei 3 volumi, gli allie-
vi, troveranno quanto occorre per sviluppare una buona preparazione tecnica dell’uso degli 
arti sinistro e destro che mira al conseguimento della consapevolezza motoria differenziata, 
indispensabile alla propria formazione.

Lo studente, attraverso le indicazioni del proprio insegnante, potrà comprendere il pen-
siero teorico che l’autore ci propone, corredato di notevoli indicazioni, sempre più complesse, 
dal primo al terzo volume, che gli consentiranno di definire ed affrontare con più sicurezza le 
caratteristiche e gli aspetti tecnici dell’attività esecutiva.

Gli addetti ai lavori, pertanto, potranno comprendere, attraverso questi testi, quanto sia 
utile e necessario pervenire ad una concezione tecnica logicamente ordinata, della teoria del 
suonare che potrà supportare l’attività metodologica trattata. Il metodo, esposto in modo 
chiaro con diversi esempi ed esercizi musicali, vuole approfondire ed evidenziare come una 
corretta messa in pratica di uno studio serio e dettagliato, accompagnato da una costante 
disciplina, può portare ad ottimi risultati.

Vengono spiegate con dovizia di particolari “le strategie fisiologiche”, correlate a questioni 
“fisico-meccaniche”, in una costante ricerca della perfezione, alla quale ogni strumentista 
dovrebbe pervenire.

Tutto ciò viene agevolato da illustrazioni esplicative di facile comprensione e si presenta 
pertanto come un valido ed interessante materiale di divulgazione, indispensabile per qual-
siasi formazione tecnico-strumentale violinistica.

Monreale, 3 aprile 2013
           

           Francesco La Bruna
(Docente di violino nel Conservatorio 

di Musica V. Bellini di Palermo)



PARTE I – BEGINNER

Capitolo 1 
Osservazioni e suggerimenti
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1.1 OBIETTIVI E RACCOMANDAZIONI 

L’obiettivo di questo volume è quello di divulgare parte del mio metodo didattico acquisito 
in anni di pratica e di studio costante con grandi Maestri. Tutti gli esercizi proposti sono nati 
dalla necessità di risolvere i problemi tecnici miei e dei miei allievi. Se avessi dovuto mettere 
su carta tutto ciò che ancora oggi invento e sperimento, credo che non avrei mai dato alle 
stampe un’opera che comunque, per quanto approfondita e corredata di foto, non può conte-
nere tutto ciò che giornalmente impiego per rendere lo studio più facile e produttivo.
Da bambino avevo un’enorme facilità strumentale che mi portava a poter affrontare le com-
posizioni più ardue pur non avendo ancora studiato i relativi argomenti tecnici. Con il tempo 
e la pazienza, alcuni insegnanti mi aiutarono a capire l’importanza dello studio e il danno 
che invece può derivare dall’appagante esecuzione continua di un brano. Soprattutto oggi 
mi rendo conto di come diventi sempre più difficile dedicarsi allo strumento a causa di una 
vita ogni giorno più frenetica. Le sette ore di studio al giorno dell’adolescenza diventano tre 
o quattro ore nella migliore delle ipotesi. Se poi queste ore sono poco sfruttate e dedicate solo 
all’esecuzione continua e snervante, si arriva ben presto ad un deterioramento della tecnica, 
dell’orecchio e della propria autostima. Ho cominciato a capire che sviscerare una composizio-
ne, fin dal primo momento, è l’unico metodo sicuro per ottenere buoni risultati.

Durante le lezioni cerco sempre di tener presente che l’allievo sarà un futuro maestro. 
Questo è importante, poiché la lezione settimanale è niente se paragonata alle ore che gli 
allievi passano da soli a casa, fortificando gli errori e allontanando la percentuale di buona 
riuscita. Spiegando con precisione le dinamiche fisiche e psicologiche, ciò che voglio ottenere 
e tutto ciò che so di un argomento tecnico, riesco ad aumentare i tempi di apprendimento e 
contemporaneamente a potenziare la capacità di ascolto dell’allievo che comincerà a diven-
tare “Maestro di se stesso”.

Un’ora di lezione può scorrere velocemente completando il solo e semplice studio dell’otta-
va di una scala. Può sembrare poco, ma un piccolo passo può voler dire molto. Ho ripudiato 
completamente quel modo di intendere la lezione come “ascoltiamo tutto ciò che ti avevo as-
segnato come compito”, che poi sfocia nel “non hai studiato … allora ripeti il pezzo!”. Niente 
di più deleterio. Preferisco focalizzare lo studio sulla correzione di alcuni problemi tecnici, 
cercando insieme all’allievo il modo in cui risolverli.

La mia grande raccomandazione è quella di non tralasciare nulla, di non perdonare il mi-
nimo errore, affinché anche l’orecchio dell’allievo sia educato alla perfezione, al gusto della 
bellezza. Ogni volta che perdoniamo qualcosa deve essere fatto non per bontà, ma per fini 
prettamente didattici. Soprattutto dobbiamo avere gli occhi e l’attenzione completa sull’allie-
vo durante tutta la lezione e osservare ogni singolo movimento del suo corpo.

Ogni dolore o semplice fastidio, sono un campanello d’allarme. Il corpo ci avverte che è 
stanco, ma non perché pigro, la pigrizia appartiene al cervello. Il corpo ci sta avvisando che, 
prima o poi, ci sarà un problema maggiore, soprattutto se non gli concediamo il giusto tempo 
di recupero. Dobbiamo chiedere continuamente all’allievo se sia stanco, se voglia riposare, se 
senta dei fastidi o dolori, poiché, per timidezza o per senso di onnipotenza, tipico della giova-
ne età, il ragazzo tenderà ad ignorare i segnali del suo corpo. Il più grande insuccesso per un 
insegnante non è quello di non formare un musicista professionista, bensì di creare dei danni 
sia fisici sia psichici all’allievo.

Proprio questo rispetto verso l’allievo m’induce a preoccuparmi di ogni parte che compone 
la lezione: l’educazione dell’orecchio, la psicologia, la cura del corpo. Consiglio sempre un’ade-
guata attività fisica, possibilmente pilates o yoga. Lo stile di vita degli ultimi anni ha portato 
l’uomo ad essere sempre più sedentario, colpa delle meraviglie della scienza. Io sono un gran-
de amante della ricerca tecnologica, però non bisogna dimenticare le sane abitudini. L’attivi-
tà fisica è necessaria per un musicista, soprattutto se compensativa, cioè se ha la funzione di 
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ristabilire un equilibrio. La musica forma l’animo e la sensibilità, lo studio dello strumento 
impartisce disciplina, l’attività fisica aiuta a potenziare il corpo e ad evitare spiacevoli dolori 
dovuti ai movimenti ripetitivi che sono dannosi per il fisico.  Proprio per questo ai miei allievi 
indico la durata di alcuni esercizi e del relativo tempo di recupero. La parola che riassume 
tutto è “disciplina”.

Lo studio dello strumento musicale deve diventare affascinante poiché non è limitato. Non 
esisterà mai una fine degli studi e non si arriverà mai a conoscere tutto. Ogni composizione, 
didattica e non, può essere studiata con una nuova chiave di lettura, anche a distanza di 
anni, perché c’è sempre qualcosa da apprendere. Studieremo la composizione con una maturi-
tà diversa, notando nuove sfumature. Io ho sempre paragonato la vita del musicista a quella 
di un alchimista alla continua ricerca di quella pietra filosofale chiamata “perfezione”, i cui 
magici ingredienti sono: bel suono, intonazione, cantabilità, disciplina e un pizzico di diver-
tente estrosità personale. Questo mi permette ogni giorno di affrontare lo studio con piacere 
e curiosità. Questa ricerca non deve essere ossessiva perché potrebbe minare la psiche e l’au-
tostima. Ci dovrà essere un momento in cui ci sentiremo appagati.

Ho fatto mio l’apoftegma di un insegnante che ricordo con grande affetto: “ludendo doce-
re”, un antico motto latino. Mi piace rendere la lezione rilassante, simpatica, affinché ci sia 
un giusto equilibrio con i momenti in cui invece bisogna inasprire il rapporto tra allievo e 
insegnante. Preferisco utilizzare il riposo tra un esercizio e l’altro, come il tempo di recupero 
in palestra, per dedicare un po’ di tempo al dialogo con l’allievo, per concentrarmi sul lato 
umano al fine di sciogliere la tensione che eventualmente si è creata.
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1.2 LO SPECCHIO ED IL SUO UTILIZZO DURANTE LO STUDIO

Durante la prima lezione di violino è buona cosa descrivere all’allievo le strategie da adot-
tare durante lo studio a casa. Il successo di una lezione è determinata dalla bravura dell’inse-
gnante nel capire il grado di apprendimento da parte dell’allievo, ma non bisogna dimenticare 
che l’allievo frequenta una lezione a settimana, generalmente da un’ora o poco più, cosa che 
accade soprattutto nella scuola pubblica. Se ne deduce facilmente che, la restante parte della 
settimana, l’allievo è a casa da solo a studiare, a parte sporadici casi in cui i genitori seguono 
le lezioni insieme ai figli e li aiutano diventando il loro occhio ed orecchio esterni. Quelle ore 
passate in solitudine, se non ben disciplinate aumentano le possibilità di apprendimenti er-
rati, di posture scorrette e di fraintendimenti.

L’utilizzo dello specchio è dunque fondamentale affinché l’allievo diventi insegnante di se 
stesso. Il mio primo dovere, come insegnante, non è solo quello di insegnare a suonare ma 
quello di formare un musicista o un cultore della materia, sotto tutti gli aspetti. È fondamen-
tale, oltre lo studio dinnanzi allo specchio, permettere agli allievi di seguire le lezioni di altri 
studenti e permettere loro anche di interagire dal punto di vista didattico.

Durante le lezioni, l’insegnante deve mostrare come si studia davanti allo specchio e, so-
prattutto, è necessario che illustri l’argomento sotto l’aspetto pratico e teorico. L’insegnante 
spiegherà nei minimi dettagli ogni punto che intende trattare, dovrà immedesimarsi nell’al-
lievo e mimare il suo studio casalingo davanti allo specchio. Dovrà indicare la durata degli 
esercizi, far capire quando smettere di esercitarsi, e mimare, in maniera a volte caricaturale, 
gli eventuali problemi che possono sorgere.

Nel momento in cui l’allievo proverà l’esercizio spiegato, il maestro gli chiederà, se non c’è 
uno specchio in aula (il che è già di per sé preoccupante dal punto di vista didattico), di prova-
re a studiare come se fosse davanti allo specchio. Se alla lezione sono presenti due allievi, si 
chiederà loro di essere uno l’orecchio e l’occhio esterni dell’altro. Chi lavora da anni nel campo 
della didattica sa benissimo che la maniera migliore per apprendere nuove strategie e curare 
anche i propri difetti personali è quella di insegnare.

Dopo anni di lezioni di ogni ordine e grado, posso ritenere di aver appreso molto dai miei 
allievi e più di una volta, tornato a casa dopo le lezioni tenute a scuola, mi sono ritrovato da-
vanti allo specchio a ragionare sulla mia impostazione e sugli errori che in passato mi sono 
stati trasmessi.

Tecnicamente io consiglio sempre di porsi innanzi allo specchio con il corpo del violino qua-
si parallelo e questo perché lo specchio è indispensabile per controllare la posizione dell’arto 
sinistro e la posizione dell’arto destro. Inoltre questa posizione permette all’allievo di control-
lare la condotta dell’arco in relazione al ponticello e al punto di contatto.

Lo studio davanti allo specchio è da limitare affinché non diventi un’ossessione oppure un 
vizio. Stessa cosa dicasi per le registrazioni durante lo studio e per l’utilizzo del metronomo.
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1.3 LA CURA NELLA SCELTA DELLO STRUMENTO E DEGLI 
ACCESSORI

La scelta dello strumento è uno dei momenti più importanti nella vita di un violinista. 
Molto spesso ci si scontra con difficoltà economiche, mancanza di esperienza, insegnanti che 
lucrano sulla compravendita di strumenti. Escludendo dalla conta la feccia che lucra sulle 
spalle degli allievi, il male peggiore in cui ci si può imbattere è quello rappresentato dai ge-
nitori che pronunciano la fatidica frase “Sai quante volte cambia idea! Per ora compriamo 
uno strumento economico, poi vedremo”. Questa frase, che può andare bene per l’acquisto di 
un’auto “da battaglia”, in attesa di comprare al proprio pargolo neopatentato una fuoriserie, 
deve essere contrastata con vigore. I motivi sono molteplici. Innanzitutto uno strumento di 
qualità può essere facilmente rivenduto. Questo è importante, poiché è già una risposta di-
retta alla motivazione economica, mentre uno strumento mediocre non è utile neanche per 
alimentare la fiamma di un caminetto. Inoltre uno strumento di qualità appaga il nostro 
gusto per la bellezza, sia per la sua forma straordinaria sia per il suono che produce e quin-
di l’allievo sente di poter raggiungere il risultato cui tende proprio perché ha con sé quello 
strumento. Uno strumento di qualità è un investimento per il futuro dei figli. Potrei aprire 
un discorso incentrato sulla ricerca della qualità e il consumismo, ma non è questo il luogo 
adatto. È importante capire che la qualità paga sempre, non subito, ma prima o poi paga e, 
quando lo fa, non è certamente avara.

Se proprio non vogliamo affidarci ad un liutaio professionista commissionandogli uno 
strumento, si possono consultare i siti delle case d’aste, oppure le fabbriche che producono 
strumenti di un certo spessore qualitativo o controllare il mercato degli strumenti che sono 
spesso venduti online.

È buona norma chiedere un parere al proprio insegnante, ascoltare i consigli di chi opera 
nel campo, per esempio di un liutaio rinomato. Molto spesso i violinisti sono abili strumenti-
sti ma pessimi mercanti e non sanno riconoscere i buoni strumenti.

Gli elementi che ricerco ogni qualvolta valuto uno strumento sono la qualità del suono pia-
no e del suono forte, la cantabilità e la qualità sonora della quarta corda, soprattutto nelle po-
sizioni alte, il grado di rotondità di suono della terza corda soprattutto nelle posizioni alte, la 
qualità del suono della prima corda e la dolcezza che posso trovare nella seconda corda. Ten-
denzialmente ogni musicista ricerca un suono personale, quindi si affeziona ad uno strumen-
to piuttosto che ad un altro, anche a parità di prestigio di liuteria. Io prediligo gli strumenti 
dal suono caldo e rotondo, non molto potenti, perché il violino nasce per ambienti più piccoli 
rispetto alle sale moderne che sono, spesso e volentieri, sterminate praterie di seggiole con 
più di duemila posti. Non possiamo nemmeno pretendere che un povero strumento competa 
con un’orchestra intera! Affinché un violino spicchi da solista in un’orchestra, è necessaria 
una certa partecipazione e collaborazione dell’orchestra stessa che deve aver chiari i livelli di 
concertazione, poiché se tutti gli strumenti suonassero al massimo della potenza neanche il 
miglior Stradivari, suonato da Paganini in persona, emergerebbe! 

La scelta dell’arco è forse la più complessa. Quelli che si trovano in commercio non rag-
giungono ovviamente i livelli di quelli di liuteria che naturalmente costano molto di più. Con-
siderando però che il suono del violino è prodotto in larga parte dall’archetto, se ne deduce 
che è forse l’acquisto cui bisogna portare maggiore attenzione.

Un arco di qualità si vende ancora più facilmente rispetto ad un violino e questo sia perché 
è difficile trovarne, sia perché quasi tutti i violinisti professionisti hanno più archi dovendo 
nella loro vita cambiarli spesso in quanto costantemente alla ricerca di un determinato suono 
e soggetti al mutamento del proprio gusto.

L’arco buono facilita l’esecuzione anche di una semplice nota lunga. Molto spesso trovo col-
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leghi che provano immediatamente i più impressionanti e virtuosistici passaggi per sentire le 
qualità dell’arco. Personalmente preferisco eseguire un suono filato di una melodia cantabile 
e a mano a mano crescere di intensità fino al forte. Il motivo è che statisticamente i suoni 
lunghi e tenuti sono quelli che si eseguono con maggior frequenza, a meno che non si suoni 
esclusivamente repertorio solistico. Inoltre nel produrre un suono filato ci si può accorgere di 
eventuali imperfezioni nella bacchetta come la mancanza di bilanciamento del peso. Molto 
spesso archi che hanno favolosi colpi d’arco come il gettato, lo spiccato o il ricochet, difettano 
di qualità nell’esecuzione di semplici suoni lunghi.

Individuati arco e violino è il momento di decidere se utilizzare o meno la spalliera. L’oc-
chio critico e l’esperienza dell’insegnante sono importantissimi. La spalliera non è nata con 
il violino, è nata successivamente come protesi necessaria ad evitare di alzare la spalla per 
sostenere lo strumento. È necessaria spesso nelle donne che hanno una conformazione delle 
spalle diversa rispetto a quella degli uomini. La scelta della spalliera deve essere eseguita con 
molta attenzione perché una valutazione errata può rovinare l’impostazione e con il tempo 
pregiudicare le condizioni fisiche del violinista. Nella scelta della spalliera dobbiamo tenere 
presente che la spalla non assuma strane posture e che il collo non subisca troppe tensioni, 
il violino va fissato tra mento e spalla immaginando un vero incastro. La mano sinistra poi 
non servirà a sostenere completamente il peso del violino, ma contribuirà, anche se in parte 
alquanto modesta, a creare un altro punto che scarichi l’eventuale tensione. 

Ultima, ma non meno importante raccomandazione, è quella di rispettare lo strumento.
È buona norma, alla fine di ogni esecuzione, pulire lo strumento utilizzando un panno mor-

bido non abrasivo. Non usare acqua o altri liquidi, per la pulizia completa ci si può rivolgere 
al liutaio. Il violino è uno strumento pregiato che con gli anni, se di qualità, migliora di carat-
teristiche e di prezzo. Ma lo fa solo se lo teniamo in una certa maniera, evitando ad esempio 
di lasciarlo in macchina in condizioni climatiche estreme, tenendolo dentro casa in luoghi 
idonei, lontano dalle fonti di calore e di umidità. 

Ricordarsi sempre di allentare i crini dell’arco prima di riporlo nella custodia e di pulire a 
fine esercitazione, con un panno morbido, la bacchetta.

Tenere a mente che l’applicazione di colofonia non deve mai essere esagerata ma discipli-
nata e, a meno che i crini non siano nuovi, che bastano a volte anche tre sole passate di pece 
facendo attenzione a non mischiarne qualità diverse perché potrebbero rovinare il suono del 
violino e produrre un fastidioso fischio sulla corda vuota MI.

Scegliere con cura, se si fa una pausa durante lo studio, il luogo dove riporre lo strumen-
to e, se non si trova un posto sicuro, è meglio perdere un minuto in più e affidarlo alla sua 
custodia. Troppo spesso in orchestra ho dovuto abilmente fare lo slalom tra un violoncello e 
un violino pericolosamente parcheggiati sulle sedie e molto spesso ho visto strumenti anda-
re distrutti per l’incuria e la superficialità di qualche orchestrale. Imparare a suonare uno 
strumento non è solamente una lezione di musica ma una lezione di vita in cui il valore del 
rispetto verso le persone e le cose, per esempio, può essere insegnato anche a partire dalla 
semplice pulizia dello strumento. 



Capitolo 2
Argomenti generali
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2.1 IL CORPO E LA CORRETTA POSTURA

È necessario prima di tutto studiare la posizione del corpo, senza strumento, ponendosi di 
fronte ad uno specchio. La posizione delle gambe deve essere leggermente divaricata e, possi-
bilmente, consiglio di non posizionare nessun arto innanzi all’altro, poiché questo creerebbe 
a mio avviso una tensione nella schiena da non trascurare. Consiglio inoltre di non tendere 

eccessivamente gli arti inferiori ma di mantenere una leggera inclinazione nell’articolazione 
del ginocchio (fig. 1) e successivamente di ruotare leggermente il collo verso sinistra control-
lando, con attenzione, che nessuna altra parte del corpo si muova o vada in tensione. A questo 
punto il palmo della mano va ruotato in fuori (fig. 2) e l’arto sinistro va condotto in quella che 
sarà la posizione finale per suonare il violino. Sottolineo che è necessario avere l’accortezza di 
tenere rilassata la mano che naturalmente tenderà a ricadere all’indietro.
Questo esercizio ha una durata variabile che possiamo indicativamente quantificare in 5 
minuti circa. È importante controllare la respirazione durante l’esercizio, affinché sia co-
stante e accompagni tutti i movimenti che si eseguono. Gli esercizi vanno sempre eseguiti 
lentamente, osservandosi allo specchio, per poter controllare ogni movimento del corpo che 
deve essere armonico e possibilmente rilassato. Una volta che l’allievo ha appreso l’esercizio 
e ha raggiunto la “posizione del violinista”, l’insegnante colloca lo strumento controllando la 
postura e chiedendo all’allievo di mantenere la condizione rilassata che ha ricercato fino a 
quel momento. Ora l’attenzione dell’insegnante sarà focalizzata sul corpo e sulla ricerca di 
eventuali tensioni inconsce.

Figura 2 – Rotazione del palmo della mano e posizione dell’arto sinistro

Durata: 5 min
La corretta postura violinistica va ricercata snaturando il meno 
possibile la posizione corretta del corpo. Questo è indispensabile 
per evitare, dopo anni di esercizi, spiacevoli problemi fisici che a 
volte rendono impossibile suonare: tendiniti, torcicollo, dolori alla 
schiena ed altro. L’esercizio fisico compensativo è utile per riequili-
brare il corpo soggetto a posture innaturali e movimenti ripetitivi. 
Esistono esercizi mirati che servono a compensare notevolmente lo 
stress che la postura violinistica produce sul nostro corpo. Questo si 
manifesta nel corso degli anni con piccoli segnali che spesso non 
associamo direttamente alla pratica violinistica o non notiamo fino 
a quando scopriamo di essere affetti da vere e proprie patologie. 
Inoltre lo stress psicologico, che un musicista sopporta durante 
l’esecuzione in pubblico e durante lo studio, si ripercuote sul fisico 
creando varie tensioni muscolo-scheletriche.

Figura 1 – Leggera inclinazione 
del ginocchio
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APPENDICE

Dispensa con esercizi
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