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Brigitte Koyama-Richard, Mille anni di manga, RCS Libri, Milano, 2007

I fumetti giapponesi, noti anche come Manga, sono parte della vita quotidiana dei giapponesi: o li leggono regolarmente o li hanno letti durante l’infanzia e l’adolescenza. Il governo giapponese considera questo settore commerciale parte del “Soft Power” della civiltà nipponica e un elemento importante per promuovere il commercio. Il vasto mondo dei Manga è una cultura popolare per tutti i gusti e per tutte le tasche, i manga hanno la capacità d’incidere sulla moda, sulla vendita di oggetti e giocattoli e sono considerati dei media. Esistono fumetti che nascono con scopi didattici al punto che “anche il ministero dell’Educazione ha introdotto il fumetto nei manuali scolastici”. Il testo individua gli antenati dell’industria dell’animazione e del fumetto giapponese  nelle stampe del periodo Edo, di cui Hokusai è un riconosciuto maestro, e nei rotoli di pittura del XII secolo. L’autrice si fa forte del giudizio di Takahata Isao regista e produttore dello studio Ghibli che è l’autore di un testo: Juni seiki no anime-shon, kokuho emakimono ni miru eigateki animeteki naru mono (I cartoni animati del XX secolo. Le somiglianze del cinema d’animazione e dei cartoni animati con i rotoli di pittura del XII inventariati come Tesori Nazionali, Ghibli Company, Tokuma Shoten, Tokio, 1999).

Questi rotoli antichi venivano srotolati poco a poco a beneficio dei privilegiati che potevano permetterseli e rivelavano scena dopo scena una storia, si trattava di una pittura che diventava azione scenica. Questo scorrere delle figure e dell’azione scenica comunicava un dinamismo, che secondo l’autrice, sarà ereditato dai fumetti e dai cartoni animati. Il termine “Manga”, in realtà, è relativamente recente e fu coniato dall’artista Hokusai agli inizi dell’Ottocento per indicare una raccolta di trecento sue stampe che avevano fra l’altro delle finalità didattiche per i suoi allievi. Katsushika Hokusai è famoso in Europa per la celebre stampa “Grande onda a Kanagawa” nella quale il dinamismo di un’onda è ritratto mentre si sta rovesciando su una fragile imbarcazione e sullo sfondo si staglia il monte Fuji.  L’autrice una volta determinate le origini dei manga allarga la sua ricerca ai punti di contatto fra l’impressionismo francese e l’Art Nouveau, l’Art Decò, e l’arte giapponese.  A suo avviso si sarebbe avute delle reciproche influenze fra gli artisti europei che rimasero colpiti dalla pittura e dalle stampe giapponesi fra la fine dell’Ottocento e il primo Novecento, questa constatazione le fa affermare che i fumetti del primo Novecento americani e francesi si sarebbero sviluppati in un contesto dove il Giappone era di moda e sarebbero stati influenzati dall’arte giapponese. Il fumetto Europeo e Americano sarebbe poi diventato la base formale sulla quale i primi disegnatori e sceneggiatori giapponesi avrebbero creato i loro fumetti. Il testo ha il merito di rammentare i personaggi e i fatti storici che hanno preparato le condizioni perché si sviluppasse la grande industria del fumetto e del cinema d’animazione giapponese nel periodo in cui il Giappone si trasformava in una civiltà industriale in espansione. Fra i pionieri si trovano il caricaturista inglese Charles Wirgman e l’illustratore francese Georges Bigot che introdussero le tecniche della caricatura all’”Occidentale” e il caricaturista politico e pittore giapponese Kitazawa Rakuten che fu il pioniere del fumetto nipponico.

Rakuten lavorò anche quella che i giapponesi chiamano epoca Taisho (1912-1926) quando artisti e disegnatori di fumetti lavoravano in ambienti giornalistici e il fumetto e l’illustrazione potevano assumere un valore di posizione politica o di visione della società. La libertà di stampa e di pensiero venne limitata negli anni compresi fra il 1925  e il 1945, anche i fumetti furono colpiti dalle restrizioni. Con l’occupazione dell’esercito statunitense la censura cambiò di segno e furono vietati i fumetti “nazionalisti”. Il testo assume come centrale nella storia del fumetto della ricostruzione post-bellica, e della ritrovata libertà di stampa, la figura di Osamu Tezuka, l’artista che ha dato il contributo decisivo alla creazione del fumetto e del cinema d’animazione giapponese odierno, suoi sono i caratteristici occhi sproporzionati rispetto al resto del volto dei personaggi dei fumetti giapponesi.  Del grande artista scomparso si ripercorre la biografia e la morale pacifista e umanitaria che si trova nelle sue opere principali e si ricorda come il maestro avesse dichiarato sinceramente la sua ammirazione per Disney.  Terminata la ricostruzione storica delle origini di una delle principali industrie dell’intrattenimento del pianeta il libro di Brigitte Koyama-Richard dimostra i suoi limiti perché nel descrivere la storia del fumetto giapponese oltre l’esperienza e la carriera di Tezuka deve fare delle scelte in merito agli autori presentati al lettore. Il taglio di questa parte del libro sembra orientato dal gusto estetico dell’autrice volto a cercare opere di grande impatto estetico con un’attenzione ai manga di carattere storico o con contenuti sentimentali fortemente accentuati. Del resto occorre osservare che è rimosso dal numero dei citati il maestro Go Nagai padre dei giganteschi robot Mazinga e Goldrake, di Mao Dante e di Devilady e autore di una riduzione a fumetti in tre volumi della Divina Commedia pubblicata anche in lingua italiana, l’opera enorme di Rumiko Takahashi è ridotta ad una frettolosa citazione, non si fa cenno al fenomeno del fumetto di “Hokuto no Ken” che ostenta una cospicua dose di violenza in uno scenario post-nucleare e apocalittico e delle trasposizioni del medesimo in cartoni animati, non compare, inoltre, un fumetto che fu un grande film d’animazione che divenne un cult-movie che è “Akira” di Katushiro Otomo.  Eppure nella sintetica cronologia dei manga sono citati sia “Akira” che “Hokuto no Ken”. Alla scelta orientata fa seguito una sottovalutazione del fenomeno dei fumetti e dei cartoni animati pornografici, e al fatto che ad essi fa seguito da quasi un decennio la commercializzazione di videogiochi della stessa natura, in generale si sottovaluta il fenomeno delle varie tipologie di merci legate ai fumetti e al cinema d’animazione.  Non si fa cenno all’importanza della colonna sonora nei film d’animazione e nelle serie dei cartoni animati. Il testo presenta dei punti di forza notevoli e in particolare la ricca raccolta di immagini e copertine di fumetti, alcune di esse provenienti dalla collezione privata di Matsumoto, la cui visione da sola permette di osservare le trasformazioni del fumetto giapponese, un glossario, una cronologia del fumetto giapponese e una bibliografia essenziale e tre interviste con Leiji Matsumoto e sua moglie Maki Miyako, con l’artista Taniguchi Jiro, e con Takahata Isao dello studio Ghibli.

L’intervista a Leiji Matsumoto e a sua moglie sorprende per diversi motivi.  Quest’artista di fama mondiale non fa cenno alle sue note prese di posizione per la difesa dei diritti d’autore che suonano quanto mai curiose dal momento che il maestro è il creatore del personaggio di Harlock l’eroico pirata dello spazio. Oggi la pirateria che va per la maggiore è proprio quella che colpisce i diritti d’autore. Matsumoto  espone una posizione intellettuale nella quale auspica che il fumetto venga universalmente riconosciuto come forma d’arte e ritiene che il manga sia simile quanto ad eternità alla letteratura e sia un mondo di pace. Con un certo candore rivela di aver letto i fumetti che i soldati dell’esercito americano rivendevano per pochi soldi e di esser stato ispirato da Marianne (1955) e Barbarella (1968) per creare i personaggi femminili dei suoi manga. Quest’intervista che si conclude in modo inaspettato con l’augurio suo e di sua moglie ai lettori dei suoi fumetti auspicando che realizzino i loro sogni.

Nel momento in cui si ripercorre, come fa l’autrice, la storia del fumetto giapponese si trova spesso in alcuni punti di svolta la presenza dell’altro, di ciò che viene dall’Europa o dagli Stati Uniti. Quando il fenomeno dei manga è diventato un’industria, e non più una produzione di centinaia stampe in un contesto pre-industriale come al tempo di Hokusai, quest’industria culturale si è sempre confrontata con l’altro e ne ha assorbito diverse caratteristiche. Questo testo potrebbe essere letto come la riprova della capacità giapponese di far proprie abilità e tecniche altrui, di combinarle con il gusto e la sensibilità della propria cultura e di ricavarne qualcosa d’apprezzabile e diverso in grado di trasformarsi in una merce d’esportazione di sicuro successo. Nell’anno 2006 si è registrata una certa crisi nel settore e il testo riporta che sono state vendute nel 2006 in Giappone 59.500.000 copie di manga per un totale di 24.100.000.000 di yen. La vendita dei manga su internet e con i cellulari ha avuto un valore di 3.400.000.000 yen. Il manga non solo sta cambiando nome nell’arcipelago ma sta diventando perfino virtuale adattandosi ai tempi nuovi.

L’autrice, quasi sottolineando il forte dinamismo insito in quest’industria culturale,  ricorda all’inizio del suo libro che il termine manga per indicare i fumetti sia usato sempre meno nell’arcipelago:”Per i più giovani il termine manga ha un sapore antico…Gli editori e le librerie usano invece correttamente il termine “Comics” indipendentemente dal genere e dalla destinazione. E’ quindi un paradosso che il fumetto giapponese sia conosciuto e diffuso in occidente come un manga, vale a dire una parola che, nell’arcipelago è ormai caduta in desuetudine.”. 
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