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prefazione

Questo libro nasce da un’urgenza che non riguarda solo la tela, ma il 
tessuto stesso della nostra società.

Viviamo un’epoca di transizione radicale, agli albori di una nuova 
era, l’era digitale, caratterizzata da un’evoluzione galoppante ed espo-
nenziale delle tecnologie e da trasformazioni sociali profonde e diffuse.

Assistiamo a repentini cambi di paradigma e siamo sempre più con-
sapevoli della complessità in cui siamo immersi. Però, mentre l’intelli-
genza artificiale genera immagini in pochi secondi, noi stiamo dimenti-
cando come tenere in mano una matita. Mentre la tecnologia corre noi 
perdiamo terreno, rischiando di scivolare verso nuove forme di analfa-
betismo pratico ed emotivo.

Tutto questo si riflette inevitabilmente sul sistema dell’arte, un eco-
sistema frammentato che vede da una parte l’Artista che rivendica il suo 
ruolo, dall’altra il mercato che tende a sfruttare e mercificare tutto; nel 
mezzo ci sono numerose figure. C’è l’amatore, che vorrebbe risposte ri-
spetto al suo bisogno interiore, c’è il fruitore, che spesso entra in confu-
sione e cerca punti di riferimento; poi ci sono i critici, i curatori, le isti-
tuzioni che provano a definire linee di orientamento. Tutti i portatori 
di interessi intorno al mondo dell’Arte convivono e spesso confliggono, 
creando cortocircuiti e paradossi.

In questo scenario si innesta la necessità di riflettere sull’impatto del-
la digitalizzazione e l’informatizzazione sul mondo dell’Arte. Questa 
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trasformazione sociale ha amplificato ulteriormente le posizioni conflit-
tuali degli stakeholders e ha virato l’attività artistica verso forme espres-
sive mediate dagli strumenti digitali.

Il web come cassa di risonanza è uno strumento potentissimo che sta 
modificando anche la produzione e la fruizione dell’Arte, generando al 
contempo conoscenza e confusione: serve consapevolezza.

Se “Ogni opera d’arte è figlia del suo tempo, e spesso è madre 
dei nostri sentimenti.”(1), oggi il nostro tempo chiede un’opera fat-
ta anche di relazione e che tenga conto di un ambiente sempre più 
digitalizzato.

La pittura tradizionale fatica a trovare il suo posto e una nuova veste 
adeguata ai tempi. Anche la figura del pittore amatoriale si sta riconfi-
gurando. Nel recente passato esso veniva indicato in modo dispregiati-
vo come il “Pittore della domenica”, con i social media questo fenome-
no ha assunto connotati molto diversi, gli amatoriali hanno recuperato 
terreno in tutti gli ambiti della creatività. 

Il web rappresenta oggi uno straordinario catalizzatore di crescita e 
visibilità: la proliferazione di profili, percorsi formativi e contenuti d’in-
trattenimento legati alla pratica creativa testimonia un’esigenza colletti-
va impetuosa che richiede un’attenta indagine. 

Parallelamente al sistema istituzionale, si estende un vasto panora-
ma sommerso composto da allievi delle accademie e appassionati. Una 
simile realtà di confine possiede un potenziale enorme, tutt’altro che 
marginale, pur operando al di fuori dei confini tracciati dalla cultura vi-
siva più accreditata.

Eppure, proprio all’interno di questo vasto bacino inesplorato, si 
consuma una profonda frattura sistemica. Questo immenso capitale 
umano ed espressivo, non trovando un ecosistema capace di accoglierlo 
e strutturarlo, finisce per disperdersi, collassando in due opposte e spe-
culari polarità di frustrazione.

Da un lato, ci sono migliaia di giovani talenti che escono dalle 
Accademie, carichi di sogni e tecnica, per poi finire a fare lavori che nul-
la hanno a che fare con la loro vocazione, pur di sopravvivere. Sul ver-
sante opposto c’è un esercito silenzioso di persone che vorrebbe dipin-
gere, esprimersi, ‘fare’ con le mani, ma queste persone spesso si sentono 

(1)  W. Kandinskij, Lo spirituale nell’arte, a cura di E. Pontiggia, SE, Milano 2005, p. 17.
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escluse, inadeguate, talvolta cercano risposte nei corsi, in presenza ed 
online, oppure nelle arteterapie.

In mezzo si è venuto a creare un vuoto. Uno spreco immenso di bel-
lezza non realizzata e di competenze non valorizzate.

La Pittura Maieutica mira a sperimentare un approccio per dare 
voce a queste istanze, riconoscendo la dignità di ogni posizione nel ri-
spetto dei ruoli, nell’interesse collettivo e per valorizzare ulteriormente 
la figura dell’artista. 

Non è semplicemente un nuovo metodo didattico, è una proposta 
per colmare quel vuoto. È un modello sostenibile che restituisce digni-
tà professionale al pittore che usa tecniche tradizionali, trasformandolo 
da creatore solitario a guida attiva, e offre al fruitore, chiunque esso sia, 
un accesso privilegiato e profondo al mondo dell’arte. 

Che tu sia un professionista in cerca di una nuova strada per il tuo ta-
lento, un educatore che lavora con le neurodivergenze e cerca un linguag-
gio che vada oltre le parole, o semplicemente qualcuno che ha sempre de-
siderato dipingere, qui troverai una visione comune. Perché la pittura non 
deve essere per forza un atto solitario: può essere il luogo dove due bisogni 
si incontrano e, specchiandosi l’uno nell’altro, creano valore per entrambi. 

Prendiamoci un momento per chiederci: che cosa rappresenta per 
me la pittura? Quanto la sento vicina? Ho voglia di mettermi in discus-
sione ed eventualmente cambiare la mia posizione rispetto ad essa?
Tutti ci poniamo domande e cerchiamo risposte. Come singoli indi-
vidui componiamo i massimi sistemi sociali, siamo al contempo indi-
viduale e collettivo. Gli interrogativi che ci poniamo si rispecchiano 
nella società e diventano anche le domande dei pittori che affrontano la 
propria ricerca artistica.

Interrogandomi su queste stesse dinamiche, ho dovuto tracciare le 
mie coordinate. Per me la pittura, insieme al disegno, è un bisogno an-
cestrale, ma ho faticato molto a farle spazio nella mia vita. Ho frequen-
tato l’Accademia in età adulta e mi prendo cura ogni giorno della mia 
formazione e della mia crescita. Oggi sono pittrice a tempo pieno in se-
conda carriera, con tutta la complessità e la ricchezza che questa transi-
zione, fortemente voluta, ha comportato. 

La ricalibrazione del mio percorso, indispensabile per allineare final-
mente il mio baricentro alla mia spinta creativa, mi ha insegnato che gli 
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ostacoli, se ascoltati, ci costringono a esplorare traiettorie inedite e mol-
to più nostre.

Aver percorso un sentiero lungo, secondario e faticosissimo mi ha 
offerto un punto di vista privilegiato, che si colloca a metà strada fra il 
mondo accademico e quello amatoriale. Da questa terra di confine mi 
sento fortemente connessa a piani di realtà diversi e distanti, che gravi-
tano intorno alla pittura e si espandono in ogni dove.

Questo libro rappresenta la sintesi strutturata della mia esperienza, 
messa a disposizione di chi sente la necessità di progredire nel viaggio 
dentro la pittura. È la cristallizzazione in forma scritta di un vissuto in-
dividuale che dialoga con il collettivo. Esso si rivolge proprio a chi cer-
ca un confronto autentico e una profonda risonanza con chi condivide 
la medesima urgenza espressiva, ma non è soltanto uno strumento te-
orico, ha una fortissima componente pratica e propone una visione al-
ternativa attraverso linee guida, che costituiscono un nuovo metodo e 
un approccio alla pittura volto a coniugare tradizione ed innovazione.

Nell’introduzione viene illustrato come è strutturato il testo, per 
agevolarne la lettura.
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introduzione

Questo volume è una mappa operativa per navigare nel complesso ter-
ritorio descritto nella prefazione. Di fronte alle sfide inedite del no-
stro tempo, dalla frammentazione del sistema dell’arte all’impatto della 
digitalizzazione, il testo propone una risposta pratica, metodologica e 
strutturata: la Pittura Maieutica.

Per rispondere a questa sfida, il libro non segue una struttura lineare 
classica, ma è organizzato in modo modulare per adattarsi a diversi li-
velli di approfondimento e a diversi tempi di lettura. I capitoli sono ar-
ticolati secondo una doppia velocità:

Il nucleo: in apertura di ogni capitolo vengono sintetizzati i concet-
ti chiave. È pensato per chi cerca una visione d’insieme immediata, per 
chi ha poco tempo o per un ripasso veloce. Chi desidera mantenere in-
tatto il filo della narrazione principale può saltare la lettura del nucleo 
e passare direttamente alla lettura dell’espansione successiva, per evitare 
ridondanze e proseguire fluidamente nella narrazione.

L’espansione: segue il nucleo e accoglie la trattazione estesa che en-
tra in profondità, analizzando le sfumature filosofiche, tecniche e pra-
tiche, per stimolare il lettore ad immergersi nel vivo dell’argomento. 
Tutti i concetti accennati nel nucleo vengono sviluppati all’interno 
dell’estensione, arricchendosi di ulteriori aspetti che non trovano posto 
nell’esposizione di estrema sintesi del nucleo.
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Questa struttura permette al lettore di scegliere il proprio ritmo: si 
può leggere tutto d’un fiato o consultare i nuclei per avere una guida ra-
pida prima di scendere nel dettaglio. L’obiettivo non è solo trasmettere 
nozioni, ma fornire uno strumento flessibile che accompagni il lettore 
nel suo personale viaggio alla scoperta della Pittura Maieutica.
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capitolo i

costrutti e descrizione della pittura maieutica

NUCLEO
La presente trattazione richiede innanzitutto di tracciare l’identità di ter-
mini di uso comune che in questa sede rappresentano un confine epistemo-
logico ben preciso: la figura del pittore, frutto di una scelta individuale, 
si contrappone a quella dell’artista, esito di una designazione collettiva. 
L’indagine viene così orientata verso la figura dell’artista-pittore, il quale 
assumerà il ruolo di “Tutor” nel contesto del metodo proposto. In questo 
scenario si colloca l’artista come antenna, un soggetto capace di porsi in un 
ascolto profondo per captare i segnali sociali e restituirli sotto forma di opere 
sincronizzate al collettivo; sulla scia di questa specifica traiettoria prende 
forma la Pittura Maieutica.

Tale approccio si configura come una terza via, oltre la didattica e la 
terapia. Collocandosi al di fuori del dibattito sul puro valore artistico, il 
metodo viene proposto come opera in sé, frutto di una profonda riflessio-
ne sull’identità del pittore tradizionale rispetto a una società contempora-
nea caratterizzata dalla digitalizzazione e dall’iper-connessione veicolata 
dal web.

Esplicitando gli Obiettivi ed effetti trasformativi della Pittura 
Maieutica, l’atto pittorico si presenta come uno strumento relazionale in 
cui l’opera stessa è costituita da una coppia di dipinti intimamente legati 
fra loro. Per la sua natura fortemente analogica, il metodo si erge a presi-
dio di riequilibrio e bilanciamento contro l’inesorabile smaterializzazione 
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contemporanea, facendo leva su un potenziale trasformativo che agisce sia 
sul piano emotivo sia su quello cognitivo, attivando un dialogo visivo me-
diato dai neuroni specchio.

Per rispondere a queste istanze di natura formativa ed educativa, il pro-
tocollo riscopre l’arte della levatrice e dello scultore, affondando le sue radici 
nella maieutica di Socrate e condividendone i pilastri filosofici fondamen-
tali. Questo approccio candida infine il metodo a farsi strumento d’elezio-
ne per la moderna pedagogia del Life Long Learning, preparando il terreno 
per la sua concreta applicazione pratica nell’ambiente dell’atelier, verso un 
autentico viaggio di consapevolezza introspettivo e relazionale. 

ESPANSIONE
Come punto di partenza, occorre definire i contorni di alcune paro-
le chiave, esplicitando il modo in cui vengono interpretati, in questo 
contesto, alcuni termini di uso comune. La figura del pittore non va 
confusa con quella dell’artista.

Il tempo e l’identità

Per Pittore intendiamo chi dipinge: essere pittore costituisce una scel-
ta dell’individuo, sia esso un amatore o un professionista. Per Artista, 
invece, intendiamo colui che viene riconosciuto tale dalla collettività, 
sia esso pittore o che si esprima in un altro linguaggio creativo. L’essere 
Artista è l’esito di una designazione collettiva che l’individuo riceve e 
accoglie, nel bene e nel male.

L’amatore dipinge in un tempo residuale, il professionista fa del-
la pittura il proprio tempo lavorativo, ma l’Artista vive un tempo uni-
co, fuso e inscindibile.

Un artista può provenire dall’ambito professionale, dove ha la possi-
bilità di attingere a strumenti preziosi di natura tecnica e culturale; tut-
tavia, può emergere anche dal mondo amatoriale, può essere autodidat-
ta o allievo di un maestro che abbia guidato la sua formazione e la sua 
crescita. Per essere artista devono convergere molteplici elementi, quali 
il talento, la sensibilità, la passione, la visione e la connessione profonda 
con la collettività, di cui l’individuo si fa testimone illuminato.
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È opportuno precisare che, sebbene molte delle dinamiche qui ana-
lizzate possano trovare una valida applicazione in molteplici ambiti del-
le arti visive, quali la scultura, l’incisione o qualsiasi altra forma espressi-
va, la presente trattazione circoscrive deliberatamente il proprio campo 
d’indagine alla figura dell’artista-pittore. Pertanto, ove nel corso del te-
sto si utilizzerà il termine “artista” senza ulteriore specificazione, esso 
sarà da intendersi riferito esclusivamente a quest’ambito circoscritto. 
Tale delimitazione non intende in alcun modo gerarchizzare le diverse 
espressioni creative, bensì risponde alla necessità metodologica di anco-
rare la ricerca al perimetro delle specifiche competenze empiriche e ac-
cademico-professionali da cui questo studio trae origine, evitando ge-
neralizzazioni che esulerebbero dall’oggetto primario dell’indagine. 

L’artista come antenna

La figura dell’artista è effimera e sfugge a definizioni esaustive; tuttavia, 
rispecchia una sensazione nitida dentro ognuno di noi. Tutti sentiamo 
di sapere chi sia l’artista, ma nel momento in cui siamo chiamati a spie-
garlo, ogni certezza svanisce.

L’Artista, in qualità di antenna che recepisce i segnali sociali per re-
stituirli sotto forma di opere individuali sincronizzate al collettivo, tal-
volta in proiezione futura, si può e si deve interrogare sui temi del pro-
prio tempo.

Oggi un pittore potrebbe porsi queste domande: “La pittura è morta?” 
– “Il mio bisogno di dipingere è utile o inutile oggi?” – “Come posso adatta-
re alla contemporaneità lo strumento che amo usare per esprimere la mia vi-
sione del mondo e il mio messaggio?” – “Quanto conta lo strumento espressivo 
rispetto al messaggio o all’identità che devono essere da esso veicolati?”.

Per ipotizzare delle risposte, l’artista si deve porre in una condizione 
di ascolto profondo.

Ogni pittore affronta la propria ricerca in modo unico e indipenden-
te, approdando a risposte personali che spetterà poi al sistema dell’arte 
accogliere o respingere. Una delle mie traiettorie di ricerca è proprio la 
Pittura Maieutica, intesa come approccio e come metodo, che si offre 
al vaglio della collettività per essere convalidata.
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Definita la posizione soggettiva da cui origina il metodo, occorre 
domandarsi: come si colloca la Pittura Maieutica rispetto alla figura 
dell’Artista-pittore? Così come non si può escludere che un Artista 
svolga il ruolo di docente, maestro o guida, allo stesso modo non si 
può escludere che un Artista desideri sperimentare in prima persona la 
Pittura Maieutica.

La Pittura Maieutica si colloca deliberatamente al di fuori del di-
battito sul valore artistico: essa offre semplicemente un ulteriore ca-
nale di trasmissione e di espressione creativa, fruibile a qualsiasi livel-
lo. Chiunque può dipingere, ma l’Artista si distinguerà sempre per lo 
status che gli viene riconosciuto, posizionandosi all’apice del sistema 
dell’Arte come motore ispiratore della collettività.

La Pittura Maieutica possiede dunque una duplice valenza rispet-
to al concetto di artista: da un lato è potenzialmente un’espressione ar-
tistica in sé, che attende di essere validata per essere riconosciuta come 
tale; dall’altro, qualora venisse inglobata dal sistema, non si prefigge di 
essere una “fabbrica di artisti”, bensì uno strumento operativo, al pari 
di un pennello, di una tecnica o di una poetica, che chiunque sarà libe-
ro di adottare o meno.

Per comprendere appieno l’apporto che questo approccio può forni-
re alla società, risulta indispensabile confrontarlo con i corsi di pittu-
ra tradizionali e con l’arteterapia. Analizzandone analogie e differenze, 
sarà più semplice collocare il metodo nella sua esatta realtà operativa.

Al pari di un corso di pittura tradizionale, la Pittura Maieutica forni-
sce nozioni e competenze; tuttavia, a differenza di esso, l’opera realizzata 
non riveste un ruolo marginale, né funge da mero pretesto per la trasmis-
sione di un pacchetto predeterminato di nozioni. Al contrario, l’opera è 
il focus principale e ad essa viene adattato l’intero bagaglio di compe-
tenze trasmesse dal pittore-tutor al fruitore. L’apparato didattico risulta 
così personalizzato, calibrato e specifico: attinge dall’intera sfera dei sape-
ri del pittore e si modella sulle esigenze esclusive del singolo fruitore per 
quella determinata opera, rendendo l’esperienza totale e autoconclusiva.

Parallelamente, come nell’arteterapia, il metodo attinge al potenzia-
le delle forme e dei colori per accedere al piano emotivo e al materiale 


