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Nulla sarà più come prima: è una frase che abbiamo imparato a riconoscere, associata agli inediti 
scenari di pandemia che in poco tempo hanno modificato usi e costumi del mondo. Ma se invece quel 
“prima” fosse sempre stata solo un’idea, un ricordo sbiadito e come tale distorto di un mondo che già 
non esisteva più? Il ventunesimo secolo è ormai entrato nel vivo delle battaglie sulle sue contraddizioni 
e già da un po’ sta mettendo in discussione le categorie del pensiero e delle narrazioni racchiuse nel 
modello codificato durante i cento anni che l’anno preceduto. L’horror, come sempre, è un ottimo ter-
mometro estetico, narrativo e emotivo per comprendere i cambiamenti in atto e la sfida di un festival 
diventa perciò quella di coglierne i flussi e racchiuderli in percorsi necessari a farne emergere la forza 
con maggiore flagranza.
Per questo, a partire da questa terza edizione, Monsters si apre agli “altri sguardi”: lo fa attraverso una 
serie di percorsi utili a dare voce a quelle categorie fino a ieri in minoranza e che oggi rivendicano la 
loro centralità tematica e narrativa all’interno del genere più sensibile di sempre. L’edizione 2020+1 è 
quindi nel segno delle donne, le “Signore del Male” che stanno riscrivendo gli equilibri narrativi della 
paura con una rinnovata sensibilità tematica ed espressiva, affrontando tanto i sottofiloni più classici 
quanto le nuove categorie dello schermo. 
Una selezione a raggio globale, che mescola umori e iconografie, culture e forme. Come quelle 
“dell’acqua”, che omaggiano il mito della Sirena e delle creature acquatiche, capaci perciò di rinsaldare 
il legame con la città di Taranto in cui il festival naturalmente è nato e si situa, pur nella “liquida” inde-
terminatezza della (speriamo unica) edizione in streaming.
In questo modo, Monsters – Taranto Horror Film Festival cerca di portare avanti la mission di ricerca 
che sin dal principio l’ha guidato, attraverso un programma fatto quasi totalmente di inediti, capace 
di esplorare le vie che condurranno al cinema di domani e segneranno la nascita dei nuovi maestri. 
In questo senso va ricompreso pure l’omaggio a Santiago Menghini, un autore che già si attende alla 
prova dell’esordio nel lungometraggio, ma che nei suoi corti ha lasciato intravedere la capacità di 
creare mondi coerenti, terrorizzanti, dove far coesistere una forte ricerca stilistica e un sapore degno 
dell’horror più disturbante. Sicuramente la nostra scommessa più azzardata e convinta.
Tempi estremi richiedono quindi scelte forti e quella del Taranto Horror Film Festival è mossa dalla 
convinzione che il nuovo mondo che non sarà più come prima sarà tanto più vivido, quanto più si 
dimostrerà capace di rinnovare i linguaggi di un genere che è sempre stato un passo avanti, in nome del 
grande spettacolo della paura, con qualcosa in più. Loro, i Monsters, come sempre ci saranno e veglie-
ranno sul nostro cammino.

Davide Di Giorgio
Direttore artistico 

I Mostri non si fermano facilmente, questo lo sappiamo bene. Vanno sempre avanti, superano le barriere, gli 
ostacoli, i nemici... E anche quando sembra che qualcosa li abbia fermati, loro ritornano sempre, puntuali e 
più forti di prima.... 
È anche per questo che i Mostri ci piacciono, perché, nella nostra visione fantastica della realtà, sono 
l’immagine del coraggio e della determinazione che li caratterizza e che immancabilmente proiettano su chi 
poi ha il compito di fermarli. 

Ecco, i Mostri non si fermano e nemmeno Monsters – Taranto Horror Film Festival si è fermato. Nemmeno 
l’incredibile opposizione della pandemia ci ha fatto, infine, arretrare e desistere dal mettere in cantiere e 
offrire al pubblico la nostra terza edizione. Quella che avrebbe dovuto portare la data 2020 e che invece ci 
piace classificare come l’edizione 2020+1, sospinta a forza di lockdown qualche mese più avanti: avevamo 
ipotizzato gennaio e invece ci ritroviamo a marzo. 
Avevamo sognato di ritrovarci in sala e invece ci ritroviamo solo online. Forse non felici (amiamo il Cinema 
al cinema, la sala ci manca come l’aria), ma di sicuro contenti di esserci e pronti a incontrare un pubblico che 
speriamo possa essere più ampio e soprattutto diffuso sull’intero territorio nazionale. È anche un’occasione 
per consolidare l’immagine di un festival giovane ma molto tenace come il nostro, che va avanti con la forza 
della volontà (e anche del volontariato). 

Anche per questo è davvero una vittoria esserci: organizzare in pochi mesi una sopravvivenza online, con 
tutte le problematiche tecniche che comporta, per una realtà giovane e contenuta come la nostra non è 
stato facile. Ma siamo qui e siamo orgogliosi di presentarvi un programma ricco, vario e pieno di proposte e 
scoperte.
Esserci, online, con un programma come questo, senza nessun compromesso, è una sfida che – permette-
temi di dirlo – abbiamo già vinto. 
Lo dobbiamo al nostro lavoro e al supporto del Centro Studi Cinematografici (e tramite lui del Ministero 
della Cultura) e di Apulia Film Commission (e quindi della Regione Puglia), al patrocinio del Comune di Taran-
to, alla collaborazione di tante realtà nazionali e locali che ci affiancano con amicizia e spirito di reciproca 
collaborazione: il Fantafestival di Roma, Vicoli Corti di Massafra, Shockproof, il Laboratorio Urbano Mediter-
raneo (che ha ospitato la diretta streaming della nostra Anteprima lo scorso Ottobre) e tanti altri. 

Buone visioni a tutti: online, in attesa di ritrovarci di persona al cinema.

Massimo Causo
Presidente “Brigadoon”

Horror 2020+1: pandemie e possibilitàLa (r)esistenza dei Mostri
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Le Signore del Male
a destra:

Amulet di Romola Garai
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Le grandi saghe horror, almeno superficialmente, ci hanno abituato a figure femminili che si dividevano 
tra la vittima disinibita e svampita o la final girl, protagonista casta e pura che riesce (?) a fuggire all’orco 
assassino. Ma qual è il rapporto tra donne e horror? Come sta cambiando lo sguardo, in un momento in cui 
finalmente diverse registe realizzano storie dell’orrore? Di Signore del Male, la storia del cinema ne è piena. 
Cerchiamo di tracciare una piccola cronologia, di donne in nero che hanno popolato, come protagoniste o 
realizzatrici, storie di terrore e sangue. 
La Femme fatale, forse è la prima figura che ci può venire in mente, anche se è principalmente riconduci-
bile al genere noir. Si parte perciò proprio da un nome che ha interpretato nella sua carriera di attrice 
diverse donne letali, ma è stata una delle prime figure femminili a imporsi come regista in un universo 
cinematografico prevalentemente maschile. D’altronde Ida Lupino è stata la prima donna a dirigere uno 
stupro nel film La preda della belva del 1950. Un titolo che porta sullo schermo l’esperienza traumatica dello 
stupro e le sue terribili conseguenze che ne evidenziano il fattore culturale radicato. Ma Lupino ha anche 
diretto uno dei noir on the road più asfissianti e claustrofobici di sempre: La belva dell’autostrada. Una 
regista glaciale: i suoi film infatti (soprattutto i due citati) sono grandi esempi di un cinema tagliente e oscuro 
che attraverso il genere esercita una sferzante critica alla società e alle sue malformazioni. Signora del Male 
indiscussa, ma siamo ora negli anni ‘60, è la regista di exploitation che arriva anche fino alla pornografia, 
Doris Wishman. Nel 1965 realizza Bad Girls Go To Hell, un film che per la prima volta problematizza il genere 
dell’exploitation e la questione dello stupro, che non viene più mostrato solo in termini di spettacolariz-
zazione, ma attraverso anche una scelta formale ben precisa e un racconto ellittico. Wishman va infatti a 
muovere l’attenzione sulla questione della rappresentazione della violenza in primis e riesce a gettare le basi 
per un discorso più ampio sul controverso filone rape & revenge.
Questo sottogenere, soprattutto negli ultimi anni sta vedendo una sorta di rinascita e di cambiamento di 
prospettiva, proprio perché diverse donne si stanno cimentando nella realizzazione di opere che raccontano 
di stupri e vendetta. Spesso oggetto di molte critiche, il filone trova le sue origini nel film di Ingmar Bergman, 
La fontana della vergine, da cui hanno tratto forte ispirazione film come Thriller - A cruel picture di Bo Arne 
Vibenius, L’ultima casa a sinistra del maestro Wes Craven o L’angelo della vendetta di Abel Ferrara. Opere 
come quella di Craven o Non violentate Jennifer di Meir Zarchi, anche se per certi versi problematiche, 
agiscono in qualche modo “costringendo” lo spettatore a chiudere gli occhi di fronte a un problema reale 
e culturale come quello dello stupro. La prospettiva inizia a cambiare quando una Signora del Male punk e 
strafottente, nel 2000 realizza insieme all’attrice porno Coralie Trinh Thi, Scopami (Baise-moi), un rape & re-
venge punk verité. La donna ragno in questione è la scrittrice, regista, bitch, femminista Virginie Despentes. 
Scopami è un film grottesco, spudorato e crudo, in cui le scene di nudo sono integrali, è girato a basso costo 
e con il desiderio di mostrare come due ragazze (le registe sono state entrambe vittime di stupro) vivono le 
conseguenze della violenza sessuale. Così provano rabbia, piacere, tristezza e voglia di fuggire e vivere nel 
modo che ha senso per loro, invece che conformarsi alle regole di una società che le vede solo come vittime. 
Negli ultimi anni quindi stiamo assistendo a un ritorno a questo sotto-genere con diversi titoli girati da 

registe donne: primo fra tutti il bellissimo Revenge di Coralie Fargeat. Il film, del 2017, riposiziona lo sguardo 
e la prospettiva: il corpo di Jennifer (Matilda Lutz), la protagonista stuprata da un amico del compagno, si fa 
corpo di vendetta in una caccia che rievoca l’epicità del western. Jennifer (nome omaggio al film di Zarchi) 
cerca aiuto nell’uomo che dovrebbe proteggerla, Richard, ma quest’ultimo, spaventato da quella che credeva 
solo il suo oggettino sessuale, decide di ucciderla insieme agli aguzzini. La lolita delle prime scene del film si 
trasforma in un’eroina del deserto che rievoca anche certi scenari alla Mad Max. Fargeat realizza un film po-
tente e allucinato, dove la violenza e il concetto di vendetta ci fanno interrogare sulla natura dello stupro, che 
può essere perpetrato anche da chi ci sta vicino, da chi finge di amarci. Il titolo a chi si riferisce? È Richard 
forse che vuole vendicarsi, perché quella donna non “sta al suo posto”? Revenge è un manifesto femminista 
intelligente e consapevole che crea problematicità con lo spettatore e perciò ci costringe più volte a riflettere 
su quanto siano radicati certi atteggiamenti, manie e anche modi di guardare un corpo femminile.
Ma le nostre Signore del Male sono anche vampiriche creature della notte. Pensiamo a Near Dark - Il buio 
si avvicina di Kathryn Bigelow del 1987. Un film che capovolge il genere e ci mostra una donna che vam-
pirizza (come anche in The Addiction di Abel Ferrara) il protagonista. Bigelow mescola i generi e fa del film 
vampiresco un western notturno e metropolitano. Un’altra operazione interessante viene fatta più recente-
mente da Ana Lily Amirpour con A girl Walks Home Alone At Night: una vampira vaga nella notte coperta dal 
suo chador in una città di fantasia chiamata Bad City, a metà tra l’oriente e l’occidente (la regista è di origini 
iraniane e di nazionalità britannica). Quel chador diventa mantello, la ragazza vaga per la città deserta, come 
una redentrice assetata di sangue. Incontra reietti, drogati, sfruttatori e violenti. Tra romanticismo ed estetica 
fumettistica, il languore si mescola alle note dei White Lies. Amirpour realizza un’opera affascinante e ironica, 
che riflette sulla condizione femminile delle donne islamiche ma anche sull’incontro-scontro tra oriente e 
occidente, con tutte le ambiguità che ne conseguono. 
Le nostre Signore del Male ci hanno raccontato un altro tema caro all’horror e lo hanno fatto nel più dolce 
dei modi. È il caso del meraviglioso Trouble Every Day / Mangiata viva - Cannibal Love, di Claire Denis, un film 
che radicalizza il genere raccontando con un’ellisse il morbo attraverso una tenera storia d’amore e di cura, 
non svelando troppo, con un occhio sempre delicato. La regia di Denis si serve di sequenze senza dialoghi, al-
ternate a scene di violenza efferata: la macchina da presa si avvicina ai dettagli, alla pelle, alle lacerazioni e al 
sangue, creando un pattern di amore e dolore. Trouble Every Day si inserisce cronologicamente nel periodo 
della nouvelle trouille francese (detta anche New french extremity), che spesso ha la femminilità al centro: si 
vedano anche Inside - À l’intérieur di Alexandre Bustillo e Julien Maury (maternità), Alta tensione, di Alexan-
dre Aja (desiderio femminile) e Martyrs, di Pascal Laugier (spiritualità).
Per ultimo e per distendere l’atmosfera ormai molto oscura, ricordiamo un’altra donna cannibale nel  
divertente Jennifer’s Body, diretto nel 2009 da Karyn Kusama, scritto da Diablo Cody (già sceneggiatrice del 
cult Juno)e interpretato da Megan Fox. Anche qui c’è un gioco sul genere e sui cliché dell’horror americano, 
sui film collegiali con incursioni di body horror e tanti rimandi ai cult per ragazzi, in particolare Schegge di 
follia o Giovani streghe.  
Signore del Male sì, ma anche l’ironia è donna.

Nostre Signore del Male
di Andreina Di Sanzo
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Amulet
di Romola Garai

Uk, 2020, 99’
Sceneggiatura: Romola Garai
Fotografia: Laura Bellingham
Montaggio: Alastair Reid
Musica: Sarah Angliss
Scenografia: Lucy Gahagan, Francesca Massariol
Costumi: Holly Smart
Interpreti: Carla Juri (Magda), Alec Secareanu (Tomaz), 
Imelda Staunton (Suor Claire), Anah Ruddin	  (Madre), 
Angeliki Papoulia (Miriam)
Produzione: Matthew James Wilkinson, Maggie Monteith 
per Head Gear Films, Metrol Technology, Kreo Films FZ, 
Trigger Films, Summercourt Films
Distribuzione: Alliance Media Partners International Ltd

Tomaz, ex soldato in missione, vive in circostanze 
difficili a Londra. Perseguitato dal suo passato, viene 

aiutato da Suor Claire a trovare alloggio in una vecchia 
casa, dove vive Magda, giovane e enigmatica donna, 
insieme alla madre molto malata. Mentre inizia a in-

namorarsi della donna, Tomaz non riesce però 
a ignorare il sospetto che qualcos’altro, 

di più insidioso, possa vivere fra quelle mura.

Dopo il mio primo cortometraggio (che era un dramma), avevo scritto una serie di sceneggia-
ture che potevano ugualmente essere classificate come drammatiche, ma continuavo a essere 

attratta da generi più macabri come l’horror, il noir e le storie di fantasmi. Volevo sviluppare 
alcune idee molto precise sulla persecuzione femminile e volevo che il pubblico condividesse fisi-
camente le emozioni estreme che questa genera nelle donne. Pertanto, mi sembrava più giusto 

descriverla in queste forme più ‘estreme’ o viscerali.
Nella scrittura della sceneggiatura sono stata molto influenzata dalla geniale e recente ondata 
di horror essenziali, come Babadook di Jennifer Kent o Under the Shadow di Babak Anvari, che 

usano il genere per parlare di sofferenza e dolore repressi. Ma stilisticamente sono stata proba-
bilmente più influenzata dalla “scuola” inglese di autori come Ben Wheatley, con i suoi brillanti 

Kill List e A Field In England, e soprattutto dal Peter Strickland 
di Katalyn Varga e The Duke of Burgandy.

Romola Garai

Romola Garai
Nata a Hong Kong da genitori inglesi, ha esordito come attrice nel 2000, dividendosi tra cinema, 

televisione e teatro, e ottenendo candidature ai premi Bafta e ai Golden Globe. Nel corso della 
sua carriera ha lavorato con registi quali Joe Wright (Espiazione), Woody Allen (Scoop), Francois 

Ozon, Michael Apted (Amazing Grace) e Susanna Nicchiarelli (Miss Marx). La sua prima prova 
da regista e sceneggiatrice è stata Scrubber, acclamato cortometraggio del 2012, presentato 
all’Edinburgh Film Festival, al Sundance Film Festival, al London Short Film Festival (dove ha 

vinto l’Underwire Award per il miglior personaggio femminile) e al Cannes Short Film Corner. Il 
film è stato poi incluso nell’antologia The Joy of Six, di Soda Pictures, uscita l’anno successivo. 

Amulet è il suo primo lungometraggio.

Un film ricco e intenso in tutto e per tutto, una narrazione solida costruita sfruttando al mas-
simo tutti gli elementi, dalla caratterizzazione dei personaggi, rarefatta quando serve ma capace 

di salire di tono nei momenti giusti e in maniera non banale, a un’ambientazione cupa, sporca 
e malata in cui tutti gli elementi, sia visivi che sonori, sono orchestrati con grande efficacia. Un 
horror sui generis, non facile ma soddisfacente, caratterizzato dalla volontà forte di raccontare 

una storia dall’identità forte, con il coraggio di non cercare facili compromessi.
Stefano Tevini, www.nocturno.it
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Italian Premiere



Buio
di Emanuela Rossi

Italia, 2019, 98’
Sceneggiatura: Claudio Corbucci, Emanuela Rossi
Fotografia: Marco Graziaplena
Montaggio: Letizia Caudullo
Musica: Corrado Carosio, Pierangelo Fornaro, Tommaso 
Ruggero, Denise Tantucci, Zayman, Dexa
Scenografia: Massimo Santomarco
Costumi: Carola Fenocchio
Interpreti: Valerio Binasco (Padre), Denise (Stella), Gaia 
Bocci (Luce), Olimpia Tosatto (Aria), Elettra Mallaby (Ma-
dre), Francesco Genovese (Marco)
Produzione: Claudio Corbucci per Courier Film, in collabo-
razione con Redibis Film
Distribuzione: Artex Film

Tre sorelle, Stella, diciassettenne, e le più piccole Luce 
ed Aria, vivono rinchiuse in una casa dove porte e 
finestre sono sbarrate. Solo il padre si avventura 

all’esterno, bardato di tuta termica e maschera antigas, 
raccontando di un mondo sconvolto da un’eruzione 

solare e ridotto a un paesaggio apocalittico. Tutto 
questo fino alla sera in cui, però, l’uomo non torna e 

Stella decide di uscire a cercare del cibo...

Mi premeva raccontare un universo familiare chiuso, claustrofobico. Ho un’idea un po’ distopica 
della famiglia stessa. A questo si è unita la preoccupazione che ho per il mondo da diversi anni 

(...). Mi piaceva l’idea di un’Apocalisse percepita da bambine, con il loro vissuto, il loro immagi-
nario. Qualcosa d’intangibile, d’invisibile, tutto fuori dalla porta di casa, in un fuori cui loro non 

hanno accesso. Ma che si nutre, anzi si concretizza proprio attraverso le loro fantasie. 
Di bambine chiuse in in una quarantena strettissima da anni, al punto da non arrivare a vedere 

la luce del sole. Incredibilmente (anche se per fortuna non in termini così estremi), questa 
dimensione dopo pochi mesi è diventata reale, concreta nel nostro mondo.

Emanuela Rossi 
da cinematographe.it

Emanuela Rossi
Nata nelle Marche, vive a Roma. Dopo la laurea in Storia del Cinema al DAMS di Bologna, ha 

lavorato a lungo a Milano come giornalista freelance per testate quali Grazia, Marie Claire, 
D di Repubblica e Casa Vogue. Ha diretto i cortometraggi Il bambino di Carla (2007), vincitore 

del festival Arcipelago e in cinquina ai Nastri d’Argento e al David di Donatello; Il citofono (2008), 
in concorso al Festival di Torino e Lacrime nere (2010), vincitore del Rome Independent Film 

Festival. Dal 2015 al 2017 è co-regista della serie tv Non uccidere, in onda in Italia su Rai3 e tras-
messa in tutto il mondo e per cui ha girato 1000 ore. Buio è il suo primo lungometraggio.

Rossi suddivide Buio in capitoli accompagnati da un titolo e dai disegni di Nicoletta Ceccoli che li 
introducono contribuendo a crearne il mood. (…) È importante lasciarsi prendere dagli elementi 
messi in gioco anche scenograficamente per descrivere una condizione di costrizione in cui certi 
uomini vorrebbero costringere l’altro sesso sin dalla più tenera età. I tre nomi delle protagoniste 

parlano di ‘fuori’, di apertura, di respiro. L’esatto contrario di ciò a cui il padre le obbliga 
portando come alibi la condizione apocalittica del mondo esterno.

Giancarlo Zappoli
MyMovies.it
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Evento speciale 
In collaborazione con Vicoli Corti



Los Que Vuelven / The Returned
di Laura Casabé 

Argentina, 2019, 92’
Sceneggiatura: Paulo Soria, Lisandro Bera, Laura Casabé 
Fotografia: Leonardo Hermo
Montaggio: Luz Lopez Mañe, Daniel Casabé
Musiche: Leo Martinelli
Scenografia: Marina Raggio
Costumi: La Polilla
Interpreti: María Soldi (Julia), Alberto Ajaka (Mariano), 
Lali Gonzalez (Kerana), Edgardo Castro, Javier Drolas
Produzione: Alejandro Israel per Ajimolido Films
Distribuzione: Reel Suspects

Sud America, 1919. Gli indigeni della tribù Guarani 
sono ormai fuggiti, quando non sterminati o costretti 

alla servitù dei bianchi. In questo scenario Julia, moglie 
di un proprietario terriero, dà alla luce il suo terzo figlio, 

che però nasce morto. Disperata, la donna implora 
Kerana, la sua cameriera nativa, di riportarlo in vita con 

un rituale proibito. Così il piccolo ritorna, 
ma non da solo.

Los que vuelven è il mio ultimo film e, come i due precedenti, appartiene al genere fantastico. 
Nello specifico, propone una miscela di generi, che vanno dalla suspense all’horror fino al melo-

dramma storico. Presenta un universo personale ed è ambientato nella foresta pluviale di Mi-
siones, un luogo molto speciale. Soprattutto suggerisce un viaggio nel passato, che si rispecchia 

costantemente nel presente ed è stato creato per riflettere sul terrore sociale, in Argentina come 
in tutta l’America Latina, dove le comunità indigene sono state annientate fino a scomparire. Chi 
è sopravvissuto è stato costretto alla servitù o al lavoro precario nelle piantagioni di Yerba mate. 
In un certo senso, non è così diverso da oggi, 100 anni dopo. L’idea che l’uomo bianco abbia una 

paura profonda che la gente a lui sottomessa (autoctoni, immigrati o donne) esca dal sistema 
per trovare la sua libertà è un’ipotesi su cui mi interessa lavorare. Perché, come nel cinema di 

Romero, i migliori film di zombie sono anche (e soprattutto) film politici.
Laura Casabé

Laura Casabé
Nata nel 1982 e laureata in Immagine e Sound Design all’Universidad de Buenos Aires, è regista, 

operatrice e sceneggiatrice, con un’esperienza divisa tra cinema e televisione, cortometraggi, 
lunghi e documentari. Il debutto alla regia è del 2010, con la commedia fantastica El hada buena 

- Una fábula peronista. Los Que Vuelven / The Returned è il suo terzo lungometraggio, vincitore 
del premio Nuove Visioni al festival di Sitges.

Sul versante visivo, The Returned si offre come un film giustamente inquietante. Collocando 
[la storia] nel profondo dei boschi, Casabé riesce a creare un’atmosfera forte, governando 

l’ambientazione d’epoca in modo credibile. La location isolata sicuramente aiuta, ma c’è un 
lavoro sui costumi e sui set che trasmette una vivida sensazione di autenticità. È un film cupo e 
uggioso, che rafforza il disagio attraverso l’uso delle luci e un interessante lavoro sul fuoco, che 

impedisce allo spettatore di vedere più di quanto dovrebbe.
Kat Hughes, thehollywoodnews.com
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Tigers Are Not Afraid
di Issa López 

Messico, 2017, 84’
Sceneggiatura: Issa López
Fotografia: Juan Jose Saravia
Montaggio: Joaquim Martí
Musica: Vince Pope
Scenografia: Ana Solares
Costumi: Andrea de Luna, Daniela García, Bertha Romero, 
Itzel Soriano
Interpreti: Paola Lara (Estrella), Juan Ramón López 
(El Shine), Tenoch Huerta (El Chino), Nery Arredondo 
(Morro), Hanssel Casillas (Tucsi), Rodrigo Cortes (Pop), 
Ianis Guerrero (Caco)
Produzione: Marco Polo Constandse per Filmadora Na-
cional, Peligrosa
Distribuzione: Koch Media/Midnight Factory

In un Messico oppresso dalla guerra della droga, la 
piccola Estrella è rimasta sola dopo la scomparsa della 

madre, forse rapita da trafficanti di esseri umani. 
È così costretta a unirsi a una banda di ragazzi 

capeggiata da El Shine. Tutti insieme 
devono vedersela con il boss locale El Chino, 

mentre Estrella è perseguitata da visioni 
di inquietanti presenze soprannaturali...

Quando sei piccolo e vieni messo di fronte al nulla, la tua mente crea delle vie di fuga, la fantasia 
costruisce una scappatoia dentro dei regni immaginari, come forma di difesa. Io sviluppai, dopo 

la scomparsa di mia madre, una passione per tutto ciò che sembrava magico, surreale. 
Tigers are not afraid nasce esattamente da questo desiderio di ritrarre una realtà 

ma non semplicemente in maniera documentaria, teatrale. Ho voluto e cercato di dare una vi-
sione a più ampio spettro: quello che si vede ma anche quello che non si vede.

Issa López

Issa López
Nata a Città del Messico, dopo due anni di studio da archeologa si è votata alle sceneggiature 
per la televisione, lavorando ai testi di programmi per bambini e ai copioni delle telenovelas. 

Si è poi specializzata come autrice di commedie per il cinema, genere in cui ha esordito anche 
come regista nel 2006 con Efectos secundarios. La passione per il fantastico l’ha portata infine a 
Tigers Are Not Afraid, presentato in festival come il Neuchâtel International Fantastic Film Festi-
val, il Paris International Fantastic Film Festival e il Brussels International Fantastic Film Festival. 

Attualmente è al lavoro su un western soprannaturale con licantropi, 
che sarà prodotto da Guillermo del Toro.

La narrazione scorre spietata sotto forma di fantastico romanzo di formazione in cui i protago-
nisti sono principi e guerrieri che vogliono diventare tigri. Un’aspirazione rappresentata in 

maniera toccante sin dai primi minuti, dal volto ferino e al tempo stesso terrorizzato del piccolo 
Shine, intento a sottrarre la pistola ad uno dei narcos e poi esitante nel rivolgergli l’arma contro. 
Sono proprio i giovani interpreti la grande forza di Tigers Are Not Afraid, con i loro sguardi pieni 

di stanchezza e rabbia animalesca, impegnati in una battaglia che, più che contro i villains, 
li vede opporsi alle proprie paure.

Francesco Belliti, www.nocturno.it
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Usa 2019, 17’
Sceneggiatura: Erica Scoggins
Fotografia: Albrecht Von Grünhagen
Montaggio: Erica Scoggins
Musiche: Jordan Chism
Interpreti: Amélie Hoeferle (Sam), Katherine Morgan (la Boogeywoman), 
John Henry Ward (Trevor)
Produzione: Dakin Cranwell, Ian Flannery, Sinah Ober 

Nei giorni in cui ha per la prima volta il ciclo, Sam, un’adolescente 
curiosa, è attirata da una leggenda della sua cittadina riguardante la 
“Boogeywoman”. Scoprirà però che il mostro esiste davvero e che la 
sua verità la riguarda da vicino.

Regista e artista di Chattanooga, nel Tennessee, nutrita dalla 
bellezza e dai fantasmi della sua terra. La pratica multidisci-

plinare di Erica Scoggins esamina gli stati alterati di coscienza 
causati da adrenalina, desiderio, malattia e trauma e attinge 
al mito e all’archetipo per sfidare i moderni standard sociali. 
Dopo gli studi di Belle Arti e Sceneggiatura alla Belmont Uni-

versity di Nashville, ha completato la sua formazione in Regia 
Cinematografica al California Institute of the Arts. Dopo 

la laurea ha iniziato a insegnare un corso ibrido fra teoria 
e pratica alla CalArts sulla rappresentazione dei fenomeni 
inspiegabili nel cinema. Attualmente sta lavorando a due 

progetti: un lungometraggio che attinge ai temi del suo The 
Boogeywoman e un semi-Western Horror con lo sceneggia-

tore e attore David Dastmalchian.

The Boogeywoman è un racconto coming-of-age sull’orrore 
e la meraviglia del diventare donna: l’evoluzione del nostro 

corpo, il modo inadeguato in cui siamo percepite, i nostri 
stereotipi. La segretezza e la vergogna continue che accom-

pagnano quello che è il cambiamento più naturale e marcato 
nella vita di una ragazza è qui trasformato in un’esperienza 

sulla scoperta del potere e sull’azione.
Erica Scoggins
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The Boogeywoman
di Erica Scoggins

In collaborazione       con 
Fantafestival

Australia 2017, 10’
Sceneggiatura: Natalie James, Christian White
Fotografia: Charlie Sarroff
Montaggio: Natalie James
Scenografia: Jamie Helmer
Costumi: Sophie Woodward
Interpreti: Dana Miltins (Sam), Chris Orchard (Colin)
Produzione: Natalie James, Emma Haarburger

Sam è ormai adulta, ma le sue paure infantili legate alla vec-
chia casa di famiglia tornano a galla quando, confrontandosi 
con il padre ormai anziano, inizia ad avvertire la presenza di 
qualcosa nell’abitazione...

Sceneggiatrice, regista e produttrice giappo-australiana, Natalie Erika 
James vive a Melbourne, in Australia. Autrice di cortometraggi come 

Creswick, mostrato in oltre 50 festival del mondo, ha realizzato nel 
2020 il suo primo lungometraggio, Relic, presentato in anteprima al 

Sundance Film Festival. Attualmente sta sviluppando il folk horror 
giapponese Drum Wave, nato da un progetto 

selezionato dall’International Film Festival & Awards Macao. 
Natalie è sotto contratto con la WME e dirige spot pubblicitari 

e video musicali attraverso la società Fiction, di Melbourne.

Creswick è parte di un progetto più ampio, un lungometrag-
gio intitolato Relic [poi realizzato nel 2020, ndr] che ha molto 
più a che fare con la demenza e l’invecchiamento. È stato 
ispirato dal periodo in cui vivevo con mio padre mentre mia 
madre era all’estero, avevo circa diciannove anni e lui era 

Creswick
di Natalie Erika James

molto malato. Un momento spiazzante, in cui i ruoli erano prati-
camente invertiti, mentre il resto del racconto non è direttamente 

correlato alla mia storia. Mia madre invece è cresciuta in una città 
rurale del Giappone, in una casa circondata da una foresta di bambù 
dove percepiva una qualche forma di oscurità. Più tardi, mi ha anche 

confessato che ogni volta che ci torna si sente turbata. Quindi, questo 
è ciò che ho preso in prestito per il personaggio e c’è questa presenza 

nel bosco che può essere letta come una rappresentazione della 
mortalità del padre che è quasi imminente. Immagino si riferisca 

all’infanzia, perché i genitori sono davvero la tua rete di sicurezza 
quando cresci. Ecco perché ho pensato che l’horror fosse il veicolo 

perfetto per raccontare la storia.
Natalie Erika James 

da Birth. Movies. Death

Anteprima nazionale
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Svezia 2021, 14’
Sceneggiatura: Carolina Sandvik
Animazione: Carolina Sandvik
Musiche: Markus Samnell
Costumi: Anne Sörhammar

Una donna incinta giace in una vasca quando inizia a sanguinare. 
L’uomo che vive con lei la ritrova completamente prosciugata, con la 
pelle vuota che galleggia nell’acqua. Il sangue viene invece raccolto e 
versato nell’acquario di casa. Passano ore, giorni, settimane: qualcosa 
si muove nell’acquario. Sembra diventare ogni giorno più grande, ma 
senza rivelare la sua forma completa.

Artista e regista, Carolina Sandvik
è nata nel 1988 ad Avesta, in Svezia e vive e lavora a Malmö. 

Ha conseguito un Master in Belle Arti all’Accademia di 
Malmö nel 2019. Le sue animazioni in stop motion sono 

state esposte in gallerie svedesi e proiettate in festival come 
South by Southwest, Sitges Fantastic Film Festival e Tallinn 

Black Nights. Il suo primo cortometraggio, Dreams from the 
Ocean (2018) è stato nominato per il Miglior Corto Svedese 

al Dragon Award del Göteborg Film Festival, premio poi vinto 
con The Expected nel 2021.

Il mio lavoro è influenzato dal thriller psicologico, dall’horror 
e dal giallo. I burattini sono solitamente personaggi isolati 

in spazi ristretti e la violenza è presente come una minaccia 
incombente o come una realtà viscerale. Nelle mie 

animazioni le convenzioni di genere si fondono con incubi 
personali, sogni ad occhi aperti e osservazioni quotidiane.

Carolina Sandvik
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The Expected
di Carolina Sandvik

In collaborazione       con 
Fantafestival

Bint Werdan
Kuwait/Qatar 2020, 14′
Sceneggiatura: Maysaa Almumin
Fotografia: Mostafa Sheshtawy
Montaggio: Sara Abdullah
Musiche: Severin Favriau
Scenografia: Ahmed Saad Eldeen
Interpreti: Enas El Fallal (la donna), Sedky Sakhr 
(il boss), Sandy Sawiris (la collega)
Produzione: Eiman Mirghani, Maysaa Almumin

Una donna afflitta da depressione, fatica a relazionarsi con 
i colleghi sul posto di lavoro. L’incontro con uno scarafaggio 
morente nel bagno dell’ufficio, si sviluppa in un’assurda ami-
cizia e l’insetto diventa così il compagno di cui ha bisogno. 
Almeno fino a quando la donna non si rende conto degli ef-
fetti distruttivi che questo rapporto ha sulla sua vita.

Nata in Kuwait, Maysaa Almumin
attualmente vive e lavora in Qatar. È cresciuta a Londra dove ha 

studiato architettura, poi in Qatar ha iniziato la sua carriera, dappri-
ma come attrice, poi come sceneggiatrice e infine da regista. Come 

attrice si è formata con registi quali Scandar Copti e Daniel Suissa 
e ha collaborato a progetti cinematografici in Kuwait, Italia, Egitto 

e Qatar. J’ai le Cafard (Bint Werdan) è il suo primo cortometraggio, 
realizzato grazie al sostegno del Fondo Arabo per l’Arte e la Cultura, 

del Doha Film Institute e di VCUarts Qatar.

J’ai le Cafard 
di Maysaa Almumin

A un certo punto della mia vita non avevo nulla di cui lamentarmi. 
Avevo anzi una buona carriera e una perfetta vita familiare, eppure 
per due anni ho sofferto di insonnia, debolezza e mancanza di auto-

stima. Infine un dottore mi ha diagnosticato una depressione clinica, 
e lì ho capito che mi trovavo di fronte a qualcosa di ignoto. Questo 

film parla di quel momento in cui finalmente arriva la consapevolezza, 
in cui ci si rifiuta di accettare un gigantesco intruso nella propria vita 

emotiva, e ci si toglie metaforicamente la scarpa per schiacciarlo!
J’ai le Cafard è un’espressione francese, si traduce come ‘ho lo 

scarafaggio’ e significa soffrire di depressione.
Maysaa Almumin

In collaborazione       con 
Fantafestival
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Olanda, 2019, 8’
Sceneggiatura: Yfke van Berckelaer
Fotografia: Rogier Jaarsma
Montaggio: Jeffrey De Vore, Darren Herczeg, Yfke van Berckelaer
Costumi: Willeke Elisabeth
Interpreti: Lisa Smit (Lili), Derek de Lint (uomo)
Produzione: Steven Willems, Jörgen van Dongen per Bleck, 
Scarlet Productions

Lili sa che deve passare questo provino. Anche l’uomo che la interroga 
lo sa. Inizia così uno scomodo gioco del gatto e del topo in un #metoo 
horror a ripresa unica sul potere, l’uso distorto dello stesso e la forza 
delle donne.

Nata in Olanda, Yfke van Berckelaer
si è laureata in Storia e teoria del cinema (2003) presso 

l’Università di Amsterdam e ha conseguito un Master in Re-
gia cinematografica (2006) presso il California Institute of the 

Arts (CalArts). Ha diretto corti pluripremiati come il musical 
Zombie Love, la commedia romantica All the Single Ladies! e 

l’horror #metoo Lili, oltre al documentario horror Xangadix 
Lives!. Ha anche scritto e diretto per la serie De meisjes van 

thijs. I suoi film sono stati proiettati in tutto il mondo e hanno 
vinto oltre trenta premi internazionali. 

Sono rimasta senza parole quando ho sentito qualcuno 
sminuire il #metoo come un esagerato grido di attenzione 
perché “In fondo non è così difficile dire no”. Così abbiamo 

voluto realizzare un film che ricreasse una tipica situazione 
da #metoo e mostrasse quanto si è vulnerabili, quanto si è in 

trappola e quanto sia difficile uscirne. Il film è volutamente 
costruito attraverso un’unica ripresa, perché volevo che il 

pubblico percepisse chiaramente cosa prova Lili, la 
situazione difficile e dolorosa in cui viene a trovarsi. Eliminan-

do il montaggio ho tolto allo spettatore la possibilità di dis-
togliere lo sguardo. Così ci si ritrova al posto di Lili, costretti a 

cadere nelle mani dell’uomo, intrappolati come lei.
Yfke van Berckelaer
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Lili
di Yfke van Berckelaer

In collaborazione       con 
Fantafestival

Australia, 2018, 14’
Sceneggiatura: Mia’kate Russell
Fotografia: Tim Egan
Montaggio: Dan Lee
Scenografia: Alexandra McCloud-Gibson
Interpreti: Lulu McClatchy (Maggie May), Katrina Mathers (Sam), 
Sophia Davey (Libby), Ditch Davey (Nathan), Don Bridges (Padre)
Produzione: Andre Lima per Make Trouble Films Production, 
in associazione con Buffalo Media

Dopo la morte della madre, Sam tenta di riconciliarsi con la 
sorella Maggie, diversissima da lei. Ma Maggie non vuole 
essere aiutata. A Maggie non importa di nulla. Fino alle 
estreme conseguenze.

Forte di 15 anni di esperienza nel settore, nel campo degli effetti 
speciali e del make up, Mia’kate Russell

 con la sua società Make Trouble Films ha scritto e diretto 
cortometraggi presentati in numerosi festival: Auditioning Fanny 

(2012), Swallow (2013, nominato per il miglior film a Sitges), Death 
By Muff (2014, poi incluso nell’antologia ABCs of Death 2.5) e Liz 

Drives (2017). Amante di tutto ciò che è horror, ha completato due 
sceneggiature: una storia di fantasmi intitolata Tommy e un film di 
vendetta al femminile in stile anni Ottanta, Penny-Lane Isn’t Dead.

Maggie May 
di Mia’kate Russell

Maggie May unisce tutto ciò che amo: horror sanguinoso, umorismo 
nero e sguardo sul sociale. L’idea è nata dall’osservazione di come 

reagisce la gente agli eventi del mondo. Credo che l’apatia nei con-
fronti della violenza altrui sia una forma di condiscendenza verso la 

stessa. Mi piace l’horror con i mostri, forse è il mio preferito, e anche 
quello del tipico “cattivo che si nasconde nell’ombra”, ma è ancora 

più spaventoso l’orrore del reale. Il reale fa paura. E, ammettiamolo, 
le famiglie possono essere i posti più spaventosi nella vita delle per-

sone. La paura di essere ignorati, di non essere amati è alla base dei 
traumi di molte persone. Ed è questo 

l’orrore che Sam si ritrova a vivere.
Mia’kate Russell

In collaborazione       con 
FantafestivalAnteprima nazionale Anteprima nazionale



Indonesia, 2019, 13’
Sceneggiatura: Christopher Oliver
Fotografia: Teresa Silla
Montaggio: Luqman Hakim
Musica: Harsya Wahono
Scenografia: Astrid Mediananda
Interpreti: Maryam Supraba (Yoni), Ancoe Amar (Lingga)
Produzione: Yuyut Pramana per Jakarta Institute of the Arts

Jakarta, è sera tardi e una donna rientra da sola a casa, 
quando diventa l’obiettivo delle molestie di un uomo. 
Ma quando lui tenta di assalirla, le cose 
prendono una piega inaspettata e il cacciatore 
diventa improvvisamente la preda.

Regista e sceneggiatrice, Indira Iman vive a Jakarta, in 
Indonesia. Si è laureata alla Facoltà di cinema e televisione 

del Jakarta Institute of Arts ed è una ex allieva della Fantastic 
Film School del Bucheon International Fantastic Film Festi-
val (BIFAN). Inizialmente orientata agli studi di medicina, è 

stata spinta alla regia dalla sua passione per il cinema, dalla 
convinzione che questa arte possa ispirare il cambiamento 

sociale e dalla voglia di vedere più donne e rappresentazioni 
femminili più complesse davanti e dietro la macchina da 

presa. Grazie alle radici indonesiane ricche di diverse culture 
e credenze indigene, ha sviluppato una predilezione 

particolare per i temi fantastici, surreali e mistici, che sono 
presenti in tutti i suoi film.

L’horror è molto efficace per comunicare e dare forma alle 
nostre paure. In questo film vogliamo aumentare la consape-

volezza delle donne che vivono negli spazi urbani e riflettere 
sugli stereotipi e sulle accuse legate alle molestie sessuali, 

come il fatto di indossare abiti succinti e tutte le dicerie che 
ogni volta cercano di giustificare gli assalitori. Vorremmo di-
mostrare che questi problemi non sono solo responsabilità o 
preoccupazione delle donne, ma anche degli uomini. Quindi, 

questo film chiede: cosa succede se scambiamo la prospet-
tiva di genere riguardo alle molestie e alla violenza sessuale?

Indira Iman
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di Indira Iman
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Forme dell’acqua
a destra e a pag. 29

The Lure di Agnieszka Smoczyńska
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1900, Esposizione universale di Parigi. Il cinema ha pochi anni ma è già grande, grandissimo. Nella Galerie 
des Machines i Lumière introducono uno schermo di quasi 400 metri sostenuto da argani che lo sollevano 
da una piscina in cui viene inzuppato nelle pause tra i diversi spettacoli. In questo modo, immerso puntual-
mente in acqua, l’enorme rettangolo poteva poi conservarsi trasparente e consentire la visione del pubblico 
da entrambi i lati.
Il cinema, insomma, nell’acqua quasi ci è nato; anzi, è stato liquido perfino prima dei fratelli Luce, già prima 
di venire al mondo, quando ancora era un altro oggetto, un’altra apparizione, quando era una fantasmago-
ria. E da subito, fino ancora ad oggi, ha provato a raccontarla a osservarla l’acqua, a indovinarne e im-
maginarne le storie, le vite, a interrogarne i misteri, le possibilità, le presenze. A sondarne le meraviglie, le 
minacce, i mondi tra mari e oceani, creature reali e fantastiche, mostri e umanoidi, fatti e miti, superfici e 
profondità, realtà e finzioni, incubi e prodigi. Lo ha fatto a partire dall’Aquarium lumièriano (1896) passando 
per L’Atalante di Jean Vigo (1934) e la Fantasia sottomarina di Rossellini (1939), dai documentari di Jacques-
Yves Cousteau e Il mostro della laguna nera di Jack Arnold (1954) a The Abyss di James Cameron (1989), dal 
Guillermo del Toro di La forma dell’acqua - The Shape of Water (2017) alla Sirenetta di Ron Clements e John 
Musker (1989), fino a Luca di Enrico Casarosa (2021)… Un vero elenco sarebbe lunghissimo, ovviamente, o 
quantomeno ne sarebbe auspicabile uno più perimetrato e ragionato. 
Si perdoni allora la cruda e arbitraria sintesi, ma certo è che nel mezzo, con il terzo film di Spielberg, Lo squa-
lo, è il 1975, tutto cambia. Cambiano il cinema e la sua industria, cambia l’immaginario, cambiano gli spet-
tatori. Cambiamo noi. Film considerato il «primo blockbuster moderno della storia del cinema», si muove 
tra il “meraviglioso iperbolico” di Todorov, l’intrattenimento puro e la metafora di una nazione. Gli esperti 

ci dicono di un ventaglio di più o meno 350 specie, tracce di vita che portano fino a 45 milioni di anni fa, ma 
lo squalo – dopo Spielberg – smette di essere un pesce e diventa un mostro.  E per un festival come Mon-
sters – che ama intendere l’horror come territorio narrativo ed estetico insieme totale e permeabile all’altro, 
straordinariamente paradigmatico e al contempo ibrido e metamorfico, propenso a riversarsi in altri generi 
e a farsi dagli stessi attraversare -  pensare al cinema e alle (sue) Forme dell’acqua, tra corti e lungometraggi, 
significa partire da certi immaginari, certi luoghi, certi racconti, per ritrovarli altrove, per ritrovarne altri. 
Come fa Giuliano Giacomelli con il suo Profondo, film d’avventura, di mare e d’ossessione memore delle Jaws 
spielberghiane e di Moby Dick. Ma le Forme dell’acqua, si sa, sono infinite - specialmente per un festival che 
da Taranto, città dei due mari, con questa edizione streaming ha raggiunto altri porti -, e allora chissà cosa 
ne pensa la sirenetta Ariel delle sue due concittadine Silver e Golden, che dall’acqua arrivano e scoprono 
l’amore e i suoi dolori nelle notti di un’umanità musical e horror in The Lure di Agnieszka 
Smoczynska. Dall’acqua viene invece richiamata Nfissa, la protagonista di Kindil El Bahr di Damien Ounouri, 
creatura divisa tra due mondi in un film che confonde i tempi e guarda al mito della Medusa e alla leggenda 
delle Orchesse, donne marginalizzate dalla società. E ancora, poi, c’è L’île et le continent di Sébastien Savine 
e Laurie Bost, opera che in poco più di dieci minuti sembra formarsi come frammento sentimentale, scheg-
gia d’adolescenza di un horror sottotraccia, in divenire, ancora da realizzarsi. Infine, con Lúa Vermella di Lois 
Patiño, film radicale e misterioso, la sostanza di cui è fatto il cinema fluttua e le Forme dell’acqua toccano 
l’Aldilà. 
Sono storie (e forme) del cinema che, dalle mitologie ai generi, tra riletture e trasformazioni di codici e 
figure, da geografie diverse, si domandano in fondo tutte la stessa cosa: chi siamo 
e quali sono i nostri naufragi.

L’immagine ha la forma dell’acqua
di Leonardo Gregorio

Tutte le basi del cinema che sembrano solide e fissate per sempre 
sono state trascinate via dal disgelo per lasciare il posto a un 

oceano liquido.
(Edgar Morin)



Lúa Vermella / Red Moon Tide
di Lois Patiño 

(Lúa Vermella)
Spagna, 2020, 84’
Sceneggiatura: Lois Patiño
Fotografia: Lois Patiño
Montaggio: Pablo Gil Rituerto, Óscar de Gispert, Lois 
Patiño
Scenografia: Jaione Camborda
Costumi: Judith Adataberna
Interpreti: Ana Marra, Carmen Martínez, Pilar Rodlos, 
Rubio de Camelle
Produzione: Felipe Lage per Zeitun Films, Amanita Films
Distribuzione: Lights On

In una città sulla costa galiziana, 
il tempo sembra  essersi fermato. 
Tutte le persone sono paralizzate 

anche se si possono sentire le loro voci: 
parlano di fantasmi, streghe, mostri. 

Tre donne arrivano sul posto 
alla ricerca di Rubio, 

un marinaio del paese 
scomparso in mare.

Sento che l’idea di un aldilà nasce da due esigenze essenziali: tenere vicini i defunti - che quindi 
non scompaiono - e dare forma all’incertezza del dopo morte. Leggende e credenze nascono per 
coprire quei vuoti, quegli spazi incerti che la morte genera. Da questa prospettiva, dalla genea-
logia della leggenda come una storia che cerca di rispondere all’inesplicabile, creiamo qui una 
storia attorno a due eventi misteriosi: il fenomeno cosmico della luna rossa e la scomparsa dei 

cadaveri dei naufraghi in questo mare-cimitero.
Nella città dove si svolge la nostra storia, tutte le persone sono paralizzate e perse nei pensieri. 
Come nel dipinto El Angelus di Millet, riferimento importante nel film, le persone non sono trat-

tenute in modo artificiale, ma piuttosto l’immobilità sembra rispondere a un momento di rac-
coglimento e meditazione o addirittura di lutto. È su questa quiete introspettiva che articoliamo 
il linguaggio del film. Una forma narrativa che ci permette di esplorare la natura malleabile del 
tempo, passando dal suo fluire nella natura, alla temporanea sospensione dell’introspezione, o 

al tempo mitico-temporale-leggendario.
Lois Patiño

Lois Patiño
Ha studiato psicologia all’Università Complutense e cinema alla TAI Escuela Universitaria de 

Artes di Madrid. Ha poi proseguito la sua formazione tra New York, Barcellona e Berlino. Con il 
corto Montaña en sombra (2012) ha vinto premi ai Festival di Oberhausen, Clermont-Ferrand 
e Bucarest. E nel 2013, al Festival di Locarno, ha ricevuto il premio come miglior regista emer-

gente con il suo lungometraggio Costa da Morte (2013), poi passato, fra gli altri anche al Festival 
dei Popoli. Lúa vermella, prodotto da Zeitun Films, è il suo secondo lungometraggio.

Ancora una volta nel cinema di Patiño, il paesaggio condiziona il destino dei personaggi del film, 
ma in questa occasione la sua camera si avvicina di più ai volti e alle mani dei suoi compaesani. 

E osa persino, come fecero fra gli altri Sergio Caballero in Finisterrae e l’americano David Lowery 
in A Ghost Story, rappresentare i non viventi come esseri spettrali coperti da un lenzuolo bianco. 

Ma stavolta, su quelle coste selvagge e bellissime di La Coruña, il suo livello di sogno, 
lirismo e tragedia va ancora più lontano.

Alfonso Rivera, Cineuropa
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Profondo
di Giuliano Giacomelli

Italia, 2019, 87’
Sceneggiatura: Giuliano Giacomelli
Fotografia: Marina Kissopoulos
Montaggio: Francesca Addonizio
Musica: Gianluca Sibaldi
Scenografia: Tiziana Stefanelli
Interpreti: Marco Marchese (Leonardo), Marcella Valenti 
(Linda), Nicola Trambusti (Ion), Giovanni Visentin (Enea), 
Gianluigi Fogacci (Guido), Edoardo Siravo (Pescatore)
Produzione: Adalia Pessia per Ethika Entertainment
Distribuzione: Minerva Pictures, Multivision Pictures

Leonardo, fotoreporter disilluso, insegue l’ultimo e più 
importante servizio: localizzare e fotografare il Diavolo 

Rosso, un mostro marino che, secondo il folklore locale, 
vivrebbe nelle acque antistanti un paesino di pescatori 
sull’Adriatico. La ricerca diventa ben presto una vera e 
propria ossessione, in cui Leonardo investe tutte le sue 

possibilità di riscatto.

Dietro Profondo si cela una struttura narrativa ispirata a tanta letteratura statunitense come 
Moby Dick di H. Melville o Il vecchio e il Mare di E. Hemingway, ma c’è anche tanto cinema di 
successo come Lo Squalo di S. Spielberg in unione a “recenti” pellicole divenute subito dei cult 

come il fortunato Open Water di C. Kentis e All is lost di J.C. Chandor.
Profondo è un film di genere ma anche un dramma psicologico, che unisce il folclore ad elementi 

tipici del beast movie per parlare, in realtà, di paure, ossessioni e nevrosi che risiedono nella 
mente umana e che non aspettano altro che venire a galla.

Giuliano Giacomelli

Giuliano Giacomelli
Nato a Isola del Liri, in provincia di Frosinone, si avvicina al cinema da autodidatta, mostrando 
sin da subito una particolare predilezione per il cinema di genere. Nel 2013 si laurea presso il 

Dipartimento di Arti Musica e Spettacolo (Dams) di Roma Tre, con una tesi sul Gotico Padano e il 
thriller rurale italiano. Nel 2010 co-dirige con Lorenzo Giovenga l’horror indipendente 

La progenie del Diavolo, cui segue, l’anno dopo, il ruolo di assistente alla regia in Across the 
River – Oltre il Guado, di Lorenzo Bianchini. Nel 2015 è la volta del cortometraggio Gemma di 

Maggio, in cui recita anche Franco Nero. Nel 2016, inizia a lavorare alla sua opera prima, 
Profondo, che lo impegnerà per i tre anni successivi.

La sfida tecnica può dirsi vinta nella misura in cui Profondo amministra bene le risorse a dispo-
sizione, evitando quell’esibita artigianalità che spesso è la caratteristica tipica e l’elemento più 

riconoscibile degli “indie” all’italiana. E, anzi, riesce a creare dei momenti molto suggestivi, gra-
zie a un uso funzionale e a tratti poetico delle luci (di Marina Kissopoulos) e del suono. Giocando 

anche con le aspettative, come con quel prologo con i pescatori intervistati, quasi un possibile 
rimando a logiche da mockumentary e che invece poi lascia spazio a un dramma giocato spesso 

sui silenzi e su una linearità stringata che, partendo da una sola idea, non prevede particolari 
detour dalla traccia portante.

Davide Di Giorgio, Duels.it
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Evento speciale 
In collaborazione con Vicoli Corti



The Lure
di Agnieszka Smoczyńska 

(Córki dancingu)
Polonia, 2015, 92’
Sceneggiatura: Robert Bolesto
Fotografia: Jakub Kijowski
Montaggio: Jaroslaw Kaminski
Musica: Ballady i Romanse
Scenografia: Joanna Macha
Costumi: Katarzyna Lewinska
Interpreti: Marta Mazurek (Srebrna/Silver), Michalina 
Olszańska (Zlota/Golden), Kinga Preis (Krysia), Jakub 
Gierszał (Mietek), Zygmunt Malanowicz (Kierownik sali), 
Marcin Kowalczyk (Tryton)
Produzione: Wlodzimierz Niderhaus per Wytwórnia 
Filmów Dokumentalnych i Fabularnych (WFDiF), Platige 
Image, Telewizja Polska, co-finanziato da Polish Film 
Institute
Distribuzione: Media Move

Varsavia, anni Ottanta. Due sirene, Golden e Silver, 
giovani e bellissime, emergono dal mare e diventano le 
stelle musicali di un nightclub. Mentre Golden, assetata 

di vita ed emozioni forti, dimostra una forte voglia di 
sangue umano, Silver si innamora invece di Mietek, 
il bassista della band. Le diverse strade metteranno 

presto in crisi il rapporto fra le due sorelle, 
con esiti violenti.

È una storia d’amore, un musical ma anche un horror fantastico. Una favola per adulti. Mi ha 
ispirato soprattutto il mondo kitsch delle feste e delle grandi sale da ballo dell’era comunista. 

I personaggi strani e un po’ persi, la vodka calda, il glamour nella povertà... tutto questo ha 
nutrito la mia immaginazione. È anche una storia sul diventare adulti scoprendo il proprio lato 
femminile, la propria sessualità... Mi hanno ispirato più le favole sulle sirene di Omero che non 
quelle di Disney. Un po’ anche Hans Christian Andersen, sebbene le mie sirene non indossino il 

reggiseno e si nutrano del cuore umano.
Agnieszka Smoczyńska

Agnieszka Smoczyńska
Nata a Breslavia, si è laureata in regia al dipartimento Radio e TV della Krzysztof Kieślowski Film 

School a Katowice. Dopo vari lavori nel campo del cortometraggio, del documentario e della 
serialità televisiva, ha esordito al cinema con The Lure. Il suo secondo film, Fuga (del 2018) è 

stato presentato alla Semaine de la Critique del festival di Cannes. 
Attualmente sta preparando la sua terza pellicola.

Con la sua colonna sonora selvaggia e originale, che passa da ballate malinconiche alla disco, 
accostando brani di Europop al punk, [il film] è un esperimento di genere colorato, esuberante 
e bizzarro, che lascia intravedere una nuova sensibilità registica nella Smoczyńska. Un film che 

permette di far assaporare letteralmente il sapore dell’acqua salata... e del sangue.
Angela Lovell, The Criterion Collection
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In collaborazione con Trieste Film Festival – Alpe Adria 
e Underlight
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Francia 2020, 12’
Sceneggiatura: Sébastien Savine, Laurie Bost
Fotografia: Sylvain Verdet
Montaggio: Cyril Curchod, Vincent Tricon
Musiche: Pierre Allio
Interpreti: Léonie Dahan-Lamort (Louise), Matthieu Lucci (Paul), Arben 
Bajraktaraj (padre)
Produzione: Jeanne Ezvan, Marthe Lamy per Apaches films

Louise ha 15 anni e vive da sola con suo padre su una piccola 
isola bretone. Paul è invece un giovane pescatore del conti-

nente, che resta affascinato dal misterioso legame di Louise 
con la natura e si offre così di lavorare sul peschereccio del 

padre. Mentre si avvicina a Paul, Louise scopre il potere del 
suo desiderio...

Sébastien Savine, esperto del suono, ha esordito nel 2000, 
lavorando poi a opere come Alta tensione di Alexandre Aja, 

Inside – A l’interieur e La guerra è dichiarata. Dal 2016 con Le 
Python lo affianca Laurie Bost, sceneggiatrice. 

L’ile et le continent è il loro terzo cortometraggio.

36 37

L’Île et le continent 
Island and Mainland
di Sébastien Savine e Laurie Bost

Algeria 2016, 40’
Sceneggiatura: Adila Bendimerad, Damien Ounouri
Fotografia: Mohamed Tayeb Laggoune
Montaggio: Adila Bendimerad, Matthieu Laclau, Damien Ounouri
Musiche: Fethi Nadjem, Khaled & Zahouania
Interpreti: Adila Bendimerad (Nfissa), Nabil Asli (Samir), Mohamed 
Seghir Bendaoud (subacqueo)
Produzione: El Hadi Bouabdallah per Mediacorp

Durante una giornata in spiaggia con la famiglia, Nfissa, 
una giovane madre, viene linciata a morte da un gruppo di 
uomini perché nuota da sola al largo. Nessuno sembra aver 
visto nulla e il marito Samir inizia a cercarla invano. L’ansia e 
la paura crescono, soprattutto perché, sulla stessa spiaggia, i 
bagnanti iniziano a morire improvvisamente. Damien Ounouri vive in Algeria dove è nato nel 1982. Il suo primo 

documentario, Fidaï (2012) è stato prodotto dal regista cinese Jia 
Zhang Ke ed è poi stato mostrato al Toronto International Film Festi-

val. Kindil El Bahr è il suo primo film di fiction, ed è stato presentato a 
Cannes alla Quinzaine des réalisateurs.

Kindil El Bahr
di Damien Ounouri

Abbiamo iniziato a parlarne come di una storia di trasfor-
mazione, perché siamo interessati alla metamorfosi del 
corpo. Penso che questa scelta sia stata molto stimolante per 
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Nelle maglie strette della breve durata, Damian Onouri ha firmato 
un film straordinario: acuto, potente, politico, uno squarcio in una 
società, una forte presa di posizione su un dramma sottovalutato. 

La regia è abile nell’alternare panoramiche sulla magnificenza della 
natura che dà e toglie la vita alla concitazione serrata della lotta e 

dalla morte, mentre la sceneggiatura apre al dolore del marito e della 
madre che hanno perso l’amore senza mai cadere nel 

sentimentalismo, e senza dimenticare di mantenere sempre ben 
salde le redini di un’allegoria politica dura, umana, piacevolmente 

orrorifica nel nuoto della creatura, nelle sue urla di morte, 
nei suoi attacchi alla spiaggia e alle barche.

Marco Romagna
www.cinelapsus.it

l’immaginazione. Improvvisamente, rivivere il personaggio di Nfissa ci 
ha permesso di raccontare cose molto profonde sulla paura. Nfissa è 

stata ingiustamente sottratta alla vita. Per me, tutte le persone assas-
sinate perseguitano le menti dei loro assassini. Ecco perché abbiamo 

pensato alla vendetta di Nfissa.
Damien Ounouri
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Santiago Menghini
a destra 

Intruders di Santiago Menghini
a pag, 41

Milk di Santiago Menghini
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È un orrore che si nutre delle pulsioni primarie, quello che Santiago Menghini coltiva nel suo cinema (sinora 
solo breve) con una coerenza affascinante. Non c’è spazio per le articolazioni narrative, tutto si consuma 
nella tensione totalmente intima, introflessa, di una paura che sgorga dalle strutture basiche della psiche, 
istintuali. Sono fremiti di terrore che hanno una relazione diretta con le angosce strutturali della personalità: 
il doppio, la perdita, l’intrusione, il desiderio, il rancore... 
È un terrore cieco, quello che provano i suoi personaggi, perché non nasce da una struttura sociale, da uno 
sviluppo di eventi, ma si impone come un fatto intimo eppure terribilmente reale, concreto, qualcosa che si 
materializza nella realtà sgorgando dai recessi più reconditi della coscienza. L’infanzia, non a caso, è il punto 
di fuga più immediato delle sue storie: siano essi adulti o adolescenti, i protagonisti dei brevi film di Santiago 
Menghini fanno i conti con i fantasmi che appartengono alla loro struttura infantile: in Regret, un uomo si 
confronta in una stanza d’hotel con il grumo di rabbia nutrito nei confronti di quel padre di cui ha appena 
appreso la morte e si ritrova dinnanzi lo spettro di quel rancore che non lascia scampo. In Milk un ragazzino 
si trova faccia a faccia con la scoperta di una madre oscura che si contende il suo amore con la madre buona 
sorpresa nottetempo nella propria ambiguità. In Intruders lo spazio domestico diventa l’antro dell’intimità e 
dell’identità minacciato dall’intrusione di una realtà invasiva e terribile. Persino nel suo primissimo tentativo 
cinematografico, Ohm, Santiago Menghini sembra già voler esplorare, nella storia di un uomo che mette 
alla prova la resistenza del suo corpo alle scariche elettrice, la terribile curiosità infantile per la dimensione 
corporea. 
Questo giovane autore ha insomma una notevolissima capacità di dare forma sostanziale ai propri fantasmi, 
mettendo in pratica un cinema che non è solo tecnicamente maturo, ma è anche tematicamente molto 
coerente. Anche quando tenta strade differenti dal prediletto genere horror, Menghini esplora dimensioni 
pulsionali dell’esistere, come dimostra Red Wine, che è una precisissima dark comedy costruita sul tema del 
rancore e della vendetta, ma basata sull’infantile inconcludenza di un personaggio che non saprà controllare 
l’esito delle sue azioni. 
Menghini ha sguardo e identità, c’è solo da sperare che continui a trovare il modo giusto per esprimesi. Lo 
aspettiamo alla prova del suo primo lungometraggio, che sta girando per Netflix a partire da un romanzo di 
Adam Nevill.

L’istinto e la paura
di Massimo Causo

Santiago Menghini è regista, produttore e co-fondatore di Nemesis Films. Si è laureato in 
produzione cinematografica alla Mel Hoppenheim School of Cinema di Montreal e 
si è poi specializzato in Cinema, Video e Comunicazione presso il Dawson College.
 
Il suo cortometraggio Intruders è stato selezionato in numerosi festival (tra cui il Toronto Interna-
tional Film Festival), oltre a essere stato premiato con una Menzione d’Onore al festival 
dei corti Regard e un premio per la Miglior Regia allo SPASM Film Festival. Il suo film Voyagers ha 
ricevuto una menzione speciale al 44mo Festival du nouveau cinéma ed è stato ufficialmente 
selezionato al Sundance Film Festival. Il suo film successivo, Milk, ha ricevuto il Midnight 
Jury Award al South by Southwest Film Festival 2018 e il premio per la Migliore Regia 
a Fantasia 2018. Milk è attualmente in fase di adattamento e sviluppo da New Line Cinema in un 
lungometraggio. 
Il suo ultimo cortometraggio, Regret, è stato presentato in anteprima mondiale al Sundance Film 
Festival 2020, per poi passare al Torino Film Festival 2020 ed è stato premiato con il 
Midnight Jury Award al South by Southwest 2020.

È attualmente al lavoro sul suo primo lungometraggio, Nessuno ne uscirà vivo (No One Gets Out 
Alive), prodotto da Netflix e tratto dall’omonimo romanzo di Adam Nevill.

Foto: Mark Maziarz Photography LLC.
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Canada 2009, 6’
Sceneggiatura: Santiago Menghini
Fotografia: Marina Klimoff
Effetti visivi: Santiago Menghini
Interpreti: Nicholas B. York (scienziato)
Produzione: Santiago Menghini

Ohm è un cortometraggio psicotico 
che esplora la cupidigia umana 

e la ricerca del piacere a tutti i costi. 
Un costoso e folle viaggio nell’ossessione, all’insegna 

dell’euforica voglia di esplorare. 
Una scoperta accidentale fornisce a un inventore 

nuove motivazioni per lasciarsi prendere 
dall’euforia dei suoi pensieri. 

L’inconsapevolezza del personaggio lo porta 
a perseguire una fissazione ridicola 

tramite mezzi masochistici. 
Attraverso quella che può essere classificata come 

tortura, il protagonista riesce 
ad anteporre la mente alla materia 

e a viaggiare nella follia.
Santiago Menghini
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Ohm
di Santiago Menghini

Canada/Argentina/Brasile/USA 2012, 4’
Sceneggiatura: Santiago Menghini
Fotografia: Santiago Menghini
Effetti visivi: Santiago Menghini
Produzione: Santiago Menghini per Nemesis Films

L’esplorazione dei propri desideri porta un uomo a conseguenze 
estreme, che vanno ben oltre il suo controllo.

Glimpscapes
di Santiago Menghini
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Un viaggio attraverso brevi momenti 
nello spazio e nel tempo, partendo 
da una nascita concettuale del tempo 
fino a una realtà frammentata 
della contemporaneità.

Ohm di Santiago Menghini
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Canada 2014, 10’
Soggetto: ispirato ai fumetti di Al Columbia e Uno Moralez
Sceneggiatura: Santiago Menghini
Fotografia: Ray Lavers
Montaggio: Gina Haraszti
Scenografia: Laura Nhem
Musiche: Hugo Mayrand
Effetti visivi: Santiago Menghini
Interpreti: Joshua Young (bambino), Charles Sirard-Blouin (Jacov), 
Sarianne Cormier (donna posseduta), Alain Gendreau (Ispettore), Lynda 
Lapierre (donna morta)
Produzione: Katerine Lefrançois per Nemesis Films

Intruders è un film horror surreale, incentrato 
su inquietanti paure soprannaturali. 

È diviso in tre capitoli, dedicati a brevi scene 
di tensione e suspense. 

Intruders utilizza immagini provocatorie 
per incutere ansia e mistero. 

Gli spettatori sono invitati a creare 
le proprie inquietanti conclusioni.

Santiago Menghini
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Intruders
di Santiago Menghini

Canada 2015, 15’
Sceneggiatura: Santiago Menghini
Montaggio: Santiago Menghini
Effetti visivi: Santiago Menghini
Interpreti: Dave Callaway (voce del Presidente Carter)
Produzione: Santiago Menghini per Nemesis Films

Un viaggio insieme alle sonde Voyager, 
attraverso la loro spedizione planetaria 
che copre oltre tre decenni.

Voyagers
di Santiago Menghini

Voyagers rappresenta un breve omaggio all’omonimo 
programma spaziale della NASA. Il film adotta 

un approccio poetico per raccontare la storia reale 
della missione, unendo i suoni, le immagini 

e i filmati d’archivio presenti nelle sonde. 
Il cortometraggio serve come promemoria dei nostri 

successi nel campo dell’esplorazione spaziale, 
e si focalizza su ciò che siamo riusciti a ottenere 

attraverso l’ambizioso programma Voyager. 
Il film mostra anche le prime immagini e i suoni 

del nostro sistema solare raccolti attraverso 
le fotografie reali e le frequenze al plasma 

ricevute dalle sonde Voyager.
Santiago Menghini
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Dopo aver mortalmente colpito in una piccola casa di periferia, 
una sinistra entità provoca il caos nelle vite di un ragazzo, di un 
adolescente ignaro e di un ispettore distratto.
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Canada 2018, 10’
Sceneggiatura: Santiago Menghini
Fotografia: Olivier Gossot
Montaggio: Catherine Villeminot, Santiago Menghini
Scenografia: Susan MacQuarrie
Musiche: Mark Korven
Effetti visivi: Santiago Menghini
Interpreti: Cameron Brodeur (Daniel), Anana Rydvald (madre)
Produzione: Max Walker per Nemesis Films, Newton’s Cradle

Milk è un film horror surreale, che parte da un evento 
banale e lo trasforma in un incubo. In piena notte 

i sensi sono più acuti perché il pericolo si annida 
nell’ombra. Le persone più fidate possono 

rappresentare la minaccia peggiore. Per Daniel, 
il nostro protagonista, forze inaspettate lo portano 

in un mondo di paura e terrore.
Santiago Menghini
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Milk
di Santiago Menghini

Canada 2019, 21’
Sceneggiatura: Santiago Menghini
Fotografia: Olivier Gossot
Montaggio: Anouk Deschênes
Scenografia: Laura Nhem
Costumi: Renée Sawtelle
Effetti visivi: Santiago Menghini
Interpreti: Romano Orzari (Edmond), John Ralston (Reuben), 
Leslie Baker (Suzanne), Teneisha Collins (Amy), Julian Casey 
(Cedric), Steve Godin (Ralph), Emelia Hellman (Viviane), Jen-
nifer Miller (Maria-Ana), David Nerman (Lio), Don W. Shepherd 
(Patrick)
Produzione: Dominique Dussault, Santiago Menghini per 
Nemesis Films

Un tentativo di omicidio, compiuto a scopo di vendetta, 
viene compromesso quando il bicchiere 

di vino avvelenato si perde in una sala piena di gente.

Red Wine
di Santiago Menghini

Red Wine è una storia di vendetta 
che va terribilmente male. 

È il ritratto teso ma pieno di umorismo 
di un uomo debole 

e con esperienze sfortunate alle spalle, 
che cerca di rifarsi con l’omicidio. 

Ambientato durante un evento di beneficenza, 
Red Wine è una dark comedy thriller 

con una critica sociale sulle apparenze 
create dagli uomini e i rancori 
che si rifiutano di dimenticare.

Santiago Menghini
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In piena notte, un adolescente si reca in cucina per bere 
un bicchiere di latte. Dopo aver incontrato 
sua madre, sveglia a causa dell’insonnia, 
si rende conto ben presto che le cose non sono 
quelle che sembrano.

Italian Premiere

Italian Premiere
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Canada 2020, 16’
Sceneggiatura: Santiago Menghini
Fotografia: Olivier Gossot
Montaggio: Santiago Menghini
Scenografia: Susan MacQuarrie
Musiche: Brian D’Oliveira
Interpreti: Brent Skagford (Wayne), Ellen David (madre di Wayne), David 
Nerman (padre di Wayne), Anana Rydvald (sorella di Wayne), Mich 
Todorovic (La Figura)
Produzione: Dominique Dussault, Max Walker, Santiago Menghini per 
Nemesis Films

Regret è un film sul cordoglio, la perdita e l’orrore 
delle emozioni irrisolte. Sono stato spinto a realizzarlo 

perché volevo esplorare questi sentimenti 
e disegnare così un film che usasse questi temi  

e la struttura delle storie di suspense e tensione.
 Il rimpianto e il cordoglio sono sentimenti 

che tendono a insinuarsi in noi, sono sensazioni 
che vogliamo evitare di provare, 

ma sono quasi sempre persistenti e ci inseguono. 
Quindi ho sfruttato tutto questo per dare forma 

agli orrori che vediamo sullo schermo.
Santiago Menghini
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Regret
di Santiago Menghini
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Dopo la morte del padre, un uomo deve sopravvivere 
alle manifestazioni dei suoi demoni interiori nel corso 
di una drammatica notte.
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Anteprima nazionale



Classici dissepolti
Libri

MonstersTalk
a destra

Terrore sotto il sole di mezzanotte
di Virgil W. Vogel

(dettaglio manifesto americano)
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Terrore sotto il sole di mezzanotte
di Virgil W. Vogel
(Invasion of the Animal People / Rymdinvasion i 
Lappland)
Usa/Svezia, 1959, 72’
Sceneggiatura: Arthur C. Pierce
Fotografia: Hilding Bladh
Montaggio: Shirley Citron, Ernst R. Rolf
Musica: Harry Arnold	 , Allan Johansson
Scenografia: Nils Nilsson
Interpreti: Barbara Wilson (Diane Wilson), Sten Gester 
(Erik Engström), Robert Burton (Dr. Frederick Wilson)
Produzione: Bertil Jernberg per Fortunafilm, Gustaf Unger 
Films
Distribuzione: Shockproof

Un oggetto volante non identificato atterra 
in una regione sperduta della Lapponia. 

Uno scienziato americano si unisce a una squadra 
di esperti svedesi per indagare su quello 

che si ritiene essere un meteorite. 
Ma intanto nella zona cominciano a verificarsi 

una serie di fenomeni inspiegabili...

Eravamo a Riksgransen, nel nord della Svezia, presso il centro ferroviario di Abisko: è un posto 
piuttosto interessante, ma il freddo era tremendo! Ed eravamo in pieno inverno, a 15 gradi 
sotto zero. Ero molto giovane allora, ma non ricordo di aver mai provato tanto freddo. (…) 

L’investimento americano era attorno ai 20.000 dollari – circa la metà del budget – e gli svedesi 
misero gli altri 20.000. Ma ovviamente, lavorare presso il Circolo Polare Artico rallentò le riprese, 

a volte dovevamo anche fermarci e il tutto portò via più tempo del previsto. (…) [Quando] l’ho 
portato in America e fatto vedere al mio agente, mi ha detto “La storia non è un granché, la 

recitazione non è buona, ma visivamente è un film stupendo. Puoi esserne orgoglioso”. [Poi] fu 
distribuito in Europa e andò molto bene.

Virgil W. Vogel
da Fangoria

Nato in Illinois nel 1919, Virgil W. Vogel inizia la sua carriera come montatore alla Universal negli 
anni Quaranta, spaziando da Gianni e Pinotto contro l’Uomo Invisibile fino a L’infernale Quinlan. 

Passato alla regia, realizza inizialmente tre film fantastici diventati in breve tempo dei 
cult-movie: Nel tempio degli uomini talpa (1956), Prigionieri dell’Antartide (1957) e Terrore sotto 

il sole di mezzanotte. Sporadiche poi le sue apparizioni sul grande schermo, mentre diventa 
attivissimo in televisione, dove gira puntate per serie cult come Bonanza, La grande vallata, 

Missione Impossibile, L’uomo da sei milioni di dollari, Le strade di San Francisco, Pepper Agente 
Speciale, Supercar, Magnum P.I., Miami Vice, In viaggio nel tempo, Tequila e Bonetti, Walker 

Texas Ranger. Scompare nel 1996.
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Anteprima dell’edizione home video 
In collaborazione con Shockproof

Versione Restaurata
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kI morti viventi
di George A. Romero 

e Daniel Kraus
La nave di Teseo

2020

Presentazione del libro
Live Streaming dalla Libreria Dickens di Taranto

Partecipano Mauro Gervasini (Mostra del Cinema di Venezia) 
e Alberto Cristofori (traduttore del libro e scrittore). 

Modera Davide Di Giorgio

Comincia con un solo corpo.
Due medici legali si imbattono in un cadavere che non resterà 

morto a lungo. Poi si diffonde rapidamente.
Dovunque, le persone sono prese di mira sia dai vivi che 

dai morti. Pensate di sapere come finisce questa storia? Vi 
sbagliate.

Per molti anni, George Romero ha lavorato a questo romanzo, 
che considerava un’espansione contemporanea dell’universo 
zombie creato nei suoi film. Purtroppo, è scomparso prima di 
completare l’opera. Nei mesi successivi alla morte del regista, 
i suoi eredi hanno contattato Daniel Kraus (il coautore de “La 

forma dell’acqua”), grande ammiratore di Romero, perché 
concludesse questa storia.

Stephen King. 
Dal libro allo schermo
a cura di Giacomo Calzoni
Minimum Fax
2020

George A. Romero è uno dei grandi maestri del cinema horror, con La 
notte dei morti viventi ha inaugurato il tema dell’apocalisse zombie, 

sviluppato in una serie proseguita con Zombi, Il giorno degli zombi, La 
terra dei morti viventi, Le cronache dei morti viventi e Survival of the 

Dead - L’isola dei sopravvissuti. In tutti i suoi film ha unito alla componen-
te splatter una puntuale critica alla società capitalistica occidentale.

Daniel Kraus è autore di diversi romanzi best seller, tra cui “La forma 
dell’acqua” (tratto dall’omonimo film di Guillermo del Toro) e 

“Trollhunters”, diventato una serie animata distribuita su Netflix. Le sue 
opere sono tradotte in oltre 25 lingue. Vive a Chicago.

Presentazione del libro
Live Streaming dal 
Laboratorio Urbano Mediterraneo (San Giorgio Jonico)
Partecipa Giacomo Calzoni.
Moderano Raffaello Castellano e Davide Di Giorgio

Nessun autore contemporaneo può godere di un numero di 
adattamenti per il piccolo e per il grande schermo paragona-
bile a quello che è stato riservato ai romanzi e ai racconti di 
Stephen King.
Dagli omaggi di grandi autori di genere come Carpenter, 
Romero, Cronenberg, all’unicum rappresentato da Shining 
di Kubrick; dal grande artigianato dei due registi che meglio, 
forse, hanno saputo cogliere lo spirito kinghiano (il Rob Rein-
er di Stand by Me e Misery e il Frank Darabont di Le ali della 
libertà e Il miglio verde) alla vera rivoluzione rappresentata 
dalle serie televisive, gli autori e critici che hanno contribuito 
a questo volume tracciano un panorama 
ragionato e completo della vita sugli schermi di un grande 
maestro della narrativa contemporanea, forse l’autore più 
popolare e amato al mondo.

Giacomo Calzoni è nato e vive a Perugia. Collabora con 
il quotidiano online Sentieri Selvaggi, con Point Blank e con 
il mensile Cineforum. Per goWare & Sentieri Selvaggi ha curato 
gli ebook Dario Argento: L’amore e l’orrore (2013) e True Detective. 
Vivere e Morire a Los Angeles (2016). Dal 2016 
è tra i collaboratori de Il Mereghetti. Dizionario del film. Dal 2019 è 
membro del comitato scientifico del Fantafestival, per il quale 
ha curato una monografia su Jack Sholder.

Le Signore del Male

Sguardi e mutamenti del genere in una ricognizione a tutto tondo fra le donne dell’horror, rac-
contate da Andreina Di Sanzo (consulente del comitato scientifico del Fantafestival) e Leonardo 
Gregorio (Monsters). Un viaggio dalle origini al presente, fra streghe, vittime, Scream Queens e 
autrici: le icone e le personalità che hanno fatto l’horror, lo hanno cambiato dall’interno, ne sono 
state coinvolte e lo hanno a loro volta raccontato, fino all’emersione delle nuove generazioni, 
destinate a formare gli altri sguardi del nuovo millennio, raccontati nell’omonima sezione della 
terza edizione di Monsters.

Incontro tra Andreina Di Sanzo e Leonardo Gregorio
Live Streaming dallo Spazioporto di Taranto

Incontro con Enzo Rizzi

Artista e fumettista tarantino i cui incubi metal sono ben noti tra l’aldilà e il nostro mondo, Enzo 
Rizzi torna a Monsters per presentare i suoi nuovi progetti! Molti i lavori in ballo: La grande storia 
del Rock e del Metal a fumetti – Omnibus Edition, in uscita ad aprile per Nicola Pesce Editore. La 
collaborazione con Dipinto sull’acciaio di Francesco Gallina per Arcana Editrice. La Storia 
illustrata di Invisible World per la band Elegy of Madness. E naturalmente… Heavy Bone con le 
storie inedite e il futuro omnibus di Zombie from Hell!

Conduce Davide Di Giorgio
Live Streaming dallo Spazioporto di Taranto

Incontro con Santiago Menghini
Modera Massimo Causo
Videoconference

Premiato al Sundance, al SXSW, al Fantasia, allo Slamdance, a Toronto… Scoperto in Italia dal 
Torino Film Festival, Santiago Menghini è uno dei nomi emergenti del cinema horror contempora-
neo. Monsters gli dedica il primo omaggio integrale, presentando per la prima volta tutti insieme 
i suoi cortometraggi. L’autore si racconta al pubblico italiano in una conversazione sul suo cinema 
condotta da Massimo Causo, curatore dell’omaggio. Una discussione articolata su più fronti: 
l’interesse per l’horror, le ispirazioni, l’inizio della carriera, le iconografie delle sue inquietanti 
creature, fino ai lavori più sperimentali e personali, in attesa dell’esordio nel lungometraggio, 
previsto su Netflix nel corso dell’anno.

Incontro con Daniele Misischia 
Partecipa Stefano Cardoselli
Conduce Davide Di Giorgio
Live Streaming dallo Spazioporto di Taranto

La fine era solo il principio: dopo The End? L’inferno fuori (presentato alla prima edizione 
di Monsters) torna Daniele Misischia per raccontare la sua variegata carriera tra le forme 
dell’espressione audiovisiva. Insieme al disegnatore Stefano Cardoselli, si ripercorre la genesi e 
lo sviluppo del violentissimo graphic novel Nessun perdono per i vivi, crime-noir ultrasplatter ap-
pena uscito per Green Moon Comics e il progetto di trarne un film. E poi il lavoro su Diabolik dei 
Manetti Bros, il secondo lungometraggio Il mostro della cripta, girato in piena emergenza Covid e 
prossimo all’uscita, e il progetto web seriale di Skull Girls.
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