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Introduzione
L’idea di scrivere una tesina incentrata inizialmente sul tema di Biancaneve è nata per caso, leggendo su internet la recensione di un libro di Stefano Poggi, La vera storia della regina di Biancaneve, dalla Selva Turingia a Hollywood; il testo racconta, pagina dopo pagina, le varie fasi della creazione di Biancaneve e i sette nani, il primo lungometraggio prodotto dai Walt Disney Studios, prestando particolare attenzione alla figura di Grimhilde, la matrigna cattiva, la cui immagine ricorda quella della statua medioevale di Uta di Ballenstedt, collocata nel Duomo di Naumburg. Ciò che mi ha sorpreso maggiormente andando avanti con la lettura, oltre a scoprire che il Führer amava molto le avventure di Topolino, è stato capire come un cartone animato, apparentemente prodotto per i bambini ed estraneo al contesto storico del suo tempo, potesse in realtà suscitare così tante polemiche, soprattutto dal punto di vista politico. Per questo, nella prima parte della mia tesina, ho deciso di ripercorrere la storia della realizzazione di Biancaneve e i sette nani, evidenziando in particolare sia le scelte dei fratelli Disney per la creazione del loro capolavoro, sia le reazioni suscitate in seguito alla sua prima proiezione, avvenuta a Los Angeles alla fine del 1937.

Successivamente ho preso in considerazione Biancaneve e La Bella e la Bestia non come semplici fiabe da raccontare ai più piccoli per farli addormentare, ma come strumenti per stimolare i bambini ad affrontare i loro difficili problemi interiori e, contemporaneamente, per suggerire soluzioni ai loro turbamenti, facendo leva sull’immaginazione e sulla fantasia. Il proposito di tutte le fiabe, infatti, non è quello di comunicare utili informazioni circa il mondo esterno o di dare insegnamenti sui modi corretti di comportarsi nel mondo (come invece fanno le favole o la religione) ma di chiarire i processi interiori che hanno luogo nei bambini attraverso immagini che parlano direttamente al loro inconscio e che hanno come obiettivo lo sviluppo del Super-Io. In particolare, i bambini hanno bisogno di essere posti di fronte a immagini simboliche che diano loro il coraggio di lottare per districarsi dalle difficoltà generate dal complesso di Edipo
, il problema cruciale dell’infanzia che si sviluppa tra i tre e i cinque anni, superata la cosiddetta fase orale.

In realtà la fiaba rappresenta un genere narrativo che, come la saga, la leggenda, l’aneddoto, rientra nell’ambito dei cosiddetti racconti popolari, antichi quanto la comunicazione orale umana, i quali comprendono tutti i racconti trasmessi con continuità per periodi più o meno lunghi, indipendentemente dal loro contenuto, dall’epoca, dal luogo in cui vengono narrati e dai narratori stessi. Un posto di rilievo è occupato dai volumi delle Fiabe per bambini e famiglie (Kinder und Hausmarchen), pubblicati dai fratelli Grimm tra il 1812 ed il 1815, il primo dei quali contiene la versione originale di Biancaneve. Il folklore, cioè lo studio delle tradizioni etniche, era una scienza che nasceva in quegli anni ed il libro dei Grimm aprì la strada ad un particolare ramo di tale scienza, la novellistica popolare comparata. Durante tutto il secolo molti studiosi di varie nazionalità seguirono l’esempio dei fratelli Grimm, registrando i racconti della tradizione orale dei loro paesi, espressi nelle lingue e nei dialetti d’Europa. Le fiabe, infatti, che i Grimm scrivevano erano quelle che le mamme e le nonne tedesche raccontano ai bambini e che esse hanno imparato a loro volta dalle loro mamme e nonne. Gli autori delle fiabe, dunque, non sono solo i fratelli Grimm, ma anche le narratrici e i narratori dalla cui voce i Grimm e ascoltarono, e pure coloro da cui essi le avevano ascoltate, e così via tutti gli uomini e le donne che hanno trasmesso questi racconti di bocca in bocca per chissà quanti secoli
. L’intento dei fratelli Grimm era quello di scrivere un libro anonimo, anzi, un libro il cui autore fosse proprio il popolo. 

In Spagna il testimone dei fratelli Grimm fu raccolto da Gustavo Adolfo Bécquer, il quale, nel 1862, scrisse la leggenda intitolata La venta de los gatos, che si inserisce nel filone letterario del Costumbrismo. Con questo termine si intende una corrente letteraria spagnola che si caratterizza per il gusto nel ritrarre costumi e personaggi tipici di un paese e di un’epoca, portando alla luce tradizioni popolari e interessandosi agli aspetti pittoreschi del folklore popolare.

Sull’esempio del lavoro dei fratelli Grimm le ricerche sul folklore si estesero a tutto il mondo, nei territori frequentati dagli orientalisti e dagli antropologi interessati ai miti ed alle credenze delle culture primitive dell’Africa, dell’Oceania e delle Americhe. A questo proposito, nella mia tesina, ho portato l’esempio di N. Scott Momaday, un indiano d’America autore del romanzo House made of Dawn. Molto eloquenti sono le parole di Momaday stesso: “Se vogliamo prendere in seria considerazione il significato del linguaggio e della letteratura, dobbiamo prima meditare sui significati della tradizione orale”. In effetti Momaday si impegnò a lungo in una complessa e non sempre incoraggiata opera di interpretazione e divulgazione dei contenuti della tradizione orale dei pellerossa, in particolare a partire dal 1970, da quando cioè, presso l’università californiana di Berkeley, fu istituito il primo programma di studio interamente dedicato alla letteratura indiana. Nella sua opera, i riti, le tradizioni e lo storytelling della cultura dei nativi d’America, costituiscono il leitmotiv dell’intera trama. 

D’altra parte non si può trascurare che l’interesse per lo studio delle fiabe è ancora vivo e profondo tutt’oggi. A questo proposito risultano particolarmente chiarificatrici le parole di Ton Dekker, Jurien van der Kooi e Theo Meder, autori del Dizionario delle fiabe e delle favole: “Se prima si cercavano, presso gli abitanti delle campagne più anziani, soprattutto storie del passato, con una distinzione tra la fiaba e la saga, ora invece si cerca sempre più di definire e studiare tutte le forme della narrazione, dovunque e presso chiunque. Ciò ha condotto a un interesse assai più profondo per i generi più antichi, in passato trascurati, ma spesso assai più amati dai narratori stessi, come il racconto popolare umoristico, la storiella, l’aneddoto, il racconto didascalico e moraleggiante, o esperienze personali elaborate in uno stile narrativo. Nella ricerca sul racconto popolare si è sviluppato l’interesse anche per storie su fenomeni moderni, come i pericoli incontrati durante le vacanze, malattie che fanno paura, rapine, scippi e così via – in breve, le cosiddette leggende metropolitane. Se ne è tratta la conclusione – apparentemente sorprendente, ma che in sé non lo è affatto – che l’uomo di oggi è un essere narrante, homo narrans, non meno dei suoi antenati. Dovunque e in tutti gli ambienti vengono creati e trasmessi racconti popolari. Magari raccontiamo storie diverse da prima – anche se molto della vecchia fiaba, considerata ormai estinta, sopravvive in forme aggiornate - , ma continuiamo a raccontare. 
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Walt Disney, 1901-1966

Biancaneve e i sette nani: dagli studi di Hollywood alla Germania del Terzo Reich
Alla fine del 1934 iniziò a Hollywood la lavorazione di Biancaneve e i sette nani, il primo vero e proprio film capolavoro dei Walt Disney Studios, ispirato alla fiaba dei fratelli Grimm. La nuova produzione era qualcosa di ben più impegnativo rispetto a quei cortometraggi che hanno come protagonista Topolino: l’idea era centrata, infatti, sulla creazione di un lungometraggio, nel quale l’uso del colore avrebbe potuto assicurare la necessaria magia alla fiaba e garantire la conquista dell’immaginario infantile. Era previsto che i personaggi del film si muovessero e si esprimessero su di una scena in cui dovevano apparire come corpi: era quindi necessario che i disegnatori applicassero le leggi della prospettiva alla realizzazione dell’illusione della tridimensionalità, o meglio, della tridimensionalità in movimento. Di conseguenza l’uso del colore era indispensabile in quanto costituiva uno strumento fondamentale per la realizzazione degli effetti di profondità delle scene, molto di più di quanto sarebbe stato possibile realizzare con il solo bianco e nero. All’inizio dell’estate del 1935, dopo alcuni mesi di riunioni per definire tecniche, soggetti e bozzetti della nuova produzione, Walt Disney partì, assieme a suo fratello Roy, per un tour europeo, convinto che nuove fonti di ispirazione, nuove soluzioni e nuove modalità espressive potessero essere trovate in Europa, là dove, d’altronde, Biancaneve e altre fiabe erano nate e avevano assunto la loro forma definitiva. Quando i due fratelli partirono, Wolfgang Reithermann, figlio di emigranti tedeschi giunti in America nel 1912 e divenuto in seguito uno dei grafici dello staff dei Walt Disney Studios, consigliò loro caldamente di visitare Naumburg, località della Germania centro-orientale, e di osservare da vicino nel Duomo la statua medioevale della bella margravia Uta di Ballenstedt (effigiata intorno al 1250 dall’anonimo maestro di Naumburg a più di un secolo dalla sua morte) per cucirle addosso i panni della crudele matrigna di Biancaneve. Fu l’idea risolutiva, così come quella di mettere a Betty Boop i panni di Biancaneve. Disney fu colpito dalla fotografia della statua indicata dal suo collaboratore: Era proprio bella, anzi impressionava e quasi raggelava, forse era da pensare a lei come modello per quella che ormai tutti erano d’accordo di chiamare col bel nome tedesco di Grimhilde
. Disney aveva capito che un’efficace caratterizzazione del personaggio della regina cattiva avrebbe influenzato in modo decisivo l’impatto sul pubblico del suo film e, con esso, la presa narrativa del medesimo: era quindi necessario assicurare alla figura un portamento e un gesto d’imperio (come quello di avvolgersi nel manto) che facessero ammutolire, un fascino intenso e misterioso, un’eleganza scenografica suggerita dall’ampio bavero del mantello e dal lungo abito di velluto, un volto di una donna vera, nobile, bella, altera, ma soprattutto malvagia, di una “Icy Queen”, insomma.
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Il 21 dicembre 1937, nel foyer del Carthay Circle Theater a Los Angeles, tra applausi che non finivano mai, avvenne la prima proiezione di Biancaneve e i sette nani e a neanche quindici giorni di distanza, il Berliner Morgenpost dedicò un’intera pagina alla nuova e attesissima produzione dei Disney Studios. I colori, la musica e la caratterizzazione dei personaggi avevano colpito molto favorevolmente l’articolista, che si augurava che il pubblico tedesco potesse entro breve tempo ammirare il film, una volta che ne fosse stato realizzato il doppiaggio, indispensabile soprattutto per la parte cantata della riuscitissima colonna musicale. I cartoni animati di Disney avevano in Germania già un gran numero di appassionati, e non solo tra i bambini: tra l’altro proprio questi cartoni animati costituivano la parte più apprezzata del programma serale della saletta privata della cancelleria del Reich, spesso curato personalmente per il Führer dal dottor Goebbels, ministro della propaganda, il quale, il 22 dicembre 1937, annotò sul suo diario di aver donato al Führer, in occasione del Natale, una cinquantina di film, e tra questi ben diciotto “film di Micky-Maus”, un “tesoro” che aveva reso Hitler “assolutamente felice”.

Biancaneve e i sette nani non solo avrebbe rinsaldato la passione di molti fan tedeschi per Disney, ma ne avrebbe procurato un gran numero di nuovi, conquistati dalla magia che Disney, con i suoi artisti, era riuscito a realizzare mediante una serie di innovazioni tecniche che davvero impressionavano. 

Alla partenza per un nuovo viaggio in Germania, nel marzo 1938, Roy era dunque convinto che si potesse concludere un ottimo contratto per la distribuzione del lungometraggio; tuttavia la situazione politica internazionale non sembrava molto favorevole alle aspettative dei Disney, a causa dei crescenti sentimenti antinazisti dell’opinione pubblica americana, i quali, proprio nei giorni della partenza di Roy per l’Europa, si erano fatti ancora più accesi alla notizia della forzata annessione dell’Austria al Reich. Ciononostante Roy (e con lui Walt) non sembrava essere molto preoccupato al riguardo e nutriva un certo ottimismo perché confortato anche da qualche segnale premonitore positivo: nel mese di maggio, infatti, uscì nei negozi tedeschi il disco con le canzoni di Biancaneve, che doveva fare da battistrada a un successo che si preannunciava travolgente. Le cose invece si complicarono in breve tempo: le richieste degli americani, anche solo per la cessione del negativo del film, sembrarono ai tedeschi troppo elevate e comunque impossibili da soddisfare, dal momento che i primi insistevano per il pagamento in dollari. Ben difficilmente la versione cinematografica della favola dei Fratelli Grimm sarebbe approdata nelle sale tedesche, dopo che, in un primo momento, tutto aveva fatto credere che anche il pubblico tedesco potesse godere dell’ultimo, meraviglioso prodotto dei Walt Disney Studios. Era chiaro, però, che le difficoltà emerse a rendere impossibile un accordo tra Disney e la Germania non erano solo di ordine economico, ma anche di carattere politico, e risultavano strettamente connesse al quadro internazionale del 1938; tali difficoltà non provenivano dagli americani, essendo questi ultimi interessati unicamente a concludere l’affare alle condizioni più vantaggiose, bensì dal governo nazista, di fatto determinato nel non consentire in Germania la visione del film. I giornalisti tedeschi  accreditati alla Mostra Internazionale del Cinema di Venezia, che avevano assistito alla proiezione di Biancaneve, concordavano nel rilevare una sostanziale artificiosità del film, incapace, secondo loro, di realizzare una reale armonia tra l’andamento e il tono del racconto, sia a causa della lunghezza dello stesso, sia a causa di una certa sua freddezza, sottolineata dalla perfezione tecnica del prodotto dal punto di vista dei colori e delle musiche. La versione californiana della fiaba dei Grimm pareva anzi a qualcuno quasi un attentato allo spirito del popolo tedesco e in molti cominciarono a sostenere la necessità di bandirla dalla Germania in quanto era intollerabile che gli americani avessero fatto di tutto perché la Regina Cattiva ricordasse in molti suoi tratti la bellissima statua del duomo di Naumburg, attribuendole, inoltre, un nome germanico. La beffa di rendere malvagia la nobile e bella Uta sarebbe servita a infrangere il progetto estetico del Reich, che aveva fatto di Uta un emblema della bellezza femminile germanica: la statua era la stessa che gli organizzatori della mostra dell’anno prima sull’”arte degenerata”, l’Entartete Kunst
, avevano scelto tra i modelli della più pura arte tedesca da contrapporre al disfacimento morale e alle perversioni delle sciagurate e sguaiate immagini dell’espressionismo, del cubismo, del dadaismo, del surrealismo…

Tuttavia, nel suo viaggio americano, la regista Helene (Leni) Riefenstahl, che aveva celebrato con il documentario Olympia i giochi di Berlino del 1936, fu accolta con cordialità e simpatia proprio da Walt Disney, che non si uniformò al boicottaggio dell’opera della regista organizzato dai movimenti antinazisti. Con Olympia, infatti, Leni Riefenstahl (una delle donne più potenti del Terzo Reich, alla quale si attribuisce un flirt con Hitler) realizzò un’opera della durata di oltre tre ore, in cui i primi piani sui corpi degli atleti e sulle bandiere naziste, unite ai campi lunghi sulla massa devota al Führer, volevano esprimere il mito della superiorità della razza ariana. La stessa Riefenstahl rievocò l’incontro con Disney nella sua autobiografia Stretta nel tempo: “Ci invitò anche Walt Disney e l’incontro non mancò di sorprese. Visitammo i suoi studi durante la mattinata, poi restammo con lui tutto il giorno; con pazienza e orgoglio ci mostrò le sue creazioni, spiegandoci la tecnica con cui infondeva in loro la vita, e gli schizzi del suo ultimo film L’Apprendista Stregone. Ne restai affascinata: era un genio, un vero stregone, con una fantasia senza limiti…”.

Recentemente sull’incontro tra Walt Disney e Leni Riefenstahl è tornato un noto giornale statunitense, il Washington Post, con l’intento di far chiarezza sulle effettive tendenze politiche di Disney: secondo il Washington Post, la Riefenstahl ebbe l’impressione, parlando con Disney, che egli fosse un genuino fiancheggiatore di Hitler e che avesse anche partecipato a un raduno del partito nazista americano; la regista adottò quindi una visione del tutto opposta rispetto alle accuse che vennero mosse contro il disegnatore (il quale aveva, tra i suoi collaboratori, sia ebrei, sia tedeschi in esilio) dal governo nazista, e in particolare dal responsabile della propaganda Goebbels.
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Ma quello di Disney può essere considerato una sorta di “nazismo magico”, come spiega Alessandro Barbera, pubblicista e autore di un interessante saggio nel quale si analizza la figura del noto disegnatore: Disney, infatti, più che al nazismo e alla Germania era legato ai miti delle fiabe nordiche, magistralmente espresse in Biancaneve e i sette nani, Cenerentola, La bella addormentata nel bosco e Fantasia; per il resto non si schierò mai prima della guerra, essendo del tutto fuori da ogni posizione politica: in quegli anni, durante i quali era scoppiata la Guerra Civile Spagnola e anche dagli Stati Uniti erano partiti in molti per unirsi alle Brigate Internazionali che combattevano a difesa della Repubblica, per Disney c’era innanzi tutto la realizzazione di Biancaneve e i sette nani. Solamente più tardi, durante la guerra, spiega Neal Gabler (autore dell’unica biografia autorizzata del papà di Topolino), Disney diede ai suoi personaggi il volto, l’anima, la forza e gli ideali degli americani in guerra contro Hitler, come si può ben vedere nel cortometraggio intitolato Der Führer’s Face, risalente al 1943, in piena Seconda Guerra Mondiale.                   

                                             Fotogramma tratto dal cortometraggio

                                                             Der Führer’s Face
                                                       
Un’analisi psicoanalitica della fiaba di Biancaneve
La fiaba di Biancaneve è una delle più apprezzate da grandi e piccini ed una delle più famose, non solo in Europa ma anche in Cina, in India, in Medio Oriente e in tutto il continente americano. Ed è proprio per la sua ampia diffusione geografica che essa può presentare alcune variazioni rispetto alla versione che noi tutti conosciamo: per esempio Biancaneve può essere una trovatella invece che la figlia di un re e di una regina e al posto dello specchio magico può comparire un cane parlante chiamato, appunto, Specchio. Tuttavia, malgrado le numerose variazioni, la fiaba di Biancaneve è dovunque una storia moralistica che mette in guardia dalle nefaste conseguenze del narcisismo sia per i genitori che per i figli, dalle forze distruttive della superbia, della gelosia e dell’egoismo ed è sempre espressione del medesimo conflitto: la rivalità che induce la madre (matrigna) a eliminare la figlia. La regina diventa la tipica “matrigna” delle fiabe soltanto dopo che Biancaneve raggiunge l’età di sette anni e comincia a maturare, a sbocciare in una splendida fanciulla, minacciandone la bellezza: a questo punto il narcisismo della matrigna raggiunge il suo apice. Dal muro, specchietto, favella: nel regno chi è la più bella? : l’atto della regina che consulta lo specchio magico per conoscere il proprio valore, cioè la propria bellezza, ripete l’antico tema di Narciso. Narciso amava soltanto se stesso, a tal punto che finì inghiottito dalla propria auto-ammirazione. E’ il genitore narcisistico quello che si sente maggiormente minacciato dalla crescita del proprio figlio, poiché essa significa che il genitore invecchia. Fintanto che il bambino è totalmente dipendente, rimane, per così dire, parte del genitore, non minacciandone il narcisismo; ma quando comincia a maturare e ad aspirare all’indipendenza, viene avvertito come una minaccia dal genitore stesso, proprio come succede alla regina in Biancaneve
. La paura della regina che Biancaneve insidi il suo primato di bellezza è il tema dominante delle fiaba, e un’analoga paura è il tema del Mito di Edipo: in questa leggenda, infatti, non solo trova la propria rovina Giocasta, la madre di Edipo, ma il primo di tutti a cadere è il padre Laio, la cui paura di essere soppiantato da suo figlio finisce col farlo soccombere alla tragedia che travolge tutti loro. Così, sia nella fiaba di Biancaneve che nel Mito di Edipo, il messaggio è piuttosto chiaro: quando un genitore non può accettare il proprio bambino come tale e non può convincersi che alla fine dovrà cedergli il proprio posto, ne consegue la più profonda tragedia. Soltanto un’accettazione del bambino come tale, non come un rivale né come oggetto di amore sessuale, permette buoni rapporti tra genitori e figli
.

Per quanto riguarda Biancaneve, il suo amore per il padre è la cosa più naturale del mondo, e altrettanto naturale è l’amore di suo padre per lei. Ella, d’altronde, non riesce a concepire come ciò possa rappresentare un problema, a meno che il genitore non le voglia bene abbastanza, ovvero non l’ami più di qualunque altra persona. Biancaneve, se da una parte vuole che suo padre l’ami più di quanto egli ama la sua matrigna, dall’altra non può accettare che ciò possa rendere la donna gelosa di lei. Ma a livello preconscio la bambina sa benissimo quanto ella stessa è gelosa delle attenzioni che ciascuno dei genitori mostra verso l’altro, quando percepisce che le stesse attenzioni andrebbero rivolte a lei. Dato che il bambino vuole essere amato da entrambi i genitori, sarebbe traumatico per lui immaginare che l’amore nutrito nei suoi confronti da uno dei genitori potesse creare gelosie nell’altro genitore: quando questa gelosia non può essere ignorata, è necessario trovare un qualche altro motivo per spiegarla, così come nel racconto essa è giustificata dalla bellezza di Biancaneve.

Il sereno periodo pre-adolescenziale che Biancaneve conosce durante la sua convivenza con i nani, prima che la regina riappaia, le dà la forza di imparare a controllare fino a un certo punto gli impulsi dell’Es per subordinarli ai bisogni del Super-Io, di maturare il suo Io cooperando con le altre persone e di passare all’adolescenza. Così ella si trova ancora una volta ad affrontare un periodo di difficoltà: ora non più come una bambina che deve subire passivamente ciò che la matrigna le infligge, ma come una persona che deve partecipare responsabilmente a quello che le succede. Biancaneve, entrata nell’adolescenza, comincia a provare i desideri sessuali che erano repressi e assopiti durante la latenza (che va dal declino della sessualità infantile sino all’inizio della pubertà): la prontezza con la quale si lascia ripetutamente tentare dalla matrigna, nonostante gli avvertimenti dei nani, suggerisce quanto le tentazioni della matrigna si avvicinino agli intimi desideri di Biancaneve
. Le intenzioni consce di Biancaneve di proteggersi dai trucchi della regina cattiva, e quindi dalle tentazioni sessuali, sono sopraffatte dalla sua vanità e dal suo desiderio inconscio di essere sessualmente  seducente: si lascia quindi convincere più volte dalla regina travestita da vecchia merciaia che le offre sia una stringa per essere bene inguainata dal corsetto, sia un pettine per avere una bella acconciatura, prima di addentare la mela avvelenata. In molti miti, oltre che nelle fiabe, la mela rappresenta l’amore e il sesso: una mela offerta ad Afrodite, la dea dell’amore, scatenò la guerra di Troia, mentre fu con la mela biblica che l’uomo fu indotto a rinunciare alla sua innocenza per ottenere la conoscenza e la sessualità; inoltre, nell’iconografia religiosa la mela rappresenta anche il seno materno: fu nel seno di nostra madre che tutti noi stringemmo per la prima volta un rapporto, trovando soddisfazione in esso (fase orale). Mangiando la parte rossa, erotica della mela, Biancaneve pone fine alla sua innocenza: la bambina che era in lei muore e viene sepolta in una bara di vetro trasparente, per un periodo di gestazione che rappresenta la preparazione alla vera e propria maturità. Nel momento in cui, arrivato il principe, Biancaneve riesce a sputare il pezzo di mela che la soffocava, viene sancita la sua definitiva liberazione dall’oralità primitiva e l’approdo alla fase genitale in senso stretto. Ma prima che la vita “felice” di Biancaneve e del principe possa cominciare, è necessario che la regina venga punita, costretta a mettersi un paio di scarpe roventi e a portarle, ballando, sino alla morte: la regina quindi, a causa della sua incontrollata gelosia sessuale, finirà per distruggere se stessa. 

Racconti come questo convincono l’ascoltatore che non bisogna temere di abbandonare la propria posizione infantile di dipendenza dagli altri, poiché dopo i pericoli e le difficoltà del periodo di transizione, durante il quale ognuno di noi vacilla tra la sopraffazione dal tumulto dell’Es e la rigidità del Super-Io, inizierà un’esistenza più felice e verrà raggiunto un nuovo risveglio dell’Io maturo in cui Es e Super-Io coesistono armoniosamente. 
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La Belle et la Bête : un exemple du cycle fabuleux de l’époux animal 

La fable La Belle et la Bête fait partie du cycle fabuleux de l’époux animal : elle a été écrite en 1757 par Madame Leprince de Beaumont qui a réinterprété un motif déjà connu en France. Comme dans le cas de Blancheneige, la Walt Disney, inspirée par cette fable, a réalisé en 1991 un dessin animé, un long métrage musical avec le même titre.    
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Il y avait une fois, raconte la fable, un riche marchant qui avait six enfants, trois filles e trois garçons (ces derniers ne déroulent aucun rôle particulier dans l’histoire). Ses filles étaient très belles, mais la cadette surtout se faisait admirer et pour cette raison on ne l’appelait que la Belle Enfant, donnant beaucoup de jalousie à se sœurs. Les deux ainées étaient vaniteuses et elles avaient beaucoup d’orgueil parce qu’elles étaient riches, tandis que Belle, au contraire, était modeste, charmante et douce avec tout le monde ; elle employait la plus grande partie de son temps à lire de bons livres et à jouer du clavecin et, en particulière, elle aimait son père d’un amour inconditionnel : en effet Belle refusait toujours ceux qui voulaient l’épouser parce que, à son avis, elle était trop jeune et surtout parce qu’ elle souhaitait tenir compagnie à son père pendant quelques années.

Mais tout d’un coup le marchand perdit son bien et la famille tomba dans la misère. Il y avait un an que cette famille vivait dans une petite maison de campagne, bien loin de la ville, lorsque le père dut partir pour un voyage avec l’espoir de récupérer au moins une partie de sa fortune, mais il revint aussi pauvre qu’il était auparavant ; pendant le voyage de retour, il se perdit dans un grand bois quand, tout à coup, il arriva à un grand palais tout illuminé, apparemment inhabité, où il trouva nourriture et abri pour la nuit. Le matin suivant, avant de partir, l’homme cueillit dans le jardin du palais une branche de roses pour sa fille Belle ; à cet instant il vit venir une grande Bête (de laquelle les traits physiques ne sont pas décrits mais laissés à l’imagination du lecteur) qui lui dit qu’il devait mourir pour avoir cueilli ses roses et qu’il pouvait se sauver seulement si une de ses filles était disposée à se sacrifier. Alors, quand le bonhomme retourna à sa maison et raconta, désespéré, ce qui s’était passé, Belle décida de mourir pour sauver son père et, après trois mois, comme la Bête voulait, elle partit pour le beau palais. Chez la Bête, Belle était traitée comme une reine, comme une maîtresse, et tous ses désirs étaient satisfaits : elle avait à disposition un appartement où il y avait une grande bibliothèque, un clavecin, plusieurs livres de musique et un grand miroir qui montrait l’image de ce qui se passait chez son père. Tous les soirs, la Bête lui rendait visite et parlait avec elle pendant le souper et chaque jour Belle découvrait de nouvelles bontés dans ce monstre mais elle refusait, toujours d’une façon très aimable, sa proposition de mariage, même si elle avait compris que la Bête était vraiment bonne. Après trois mois, ayant tant envie de revoir son père qui était seul parce que ses sœurs s’étaient mariées et ses frères étaient partis pour l’armée, Belle pria la Bête de rester chez lui une semaine et promit de revenir dans huit jours. Quand elle se réveilla, le matin suivant, elle se trouva dans la maison de son père, lequel, en voyant sa chère fille, manqua de mourir de joie. Mais Belle, convaincue de ses sœurs, qui étaient jalouses d’elle, ne maintint pas sa promesse et la dixième nuit qu’elle passa chez son père, elle rêva qu’elle était dans le jardin du palais et qu’elle voyait la Bête couchée sur l’herbe, et prête à mourir, qui lui reprochait son ingratitude ; alors, Belle retourna tout de suite au palais et trouva la Bête en train de mourir de chagrin: en voyant la Bête si désespérée, Belle comprit de l’aimer, de ne pouvoir vivre sans elle et de la vouloir marier : ses mots d’amour rompirent l’enchantement et la Bête se transforma en un prince ; à leur bonheur s’unirent le père de Belle et le reste de sa famille. Les méchantes sœurs furent transformées par une fée en deux statues, avec la condamnation de demeurer à la porte du palais de Belle et d’être témoignes de son bonheur jusqu’au moment où elles auraient reconnu leurs fautes.                             

Parmi les fables les plus connues, La Belle et la Bête est celle qui mieux mette en évidence qu’une créature doit être aimée avant d’être aimable et que l’attachement œdipien d’un enfant pour son géniteur est naturel, salutaire, avec des conséquences positives si pendant le procès de maturation il change sa focalisation, c’est-à-dire s’il est transféré du géniteur à l’amant ; l’histoire suggère l’attachement œdipien de Belle pour son père parce qu’ on peut lire d’une façon détaillée que ses sœurs allaient tous le jours au bal, à la comédie, à la promenade, tandis qu’elle restait toujours à la maison et refusait ses soupirants.                       
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Dans la fable, les événements fatals sont provoqués par le geste d’un père qui a volé une rose pour la porter à la plus jeune de ses filles : son action symbolise, donc, le profond amour pour Belle mais, au même temps, elle est aussi une anticipation de la perte de sa virginité parce que la fleur cassée, et, en particulière, la rose cassée, est symbole de la perte de la virginité.

Le palais de la Bête, où tous les désirs de Belle sont immédiatement satisfaits, représente une typique imagination des enfants qui veulent que leurs désirs soient satisfaits au moment où ils les expriment. Toutefois la fable veut faire comprendre qu’une vie de ce genre n’est pas stimulant ni satisfaisant mais vide et ennuyeuse: en effet après peu de temps Belle commence à attendre avec impatience les visites du soir de la Bête qui ne manque jamais de venir à neuf heures. Après une période de réclusion, d’absence de vie, Belle revient à vivre au moment où elle apprend de son miroir que son père a besoin d’elle, étant malade de chagrin de l’avoir perdue. Cette nouvelle bouleverse Belle qui commence à réagir : c’est à ce point, avec la “renaissance” de la fille, que l’histoire reprend. Même si les exigences de la Bête s’opposent à l’amour de Belle pour son père, elle l’abandonne pour assister le géniteur : seulement ensuite elle se rendra compte de son vrai amour pour la Bête qui, malgré son aspect, est une personne aussi tendre que Belle et avec des bonnes qualités, comme la bonté du caractère et la vertu.

La découverte de la vraie nature de la Bête, personne gentille et aimante, mène directement à une fin heureuse : la Bête, réintégrée dans son humanité, peut réaliser  son désir et commencer, dans un bonheur parfait, une vie de béatitude matrimoniale avec sa Belle. 

Cette fable termine, donc, en donnant l’image d’un monde où les bons vivent heureux et contents et les mauvais ont encore la possibilité de se délivrer.          

Una leyenda costumbrista de Bécquer : La venta de los gatos

Las leyendas son una forma de narración tipicamente de tradición oral, cuentos de hechos en los cuales la realidad y la verdad se mezclan con elementos imaginarios y fantásticos y que, generalmente, se transmiten de generación en generación: por eso, la trasmisión oral ha ido modificando las leyendas con el paso del tiempo. Las leyendas se desarrollaron sobretodo en la Edad Media pero tuvieron importancia también durante el Romanticismo, con Gustavo Adolfo Domínguez Bastida, más conocido como Gustavo Adolfo Bécquer, uno de los mayores poetas del siglo XIX y figura cumbre del Románticismo español. Su atracción por el género de las leyendas queda reducida solo a un periodo bastante breve, de pocos años: los años más fecundos son 1861, 1862 y 1863.

Las leyendas de Bécquer incluyen veintiocho relatos que giran entorno a los temas típicos del Romanticismo: en unas predomina el misterio, el amor imposible unido a la búsqueda de la mujer ideal y la presencia de lo sobrenatural como fuerza inexplicable que sumete la voluntad (El rayo de luna, Los ojos verdes, La corza blanca) mientras que en otras predomina lo religioso o lo exótico (La cruz del Diablo, La creación). 

Además hay también una leyenda de carácter costumbrista, La venta de los gatos, escrita en 1862, en la cual los temas fundamentales son la muerte y el fatalismo.

El Costumbrismo es un género literario, surgido en España en la primera mitad del siglo XIX, que se caracteriza por el retrato de costumbres y de personajes típicos de un país y de una época; es la manifestación más importante de la prosa romántica española que constituye un apreciable documento social y servirá de base para la futura novela realista. Entre los aspectos más distintivos de este género están la fuerte caracterización de los personajes, la contemporaneidad de los hechos tratados, la reproducción detallada y objetiva, casi fotográfica, de la realidad, sin omitir los elementos más desagradables, el interés por lo folclórico y por las escenas pintorescas y el empleo de un lenguaje cotidiano, adecuado a la realidad representada. La figura cumbre de la literatura costumbrista es el escritor Mariano José de Larra, el cual, a través de sus árticulos periodísticos de carácter vario, quería evidenciar y  someter a crítica y sátira todo lo que impedía el progreso (Un reo de muerte, El castellano viejo).

La venta de los gatos es una leyenda Sevillana; es la historia de un hombre que recuerda un episodio particular de su vida, ocurrido diez o doce años antes. En una tarde templada y serena, él llegó al ventorillo más neto y característico de todos los ventorillos andaluces
, animado por muchas personas alegres que cantaban, bailaban y reian. El hombre estaba allí como fuera de su centro natural y por eso, no queriendo llamar la atención, se sentó cerca de la puerta de la venta y tomó algo a beber antes de sacar un papel y un lápiz para dibujar una imagen característica y conservarla como un recuerdo. Su mirada se fijó en una muchacha morena y muy hermosa que se llamaba Amparo. Cuando él terminó su obra, el hijo del ventero se le acercó y le pidió la pintura diciendo que en cambio le habría dado todo lo que podía darle en su pobreza; entonces el protagonista sacó el papel de su cartera y se lo alargó sin decir una palabra y hablando con él, se dió cuenta del fuerte amor del joven para Amparo, la chica que se había criado en su casa desde muy pequeñita porque no se sabía quiénes eran sus padres.

Pasaron muchos años desde cuando el protagonista abandonó Sevilla pero cuando volvió, encontró una ciudad muy diferente de la que había dejado: faltaban los tonos calurosos y armónicos, el paisaje era monótono, las figuras negras y aisladas y había un sentido de tristeza. A cien pasos de la venta habían construido el nuevo cementerio y la venta misma estaba ruinosa, abandonada y triste. El protagonista entró en una conversación tirada con el ventero, el mismo de diez años antes, el cual le contó que Amparo se la llevó su verdadero padre, un señor muy rico que trabajó con la justicia para arrancársela. Una maledición cayó sobre la venta, toda la alegría se acabó y la última vez que vieron a la chica fue durante su entierro, muerta. Después el joven se volvió loco y empezó a pasar los días encerrados en una de las habitaciones de la venta, contemplando el retrato de Amparo, sin llorar, sin pronunciar palabras, sin abrir sus labios más que para cantar una copla sencilla, simple y llena de dolor:

El carrito de los muertos

pasó por aquí,

como llevaba la manita fuera

yo la conocí. 




Gustavo Adolfo Bécquer 1836-1870      
A voice from Native American culture: House made of Dawn by N. Scott Momaday

House Made of Dawn, by N. Scott Momaday, was conceived first as a series of poems, then replanned as stories, and finally shaped into a novel. In writing House Made of Dawn, Momaday wanted to give a rich description of Indian life and to explore some of the issues and conflicts that faced the Native American community in the twentieth century.

The novel tells the story of a young Native American man, Abel, caught between two worlds – his heritage on the reservation and the industrialized world of contemporary America in Los Angeles. Abel came back to his reservation in New Mexico after fighting in World War II: the experience of the war left him emotionally devastated, in a certain way as Septimus Warren Smith in Mrs. Dalloway, disillusioned and unhappy, particularly because he noticed the great disparity between reservation life and the lifestyle of modern American cities, too fast and far away from his traditions and values: for these reasons, Abel killed instinctually an albino who, even if he was a Native American man, represented the “white man”, symbol of pure evil. So, in that period of his life, Abel was in a certain way physically and psychologically paralysed because he was not able to react, to fight against his sense of confusion, against his bewilderment, and all the values his grandfather Francisco gave him when he was a child were as petrified in his memory. Anyway Francisco’s death, at the end of the story, was for Abel an epiphany, a positive moment of understanding: his act of participating in the ceremonial run at dawn is an act which means that he was coming back to his people and his place in the world. In repeating his grandfather action (for good hunting) of running, Abel regained the true love and the strong connection to the earth and the landscape around him and he signalled his recognition of his status as the new torchbearer of his ancestors’ traditions, now that he was the only one remaining (his grandfather, his mother and his brother Vidal all passed away).   

The main important theme treated narrating Abel’s story is the expression of Native American culture, traditions and ceremonies through storytelling
; in the text punctuation is used according to oral pauses and not according to grammar rules and the author describes Indian culture, traditions and ceremonies using the techniques of stream of consciousness and flashbacks and entering in the characters’ memory (past and present coexist).

Thanks to Indian traditions and storytelling it is possible, in Momaday’s opinion, to oppose American white men’s culture, based on money, industrialization, advertising and so on: as a matter of fact Native American people own and remember traditions, songs and tales which can be the true answers to their questions about existence, about life, answers given by imagination, senses and experiences. In writing his own novel, Momaday uses a combination of oral tales and personal imagination and experiences: Momaday’s storyteller great-grandfather passed on to him the heritage of storyteller by telling him stories behind Native American Culture.

Many historical and cultural stories are told by two spiritual figures, as Father Olguin and the Priest of the Sun. Momaday learned Native American stories as a child: Children have a greater sense of the power and beauty of words than have the rest of us in general
. In this novel the method of transmission is the same, orally, though in this case in the context of a sermon. Similarly, the Priest of the Sun learned the stories from his grandmother, who was a storyteller, she knew her way around words. She never learned to read or write…

"My grandmother was a storyteller; she knew her way around words. She never learned to read and write, but somehow she knew the good of reading and writing; she had learned how to listen and delight. She had learned that in words and in language, and there only, she could have whole and consummate being. She told stories, and she taught me how to listen. I was a child and I listened. She could neither read nor write, you see, but she taught me how to live among her words, how to listen and delight. 'Storytelling; to utter and to hear . . .' And the simple act of listening is crucial to the concept of language, and more crucial even than reading and writing, and language in turn is crucial to human society.
So, in Native American world the most meaningful thing was not being able to read or write but to listen and to respect words, because only listening, people can become part of a society and assure the survival of a culture; moreover words, powerful words, are the essence, the origin of everything and they are the basis of oral tradition: words are indestructible, eternal.

When she told me those old stories, something strange and good and powerful was going on. I was a child, and that old woman was asking me to come directly into the presence of her mind and spirit; she was taking hold of my imagination, giving me to share in the great fortune of her wonder and delight. She was asking me to go with her to the confrontation of something that was sacred and eternal. It was a timeless, timeless thing; nothing of her old age or of my childhood came between us.

The Priest of the Sun went on to say that the difference in language between the two cultures, Native American and “white man’s world”, is the value placed in words. In white man’s world there are words by the millions, on pamphlets and papers, letters and books, bills and bulletins, commentaries and conversations
. For his grandmother, on the other hand, the word was a sacred object, attached to a story close to her thoughts and her experience. Words could never be sold, and she would never throw her words away, also because she saw language as a remedy for sickness, not only of the mind, but of the earth.

And be assured that her regard for words was always keen in proportion as she depended upon them. You see, for her words were medicine; they were magic and invisible. They came from nothing into sound and meaning. They were beyond price; they could neither be bought nor sold. And she never threw words away.
The song House made of Dawn encapsulates a number of Native American ceremonial practices and is what Momaday uses to begin his novel, both in the prologue and, of course, the title of his novel itself.

Ben Benally sang this song to Abel on a hill in Los Angeles; the song is one of the songs of their ancestors, and represents the “old ways” to the two characters. Both Ben and Abel made a pact to sing the song together sometime in the future, but we do not see this occur in the course of the novel. However another instance of the song occurred at the end of the novel, when Abel sang it to himself under his breath, after Francisco’s death.


House made of dawn,
House made of evening light,
House made of dark cloud,
House made of male rain,
House made of dark mist,
House made of female rain,
House made of pollen,
House made of grasshoppers,
Dark cloud is at the door.
The trail out of it is dark cloud. 
The zigzag lightning stands high upon it
Male deity!
Your offering I make.
I have prepared a smoke for you.
Restore my feet for me,
Restore my legs for me,
Restore my body for me,
Restore my mind for me,
Restore my voice for me.
This very day take out your spell for me.
Your spell remove for me.

You have taken it away for me;
Far off it has gone.
Happily I recover.
Happily my interior becomes cool.
Happily I go forth.
My interior feeling cool, may I walk.
No longer sore, may I walk.
Impervious to pain, may I walk.
With lively feelings, may I walk.
As it used to be long ago, may I walk.
Happily may I walk.
Happily, with abundant dark clouds, may I walk.
Happily, with  abundant  showers,   may  I  walk.
Happily, with abundant plants, may I walk.
Happily, on a trail of pollen, may I walk.
Happily may I walk.
Being as it used to be long ago, may I walk.
May it be beautiful before me,
May it be beautiful behind me,
May it be beautiful below me,
May it be beautiful above me,
May it be beautiful all around me.
In beauty it is finished.
The song, both in its structure and in its words, expresses a perfect harmony and communion with universe and it seems a sort of prayer; everything is balanced and controlled: dawn is made up for evening light and male elements are integrated by female ones. Dawn symbolizes a new era, a better condition after a moment of pain: as a matter of fact the journey must be happy and beautiful and it must end with a restoration (may I walk…restore my voice for me).  

Bibliografia e sitografia

Bibliografia:

· Gustavo Adolfo Bécquer, Leyendas, La Spiga Languages, Milano, 2004, pagg. 54-67

· Bruno Bettelheim, Il mondo incantato, Feltrinelli, Milano, 2002, pagg. 188-207, 291-297

· Italo Calvino, Sulla fiaba, Einaudi, Torino, 1988, pagg. 83-95

· Jacob e Wilhelm Grimm, Fiabe, Einaudi Tascabili, Torino, 1992, pagg. 184-191

· N. Scott Momaday, Casa fatta di alba, Ugo Guanda Editore, Milano, 1979

· N. Scott Momaday, House made of Dawn, Perennial Library, New York, 1977, pagg. 88-89, 134-135

· Stefano Poggi, La vera storia della Regina di Biancaneve, dalla Selva Turingia a Hollywood, Raffaello Cortina Editore, Milano, 2007

· AA.VV. Dizionario delle fiabe e delle favole, Bruno Mondadori, Milano, 2001, pagg. 52-64

Sitografia:

· http://linotype.wordpress.com

· http://www.ariannaeditrice.it

· http://www.google.com

· http://www.ginosalvi.blogspot.com

· http://www.librosgratisweb.com

· http://www.oknotizie.alice.it

· http://www.repubblica.it

· http://www.sparknotes.com

· http://www.youtube.com

� Il Complesso di Edipo, definito come “complesso nucleare delle nevrosi”, è un insieme di affetti di amore e di ostilità che il bambino nutre verso i genitori che porta a desiderare la morte del genitore del proprio sesso, associata al desiderio sessuale per il genitore di sesso opposto.


� Italo Calvino, Sulla fiaba, pag. 83


� Stefano Poggi, La vera storia della Regina di Biancaneve: dalla Selva Turingia a Hollywood, pag. 54


� Nel 1937 le autorità naziste epurarono i musei dall’arte considerata “degenerata” per poi prendere 650 tra le opere condannate ed esporle in una speciale mostra che iniziò a Monaco e si spostò in undici città della Germania e dell’Austria.


� Bruno Bettelheim, Il mondo incantato, pag. 195


� Ibidem, pag. 192


� Ibidem, pag. 203


� Gustavo Adolfo Bécquer, Leyendas, pág. 54


� Storytelling is the ancient art of conveying events in words, images and sounds often by improvisation and it has existed as long as humanity has had language. Traditionally, oral stories were passed from generation to generation, and survived solely by memory but in modern times, with written Medias, this has become less important. 


� N. Scott Momaday, House made of Dawn, page 88 


� Ibidem, page 89





PAGE  
17

