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Forme del mito e cinema americano

Abstract e biografie
Giulia Carluccio 
Bogart e Huckleberry Finn: America First
L’intervento si concentra sul caso Bogart come divo/mito americano per eccellenza. L’obiettivo è quello di analizzare la stratificazione mitica su cui si fonda una delle icone cinematografiche più tipicamente collegate alla americanness, smontandone  gli elementi essenziali sullo sfondo delle strutture e degli archetipi della narrativa e della cultura americana. In particolare, raccogliendo alcuni spunti da analisi ormai classiche del mito bogartiano (Michael Wood, per esempio), il tentativo sarà piuttosto quello di andare a ritroso nella carriera di Bogart, privilegiando la fase inaugurale del suo successo, proponendo un flashback dal Rick di Casablanca al Duke Mantee di The Petrified Forest (Archie Mayo, Warner 1936).
Giulia Carluccio insegna storia del cinema presso il DAMS di Torino. Autrice di numerosi saggi sul cinema muto, sul cinema americano classico, su attori e divi, dirige il Centro Ricerche sull’Attore e sul Divo (CRAD) del Dipartimento di Studi Umanistici dell’Università di Torino.
Enrico Carocci 
Ai confini del postclassico: Domino e la forma del mito contemporaneo
In questo intervento si prenderà in esame un caso di studio particolare, Domino (2005) di Tony Scott, quale paradigma del postclassico. Attraverso l’analisi di narrazione e stile visivo, in particolare, si evidenzierà il modo in cui l’identità degli Stati Uniti dopo l’11 settembre 2001 viene riconfigurata nel gioco tra strutture manifeste e profonde. Questo avviene attraverso riferimenti continui all’auto-rappresentazione (il cinema e il sistema dei media) e in relazione alle categorie di identità nazionale, politica, razza e gender. Ne emerge una traiettoria narrativa ibrida, in cui il percorso della protagonista segue le tappe del viaggio dell’eroina ma anche, significativamente, quelle del viaggio dell’eroe. Quali sono, dunque, le relazioni tra struttura del mito e stile postclassico?
Enrico Carocci è Ricercatore presso l’Università Roma Tre, dove insegna “Storia del cinema” e “Teorie dell’immagine”. È autore dei volumi Tormenti ed estasi. «Strade perdute» di David Lynch (Torino 2007), Attraverso le immagini. Tre saggi sull’emozione cinematografica (Roma 2012) e di numerosi saggi pubblicati in volumi collettanei e riviste scientifiche tra cui «Imago. Studi di cinema e media», «Bianco & nero», «Close up. Storie della visione». È co-curatore del volume Il cinema e le emozioni. Estetica, espressione, esperienza (Roma 2012) e di Cinema & Energia. Percorsi interdisciplinari tra scienze, estetiche e tecnologie («Imago. Studi di cinema e media», n. 7-8, 2013).
Ilaria A. De Pascalis 
Mitologia di una ribellione. L’immaginario politico dei Sixties nella serialità televisiva contemporanea

Sono diverse le serie televisive prodotte dopo il 2000 che hanno riflettuto in modo articolato sull’immaginario collettivo degli anni Sessanta. In particolare, prodotti come Mad Men e PanAm, ma anche numerosi episodi di Cold Case e diversi film propongono una rilettura e allo stesso tempo una riscrittura degli avvenimenti di quel decennio. È interessante notare infatti il modo in cui la registrazione audiovisiva di eventi spettacolari e fatti storici torni in queste produzioni contemporanee: frammenti delle trasmissioni radiofoniche e televisive vanno a configurare una mitologia, secondo quella sostituzione della storia al mito nel rispondere alle esigenze di identificazione collettiva proposta da Claude Lévi-Strauss.


Sono soprattutto alcuni personaggi e gli eventi legati alla loro traiettoria pubblica a essere riletti come portatori indiscussi di un discorso sui valori della libertà e della solidarietà, dell’uguaglianza e della molteplicità identitaria. Figure come John Fitzgerald Kennedy e Martin Luther King divengono parte di un tessuto di ribellione, di un’atmosfera progressista che si inscrive nella “immediatezza” del linguaggio mitico (Roland Barthes). Le registrazioni del discorso di Kennedy a Berlino (PanAm, episodio 3 “Ich Bin Ein Berliner”) o di quello del reverendo King durante la marcia su Washington (Cold Case, stagione 2, episodio 19, “Strange Fruit”) vengono infatti intrecciate con le vicende personali dei protagonisti delle serie. 

In questo modo, la narrazione riconfigura la loro natura di discorsi politici, identificandoli come elementi condivisi dalla collettività attraverso il coinvolgimento emotivo e affettivo dei personaggi e dello spettatore al tempo stesso. Questi e altri eventi divengono performances collettive, che trascendono l’attualità, ma mantengono il loro essere portatrici di appartenenza a dinamiche culturali più vaste e complesse. La partecipazione collettiva coinvolge perciò processi di comprensione intellettuale e di partecipazione emotiva, di coinvolgimento estetico e distacco razionale (Edgar Morin); di conseguenza, la tessitura delle immagini “presenti” e passate articola un immaginario condiviso da una comunità vasta, ancora oggi traducibile in un senso di appartenenza a una comunità.

Ilaria A. De Pascalis ha conseguito il titolo di dottore di ricerca nel 2009 presso il Dipartimento Comunicazione e Spettacolo dell’Università Roma Tre con una tesi sul cinema europeo contemporaneo e le dinamiche della globalizzazione. Ha pubblicato saggi in riviste e libri collettanei, ha partecipato a diversi convegni internazionali e insegnato come docente a contratto presso La Sapienza Università di Roma e all’Università di Cassino. Attualmente collabora con l’Università Roma Tre nell’ambito del Programma di Ricerca SCREEN (Servizi e Contenuti per le reti di Nuova Generazione). È autrice del volume Commedia nell’Italia contemporanea (Il Castoro, 2012).

Giorgio De Vincenti è Professore Ordinario di Storia e Critica del Cinema presso l'Università Roma Tre. I suoi studi vertono sull'estetica, la teoria del cinema e dei media, l'analisi dei film, con particolare riferimento alla definizione teorica e storiografica dello stile “moderno”. Dal 1969 al 1981 ha lavorato per la Rai-Radiotelevisione Italiana come regista di documentari, vincendo nel 1979 il Premio Europeo per il Documentario Didattico. Dal 2001 al 2012 è stato Direttore del Dipartimento Comunicazione e Spettacolo (operando in particolare al trasferimento tecnologico) e ha ricoperto molteplici incarichi istituzionali sia nel proprio Ateneo sia nel Ministero per i Beni e le Attività culturali. Negli anni 2010 e 2011 è stato membro della Commissione di selezione dei film della Mostra Internazionale del Cinema di Venezia. E’ membro di consigli direttivi di riviste specializzate e di centri di studio italiani ed europei.  E' cofondatore della rivista "Imago. Studi di cinema e media". Collabora ai dottorati e alla didattica di diverse università in Francia e in Germania.


Ha pubblicato numerosi saggi in Italia e all’estero. Tra i suoi libri ricordiamo: Il cinema e i film. I Cahiers du Cinéma 1951-69, Marsilio, Venezia 1980; Cahiers du Cinéma. Indici ragionati 1951-1969, Marsilio, Venezia 1984 (Premio Filmcritica-Umberto Barbaro 1985); Andare al cinema. Artisti, produttori e spettatori. Cent’anni di film, Editori Riuniti, Roma 1985;  Il concetto di modernità nel cinema, Pratiche, Parma 1993 (Premio Efebo d’Oro 1994);  Jean Renoir. La vita, i film, Marsilio, Venezia 1996; (a cura di Giorgio De Vincenti), Bernardo Bertolucci, Marsilio, Venezia 2012 (pp. 1-168); (a cura di Giorgio De Vincenti, Enrico Carocci), Il cinema e le emozioni. Estetica, espressione, esperienza, Edizioni Fondazione Ente dello spettacolo, Roma 2012; Lo stile moderno. Alla radice del contemporaneo: cinema, video, rete, Bulzoni Editore, Roma 2013.

Rossana Domizi 
Quando il complesso edipico comincia a vacillare: le strutture familiari 

nel cinema contemporaneo

Il presupposto teorico del mio intervento è il “carattere imperativo e interpellatorio” che Roland Barthes riconosce al mito quando si chiede “come il lettore di oggi riceve il mito”, inteso come struttura discorsiva che riflette e significa la società contemporanea. È all’interno di questo rapporto tra la narrazione mitica e la sua dimensione interpretativa che ridiscuterò l’articolazione del “complesso edipico” di Freud che, per il modo in cui sottende un processo di significazione univoca dell’Edipo di Sofocle, mal si adatta all’eterogeneità delle strutture parentali sia passate che odierne . L’Edipo freudiano, infatti, rimane ancorato ad un’ipotesi di formazione del soggetto – normativo e/o invertito –  che si attesta su una struttura monotipica della famiglia nucleare borghese. Destituendo il valore della coppia genitoriale eterosessuale mi propongo, quindi, di riposizionare il soggetto all’interno di dinamiche familiari diversificate (monoparentali, allargate, omosessuali) con l’obiettivo di capire cosa permane dell’Edipo freudiano alla luce di una possibile reversibilità/sostituibilità di ruoli e posizioni tra la funzione paterna e quella materna. Queste ipotesi iniziali saranno sostanziate dall’analisi di Far From Heaven (Todd Haynes, 2002), un film americano in cui le traiettorie del soggetto “normativo” non risultano compromesse pur relazionandosi a contesti parentali “altri” da quelli ipotizzati da Freud.
Rossana Domizi è dottoranda presso il Dipartimento di Filosofia, Comunicazione e Spettacolo dell’Università degli Studi Roma Tre. È attualmente impegnata in un progetto di ricerca il cui orizzonte teorico intreccia urban space, media e visual studies e teorie del soggetto. Ha scritto sul cinema di Wong Kar-Wai in cui ha analizzato l’esperienza attoriale e spettatoriale attraverso un’interrelazione tra film studies, studi di gender e teorie psicoanalitiche freudiane e lacaniane.
Giuseppe Gatti 
Caccia al Divo: la mitocrazia di Cary Grant fra star system, Hitchcock e Wu Ming


I teorici francesi del dispositivo  cinematografico  classico (Baudry,  Metz, Bellour)  come  quelli della narratologia (Genette, Salmon), si sono sovente focalizzati su un’interpretazione “tematica” o “dell’apparato” della narrazione, tenendo meno in considerazione la specificità dei media e dei generi che attraversano certe storie (v. Pravadelli, 2013 per il cinema; Herman, 2013 per la narratologia). A cavallo del nuovo millennio, la funzione emancipatrice del mito è stata rivalutata attraverso un approccio multidisciplinare, in aperta rottura col  divertissement postmodernista e focalizzato sulla crescente componente transmediale che coinvolge le narrazioni. Nella sua teoria dei “mondi finzionali”, Lubomir  Doložel rivaluta la caratteristica transindividuale dell’eroe, quale “entità compossibile” capace di mobilitare nel fruitore nuovi mondi e posizionalità soggettive (Doložel, 1998). Se in letteratura Wu Ming (2009) individua una “nuova epica” basata sull’uso “giusto e serio” dell’ibridazione fra generi popolari, Thomas Elsaesser (2009) avvia un ragionamento sul potenziale d’emancipazione  del “mind-game  film”  hollywoodiano.
Rielaborando le teorie narratologiche attraverso gli studi di filosofia della mente, David Herman (2013) sostiene che lo storytelling sia uno strumento importante per lo sviluppo di una cognizione incarnata e la costruzione di una soggettività distribuita e socialmente partecipativa. Analogamente per Yves Citton, il potere del mito di catturare desideri, orientare comportamenti e donare senso all’individuo (“scenarizzare”), offre allo un potenziale  di  “contro-scenarizzazione”  declinato  fra  la  “singolarità  di  ogni  scrittura  e  la dimensione comune della moltitudine”. 


A partire da questo inquadramento teorico, mi propongo di analizzare la costruzione e il ruolo del mito di  Cary  Grant attraverso un analisi di Caccia al Ladro (Alfred Hitchcock, 1955) e la sua rimediazione letteraria nel romanzo 54 di Wu Ming  (2002) dall’altro. A mio avviso, l’ambiguità del “mondo divistico” costruito da/su Cary Grant offre un caso di studio privilegiato per un’interpretazione del mito contemporaneo e un’analisi interdisciplinare degli effetti che esso produce sulla soggettività.

Giuseppe Gatti è dottorando presso il Dipartimento di Filosofia, Comunicazione e Spettacolo dell’Università degli Studi Roma Tre. La sua ricerca indaga il rapporto fra coscienza e media ottici, attraverso la filosofia della mente, il pensiero contemporaneo e l’archeologia dei media. Oltre a partecipare a diverse conferenze internazionali, ha recentemente pubblicato il saggio “I Wanna Be watson! Towards an eco-phenomenology of Carmelo Bene’s cinema” (Intellect ltd, 2014).
Lorenzo Marmo 
Il deserto sanguina. Decostruzione dello spazio mitico in Jarhead

Con il mio intervento vorrei concentrarmi sull’analisi del deserto come topos particolarmente significativo per l’articolazione di una spazialità mitica nel cinema americano. A partire da Jarhead (Id., Sam Mendes, 2005), il primo film ambientato durante la prima guerra del Golfo ad essere stato distribuito dopo l’inizio della seconda, rifletterò sul modo in cui il deserto intersechi un’ampia messe di narrazioni pregresse, che sembrano andare al cuore stesso dell’identità americana e del suo rapporto con lo spazio (il mito della frontiera e la sua articolazione nel cinema western attraverso la dinamica tra deserto e giardino; il racconto biblico e la sua connessione con le aspirazioni universaliste della religione cristiana; la geografia immaginaria dell’orientalismo e la sua tendenza a ridurre il deserto a sfondo di cartapesta). Se il deserto risulta uno paesaggio perfetto per il mito, ciò è dovuto alla sua configurazione omogenea ed alla sua affinità intrinseca con l’infinito e con il nulla, che sembra mettere in crisi la pensabilità stessa dello spazio. Secondo Ernst Cassirer, infatti, il pensiero mitico si differenzia da quello scientifico anche per la sua sostanziale incapacità di concepire la distinzione tra soggetto ed oggetto: il mito tende di fatto ad annullare la distanza spaziale, concependola soltanto come spazio funzionale allo svolgimento di un’azione ben precisa, come terreno da conquistare. 

Sottolineando anche i legami intertestuali che Jarhead, film eminentemente post-classico, intrattiene con altre pellicole come Giant (Il gigante, George Stevens, 1956), Apocalypse Now (Id., Francis Ford Coppola, 1979), She Wore a Yellow Ribbon (I cavalieri del Nord-Ovest, John Ford, 1949) e Viaggio in Italia (Roberto Rossellini, 1954), sarà possibile collegare le considerazioni sullo spazio del deserto con quelle di stampo metalinguistico, mostrando come il film rifletta sulla qualità indexicale dell’immagine cinematografica, problematizzando e decostruendo i miti dello spazio trasparente e dello spazio opaco che possono informare il discorso sul dispositivo.

Lorenzo Marmo è dottorando presso il Dipartimento di Filosofia, Comunicazione e Spettacolo dell’Università degli Studi Roma Tre. La sua tesi, di prossima discussione, verte sull'intreccio tra cinema, fotografia, cultura visuale e spazio urbano nella prima metà del XX secolo. Ha inoltre pubblicato saggi sul film noir, sul war movie, sulla componente melodrammatica nel cinema di Luchino Visconti e sulla teoria dei media negli scritti di Mary Ann Doane.


Enrico Menduni 
Due capitali dell’entertainment: Hollywood e Las Vegas, tra Bugsy Siegel 

e Ocean’s Eleven
Soltanto 270 miglia dividono Los Angeles da Las Vegas, una distanza troppo modesta per non tentare un paragone, che sicuramente Hollywood non ha mai amato (pur utilizzando largamente la città del gioco come set: oltre 60 film, compresi i minori). 


Non si tratta soltanto di ripercorrere la vicenda del Rat Pack (il gruppo di artisti con Frank Sinatra, Dean Martin, Sammy Davis Jr., Joey Bishop, Peter Lawford e la presenza saltuaria di Shirley McLaine) e della saga mediale di Ocean’s Eleven. Né solo di esplorare le storie ancora oscure del gangster Bugsy Siegel (Benjamin Siegelbaum), attivo tra Brooklyn e Las Vegas, che proprio in una villa di Beverly Hills trovò la morte per il colpo di fucile di un killer rimasto sconosciuto. Bugsy, prima di essere il personaggio dell’omonimo film di Barry Levinson del 1991 (in cui i legami tra Hollywood e Vegas sono finalmente portati sullo schermo), sarà ormai da morto il protagonista delle audizioni da Los Angeles della commissione senatoriale Kefauver (1951), che da là indagava sul crimine organizzato nelle bische del Nevada. Trasmesse in diretta sui network televisivi nazionali, saranno il primo media event seriale della nascente televisione americana, che proprio in quell’anno (lo stesso in cui è ambientato The Last Picture Show di Bogdanovich, 1971) sfiderà il cinema theatrical.


Vegas non osserva alcun codice Hays e i probi mormoni che amministrano le banche locali collaborano attivamente con la mafia nell’amministrare i pingui ricavi di un formidabile mix tra gioco d’azzardo, prostituzione, droga e matrimoni o divorzi ready made. Un contraltare di Hollywood, puritana esteriormente e Babilonia nei suoi segreti interni. E’ legittimo riflettere sulla coincidenza delle date: mentre il cinema americano si interroga (Frank Capra) su come collaborare al superamento della crisi, per gli stessi motivi lo Stato del Nevada per primo legalizza il gioco d’azzardo (1931), e nel 1933 termina anche il proibizionismo. 


A Las Vegas sorge allora una nuova tipologia di casa da gioco: contemporaneamente un albergo, un casinò e un night club, sempre nello stesso stile, sempre lungo The Strip, la strada per Los Angeles. Questa è la formula di El Rancho (in stile western, 1941) e soprattutto del Flamingo (1946), nello stile della Florida, il locale di Bugsy: un complesso con una colossale insegna al neon rosa e statue di fenicotteri nel giardino, che è uno spettacolo nello spettacolo. Sono note le riflessioni di Robert Venturi e del suo gruppo (Imparare dal Las Vegas, 1968) sulle ripercussioni stilistiche di Vegas sullo stile, l’urbanistica e il decoro urbano che oggi definiamo post-moderno, e che attinge a piene mani nell’immaginario della non lontana Hollywood.

Enrico Menduni (Firenze, 1948) è professore ordinario di cinema, fotografia, televisione nell’Università Roma Tre dove si occupa in particolare di media digitali, radio e televisione, fotografia. E’ giornalista professionista, documentarista, autore televisivo e radiofonico. Ha scritto, fra l’altro: “Entertainment. Spettacoli, centri commerciali, talk show, social network” (Il Mulino, 2013), “Il mondo della radio. Dal transistor ai social network” (Il Mulino, 20122), “La grande accusata. La televisione nei romanzi e nel cinema” (Archetipo, 2012), “Televisioni" (Il Mulino, 2009);"La fotografia” (Il Mulino, 2008); "I linguaggi della radio e della televisione. Teorie e tecniche" (Laterza, 20083); "Fine delle trasmissioni? Da Pippo Baudo a YouTube” (Il Mulino, 2008); "I media digitali” (Laterza, 2007).


Francesco Pitassio 
Il piacere del mito: Edgar Morin, Roland Barthes e la riflessione sul divismo cinematografico
La contemporanea discussione sul divismo cinematografico ha progressivamente superato le proposte teoriche avanzate da Edgar Morin nel celebre contributo Les Stars (1957). Già Richard Dyer in Stars (1979) avanza una serie di critiche allo studioso francese, indirizzate alla prospettiva ontologica da questi adottata e al carattere apodittico di alcune affermazioni. Nei decenni successivi il contributo di Morin viene progressivamente trascurato, alla luce di nuovi paradigmi di ricerca, considerati più attuali (gender studies, audience studies, cultural studies, race studies, celebrity studies...). Non si intende qui mettere in evidenza la attualità della proposta di Morin – per quanto molti elementi enucleati nel suo saggio del 1957 possiedano un carattere pionieristico, spesso negletto. Piuttosto, si desidera individuare e definire il campo discorsivo nel quale prende forma Les Stars, con particolare riferimento a due coordinate. Da un lato, l'esperienza della Revue internationale de filmologie (Gawrak 1968; Lowry 1985; De Vincenti 2003; Albera-Lefebvre 2009), nel cui quadro si sviluppa e articola una riflessione sul cinema come mezzo di comunicazione di massa e macchina-sociale (Casetti 1982; Casetti 1987; Casetti 2007); è nel contesto della rivista fondata da Cohén-Séat che il percorso di Morin si interseca con quello di Roland Barthes, e con la riflessione sul mito quale forma di organizzazione della esperienza, poi confluita nel coevo Mythologies (1957) (Barthes 1994; Marrone 1994). Dall'altro lato, si intende individuare la posizione di Les Stars nella riflessione di Morin sulla funzione del cinema nella società contemporanea, con particolare riferimento alle due ulteriori opere imperniate sul mezzo di comunicazione (Morin 1956; Morin 1962).


Francesco Pitassio è professore associato di Storia del cinema presso l'Università degli Studi di Udine. E' membro di NECS-European Network for Cinema and Media Studies, e della Consulta Universitaria del Cinema, nella cui giunta di presidenza è stato rappresentante dei ricercatori (2004-06) e dei professori associati (2006-10), e della Česká společnost pro filmová studia (Società ceca di studi cinematografici). E' stato direttore vicario del Dipartimento di Lingue e Civiltà dell'Europa Centro-orientale (2009-2010). Ha collaborato con riviste specializzate nazionali (Cineforum, Cinegrafie, Cineteca, Bianco e Nero) e internazionali (CINéMAS, Iluminace, Montage/AV, Archivos de la Filmoteca).  È stato redattore di Fotogenia. Attualmente è caporedattore di Cinéma & Cie, ed è nel comitato direttivo di NECSUS-European Journal of Media Studies. Fa parte del comitato scientifico della collana Italiana-Storie di cinema (Il Castoro) e con Giacomo Manzoli dirige la collana La magnifica ossessione (Carocci).

Dal 1997 fa parte del comitato scientifico del Convegno Internazionale di Studi sul Cinema di Udine. Dal 2002 partecipa al comitato scientifico di MAGIS - Gorizia Film Studies Spring School. Ha curato, con Leonardo Quaresima, Scrittura e immagine/Writing and Image (Udine, 1998) e Versions Multiples III/Multiple-language Versions III (Milano, 2005), con Alessandro Faccioli il monografico di Bianco & Nero, Sergio Tofano. Il cinema a merenda (Roma, 2005), con Cristiano Diddi La caccia alle farfalle. Crisi e rinascita delle cinematografie nei paesi slavi (1989-2009) (Salerno, 2010).


Tra le sue principali pubblicazioni, Ombre silenziose. Teoria dell'attore cinematografico negli anni Venti (Udine, 2002), Maschere e marionette. Il cinema ceco e dintorni (Udine, 2002) e Attore/Divo (Milano, 2003), Il neorealismo cinematografico (Bologna, 2010, con Paolo Noto). 
I suoi principali interessi vertono intorno al cinema dell'Europa Centro-orientale, al cinema italiano e all'attorialità e divismo cinematografici.
Veronica Pravadelli è professore di cinema all’Università Roma Tre ed è stata Visiting Professor alla Brown University. È Direttore del CRISA – Centro di ricerca interdipartimentale di studi americani. E’ autrice di numerosi saggi e volumi, tra cui Il cinema di Luchino Visconti (2000), Performance, Rewriting, Identity: Chantal Akerman’s Postmodern Cinema (2000) e Alfred Hitchcock: Notorius (2003), Le donne del cinema. Dive, registe, spettatrici (2014). Ha inoltre curato Cinema e piacere visivo (2013), un'antologia di saggi di Laura Mulvey. Il suo libro La grande Hollywood (2007) ha ricevuto il premio Limina e il Premio Internazionale Maurizio Grande come miglior saggio di studi cinematografici del 2007 e uscirà a fine anno negli Stati Uniti presso la University of Illinois Press. È nel comitato di redazione di numerose riviste e collane, tra cui “Imago. Studi di cinema e media”, «European Journal of Women’s Studies» e "La valle dell'Eden", e nell’International Advisory Board di “NECSUS-European Journal of Media Studies”.


Paolo Russo 
Separazione/Iniziazione/Ritorno: la forza del mito  nelle strutture narrative del cinema americano postclassico
La diffusione e vasta popolarità raggiunte negli ultimi due decenni dal modello del Viaggio dell’eroe – che Christopher Vogler applica al cinema mutuandolo e adattandolo dal paradigma “monomitico” di Joseph Campbell – si traduce spesso in un eccessivo schematismo delle 12 “tappe” del viaggio che ne trascura la natura più articolata e complessa.


La prima parte di questo intervento propone una sintetica ma ampia sistematizzazione dei numerosi apporti teorici (Batty, Booker, Clayton, Cunningham, Hockley, Hutzler, Lawrence, McKee, Voytilla), di impianto più o meno dichiaratamente aristotelico, tesi ad individuare gli elementi della struttura mitica nel cinema americano contemporaneo e non. Tali apporti seguono e poggiano su una solida tradizione di studi narratologici di stampo formalista e strutturalista che affonda le radici lungo tutto il XX secolo la quale, nel momento di incontro con l’antropologia comparativa (Frye, Campbell) e con la psicologia jungiana, individua una serie numericamente limitata di archetipi (forme e motivi mitici) ricorrenti.


La seconda parte offrirà esempi concreti dell’applicazione di tali strutture mitiche attraverso una breve rassegna di film e generi di produzione sia hollywoodiana che indipendente. Joseph Campbell indicava in Guerre stellari il nuovo anello di congiunzione tra mito classico e cinema hollywoodiano: sebbene il film di George Lucas sancisca la definitiva inaugurazione dell’epoca del blockbuster, e del relativo modello di cinema da molti definito post-classico, è comunque possibile rintracciare il paradigma di Vogler anche in titoli rappresentativi della Hollywood del periodo classico.


L’intento di questa (lunga ma certo non esaustiva) panoramica è quello di offrire spunti di ulteriore riflessione su una serie di elementi formali della struttura mitica al fine di corroborarne (o metterne in dubbio) la validità nella pratica dello storytelling contemporaneo. Nello specifico:

· l’esistenza di infinite varianti partendo da un paradigma universale;

· la natura “duale” della struttura mitica del Viaggio dell’eroe, che prevede un percorso sia esteriore che interiore (arco narrativo del protagonista);

· l’importanza di uno sviluppo adeguato delle “dinamiche” della cosiddetta throughline;

· il legame, dovuto alla natura intrinseca del mito, tra struttura archetipica e significati profondi legati alla produzione di emozioni e alla percezione del mondo.
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Christian Uva insegna Storia del cinema e Teorie e pratiche del cinema digitale presso il DAMS dell’Università Roma Tre. È fondatore e condirettore della rivista «Cinema e Storia» (Rubbettino) e direttore delle collane editoriali Cinema (Rubbettino) e cinemaespanso (Bulzoni). È membro dell’editorial board della rivista internazionale «The Italianist» (film issue) (Maney Publishing). Ha scritto numerosi saggi per volumi collettanei e per riviste italiane e internazionali sui rapporti tra il cinema italiano e la storia repubblicana e sul nuovo regime tecnologico instaurato dall’avvento delle tecnologie digitali. Ha pubblicato, tra gli altri, i seguenti volumi: Schermi di piombo. Il terrorismo nel cinema italiano (2007), Impronte digitali. Il cinema e le sue immagini tra regime analogico e tecnologia numerica (2009), Cinema digitale. Teorie e pratiche (2012), Sergio Leone. Il cinema come favola politica (2013).
Vito Zagarrio insegna “Istituzioni di Regia Film e Tv”, “Modi di Produzione e Stile nel Cinema e nella Televisione” e “The Hollywood Film” presso l’Università Roma Tre. È coordinatore del Master in “Professioni e linguaggi cinema, video e televisione”, Direttore del Centro di Produzione Audiovisivi d’Ateneo, ideatore e direttore del “Roma Tre Film Festival” e del “Costablea Film Festival”. Ha pubblicato numerosi libri sul cinema italiano (tra gli altri Cinema italiano anni novanta, Marsilio; Regie. La messa in scena del grande cinema italiano, Bulzoni; Istantanee sul cinema italiano, Rubettino). È inoltre autore di testi su Francis Ford Coppola, Frank Capra e John Waters. 
1

