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I Monsters sono cresciuti: il percorso sin qui compiuto è servito a radicare nel territorio pugliese 
una proposta culturale inedita e che ha voluto prendersi i suoi tempi per arrivare alla forma 
originariamente prevista. Così, superati i fossati pandemici e le esperienze in streaming – che 
pure hanno costituito un utile bagaglio tecnico e di scopo – non solo il festival rinnova il suo 
appuntamento con il pubblico nel buio della sala, ma lo fa con intenti ampliati. L’edizione 2022 
vede infatti l’inaugurazione del Concorso Internazionale per Corti e Lungometraggi, che garantirà 
un’attenzione ancora maggiore alla contemporaneità e alla ricerca della qualità che pure ci guida 
fin dalle origini. Quella, per intenderci, che permetta all’horror di essere veicolo di iconografie 
fantastiche sempre più ricche, ma pure attento osservatore di tematiche complesse e in grado di 
ribadirne l’urgenza nel nostro presente storico, in barba ai pregiudizi del caso. Anche per questo 
prosegue e si completa il percorso sugli “Altri Sguardi”, che dalle prospettive al femminile de Le 
Signore del Male del 2020, passando per la galassia Lgbt dei Frankenstein e Transhorror del 2021, 
stavolta ci porta nel cuore più problematico eppure vitale dell’America, quello nero, o meglio black, 
come l’horror che registi maverick e villain uncinati hanno reso necessario: Black Horrors Mat-
ter, appunto! Qualcosa che va al di là dell’esotismo blaxploitation, ma che racconta le iconografie 
di uno scenario etnico, artistico e religioso, filtrato attraverso la tradizione e il rinnovamento del 
cinema di genere. Tutto purché il nome non sia pronunciato per cinque volte davanti allo spec-
chio, pena veder apparire l’uncino di Candyman, mostro simbolo dell’edizione fin dal bel manifesto 
creato da Giorgio Credaro.
All’interno di un programma che, come sempre, cerca le sue connessioni capaci di far dialogare 
tra loro sezioni e sottogeneri, serpeggia anche la figura draculesca del conte vampirico, rivisto in 
chiave black da Blacula, reso immortale dal Nosferatu sonorizzato live dall’artista e violoncellista 
Caterina Palazzi nella serata d’apertura, e arriva fino all’animazione in silhouette del corto di Jean 
Boullet proposto tra gli Incubi di Midi-Minuit Fantastique: omaggio, quest’ultimo, di cui siamo 
particolarmente orgogliosi, perché propone per la prima volta fuori dall’area francofona un 
insieme di lavori che forniscono nuove coordinate di senso e meraviglia al cinema fantastico 
dell’Esagono. Oltre a dimostrare come terreno di coltura inestimabile per il genere possano essere 
proprio le riviste, un filone che continueremo a esplorare anche in futuro. Nel frattempo, il trionfo 
di forme e linguaggi si sintetizza nell’omaggio finale alla Cosa carpenteriana, organismo 
proteiforme e vitale anche a quarant’anni dalla sua prima uscita e che si collega idealmente 
all’apertura festivaliera di Halloween della prima edizione. Segno che in cinque anni si è seminato 
con coerenza e ora è possibile godere dei frutti del lavoro svolto. I Monsters sono cresciuti, 
bentornati tra i Monsters.

Davide Di Giorgio
Direttore artistico 

Ci sono diverse ragioni per cui si coltiva e si realizza l’idea di fare un festival cinematografico. Sono 
(quasi) tutte buone, soprattutto se si radicano davvero nel territorio in cui nascono e non si 
limitano a celebrare un provincialismo fatto di finto glamour, red carpet delle vanità, luoghi 
comuni della cultura aggiornati secondo l’agenda mediatica e politica, eccessi specialistici 
estemporanei e quant’altro si basi su un malinteso senso della cultura alta e impegnata. 
Quando cinque anni fa noi di Brigadoon abbiamo deciso di far nascere Monsters Taranto Horror 
Film Festival lo abbiamo fatto coniugando i nostri interessi specifici (che si basano su un senso 
del cinema a 360°...) con l’idea di trovare un dialogo con il territorio tarantino fatto di argomenti 
nuovi e spiazzanti. Per affrontare quella “Paura” che i nostri concittadini hanno dovuto imparare a 
gestire quotidianamente, declinandola nelle grandi argomentazioni della cultura pop e 
coniugandola con il bisogno di trovare una via d’accesso all’attenzione dei giovani. In più 
sentivamo chiara l’esigenza di non creare l’ennesimo festival generalista, buono per tutte le 
stagioni cinematografiche, e tanto meno l’ennesimo festival argomentativo, tematico. Volevamo 
portare a Taranto un cinema spiazzante e dinamico e offrire alla Puglia del cinema un evento che 
non fosse uguale agli altri del territorio regionale. Magari capace di collocarsi anche sulla scena 
nazionale in un ambito non troppo affollato.
Cinque anni dopo possiamo dire di esserci riusciti. Eccoci a presentare un’edizione di Monsters 
Taranto Horror Film Festival – la quinta – che si offre a pieno regime, rinnovata e più ambiziosa, 
capace di offrire un Concorso Internazionale per Lungometraggi e uno per Cortometraggi con 
film in anteprima nazionale. Continuiamo ad essere uno spazio per la riflessione, la scoperta, 
l’approfondimento di argomenti e tematiche profonde, concrete, ampie: come le paure che 
affrontiamo e come la catarsi che cerchiamo attraverso esse. 
Stiamo crescendo, grazie al finanziamento del Ministero della Cultura che ci ha permesso di fare 
un sostanziale passo avanti, affiancando i contributi del Centro Studi Cinematografici e di Apulia 
Film Commission – Regione Puglia, che sin dall’inizio ci hanno permesso di fare i primi passi. 
Abbiamo anche il patrocinio morale del Comune di Taranto, la città nella quale viviamo e per la 
quale facciamo tutto questo con gioioso sforzo, offrendo un evento totalmente gratuito ad un 
pubblico che di anno in anno sta imparando ad apprezzarlo e lo attende con trepidazione. 
Abbiamo sempre il sostegno di tante realtà del territorio, cosa  per noi fondamentale, soprattutto 
perché non è mai meramente formale. E continuiamo a costruire una rete di partnership nazionali 
che ci permette di aprire per il nostro pubblico uno scenario sempre più ampio e ricco. E abbiamo 
tante professionalità, del territorio e nazionali, che lavorano con noi e ci arricchiscono. 
Insomma Monsters Taranto Horror Film Festival c’è: è in cammino, e non è più una passeggiata...
Buone visioni e, come sempre, Viva il Cinema!

Massimo Causo
Presidente “Brigadoon”

Cinque anni dopo...Attraversare le Paure
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Giornalista, critica cinematografica 
e sceneggiatrice pugliese, 
collabora con La Repubblica. 
Ha scritto sceneggiature per Pippo 
Mezzapesa (Pinuccio Lovero: 
Sogno di una morte di mezza 
estate, Il paese delle spose infelici, 
Il bene mio, Ti mangio il cuore), 
Paolo Sassanelli (il cortometraggio 
Uerra), Daniele Vicari (il documen-
tario La nave dolce) e Federica Di 
Giacomo (Housing). 
È stata selezionatrice per la Mostra 
del Cinema di Venezia. 
Dal 2011 al 2015 ha ricoperto il 
ruolo di Presidente della 
Fondazione Apulia Film 
Commission.

Antonella Gaeta Nicolas Stanzick

Giornalista e musicista 
francese, collabora con i Cahiers 
du Cinema, Mad Movies, L’Ecran 
Fantastique e con il Dictionnaire du 
cinéma populaire français. 
Ha scritto la prima monografia 
francese sul cinema della 
Hammer Film. 
Dal 2011, ha curato l’edizione 
filologica della storica rivista 
Midi-Minuit Fantastique, 
occupandosi del restauro e del 
recupero di tutti i materiali 
editoriali originali e dei 
cortometraggi di cui la rivista fu 
fulcro ispiratore, pubblicati in DVD. 
L’opera è terminata nel 2021 con la 
pubblicazione del quarto tomo.

Paolo Strippoli

Regista e sceneggiatore pugliese, 
ha studiato cinema al Centro 
Sperimentale di Cinematografia, 
realizzando poi i corti In un mondo 
violento, Summer’s End, The Loony 
Boxer, Nessun dorma (vincitore 
del concorso Puglia Show al 
Festival del Cinema Europeo di 
Lecce 2019), Mio fratello e Senza 
tenere premuto (Premio 
Unisalento al Festival del Cinema 
Europeo di Lecce nel 2020). 
Nel 2021, l’esordio nel 
lungometraggio con A Classic Hor-
ror Story (co-diretto con 
Roberto De Feo) gli è valso il 
Cariddi d’Argento al Festival di 
Taormina. 
Il 10 novembre 2022 uscirà il suo 
nuovo film, Piove, presentato alla 
Festa del Cinema di Roma, nella 
sezione Alice nella città.

Gemma Lanzo Vincenzo Madaro Enzo Rizzi

Laureata alla University of East 
London in Visual Theories: Film 
History, nel 2009 fonda 
Gemma Lanzo Editore e crea 
Moviement – Pubblicazione di 
cultura cinematografica. 
È membro del Consiglio Nazionale 
del SNCCI, membro FIPRESCI ed 
è iscritta all’Ordine dei Giornalisti 
della Puglia. 
Ha contribuito a vari volumi 
collettanei sul cinema e 
collabora con alcune testate 
giornalistiche nazionali. È inoltre, 
tra i soci fondatori della società 
MAS – Modern Apulian Style 
che opera nell’ambito 
dell’architettura e del design 
ecosostenibile sul territorio 
pugliese.

Direttore artistico del festival 
Vicoli Corti – Cinema di periferia 
dal 2010. 
È ideatore e coordinatore del pro-
getto CinemAscuola, 
rassegne e percorsi didattici 
e laboratoriali per le scuole 
di ogni ordine e grado.

Artista e fumettista tarantino, è il 
creatore di Heavy Bone, il serial 
killer di rockstar che gli permette 
di dare sfogo, in chiave ironica e 
demistificatoria, alle sue passioni 
per l’horror e la musica metal. 
È autore dei volumi Storia del 
Metal a fumetti, Storia del Rock 
a fumetti e La storia della musica 
Pop a fumetti per Nicola Pesce 
Editore. In seguito si consolida 
come illustratore per riviste, 
cover di album (per band come 
Bad Bones, Mother Nature e 
Elegy of Madness) e eventi come 
il Rock Metal Fest e Monsters, 
di cui realizza la locandina della 
prima edizione. Nel 2017 fonda 
la sua etichetta Heavy Comics e 
scrive una nuova miniserie del suo 
personaggio più celebre. Nel 2018 
è poi la volta di Zartana lo stregone 
blues, uscito per Cut-Up. I due eroi 
si incontrano nel 2022, all’interno 
dell’albo speciale Heavy Bone 
– Zartana: Highway to Hell.
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Nuove Tendenzea destra 
Megalomaniac di Karim Ouelhaj

(Foto: Pascal Bernaerts)
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L’horror non è più racconto per pochi. C’è un mondo che lo cerca e lo usa perché ne riconosce 
il forte valore comunicativo, ne apprezza la capacità di sintetizzare gli elementi peculiari delle 
varie culture in una chiave accessibile a tutti e, in fondo, ne utilizza con gioia anche la dut-
tilità stilistica. Un horror può fare perfettamente al caso di chi intende veicolare un messaggio 
ecologista, affrontare istituzioni come la famiglia e la religione, dare forma a un perfetto 
action-movie. La sua capacità attrattiva è pari a quella artistica e anche per questo la missione 
di un festival come Monsters è indagare la sua permeabilità e la sua diversità rispetto ai 
modelli costituiti.
Così, la sezione Nuove Tendenze che fin dal principio dell’avventura festivaliera ha inteso recu-
perare i titoli passati inosservati nella produzione recente e dare spazio alle opere più interes-
santi del panorama internazionale, da quest’anno diventa l’autentico punto d’osservazione 
privilegiato sull’attualità e il laboratorio del Concorso Internazionale: un spazio nuovo e di 
novità, per dimostrare che il genere è una questione globale, distante dalle logiche 
formulaiche di un mercato appiatto sulle riproposizioni continue. Quello che invece ci 
interessa sono le forme nuove, ma che dialogano pure con la grande tradizione del genere, 
con quella capacità peculiare che questo tipo di racconto ha di essere sempre uguale a sé 
stesso eppure al contempo ogni volta diverso. Ancor più se a giocare con i suoi stilemi sono le 
cinematografie più disparate.
Il corpus della selezione è perciò tanto ampio quanto vario: cinque lungometraggi e quindici 
corti descrivono un viaggio fra quattro continenti in cui iconografie e linguaggi si rinnovano, 
pur restando perfettamente riconoscibili. Gaia, di Jaco Bouwer dal Sudafrica, immagina una 
nuova generazione di “mushroom people” che rievocano i fasti di un capolavoro apocalittico 
come Matango il mostro di Ishiro Honda, ma in una chiave più rarefatta, come se dietro la 
macchina da presa fosse scivolato un Peter Weir prima maniera. Così come l’immagine asso-
lutamente fantastica di un’apocalisse zombie descritta nel filippino Day Zero di Joey De Guz-
man, si unisce a una prospettiva “dal basso” che vede un coriaceo detenuto tentare di mettere 
in salvo la sua famiglia in uno scenario condominiale e sottoproletario. Praticamente come se 
fossimo tornati nel seminterrato dei portoricani su cui si apriva il fondativo Zombi di George 
Romero. E il fatto che i due protagonisti siano rispettivamente l’atleta di MMA Brandon Vera e 

Horror, una questione globale
di Davide Di Giorgio

l’ex miss Filippine Marie Jean Lastimosa, non fa che aggiungere esaltanti (e divertenti) vertigini 
di senso al tutto.
C’è poco da ridere invece in Megalomaniac, di Karim Ouelhaj: sia perché riporta alla ribalta 
gli omicidi (reali) del Macellaio di Mons che insanguinò il Belgio negli anni Novanta, sia per la 
visione cupissima di abusi, sdoppiamenti di personalità, reiterazione filiale del male e relazioni 
fraterne distorte che il regista compone su una tavolozza quasi monocromatica, in cui persino 
il sangue ha il sapore vischioso della pece.
La sintesi più precisa potrebbe offrirla dunque The Medium, in cui l’ex enfant prodige 
dell’horror thailandese Banjong Pisanthanakun (ricordate il suo Shutter?) elabora un soggetto 
di Na Hong-jin, acclamato autore di The Wailing e utilizza il linguaggio del mockumentary per 
un’immersione nel folklore e nella religiosità animista del suo paese d’origine in un’escalation 
di orrori senza scampo.
In mano a questi autori, persino gli scenari placidi della nostra Puglia si trasformano in un 
covo di famiglie disfunzionali e visioni disturbate, dove la parte dell’eroina va a un’adolescente 
aspirante suicida e quella della vittima a una madre assediata da un mostro che l’ha rinchiusa 
nel bagagliaio della sua auto: accade in Tenebra (fuori concorso), coraggiosa e originale pro-
posta thriller di Anto, che guida la carica della rappresentanza italiana, arricchita da un nutrito 
insieme di cortometraggi. Si va dal lovecraftiano Alle Montagne della Follia di Fran-cesco San-
toro, al raffinato gioco di attese consumato sulla “ultima cena” de L’assenza, di Pietro Graffeo. 
E poi ancora il mosaico di cromatismi esasperati e iconografie all’americana di Naik, in cui 
Mauro Russo mette a frutto la sua esperienza nel mondo dei videoclip. Poi l’inseguimento di 
Run, Death Run, con la caccia alla morte messa in scena da Cristiano Ciccotti. Il gioco di isola-
mento e privazioni consumato nervosamente sul corpo e le anime delle due interpreti fem-
minili di Restare umani, di Francesco Foletto. E, fuori concorso, la satira Mortacci vostra! che 
segna il ritorno al festival di Daniele Misischia, un one-man-show autoprodotto che sembra 
quasi uno spinoff del suo esordio con The End? L’inferno fuori, presentato alla prima edizione. 
A lui risponde l’arte della stop-motion orchestrata da Paolo Gaudio per guidare lo spettatore 
nelle atmosfere alla Edgar Allan Poe di THE BLACK reCAT.
La risposta europea parla il francese delle foreste che prendono vita in The Wild Roots, di 
Nicolas Millot o degli “ultracorpi” di Colonie, di Romain Daudet-Jahan. Oppure l’inglese di 
Incubus, di Tito Fernandes che sta fra il minimalismo della vicenda quasi senza dialoghi di 
una donna ossessionata da “qualcosa” e il barocchismo esibito degli effetti speciali, campo 
d’azione privilegiato del regista. O magari il mutismo delle creature monoculari, ancora in 
stop-motion, di The Wayfarer’s Bond, di Anthony Leigh. Lo spagnolo, dal canto suo, caratte-
rizza gli incubi del demoniaco 665, di Juan De Dios Garduño e della storia di vendetta messi-
cana di The Cabin of the Dry River di Danel Nehmad. La lista si completa con l’empio pasto del 
lituano The Eucharist, di Walter Bender e la parabola morale di Cannibal, di Ramin Samani.
Tanti sguardi, su tante realtà per il nuovo viaggio di questa quinta edizione.



Day Zero
di Joey De Guzman 

Filippine, 2022, 82′
Sceneggiatura: Ays De Guzman
Fotografia: Mo Zee, Moses Zee
Montaggio: Joey De Guzman, Brian Gonzales
Musica: Malek Lopez, Erwin Romulo
Scenografia: Junebert Cantila, Carmela Danao
Effetti visivi: Mothership
Effetti speciali trucco: Barbie Rothschild
Interpreti: Brandon Vera (Emon), Pepe Herrera (Timoy), 
Mary Jean Lastimosa (Sheryl), Joey Marquez (Oscar), 
Freya Fury Montierro (Jane)
Produzione: Stacey Bascon per Reality MM Studios, in col-
laborazione con Regal Films
Distribuzione: Reality MM Studios

È l’apocalisse zombie! Mentre la società inizia 
a collassare su sé stessa e il contagio 

si diffonde rapidamente, il detenuto e ex soldato 
delle forze speciali Emon riesce a evadere 

per riguadagnare la strada di casa 
e ricongiungersi così 

alla famiglia in difficoltà.

Abbiamo realizzato il film per il pubblico filippino, con una sensibilità locale, ma fin dall’inizio il progetto 
ha suscitato l’interesse di festival internazionali in Europa e in America, e questo mi inorgoglisce 

parecchio. Il pubblico ha reagito all’azione e alla violenza, che io ritengo possa essere un elemento 
artistico in grado di far progredire la storia, senza risultare fine a sé stessa. Il film non sarebbe stato 

possibile senza Brandon Vera, che in quanto atleta professionale di arti marziali ha istintivamente quello 
spirito da autentico eroe e da guerriero che ha garantito un impatto maggiore dal versante fisico 

ed emotivo. Per lui è stata la prima volta da protagonista e quindi lavorare al film è stata un’esperienza 
in cui entrambi abbiamo imparato a stabilire la giusta frequenza e poi siamo andati perfettamente 

d’accordo. Sul versante dell’azione, uno dei miei titoli preferiti è The Raid [di Gareth Evans, 2011, ndr]. 
È stato un film divertente da fare, ma anche molto difficile, non avevamo tanto tempo ed è stata 

necessaria una giusta preparazione, poi Brandon riusciva ad andare avanti anche per dieci ore di fila.
Joey De Guzman 

(da CNN Philippines)

Joey De Guzman
Giovane regista di Auckland, Nuova Zelanda; attualmente risiede nel suo paese natale, le Filippine. 

Cresciuto come filmmaker indipendente, è diventato intraprendente e innovativo avendo scritto, diretto, 
prodotto, girato e montato lavori di vario tipo. Questi includono video aziendali, spot pubblicitari, video 

musicali e cortometraggi, che sono stati proiettati in festival cinematografici a livello internazionale. 
Il suo cortometraggio Jailbreak ha vinto il premio come miglior documentario al Living Skies Student Film 

Festival di Regina, in Canada. Nel 2019, con The Ghosting, ha esordito nel lungometraggio. 
Day Zero è il suo secondo film.

Un altro zombie movie? Si, certamente! E non sarà l’ultimo. L’apocalisse stavolta arriva nelle Filippine e 
non risparmia le carceri. Il regista Joey De Guzman spinge molto sull’azione e sull’emozione, oltre che 

ovviamente sul sangue, conosce le regole del genere e le segue senza pretese velleitarie. I protagonisti 
– quelli vivi almeno – non deludono, a cominciare dalla montagna di muscoli che risponde al nome di 

Brandon Vera (un incrocio tra Vin Diesel e Shrek) e provengono tutti dalla working class e dal 
sottoproletariato. Ritmo, tensione, gore e divertimento: tutto ad alto livello.

Mirco Moretti – Dikotomiko Cineblog
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Concorso Internazionale Lungometraggi – Prima nazionale



Gaia
di Jaco Bouwer

Sudafrica, 2021, 96′
Sceneggiatura: Tertius Kapp
Fotografia: Jorrie van der Walt
Montaggio: Leon Visser
Musica: Pierre-Henri Wicomb
Scenografia: Rocco Pool
Effetti visivi: Craig Parker
Effetti speciali trucco: Clinton Smith
Interpreti: Monique Rockman (Gabi), Carel Nel (Barend), 
Alex van Dyk (Stefan), Anthony Oseyemi (Winston)
Produzione: Jaco Bouwer, Tertius Kapp, Jorrie van der 
Walt per Film Initiative Africa
Distribuzione: XYZ Films

Nel fitto di un’antica foresta, qualcosa 
sta crescendo. Qualcosa di più antico 

dell’umanità stessa e forse di ancora più grande. 
Quando una guardia forestale si inoltra 

in quei luoghi, incontra un uomo e suo figlio 
che vivono allo stato primordiale, minacciati 

da strane presenze post-umane, 
che suggeriscono il pericolo più grande, 

proveniente dal profondo della terra.

Gaia è diventato un ritratto di paranoia teologica: che ne sarà dell’umanità 
una volta che scoprirà di essere stata espulsa dall’Eden? O, ancor più: che 

l’Eden stesso l’ha espulso, gli si è rivoltato contro, e si sta vendicando? 
Muovendoci al confine tra fantasia e realtà, ci chiediamo quanto 

sia reale la visione mostruosa della natura da parte 
dei personaggi e quanto sia invece frutto di una visione psicotica. 

La loro discesa nella follia è un desiderio di salvezza caotica, 
un desiderio di farsi animale, un vangelo che si replica 

come una malattia. Qui sta il fulcro del film: Gaia è un horror 
ecologico e un dramma survivalista che si sviluppa 

in una parabola religiosa da incubo.
Jaco Bouwer

(da Screenrant)

Jaco Bouwer
Ha studiato e lavorato in teatro per molti anni e solo di recente ha iniziato a dedicarsi al cinema. 

Ha vinto numerosi premi per le sue produzioni teatrali, dove ha creato lavori che resistono 
alle convenzioni e alle facili categorizzazioni. Dopo aver collaborato a numerose serie e film 

per la televisione, ha debuttato ufficialmente nella regia di un lungometraggio con Gaia. 
Uno dei suoi cortometraggi, This Country is Lonely, è stato premiato 

al festival di Rotterdam nel 2019.

Eco-horror lisergico e affascinante, tra Cuore di tenebra e il post-esotismo di Antoine Volodine. 
Il regista sudafricano, Jaco Bouwer, realizza un’opera attaccata alla materialità del corpo da un lato 

e con un messaggio filosofico/ambientalista dall’altro. La protagonista Gabi, costretta a sopravvivere 
con i due superstiti, intraprende dei veri e propri trip fungini nella foresta, madre e matrigna, 

che dà rifugio a una creatura violenta e protettrice. Chi è dunque il vero mostro? 
Gaia accompagna lo spettatore in un viaggio in cui la natura cerca di riprendersi 

i propri spazi, tentando di impartire una lezione all’uomo sempre 
troppo egoista e corruttibile.

Andreina Di Sanzo
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The Medium
di Banjong Pisanthanakun

Thailandia/Corea del Sud, 2021, 130′
Sceneggiatura: Banjong Pisanthanakun, da un soggetto 
di Chantavit Dhanasevi e Siwawut Sewatanon, 
tratto da un’idea originale di Na Hong-jin
Fotografia: Naruphol Chokanapitak
Montaggio: Thammarat Sumethsupachok
Musica: Chatchai Pongprapaphan
Scenografia: Akadech Kaewkot
Costumi: Chayanuch Savekvattana
Interpreti: Narilya Gulmongkolpech (Mink), Sawanee 
Utoomma (Nim), Sirani Yankittikan (Noi), Yasaka Chaisorn 
(Manit), Boonsong Nakphoo (Santi), Arunee Wattana 
(Pang), Thanutphon Boonsang (Lisa)
Produzione: Banjong Pisanthanakun e Na Hong-jin per 
GDH 559, Showbox Entertainment, Jorkwang Films, 
Northern Cross
Distribuzione: Finecut Co. Ltd

Una troupe di documentaristi decide 
di filmare l’attività della medium Nim, 
sacerdotessa devota alla dea Ba Yan, 

nella regione di Isan in Thailandia. 
Ma quando Mink, la giovane nipote 

della stessa Nim, inizia a manifestare 
possibili segni di possessione, 
inizia una terrificante discesa 

nell’incubo.

Concorso Internazionale Lungometraggi – Prima nazionale

È stato snervante e eccitante lavorare con qualcuno bravo come Na Hong-jin. È stato così elaborato in 
ogni dettaglio che mi ha dato innumerevoli commenti, sia sull’illuminazione che sulla postura 

del personaggio. Una delle esperienze più bizzarre che ho avuto mentre lavoravo con lui è stata quando 
mi ha inviato un’e-mail con tre diversi file allegati: una sulla struttura generale del film, un’altra sugli 

elementi spaventosi e la terza sulla filosofia del film. Sono stato completamente spiazzato.
Penso anche che gli spaventi facili siano ormai antiquati. Sperimentiamo qualcosa di nuovo, 

mi sono detto, e credo che sia più difficile creare un’atmosfera snervante con la macchina da presa 
piuttosto che dipendere pesantemente da uno shock che esplode.

Banjong Pisanthanakun
(da TimeOut)

Banjong Pisanthanakun
Regista e sceneggiatore thailandese, nasce a Bangkok nel 1979. Si laurea in cinema alla Chulalongkorn 

University nel 1999, per poi farsi notare con il corto Plae Kao, finalista al concorso Click Radio nelle 
categorie miglior film e migliore sceneggiatura. Ugualmente fortunato si rivela il secondo corto, 

Colorblind, che viene selezionato in numerosi festival internazionali. Nel frattempo collabora a magazine 
di cinema e lavora come assistente alla regia per spot pubblicitari. Il debutto nel lungometraggio è del 

2004, con Shutter, horror che ottiene una notevole rilevanza internazionale. Dopo un altro horror, Alone, 
del 2007, si sposta al filone della commedia romantica, a volte a tinte fantastiche. The Medium è il suo 

sesto film, e segna il ritorno completo all’horror. Il film viene selezionato dalla Thailandia 
per rappresentare il paese ai 94mi premi Oscar.

La tecnica del finto documentario non serve unicamente a esaltare la qualità immersiva del racconto, che 
Pisanthanakun governa con i giusti tempi, lasciando crescere progressivamente la suspense. 

È anzi un espediente che riflette il confronto tra la verità e il suo racconto, alla base dell’intera storia. 
Tutta l’avventura, sebbene molto netta nell’implacabile discesa nell’incubo, è infatti prima di tutto un 

confronto tra dualismi: cultura e fede, demoni e dei, generazioni e generi (gli uomini che muoiono 
in circostanze tragiche e le donne che portano avanti la tradizione spirituale). Il tutto, a sua volta, 

si inserisce nel più grande interrogativo su verità o finzione del soprannaturale, su cosa realmente c’è 
oltre l’essere umano: forze positive che lo proteggono e accompagnano o la solitudine del male 

che vuole solo distruggerlo? In questo modo, l’esperienza horror 
diventa una discesa soffocante e carica di false piste e angoscianti sorprese.

Davide Di Giorgio
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Megalomaniac
di Karim Ouelhaj

(Foto: Pascal Bernaerts)

Belgio, 2022, 100′
Sceneggiatura: Karim Ouelhaj
Fotografia: François Schmitt
Montaggio: Karim Ouelhaj
Musica: Simon Fransquet, Gary Moonboots
Scenografia: Laïos Hendrickx, Thomas Coqu
Effetti speciali: Thomas Coqu
Interpreti: Eline Schumacher (Martha), Wim Willaert 
(Jérôme), Benjamin Ramon (Félix), Pierre Nisse (Luc), 
Raphaëlle Bruneau (Signora Connecci), Olivier Picard 
(Iblis)
Produzione: Nicolas George per Les Films du Carré, 
Okayss Prod.
Distribuzione: Media Movie

Martha è vessata brutalmente dai colleghi 
di lavoro, legata a un fratello autoritario e vive 

la sua vita scissa fra realtà e visioni. 
Ma più di tutto Martha ha un segreto, 

collegato ai delitti che hanno 
insanguinato la regione oltre 

vent’anni prima. Ispirato al caso 
reale del Macellaio di Mons.

Concorso Internazionale Lungometraggi – Anteprima

Sono più ispirato dalla pittura che dal cinema, anche se nutro 
molta ammirazione per Clive Barker. 

Non faccio gore, creo incubi. I miei riferimenti sono i pittori 
fiamminghi, come Van Heyk, Velasquez, Delacroix. Ho un 

background in storia dell’arte, l’estetica viene da lì, anche da 
Francis Bacon, quadri forti, inquietanti. Mi attrae questo 

chiaroscuro, il monocromatico, un lato un po’ disincarnato. 
C’è così tanto materiale, così tanta ricchezza nei soggetti 

oscuri, e mi sembra di non vederlo spesso nei film.
Volevo fare un film per il cinema, e il cinema è fatto di 

emozioni e visceralità. Non passa solo attraverso la testa. 
Tutto il corpo è coinvolto. A livello sensoriale, emotivo o 

intellettuale. Anche se sei disturbato, anche se ti sconvolge.
Karim Ouelhaj
(da Cineuropa)

Karim Ouelhaj
Regista, sceneggiatore e produttore belga. Il suo primo lungometraggio, Parabola è stato selezionato alle 

Giornate degli Autori a Venezia nel 2005 e ha vinto il Premio Federico Fellini nel 2006 a Tiburon, negli 
Usa. Il film è la prima parte di un trittico sociale proseguito nel 2013 con Monkey Dust (premiato per la 

miglior performance femminile a Roma) e poi concluso nel 2015 con A Reality Every Second. Nel 
frattempo, nel 2010 ha anche diretto un film sperimentale e musicale sul gruppo rock belga Frank 

Shinobi. Nel 2016, il suo cortometraggio fantasy L’oeil silencieux / The Frozen Eye è stato presentato 
al TOHorror Fantastic Film Fest e ha vinto il Grand Prix e il Méliès d’argento al BIFFF, oltre a vari premi 

in altri festival. Nel 2017 ha realizzato, oltre a un cofanetto DVD con una parte importante della sua 
filmografia, il suo ultimo cortometraggio: Tundra, una critica sociale dotata di uno spiazzante senso 
dell’umorismo, premiata in Inghilterra e Bielorussia. Megalomaniac è il suo quarto lungometraggio.

Dalle brume del Belgio arriva un film nero come pece, senza redenzione, senza riscatto. La storia di una 
ragazza disfunzionale, in una famiglia disfunzionale, in una società disfunzionale. Una ragazza due volte 

schiava. Per legame di sangue: costretta a prendersi cura del fratello, killer squartatore misogino. 
Per necessità: costretta a subire i soprusi di un branco di subumani, nella fabbrica presso cui svolge il più 

umile dei lavori. Brutalità e violenza che forgiano il mondo, meravigliosamente rese, in forma quasi 
pittorica, dal regista e dal suo direttore della fotografia. Brutalità e violenza che deformano spazi 

antropici, fino a colare dalle crepe e dalle finestre di un focolare domestico. Brutalità e violenza che si 
perpetuano, nella vessazione ancestrale della donna che partorisce con dolore, ed è l’orrido parto il 

nucleo primigenio e sempre nuovo di questo patriarcato tossico e immarcescibile. Tutti, uomini e donne, 
vittime e carnefici, sono colpevoli: la società intorno guarda ma non vede, 

una società di pavidi di guardoni. Di spettatori.
Massimiliano Martiradonna – Dikotomiko Cineblog
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Italia, 2022, 80′
Sceneggiatura: Giovanni Cardillo, Toni Ersino, Giuliano 
Fiocco, liberamente tratta dal romanzo 
“Il primo uomo su Marta”, di Giuliano Fiocco
Fotografia: Leone Orfeo
Montaggio: Gianluca Cristofari
Musica: Franco Eco
Scenografia: Sara Stachezzini
Costumi: Laura Costantini
Interpreti: Elisa Del Genio (Marta), Tonia De Micco 
(Giulia), Mirco Frezza (Orco Buio), Stefano Natic (Chicco), 
Christian La Blanca (Walter), Ornalla Brescia (Chiara)
Produzione: Tnm Produzioni e Flat Parioli

Giulia e sua figlia Chiara di soli quattro anni 
sono state rinchiuse nel bagagliaio 

di un’auto da un pericoloso psicopatico. 
La loro unica speranza di salvezza 

è riposta in Marta, una tredicenne che, 
proprio quello stesso giorno, 
ha deciso di togliersi la vita…

Fuori Concorso

Tenebra è una favola nera, cupa come le atmosfere dei luoghi in cui si svolge, oscura come il momento 
culturale che stiamo attraversando. Un medioevo in cui violenza domestica e femminicidio, sono crimini 

talmente abusati da rischiare ormai l’indifferenza della cosiddetta società civile.
Il titolo “Tenebra”, di argentiana memoria, indica i molteplici livelli di oscurità a cui il film attinge: 

Dall’oscurità psicologica che attanaglia tutti i protagonisti, a quella simbolico-immaginale che pervade le 
atmosfere del film. Guidate dall’oscurità, Marta e Giulia s’incontrano non per coincidenza o fatalità, ma 

per un destino già scritto, un destino che le vede entrambe facce di una stessa medaglia 
e che travolgerà per sempre le loro esistenze.

Anto

Anto
Regista salentino, utilizza i linguaggi del cinema di genere per raccontare l’orrore del reale. 

Tenebra è il suo primo lungometraggio.

Ambientato in Puglia, all’interno di Villa Romano 
nei sobborghi di Lecce, è un thriller psicologico con 

attrazioni horror che racconta di infanzie ed 
adolescenze difficili, drammatiche. Non c’è dubbio che 

si è di fronte a un lavoro coraggioso e per lunghi 
tratti anche riuscito dal punto di vista visivo.

È assai apprezzabile l’impurità di genere, che rende 
fluttuante e imprendibile la catalogazione, grazie alla 

capacità (se vogliamo argentiana) di mescolare il sofisticato 
e il triviale, il pacchiano e il sublime, per arrivare a considerarsi, nel proprio piccolo,

l’opera di un pittore che racconta gli orrori di fine secolo, se vogliamo gli orrori dell’attualità, della nostra 
cronaca. E la scoperta del colpevole resta probabilmente comunque più importante del trauma che 

consente di recuperare un ricordo considerato smarrito.
Leonardo Lardieri

(da sentieriselvaggi.it)
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Alle Montagne della Follia
di Francesco SantoroConcorso Internazionale Cortometraggi

Spagna, 2022, 10′
Sceneggiatura: Javier Castañeda, Juan De Dios Garduño
Fotografia: Jose Luis Martínez Díaz
Montaggio: Eva Martos Hinojosa
Musica: Josué Vergara
Scenografia: Beatriz Moreno Almendros
Effetti speciali trucco: Pedro De Diego
Interpreti: Adriana Torrebejano (Maria), Pablo Chiapella (Alfon-
so), Alberto Tierrez (Demone)
Produzione: Sandra Toral Alvarez, Jose Luis Martínez Díaz per 
Sixfeet Pictures

Due forze antagoniste combattono per il bimbo non ancora nato 
di una donna. Dal risultato della battaglia dipende la nostra 
salvezza.

Con questo cortometraggio abbiamo cercato principalmente di 
creare una serie molteplice di sensazioni. Per poter raggiungere 
questo obiettivo, creare un’atmosfera capace di trasmettere 
le varie emozioni era il nostro obiettivo principale. Abbiamo 

Juan De Dios Garduño
Nasce a Siviglia, nel 1980 e fa base a Madrid. Sceneggiatore 
per il cinema e romanziere, è autore dei romanzi Extinction 
(2010 adattato in un lungometraggio da Miguel Ángel Vivas), 
El Arte Sombrío (2013), l’antologia di racconti Nota Macabras 
(2011), El hijo del Mississippi (2016), Blasphemy (2016), El 
camino de baldosas amarillas (2017), Cenizas (2017) e El 
porqué de lo oscuro (2021). È co-autore della sceneggiatura 
del film Fresh Blood e ha diretto due cortometraggi: Fé 
(2017) e Lobisome (2018). 665 è il suo terzo lavoro.

scelto il body-horror come sottogenere, in quanto era quello 
più adatto ai nostri scopi, capace com’è di portare alla luce 
l’abuso a cui il corpo femminile è sottoposto nella sfera 
riproduttiva. In questo modo, il terrore della carne conduce 
all’orrore spirituale.
Juan De Dios Garduño

Concorso Internazionale Cortometraggi

Italia, 2022, 14′
Sceneggiatura: Francesco Santoro, dall’omonimo romanzo di H. 
P. Lovecraft
Fotografia: Samuele Loreti
Montaggio: Matteo Crosio
Musica: Raffaele Santoro
Scenografia: Beatriz Moreno Almendros
Costumi: Michela Turetta
Effetti speciali visivi: Francesco Santoro
Interpreti: Daniele Messina (Dyer), Marco Tè (Danforth), Daniel 
De Rossi (Lake), Francesco Castellini (Pabodie)
Produzione: Francesco Santoro per Roma Film Academy

Due giovani esploratori della Spedizione Miskatonic hanno il 
compito di ritrovare il loro capo missione, misteriosamente 
scomparso. Nella ricerca scoprono un antico male che li farà 
precipitare nella follia.

Il film è un adattamento del racconto omonimo di H.P. Lovecraft. 
Anni fa, leggendolo per la prima volta, rimasi molto colpito dalla 
sua storia misteriosa e dalle sue tematiche, come la fascina-

Francesco Santoro
Regista e sceneggiatore italiano, è nato a Roma nel 1997. 
Dopo aver diretto Pratiche dall’Altrove nel 2018, ha com-
inciato a lavorare come VFX Artist, assistente alla regia e 
co-regista. Dopo Altrove, nel 2021, Alle Montagne della Follia 
è il suo terzo cortometraggio.

zione verso l’ignoto e la conoscenza proibita, temi cardine 
dell’opera di Lovecraft. Adattandolo ho cercato di focalizzare 
la storia il più possibile sui personaggi che avrebbero af-
frontato questo viaggio verso l’ignoto, le relazioni tra di loro 
e i cambiamenti che queste agghiaccianti scoperte avrebbero 
portato nelle loro vite. Mi sembrava la giusta chiave per rias-
sumere in pochi minuti un racconto così colossale.
Francesco Santoro
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L’assenza
di Pietro Graffeo

THE BLACK reCAT
di Paolo GaudioConcorso Internazionale Cortometraggi

Italia, 2022, 15′
Sceneggiatura: Pietro Graffeo, Elisa Lo Giudice
Fotografia: Andrea Vacanti
Montaggio: Stefano Scaglione
Musica: Nicola Pergolini
Scenografia: Chiara Spatola
Costumi: Chiara Gallitano, Giorgia Guerrieri
Trucco: Ginevra La Rosa
Effetti speciali: Ettore Merendino
Interpreti: Dana Capone (Eva)
Produzione: Pietro Graffeo e Movio in collaborazione con Cinna-
mon

Una ragazza attende un ospite per cena, ma la serata non andrà 
come pianificato.

L’assenza a cui si riferisce il titolo ha una duplice valenza: super-
ficialmente l’assenza di un altro ma anche un’assenza più intima, 
interiore, fragile come il vetro. Giocando con il body horror, sul 
corpo della protagonista si manifestano le sue paure, frustrazioni 
e insoddisfazioni, un corpo tanto curato quanto poi velocemente 

Pietro Graffeo
Nasce a Palermo nel 1997. Studia Audio/Video e Multimedia 
in Accademia di Belle Arti, dove si laurea nel 2020 e suc-
cessivamente studia Regia cinematografica e Sceneggiatura 
presso la scuola di cinema Piano Focale della sua città. Esor-
disce con il lungometraggio indipendente Il Bacio. Succes-
sivamente dirige e scrive il cortometraggio Eva.  L’Assenza è il 
suo terzo lavoro autoprodotto.

deteriorato. Una giovane donna chiusa in una bolla come 
fuori dal tempo quale è la sua abitazione, solo fugaci e 
nevrotici contatti con un esterno ormai distante e distan-
ziato. Neppure il vano tentativo di un appagamento solitario 
basta più quando capisce che la persona tanto attesa non 
si presenterà. Il cortometraggio tenta di narrare quindi 
un’aspettativa logorante e priva di parole in modo dinamico 
e gradualmente sempre più orrorifico in cui la protagonista 
giungerà ad un tragico rifiuto.
Pietro Graffeo

Fuori Concorso

Italia, 2022, 6′
Sceneggiatura: Paolo Gaudio, dal racconto di Edgar Allan Poe
Fotografia: Chester Copperpot
Montaggio: Riccardo Lancialonga
Musica: Sandro Di Stefano
Animazione, pupazzi e maquette: Gianluca Maruotti
Post-produzione: Videolance e Norne Studios
Colorist: Riccardo Lancialonga
Produzione: Paolo Gaudio per MadLab Productions

Adattamento in stop-motion del celebre racconto “Il gatto nero” 
di Edgar Allan Poe, rivisitato attraverso un’estetica grottesca e 
poetica.

Scegliere un racconto tra la vasta opera di Poe, non è stata cosa 
semplice. Per farlo, ho deciso di procedere andando alla ricerca 
degli aspetti più grotteschi e bizzarri dei racconti di questo au-
tore, con l’idea di riproporli attraverso la ricerca estetica con la 
quale provo a esprimermi.

Paolo Gaudio
Nato nel 1981, è regista, sceneggiatore e animatore. Fantasticherie 
di un passeggiatore solitario segna il suo debutto nel lungometrag-
gio con il quale vince 14 premi internazionali. Nel 2018 ha ricevuto 
il Nastro d’Argento al miglior cortometraggio animato per LOONEY 
FOODZ! Nel 2019 dirige il format Il Giro dell’Horror, docu-serie dedi-
cata all’horror made in Italy, prodotta da InGenereCinema.com.

Partimmo con il concept del gatto: era infatti importantissi-
mo capire fino a dove eravamo disposti a spingerci in termini 
di esasperazione delle forme e dell’estetica dei personaggi. 
Questo escluse un design particolarmente asimmetrico, a 
favore di un’armonia maggiore nell’anatomia del pupazzo, ad 
esempio la proporzione tra il corpo e la testa. Da qui, l’idea 
di palesarne lo stato di decomposizione, mostrando parti del 
teschio o della cassa toracica rendendolo più simile ad uno 
zombie che ad un fantasma in senso classico. Tale approccio 
si rivelò esattamente quello che stavo cercando. Vale a dire, 
la giusta sintesi tra grottesco ed orrorifico, oppure tra biz-
zarro e oscuro. 
Paolo Gaudio
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The Cabin of the Dry River
di Danel Nehmad Concorso Internazionale Cortometraggi

Titolo originale: La Cabaña del Río Seco Messico, 2022, 15′
Sceneggiatura: Daniel Nehmad
Fotografia: Luis Gerardo Castillo
Montaggio: Daniel Jiménez
Musica: Ariel Nehmad
Scenografia: Alonso Oliveros G. e Jonathan Abrego
Effetti speciali visivi: Ulises Gallardo
Interpreti: Alonso Oliveros G. (Roberto), Russel Álvarez (Javier), 
Gabriela Ruíz (moglie), Zaili Sofía Macías (figlia)
Produzione: Emilio Ortiz

Roberto ha sete di vendetta contro Javier, che in passato è stato 
una belva feroce. Ora Roberto è disposto a fare qualcosa di terri-
bile, fino al punto di perdere la propria umanità e diventare proprio 
ciò che vorrebbe eliminare.

The Cabin of the Dry River cerca di raccontare la storia di come 
una persona possa diventare un mostro. Non in senso figurato, 
ma attraverso la perdita stessa della propria natura umana. Per 
far questo traccia un parallelo tra la conversione di una bestia e 

Danel Nehmad
Nato a Buenos Aires, in Argentina, da una famiglia ebrea, 
all’età di 11 anni è emigrato in Messico dove ha studiato 
cinema. Ha svolto la maggior parte della sua carriera nel 
settore degli effetti visivi, mantenendo però sempre il suo 
amore per la narrazione. Da regista ha realizzato i corti 32 
e ora The Cabin of the Dry River.

la perdita di umanità tra i personaggi. Alla fine, uno di loro 
finisce per trasformarsi in mostro scegliendo la vendetta. Per-
dendo così tutta l’umanità che poteva rimanere in lui. Quindi 
l’ultima domanda per lo spettatore dovrebbe essere: chi è il 
vero mostro qui?
Danel Nehmad
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Cannibal
di Ramin Samani Concorso Internazionale Cortometraggi

Iran, 2022, 9′
Sceneggiatura: Ramin Samani
Fotografia: Pouria Pishvayi
Montaggio: Pooyan Sholevar
Scenografia e costumi: Navid Farahmarzi
Effetti speciali trucco: Pedro De Diego
Interpreti: Behzad Dorani, Mansour Nasiri, Farzane Salahshour
Produzione: Mahboube Zargari, Ramin Samani

Mentre un virus si sta diffondendo nel paese, un uomo a bordo 
del suo carro attrezzi, che dovrebbe aiutare chi si trova in dif-
ficoltà, commette un crimine per aiutare la sua famiglia.

Ramin Samani
Nato nel 1991, ha iniziato precocemente la carriera di attore nel 
1996, recitando in più di 30 titoli, fra corti e lungometraggi. Ha 
perfezionato la tecnica conseguendo una laurea in 
recitazione presso l’università Arak Azad dell’Iran. 
Ha partecipato a numerosi festival internazionali e come regista 
ha all’attivo tre cortometraggi, Cannibal è il più recente.
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Colonie
di Romain Daudet-Jahan Concorso Internazionale Cortometraggi

Francia, 2022, 13′
Sceneggiatura: Romain Daudet-Jahan e Marion Desseigne Ravel
Fotografia: Thomas Rames
Montaggio: Alexis Courtois
Musica: Grégoire Letouvet
Effetti visivi: Black Cog
Interpreti: Andrea Maggiulli (Leo), Vincent Debost (padre), Maxime 
Desuerte, Firmin
Produzione: Claire Bonnefoy per Boby Lux

Solo nella sua casa, Leo, 12 anni, non vuole andare al campo estivo. 
Quando però si avvicina l’ora della partenza, una presenza 
inquietante si manifesta, imitando la sua voce…

Sono stato segnato dalla storia di una persona a me vicina, che ha 
cercato di lasciare la famiglia e la società in tenera età per trov-
are nella marginalità sociale un conforto in cui vivere e accettarsi. 
Ero allo stesso tempo preoccupato, commosso e colpito da questo 
bisogno di astrarsi dalla norma, di tuffarsi nell’ignoto, in una corsa a 
capofitto senza meta alla ricerca di un senso alla sua vita. 

Romain Daudet-Jahan
Dopo aver studiato cinema, Romain Daudet-Jahan ha scritto 
e diretto film che mescolano fantascienza e realismo, come 
Les Champs Magnétiques (2020), pre-acquistato da France 
TV, che ha avuto un’ottima carriera nei festival e ha vinto il 
premio Unifrance nel 2021; Colonie è il suo secondo corto-
metraggio prodotto (da Bobi Lux e pre-acquistato da Canal+). 
Il suo primo lungometraggio, Kyma, è in fase di scrittura, ed è 
stato selezionato al workshop di sceneggiatura al Fémis.

Ho voluto mettere in discussione questo desiderio molto 
presto, attraverso il mio genere preferito: la fantascienza. In 
particolare alcuni dei suoi sottogeneri: l’incontro 
extraterrestre, l’opera spaziale, l’invasione, la distorsione 
della realtà, i viaggi nel tempo.
Romain Daudet-Jahan
(da Chaos Reign)
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The Eucharist
di Walter Bender Concorso Internazionale Cortometraggi

Lituania, 2022, 6′
Sceneggiatura: Gintarė Ilginytė, Walter Bender
Fotografia: Ignas Stankus
Montaggio: Emilis Velyvis, Walter Bender
Trucco: Ineta Ragainytė
Interpreti: Emilis Velyvis, Vilnè Abukevičiūtė
Produzione: Donatas Baltrušaitis per Sixfeet Pictures

Simonas è solo su un’isola. Incapace di sopravvivere, inizia a 
subire i morsi della fame e a perdere lentamente il controllo 
della sua mente, fino a consumarsi nella follia.

Walter Bender
Regista dell’Indiana. Si è laureato alla Purdue University in Film 
Video Studies e produzione teatrale e ha frequentato la Ball 
State University per studiare narrazione digitale. Mentre fre-
quentava gli studi, e poi nel corso della sua carriera, ha parteci-
pato a diverse produzioni locali e internazionali.
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Incubus
di Tito Fernandes Concorso Internazionale Cortometraggi

UK, 2022, 17′
Sceneggiatura: Tito Fernandes
Fotografia: Simon Van Parijs
Montaggio: Ella Oliver
Musica: Natalia Tsupryk
Scenografia: Tito Fernandes, Luis Filipe Teixeira, Adam Ford
Effetti speciali: Black Kite e My Liaison
Interpreti: Malou Coindreau, Adam Ford
Produzione: David Elliot, Tito Fernandes per Kinosys Films, in associ-
azione con Black Kite Studios, My Liaison TV e Gelardgrace

Intrappolata su un’imbarcazione, una donna è minacciata dalla 
paura stessa.

Incubus è un film che manifesta una varietà di profonde paure 
personali e le ricopre di una buona dose di oscurità sotto l’occhio 
vigile dell’orrore. Essendo stato cresciuto esclusivamente da donne, 
la maggior parte dei problemi della società che minano le donne mi 
riguardano tremendamente. Credo davvero che le donne siano il 
sesso più forte e l’uguaglianza su tutta la linea sia la chiave per risol-
vere la maggior parte dei problemi dell’umanità. È con grande rabbia 
e disgusto che continuiamo ad assistere invece al contrario, a come 

Tito Fernandes
Dopo aver completato la scuola di cinema, ottenuto 2 master e 
aver realizzato 3 premiati cortometraggi, ha iniziato la sua 
carriera nel campo degli effetti visivi, lavorando con Christo-
pher Nolan, JJ Abrams, Ron Howard e Paul Greengrass. Nel 
2012 ha fondato la sua società di produzione Kinosys Films, 
con l’obiettivo di progettare e sviluppare un’ampia gamma di 
progetti per cinema, TV e videogames. Kiddo è stato il suo primo 
lavoro di fantascienza a essere apprezzato e opzionato da Holly-
wood. Incubus è il suo secondo titolo, il primo di genere horror.

gli uomini continuano a minacciare, sopprimere e ignorare 
il ruolo delle donne nella società nel 21° secolo. Questo film 
tratta degli effetti di un tale trauma, delle profondità oscure 
della salute mentale e di come possono mangiarti
vivo dall’interno. La rilevanza di questo film è cresciuta in 
modo esponenziale sin dal suo inizio e tutto il cast e la troupe 
credono che Incubus è il nostro modo di affrontare i nostri 
demoni e gridarli al mondo. È il minimo che possiamo fare, 
mentre realizziamo ciò che amiamo.
Tito Fernandes
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Mortacci vostra!
di Daniele Misischia Fuori Concorso

Italia, 2022, 6′
Sceneggiatura: Daniele Misischia
Fotografia: Misha Isic
Montaggio: Daniele Misischia
Musica: Isac Roitn
Special make-up: Verdemese Mammetti
Post-produzione: Daniele Misischia
Interpreti: Riccardo Camilli (uomo armato), Pina Bellano (donna)
Produzione: Daniele Misischia per In the Dustice

Un uomo è solo in casa per l’ultimo confronto con la fine del 
mondo!

Il cortometraggio MORTACCI VOSTRA! è un piccolo esperimento 
realizzato, più che altro, per raccontare e cristallizzare in modo 
semplice e diretto il momento storico allucinante che il nostro 
mondo sta vivendo già da qualche anno.
Attraverso la commedia nera che si tinge di horror ho voluto 

raccontare, in modo ironico, qualcosa di realmente spaventoso. 
Più spaventoso di qualsiasi apocalisse zombie, più spaventoso di 
qualsiasi invasione di mostri… e cioè: la realtà.
Un corto che non va preso sul serio, produttivamente semplicis-
simo e realizzato grazie all’enorme talento dell’attore principale: 
Riccardo Camilli.
Daniele Misischia

Daniele Misischia
Nasce a Roma nel 1985. Frequenta i corsi di regia e sceneggiatura pres-
so la Griffith2000 e subito dopo inizia a realizzare corti indipendenti e 
di genere, fan-film, serie web e video musicali. Dopo aver conosciuto 
i Manetti Bros inizia a lavorare con loro come operatore e regista di 
seconda unità nelle serie Il Commissario Rex (2013-2014) e L’ispettore 
Coliandro (2015). Sempre i Manetti producono il suo esordio nel 
lungometraggio con The end? L’inferno fuori, presentato alla prima 
edizione di Monsters nel 2018. Torna ospite del festival nella terza 
edizione online, per anticipare l’uscita del suo secondo film, Il mostro 
della cripta che esce nelle sale durante l’estate 2021, dopo essere stato 
presentato al festival di Locarno.
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Naik
di Mauro Russo Concorso Internazionale Cortometraggi

Italia, 2022, 19′
Sceneggiatura: Governa Francesco e Mauro Russo
Fotografia: Stefano Tramacere
Montaggio: Mauro Russo
Musica: Ibrah X Nuck
Scenografia: Alessandra Alfieri
Effetti speciali: David Bracci, Marco Pavani
Interpreti: Haroun Fall (Jordy), Teo Giambanco (Len), Fabiola Cim-
miniella (commessa), Federica Donno (commessa)
Produzione: Daniele Muscariello per Henea Productions

Jordy è un ragazzo nerd che vive con la madre alcolizzata. Non 
hanno molto, ma Jordy ruba gli ultimi risparmi di sua madre per 
acquistare le nuovissime scarpe super tecnologiche in stile Ritorno 
al futuro. Il nuovo acquisto lo farà sentire più popolare, ma queste 
scarpe nascondono un segreto.

Mauro Russo
Nato nel 1981, Mauro Russo è un giovane regista di origine 
salentina. Dopo aver frequentato l’Accademia Nazionale del 
Cinema di Bologna, si è subito dedicato alla creazione di 
videoclip per label come Sony e Universal, diventando un punto 
di riferimento per la scena musicale italiana grazie alla sua 
inventiva, alla fotografia surreale e a uno stile che trae 
ispirazione dai film di serie B. Ha realizzato più di 300 videoclip, 
raggiungendo la prima posizione nelle classifiche di Youtube 
con quello di Roma – Bangkok (255 milioni di visualizzazioni). 
Il suo primo film, Cobra Night, segna il matrimonio tra il suo 
stile aggressivo e la scena della musica rap e ha ricevuto varie 
nomination in diversi festival, fino alla diffusione su Amazon 
Prime Video. Diversi nuovi progetti sono già in corso, come il 
cortometraggio horror Naik, sulle scarpe autoallaccianti, ispirato 
a Black Mirror.

35

Restare umani
di Francesco Foletto Concorso Internazionale Cortometraggi

Italia, 2022, 12′
Sceneggiatura: Francesco Foletto
Fotografia: Antonio Morra
Montaggio: Francesco Foletto
Costumi: Clara Guerrini
Scenografia: Marco Pagallo
Effetti speciali e trucco: Valentina Radenti, Beatrice Tell
Interpreti: Elisa Carrera Fumagalli (donna), Ludovica Manco 
(Gabi), Daria Morelli (donna anziana)
Produzione: Francesco Foletto, Elisa Fumagalli, Roberto Pompili, 
Gennaro Favullo per Indievolpe

Due prostitute che lavorano nel loro appartamento in affitto, 
si ritrovano in completo isolamento a causa di una pandemia, 
senza via d’uscita, solo la padrona di casa porta loro del cibo. La 
situazione peggiora e l’istinto comincia a prevalere sulla ragione. 
La signora continua a dar loro da mangiare, ma sempre più di 
rado. Ansia e fame crescono tra le due prigioniere e tutto 
degenera in una lotta per la sopravvivenza.

Il racconto è un’allegoria dei tempi che stiamo vivendo. La 
pandemia ha creato ulteriori discrepanze sociali, lasciando 
indietro le classi più povere e meno tutelate. Non solo, è un 
momento in cui le persone più in difficoltà che dovrebbero fare 
squadra si cibano invece dei fallimenti e delle sventure altrui, 
cannibaliz-zandosi. Restare umani riflette su questa tematica, 
trasformando il disagio sociale in un’atrocità prettamente 
fisica.
Francesco Foletto

Francesco Foletto
Nasce nel 1992 nei dintorni di Milano. Appassionato di cin-
ema e fumetti, ha deciso di cercare la sua strada come autore 
e regista di film di genere. Dal 2018 ha distribuito su Amazon 
Prime Video alcuni lavori, è stato selezionato da diversi festival 
internazionali e nazionali e recensito più volte da Nocturno, 
rivista di riferimento del cinema di genere. Restare umani, film 
horror/drammatico, è il suo ultimo lavoro, finanziato in un 
mese su Kickstarter.
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Run Death Run
di Cristiano Ciccotti Concorso Internazionale Cortometraggi

Italia, 2022, 11′
Sceneggiatura: Cristiano Ciccotti
Fotografia: Simone Miccinilli
Montaggio: Cristiano Ciccotti & Daniele Misischia
Musica: Isac Roitn & Lele Vecchi
Stunt: David Marignani, Emanuele Vecchi, Alessandro Valentini
Effetti speciali trucco: Carla “Skarlatta” Martino
Interpreti: Chiara Nicolanti (Eva), Arianna Bonardi (rapitrice), Giona 
Paolini (Marco), Claudio Camilli (Dr. De Lisi)
Produzione: Cristiano Ciccotti per In the Dustice

Due auto si rincorrono nella notte. Una donna misteriosa è scap-
pata, e deve essere fermata a ogni costo, perché rappresenta qual-
cosa di fondamentale per il futuro di tutta l’umanità. Eva, la donna 
che si è lanciata all’inseguimento della fuggitiva, è determinata 
a fermarla ma è anche disperata, perché la donna ha rapito suo 
figlio… e Eva non può permettersi di perderlo.

Cristiano Ciccotti
Nato a Tivoli nel 1981, si è laureato al DAMS di Tor Vergata nel 
2006 e diplomato alla NUCT di Roma nel 2009. Dopo aver lavo-
rato a lungo sia come assistente alla regia, comincia a scrivere 
soggetti e sceneggiature insieme a Daniele Misischia, con cui 
firma la sceneggiatura di The End? L’Inferno Fuori e Il mostro 
della cripta. Ciccotti firma la regia di diversi videoclip di band 
indipendenti. Alterna la scrittura freelance all’insegnamento nel 
corso di specializzazione in sceneggiatura presso la Scuola di 
Cinema Sentieri Selvaggi. Run Death Run è il suo primo corto-
metraggio come regista.
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The Wayfarer’s Bond
di Anthony Leigh Concorso Internazionale Cortometraggi

UK, 2022, 5′
Sceneggiatura: Anthony Leigh
Grafica: Hannah Mella
Musica: Rae Kelly
Produzione: Jamie Roper

Una storia inquietante di amore e sacrificio. In questo corto-
metraggio in stop-motion un misterioso visitatore disturba la 
perenne solitudine della casa, e l’imprevisto si svela.

Anthony Leigh
Si è formato come fotografo all’università, dove ha incontrato 
Jamie Roper. Insieme, dopo gli studi, i due hanno dato il via 
a una serie di progetti video, coinvolgendo anche la pianista 
Rae Kelly. Il primo cortometraggio da regista, nel 2012, è stato 
Clock, realizzato in stop-motion. Nel più recente The Way-
farer’s Bond, sempre in stop-motion, ha collaborato con la 
graphic designer Hannah Mella.

Run Death Run è un Horror/Thriller con contaminazioni Sci-Fi e 
Action che vuole raccontare il sacrificio di una madre per salvare 
suo figlio dalla Morte attraverso il genere, cercando di rendere più 

interessante possibile una storia così universale ma senza 
rinunciare all’intrattenimento puro e semplice. Attraverso 
l’utilizzo di soluzioni adrenaliniche, si vuole portare il pubblico 
a seguire questa storia cercando di farlo empatizzare non 
solamente con Eva, la protagonista, ma anche con le 
motivazioni della Morte, che tutti vediamo come 
l’Antagonista principale delle nostre vite ma che ha un 
compito estremamente importante: quello di ricordarci 
che la vita stessa è qualcosa di passeggero.
Cristiano Ciccotti
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The Wild Roots
di Nicolas Millot Concorso Internazionale Cortometraggi

Titolo originale: Les racines sauvages Francia, 2022, 14′
Sceneggiatura: Nicolas Millot
Fotografia: Michaël Larue
Scenografia: Caroline Collinot
Musica: Jérémy Louis
Effetti speciali: Caroline Collinot, Alexandre Gredzinski
Trucco: Caroline Collinot, Alexandre Gredzinski
Interpreti: Anthony Martin (Adam), Jehanguir Byramjee (Roland)
Produzione: MARA, Manuel Cam Studios

Adam, un giovane cacciatore, è convinto che un pericolo si 
nasconda in una foresta afflitta da strani fenomeni. Ma quando 
uno dei suoi amici viene trovato morto, questa paura diventa una 
certezza. Adam decide di tornare nel bosco, determinato a trovare 
la fonte di questa minaccia.

Nicolas Millot
Dopo la laurea in effetti speciali e animazione 3D, ha iniziato 
la sua carriera nella post-produzione di film come La fine del 
mondo, Interstellar o Ex Machina. Affascinato dai mondi im-
maginari e della narrativa fantasy, ha anche diretto diversi video 
musicali e cortometraggi sperimentali. Con Alexandre Gredzinski 
e Michaël Larue, ha fondato nel 2022 il collettivo MARA, con 
l’ambizione di unire la loro esperienza nel campo degli effetti 
speciali a progetti più personali e ambiziosi.

Cosa succede a una foresta quando viene lasciata sola? Continua a 
crescere, impassibile, in un sonno senza sogni, o si ricorda di noi, 
conservando un sentimento di amarezza? Può arrabbiarsi? Sono 
queste le domande che si pongono i protagonisti di The Wild Roots 
mentre la storia esplora le loro paure e il tema dell’appartenenza. 

Come possiamo sentirci ancora connessi a qualcosa che non 
capiamo più?
Sotto i suoi aspetti orribili, The Wild Roots è, soprattutto, un 
racconto sulla difficoltà per gli esseri umani contemporanei 
di trovare il loro posto all’interno di una natura che sembra 
sempre più estranea.
Se c’è davvero un aspetto ecologista nella storia, ho voluto 
affrontarlo da un’angolazione diversa rispetto agli scenari 
catastrofici o post-apocalittici che sono abituato a vedere: 
quello dell’Uomo che cerca di nuovo il suo posto in una casa 
che era sua, tanto tempo fa.
Nicolas Millot



a destra 
All Jacked Up and Full of Worms

di Alex Phillips Something Weird
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Tempo fa, su un forum on line intitolato a David Lynch, un utente chiedeva lumi: «Non 
sono un grande conoscitore di cinema, tantomeno di horror. Quindi è con molta umiltà 
che vorrei domandarvi: cos’è un horror? Si potrebbe dare una definizione di massima 
per questo genere? Ovviamente so bene che i “generi” sono una cosa un po’ difficile da 
maneggiare (come in musica, e in arte in generale). Però ho sempre pensato che una defi-
nizione di massima ci dovesse pur essere». Se – continuava l’interrogante – per il dramma-
tico, il thriller, l’action ecc. viene più semplice tracciare perimetri di riconoscibilità, «invece 
sul genere horror ho sempre visto molta confusione e indecisione. […] In effetti è una bella 
questione, io non saprei come uscirne. Voi che dite?». 
L’anno scorso, con le parole di Dario Argento, dicevamo che «l’horror è una questione 
interiore», ma non possiamo che solidalizzare con questo ignoto navigante del web, 
comprendendo bene i motivi della sua richiesta di soccorso. Del resto, penserà qualcuno, 
un festival specializzato dovrebbe essere padrone di risposte precise a certe domande. 
Invece, qui a Monsters, sono soprattutto dubbi e quesiti la nostra traiettoria preferita, 
la nostra bussola, il nostro terreno di prova, il fondamento delle nostre scelte. E se la 
questione è interiore, significa che al contempo mai è scontata, o almeno non dovrebbe 
esserlo, né per chi il cinema lo pensa, lo produce, lo fa, né per chi – come noi – cerca di 
diffonderlo, di esplorarlo, di “ricrearlo”.
Noi di Monsters crediamo che in fondo, parafrasando Pasolini, l’horror, riguardo alla 
conoscenza che ha di sé stresso, sappia pur non avendo sufficienti prove. Per questo 
è un genere così tremendamente e meravigliosamente in bilico, plurale; ombelicale e 
isolazionista solo nei suoi esiti più ovvi. È vero – come scrive Giaime Alonge – che i generi 
cinematografici sono «ampi contenitori che raccolgono film basati su determinati schemi 
narrativi» e che «come i bambini amano sentirsi raccontare sempre la stessa fiaba, così al 
pubblico di massa piace vedere e rivedere sempre la “stessa” storia. Ovviamente, la storia 
non può essere esattamente la stessa» né mancano le ibridazioni tra i codici. Eppure, la 

Something Horror
di Leonardo Gregorio

43

storia del cinema horror sembra essere più di altre quella di un perenne inseguimento, 
rispecchiamento, dirottamento del genere rispetto a sé stesso, ad altre forme espres-
sive, alla realtà esterna, ad altri generi di racconto, al tempo passato, presente e futuro. 
L’horror muore e rinasce, più di altri generi: Wes Craven, con lo Scream del 1996, e con 
i capitoli seguenti della saga, (meta-) inseriva lo slasher in uno straordinario, terminale 
cul-de-sac; lo Scream del 2022 di Matt Bettinelli-Olpin e Tyler Gillett si ritrova a non 
poter più scavare oltre, ma l’horror è (ed era) probabilmente già altrove. E se per Gianni 
Canova il nucleo del canone è prima di tutto lo shock visivo, Dario Argento veste di Oc-
chiali neri gli occhi della sua protagonista, quelli del suo cinema (come già in Il gatto a 
nove code) e tenta un nuovo, spiazzante racconto interiore, dopo l’eclissi, dopo il trau-
ma di un incidente terribile che coinvolge il personaggio interpretato da Ilenia Pasto-
relli. Insomma, l’horror muore e rinasce, dicevamo, e si nutre, si disperde, sincronizzato 
sulle alterità, sulle differenze, sui fuori norma del nostro ordine – psicologico, sociale, 
culturale… – precostituito. È una forma a suo modo assoluta e inesatta, è sempre stata, 
se vogliamo, lo spillo nel grande Occhio del Novecento di Francesco Casetti. Torniamo, 
allora, al quesito iniziale dello sconosciuto internauta: c’è – tra i tanti che intervengono 
– chi gli risponde esordendo così: «Probabilmente non sappiamo dove iniziano e dove 
finiscono i confini dell’Horror». Forse la risposta più vicina alla verità che si possa dare, 
ed è per questo che nel Concorso internazionale di lungometraggi la sezione “Nuove 
tendenze”, con i suoi cinque titoli, coabita con la nuova arrivata “Something Weird”, che 
comprende All Jacked Up and Full of Worms di Alex Phillips e A Life on the Farm di Oscar 
Harding: da una parte un horror e dall’altra, forse, chissà, il suo contrario (se mai può 
esistere), o magari solo diversamente horror, perché al fondo film più spettrale che mai; 
due storie al limite, una di fiction, una documentaria, un dittico sulla follia.  Una 
sezione, “Something Weird”, nata come verifica incerta, e che ci auguriamo cresca 
restando tale, perché i confini ci stanno sempre troppo stretti.
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All Jacked Up and Full of Worms
di Alex Phillips

USA, 2022, 72′
Sceneggiatura: Alex Phillips
Fotografia: Drew Angle
Montaggio: Troy Lewis
Musica: Cue Shop
Scenografia: Ania Bista
Costumi: Kate Grube
Effetti speciali vermi: Ben Gojer
Interpreti: Phillip Andre Botello (Roscoe), Carol Rhyu (Kel-
sey), Dodge Weston (Angelo), Betsey Brown (Samantha), 
Noah Lepawsky (Jared), Trevor Dawkins (Benny Boom), 
Eva Fellows (Henrietta)
Produzione: Georgia Bernstein, Ben Gojer, Alex Phillips 
per Special Movies con Eleven04 Productions e Full Spec-
trum Features
Distribuzione: Reel Suspect

Roscoe, gestore di un hotel di terz’ordine, scopre i poteri 
allucinogeni dati dal mangiare o sniffare vermi. 

Insieme all’amico Benny, intraprende così 
un’allucinata discesa nella follia.

Lo definisco un film autobiografico, nonostante sia totalmente disgustoso e folle, perché vuole rappresen-
tare una specie di interpretazione espressionistica della mia esperienza con la psicosi. Volevo esprimere 

cosa si prova a sentirsi pazzi, e farlo in un modo che non fosse necessariamente guidato dal realismo 
psicologico, perché quell’esperienza non è psicologicamente reale, quindi per me non ha senso esprimerla 

in questi termini. [I personaggi] provengono dalle mie esperienze personali, ma anche dai sogni, dalla 
famiglia, dal passato e da ogni genere di cose. Quindi ho provato a mettere insieme queste esperienze e 

poi anche a immaginare persone che fossero forse larger-than-life.
Alex Phillips

(da Eye for Film)

Alex Phillips
Alex Phillips è uno sceneggiatore e regista, noto per All Jacked Up and Full of Worms (2022), 

Who’s a Good Boy (2019) e Pushing Mongo (2020). Vive a Chicago. I suoi lavori sono stati 
proiettati al Maryland Film Festival, al Sidewalk e al Palm Springs International ShortFest. 

Ha vinto il Weirdest Boner Award al Sick ‘n Wrong Film Festival 
e il Wowie Fuckin Kazowie Award allo Shock Stock.

Astenersi spettatori affetti da scolecifobia, ovvero dalla paura dei vermi. “Written and directed by Alex 
Phillips” incorniciato in un vecchio televisore; un’America perduta come i suoi personaggi: che sono as-
surdi, perversi, impresentabili, innocenti, disperati, allucinati. All Jacked Up and Full of Worms è budget 

irrisorio, delirio e fantasia. Il regista fa della sua autobiografia un vermi-western urbano degli ultimi, 
buoni o cattivi che siano, un gioco horror intelligentemente rivoltante, letteralmente viscerale, parodica-
mente visionario. Un motel per derelitti, vermi succhiati, masticati, sniffati; il bambolotto più brutto mai 

fabbricato, accoppiamenti problematici, psico-immagini in espansione. Ma è perfino un film d’amore e 
d’amicizia. Un lungometraggio di corta durata e di ingegnosa, artigianale follia, che nell’ultimo quarto 

d’ora (dis)gustosamente esplode.
Leonardo Gregorio
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A Life on the Farm
di Oscar Harding

UK, 2022, 75′
Sceneggiatura: Oscar Harding
Fotografia: Edward Lomas
Montaggio: Hannah Christensen
Musica: Sam Paul Toms
Interpreti: Charles Carson (sé stesso, filmati d’archivio), 
Oscar Harding (sé stesso), Derrick Beckles (sé stesso), 
Lehr Beidelschies (sé stesso), Karen Kilgariff (sé stessa), 
Thomas Lynch (sé stesso), Nic Maier (sé stesso)
Produzione: Oscar Harding, David Lee Hawkins, Edward 
Lomas, Dominik Platen per Sonderbar Pictures
Distribuzione: Sonderbar Pictures

Charles Carson è un fattore di Somerset, 
in Inghilterra, e nel corso di 20 anni 

ha realizzato una serie di filmati
 amatoriali sulla sua vita, 

sui suoi hobby e sulla morte 
che lo circonda. 

Questa è la sua storia.

46

Oscar Harding
Ex giornalista di cinema, ha lavorato su svariati progetti che vanno dalla realtà virtuale ai 

documentari, coprendo poi differenti mansioni: regista di spot pubblicitari, 
produttore, attore, compositore e addetto al marketing e alla distribuzione. 

In questo campo ha lavorato sul celebre Theeb, vincitore del Bafta e candidato all’Oscar. 
A Life on the Farm è il suo primo lungometraggio.

Al di là della schietta vicenda (reale o presunta) che il documentario vuole portare avanti, colpisce il lavo-
ro sul linguaggio: dall’estetica VHS, che diventa finestra sul personalissimo mondo di Charles Carson, alla 

cornice documentaristica, ai filmati stessi in cui la vita, la morte, il fumetto e il cinema si mescolano in 
una sarabanda tragica, ironica e allo stesso tempo anche tenera. A Life on the Farm diventa così l’occhio 
indiscreto su un’esistenza che appare squallida e nei passaggi migliori sembra un retroscena nella vita di 

un Ed Gein o un Leatherface che alla motosega ha sostituito la videocamera. 
Ma, nella sovrastutturazione causata dalla messinscena, dalle bizzarre coreografie con scheletri 

e cadaveri, e dalla sgranatura delle immagini, il film (e il personaggio) trova non solo una sua verità, 
ma anche un disincanto sereno verso lo spettro della morte. Carson mette insomma in scena la morte 

con naturalezza, lui che morto lo è già, fantasma dalle visioni di un supporto ormai sepolto, 
in un percorso di ammirevole coerenza.

Davide Di Giorgio

47

Abbiamo cercato di essere affettuosi e celebrativi. Inizialmente occorre accettare l’idea di ridere 
di lui, non ha senso cercare di nasconderlo. Ecco perché abbiamo costruito l’introduzione come 

un generico documentario di stile true crime di Netflix, per allinearci a ciò che la gente si aspetta. 
All’inizio può sembrare un po’ meschino, ma è un approccio necessario per poi approfondire 

quest’uomo e capire la profondità emotiva [della storia] e tutto quello che stavamo scoprendo.
Ci siamo assolutamente innamorati di lui come persona e abbiamo davvero ammirato tutto ciò 

che lui faceva, della cura che ci metteva, come un artista che aveva preso questa cosa del filmare 
dannatamente sul serio e la portava avanti.

Oscar Harding
(da The Curb)
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a destra  
Ganja & Hess di Bill Gunn

Black Horrors Matter
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Dove l’acqua è più scura, più forte è la paura. E se a fare gli oRRori di casa per tutto il festi-
val è la mano uncinata di Candyman, un motivo c’è. Anzi, ben più di uno.
Tra i tanti sottogeneri del cinema che fa paura, il Black Horror è probabilmente quello più 
in forma: la sua recente esplosione è stata provocata da diverse micce, una è sicuramente 
la nascita - e la crescita - del movimento americano Black Lives Matter. Un’altra, più lunga, 
lunghissima, innescata quasi due secoli fa, è la relazione tra pelle nera e vita da incubo che 
ha purtroppo caratterizzato la storia dei popoli di origini africane. La schiavitù e il suo in-
finito retaggio, il razzismo istituzionale degli Stati Uniti, gli abusi e gli omicidi della polizia, 
le pagine di storia (anche di storia del cinema, naturalmente) cancellate, o meglio imbian-
cate: se a queste micce, di natura politica, storica e antropologica, colleghiamo lo scopo 
fondamentale del cinema horror, cioè quello di far paura intrattenendo il pubblico, ecco 
che si spiega la potenza del genere.  
Black Horrors Matter (eccome se matter!) è pertanto il titolo della sezione più nera del 
festival, composta da quattro titoli: 
Blacula (1972), di William Crain. Accennavamo poco fa alla recente esplosione del ge-
nere, ma è doveroso dar conto del materiale incandescente che covava sotto le ceneri 
da decenni. Questo film ha contribuito in un colpo solo al successo della Blaxploitation e 
alla preparazione del terreno per il black horror a venire. Di camp ha solo il titolo: si tratta 
infatti di un gran bel film, nel quale un vampiro ha la pelle nera, e come se non bastasse è 
anche fieramente abolizionista. Altro particolare essenziale: per quanto possa sembrare 
sorprendente, è uno dei pochi film della Blaxploitation Era ad essere diretto da un nero! 
Visione obbligata, quindi.
Candyman (1992), di Bernard Rose. Se Blacula è un’icona del Black Horror, Candyman è 
L’Icona per eccellenza. Anche del Monsters Festival. Candyman è il mostro, è il male, è il 
cattivo. Risorge, ma non cerca giustizia. Lui pretende vendetta. Una storia gotica ambien-
tata in un quartiere-ghetto di Chicago, vivo quanto una schiera di castelli stregati. Spaven-

Nera è la paura
Black Horrors Matter
di Dikotomiko Cineblog

51

tosa come il razzismo e il classismo, che seminano odio e raccolgono tempesta. Una 
storia d’amore, anche, ma proibita. Violenta. Mortale. E una pagina di storia del cinema, 
che invece è, e sarà, immortale.
Ganja & Hess (1973), di Bill Gunn. Un freddo trip ipnotico e disturbante intriso di sesso, 
sangue, religione e afrocentrismo, opera di un intransigente intellettuale. Molto più 
vicino al George Romero di Martin che alla Blaxploitation, scorre su una colonna so-
nora avanguardistica impressionante, e narra in maniera sperimentale una storia di 
dipendenze mascherandola da film vampiresco. Come se non bastasse, Gunn affronta 
il tema delle radici culturali della comunità afroamericana, del retaggio ancestrale delle 
religioni pre-cristiane, dello scontro tra senso di colpa e voglia di vivere. E godere. Per-
ché tutte queste riflessioni si sviluppano sui corpi, senza se e senza ma.
Suicide by Sunlight (2019), di Nikyatu Jusu. Un cortometraggio nel quale la protago-
nista Valentina lavora in un ospedale, ha due figli che il suo ex non le fa vedere, ed è 
una vampira. È inevitabile pensare a Blade, ma Jusu riesce a iniettare dosi massicce 
di riflessioni e di senso nei 17 minuti scarsi del suo film, durante i quali ci convince 
dell’esistenza di un mondo off-screen, nel quale umani e vampiri convivono. Questo 
significa che Valentina deve fare i conti con il sessismo d’ordinanza prima di tutto, poi 
aggravato dal suo essere donna con la pelle nera, e come se non bastasse, vampira.
Un menù nerissimo, insomma. Che prosegue nel talk con Roberto Silvestri e nel saggio 
dikotomiko Black Fears Matter, in uscita per Les Flaneurs edizioni.
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Blacula
di William Crain

Titolo originale: id.
Usa, 1972, 92′
Sceneggiatura: Joan Torres, Raymond Koenig
Fotografia: John M. Stephens
Montaggio: Allan Jacobs
Musica: Gene Page
Scenografia: Walter Herndon
Effetti speciali: Roger George
Interpreti: William Marshall (principe Mamuwalde/
Blacula), Vonetta McGee (Tina / Luva), Denise Nicholas 
(Michelle), Thalmus Rasulala (Gordon Thomas), Gordon 
Pinsent (Tenente Peters), Charles Macaulay (Dracula)
Produzione: Joseph T. Naar, Samuel Z. Arkoff per Power 
Productions/American International Pictures
Distribuzione: American International Pictures

Transilvania, 1870: il principe africano Mamuwalde 
raggiunge il castello del Conte Dracula 

per protestare contro la tratta degli schiavi. 
Per tutta risposta, viene però morso dal vampiro 

e condannato alla dannazione eterna come Blacula. La 
sua tomba viene ritrovata ai giorni nostri 
e il vampiro, risvegliatosi, cerca di far sua 

la giovane Tina, in cui rivede l’amata moglie Luva, 
uccisa da Dracula nella stessa notte 

di molti secoli prima.

Mi era giunta voce che l’American International Pictures voleva realizzare questo film, così li ho chiamati, 
ho parlato con Sam Arkoff e sono stato assunto. Sono cresciuto con Dracula, L’Uomo Lupo e Frankenstein 

e questo film aveva un protagonista nero, quindi già di per sé trovavo il concept molto interessante. 
L’American International aveva però in mente un film diverso da quello che pensavo io: se avete familia-

rità con la loro produzione, sapete che realizzavano molti film exploitation e blaxploitation e come attore 
volevano Roscoe Lee Brown, se ricordo bene. Io invece volevo adottare un approccio classico e spinsi 

per William Marshall, che era un attore di formazione shakespeariana e aveva la presenza che ritenevo 
giusta per il ruolo. Chiesi così al produttore Joe Naar e insieme decidemmo per Marshall, 

ma dovemmo un po’ insistere.
William Crain

(da Without Your Head)

William Crain
Nato a Columbus, in Ohio, nel 1949, si laurea alla UCLA di Los Angeles e ottiene il successo nel 1972 con 

Blacula, cui segue un’altra rivisitazione in chiave black di un racconto classico dell’horror, Dr. Black and 
Mr. Hyde (1976). In seguito lavora anche in televisione, su telefilm cult come Starsky & Hutch e Hazzard. 
A un periodo di inattività dopo gli anni Novanta, segue una più recente riscoperta, che lo porta a piccoli 

ruoli da attore e alla regia del corto Nothing As It Seems (2016).

Temevamo il peggio e invece la sorpresa è stata totale. Blacula è un film eccellente che non cade mai 
nella parodia sprezzante. Al contrario, è con grande rispetto per il mito e le sue convenzioni che William 
Crain ne mette a nudo i significati latenti. L’irruzione nel nostro contemporaneo, razionale per necessità, 

di un vampiro, vestigia del XIX secolo, accresce questa differenza tra coloro che, neri o bianchi, rifiutano il 
nostro mondo e gli altri, che bianchi o neri lo accettano.

Stéphane Levy-Klein
(da Écran 17, luglio 1973)
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Candyman – Terrore dietro lo specchio
di Bernard Rose

(Candyman)
Usa, 1992, 92′
Sceneggiatura: Bernard Rose, basata sul racconto Il proi-
bito, di Clive Barker (pubblicato nel ciclo Libri di sangue)
Fotografia: Anthony B. Richmond
Montaggio: Dan Rae
Musica: Philip Glass
Scenografia: Jane Ann Stewart
Costumi: Leonard Pollack
Interpreti: Virginia Madsen (Helen Lyle), Tony Todd (Can-
dyman), Xander Berkeley (Trevor), Kasi Lemmons (Berna-
dette Walsh), Vanessa Williams (Anne-Marie McCoy)
Produzione: Steve Golin, Sigurjón Sighvatsson, Alan Poul 
per Propaganda Films/PolyGram Filmed Entertainment
Distribuzione: Warner Bros Italia

Chicago. Helen Lyle, studentessa universitaria, 
nel preparare la sua tesi sulle leggende urbane, si im-
batte nella storia di Candyman, un uomo di colore lin-
ciato per aver osato amare una donna bianca e rinato 

come spirito di vendetta, che può essere 
evocato pronunciandone il nome per 5 volte davanti a 

uno specchio. Armato di un uncino impiantato sul mon-
cone della mano destra, Candyman sarebbe il respon-

sabile dell’omicidio di una donna nel complesso urbano 
di Cabrini-Green. Convinta che la leggenda 

nasconda soltanto un alibi per la criminalità che 
affligge il quartiere, Helen decide di indagare la verità, 

ma finirà così per il precipitare nell’incubo di 
Candyman, che non ammette sia messa in discussione 

la sua verità.
54

Mi piaceva l’idea di fondo, che ci sia un mostro che fa affidamento sulla paura e sul fatto che la gente crede in lui. 
E che se dovessero smettere di temerlo, lui cesserebbe di esistere. Andare a Chicago fu un po’ casuale. Ci sono 

andato per esplorare, per dare un’occhiata in giro. E le cose che ho visto e sperimentato lì sono state davvero scioc-
canti. Ovviamente, molti aspetti del film provengono dal luogo reale e da quello che è successo lì. E hanno aggiunto 

un altro aspetto alla storia, un elemento tutto nuovo [rispetto al racconto originale], quello razziale, che penso lo 
abbia reso un film molto più grande. Bisogna anche ricordare che la storia è raccontata dal punto di vista del 
personaggio di Virginia Madsen, una donna bianca che si reca nel quartiere nero. È un’inversione del classico 

racconto del “salvatore bianco”. Invece, lei va lì e peggiora le cose. E penso che questo sia il punto del film.
Bernard Rose

(da NME)

Bernard Rose
Nato a Londra nel 1960, si avvicina al cinema da adolescente, girando piccoli film domestici in Super 8, che vengono 
poi trasmessi dalla BBC in seguito alla vittoria di una competizione per giovani filmmaker in erba. Nel 1982 si laurea 

alla National Film and Television School e inizia a dirigere videoclip per Mtv, tra cui quello celeberrimo (e censu-
rato) di Relax dei Frankie Goes to Hollywood. Dopo alcuni film televisivi, debutta finalmente al cinema nel 1988 con 
Paperhouse, che ottiene un ottimo riscontro in festival come il BIFFF (Bruxelles International Fantastic Film Festival) 

e il Fantasporto. Nel 1992 è l’anno del grande successo di Candyman, cui seguono vari progetti, in una carriera 
eclettica e che spazia tra i generi e i paesi. Il suo ultimo film, Samurai Marathon, del 2019 è un’avventura a sfondo 

storico di produzione anglo-giapponese e conferma la natura varia e cosmopolita del suo cinema.

Il film è una storia d’amore di ceto diseguale, quindi da una parte c’è Candyman, nero, dall’altra Helen. Ricercatrice 
universitaria, appassionata di miti e leggende metropolitane. Bianca. Ceto e colore diseguali. Helen cerca storie 

strane come cercasse droga (allucinazioni, visioni allucinate) proprio dove, per luogo comune ma veritiero, la droga 
si spaccia, e cioè Cabrini-Green. Lo stargate per il ghetto, lo star-ghetto, è lo specchio di casa, una casa da nota-
bile, posta dall’altra parte del limite di quartiere. Uno specchio come porta e come confine, come limite e come 

dimensione alternativa. Helen lo varca nel momento in cui invoca Candyman. È come se fuggisse da un rapporto 
sentimentale di insoddisfacente sudditanza con un altro professore universitario. A Cabrini-Green Helen cerca, 

cosa? L’amore e attraverso esso la maternità, come lei stessa dichiara. Questa urgenza c’era già nel racconto, ma nel 
film si fa più manifesta. Helen è un’aliena, un’estranea armata di macchina fotografica in una comunità ostile: viene 

accolta quasi per incidente da una ragazza madre, ed è a lei che confida i suoi sogni da puerpera, ricevendone in 
cambio i racconti su Candyman, effigiato sui muri nella stessa guisa delle pagine di Barker. Helen invoca ritualmente 
Candyman, scandendone il nome per cinque canoniche volte. Lo invoca, quindi lo brama, nascondendo il desiderio 

sotto il simulacro di uno scetticismo classista.
Dikotomiko Cineblog

(da “Black Mirrors. Il culto di Candyman”, in Nocturno dossier n. 226, ottobre 2021)
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Ganja & Hess
di Bill Gunn

Usa, 1973, 113′
Sceneggiatura: Bill Gunn
Fotografia: James E. Hinton
Montaggio: Victor Kanefsky
Musica: Sam Waymon
Scenografia: Tom John
Costumi: Scott Barrie
Interpreti: Duane Jones (Dr. Hess Green), Marlene Clark 
(Ganja Meda), Bill Gunn (George Meda), Sam Waymon 
(Reverendo Luther Williams), Leonard Jackson (Archie), 
Mabel King (Regina di Myrthia), John Hoffmeister (Jack 
Sargent), Candece Tarpley (ragazza del bar), Betty Barnery 
(cantante in chiesa)
Produzione: Allan Kelly, Chiz Schultz per Kelly/Jordan 
Enterprise
Distribuzione: Kelly/Jordan Enterprise

Il dr. Hess Green, antropologo, durante 
i suoi viaggi di ricerca, è stato colpito 

con un antico pugnale, che gli ha conferito 
l’immortalità, ma al prezzo di nutrirsi 

di sangue umano. 
Quando Ganja, la bella e volitiva moglie 

del suo assistente George Meda, 
fa irruzione nella sua villa, nasce 

fra i due una passione fatta 
di amore e di sangue.
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piccolo film da vedere assolutamente”. Ma poiché sono nero, non mi viene riservato nemmeno quell’orgoglio che un 

qualsiasi americano sente per un altro quando scopre che il film di un proprio conterraneo è stato l’unico progetto 
statunitense selezionato per la Semaine de la Critique al Festival di Cannes nel maggio del 1973. 

Nessun critico bianco di nessuna principale testata ha nemmeno fatto menzione della cosa.
Sono molto orgoglioso dei miei attori in Ganja & Hess. 

Hanno lavorato duro, con una dedizione verso la loro arte 
e razza che è ovviamente estranea ai critici. 

Voglio ringraziare loro e i miei fratelli e le mie 
sorelle nere  che hanno espresso solo 
gratitudine e amore per i miei sforzi.

Bill Gunn
(Lettera al New York Times, 1973)

Bill Gunn
Nato a Philadelphia nel 1934, è stato regista, attore, sceneggiatore, scrittore e commediografo, classificandosi come 

un autentico outsider e una delle più brillanti personalità del cinema nero americano. La sua carriera inizia nel 
1950, dopo aver studiato da attore con Mira Rostova nel West End Village di New York. Nel 1954 recita a Broadway 

con James Dean e viene così introdotto al circolo di amicizie che comprende anche Montgomery Cliff e Marlon 
Brando. Il suo film di debutto, Stop!, del 1970, viene però accantonato dalla Warner Bros e resta inedito fino alla 

sua morte, quando ne viene ritrovata una copia in 35mm. Miglior fortuna non arride al suo secondo film, Ganja & 
Hess, che dopo l’anteprima a Cannes e un modesto risultato commerciale, viene accorciato da 113 a 78 minuti dai 

produttori che speravano di poter così capitalizzare sull’onda data dal successo di Blacula. Il film verrà restituito 
alla sua forma originale molti anni dopo, grazie a un elaborato restauro partendo dalla copia custodita al Museum 

of Modern Art di New York. Gunn prosegue intanto la carriera fra teatro e cinema come attore (il 1980 vedrà la sua 
terza e ultima regia, Personal Problems), fino alla scomparsa prematura nel 1989. 

Nel 2014, Spike Lee dirige Il sangue di Cristo, rivisitazione di Ganja & Hess, 
in onore di quello che definisce “uno dei registi più sottovalutati del suo tempo”.

Se Ganja & Hess supera il limite, lo fa magnificamente. La presenza dell’enorme 
e maestosa antica regina Myrthiana suggerisce una potenza africana mono-

litica che potrebbe considerare la civiltà europea o quella americana come 
mode passeggere recenti. Vediamo la regina comparire nelle allucinazioni, ma 
è anche sfocata sullo sfondo quando Hess sposa Ganja come preparazione per 

avviare la sua nuova amante all’immortalità dei vampiri. 
L’opposizione tra la religione myrthiana (una forma primordiale di vudù) e il 

cristianesimo afroamericano, 
rappresentato da una sexy succube e da un retto ministro, ricorre in Def by 

Temptation (1991) di James Bond III. La versione di Gunn non è così chiara. La 
chiesa in cui Hess rinuncia alla sua immortalità attraverso un espediente po-
etico è in gran parte un’istituzione nera americana, ma c’è la consapevolezza 

che il cristianesimo è anche una 
religione africana.

Kim Newman
(dal booklet dell’edizione Blu-Ray Disc 

di Eureka Entertainment, 2014)
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Suicide by Sunlight
di Nikyatu Jusu

Usa, 2019, 17′
Sceneggiatura: Nikyatu Jusu, R. Shanea Williams
Fotografia: Daisy Zhou
Montaggio: Marina Katz, Kristan Sprague
Scenografia: Alison Melillo
Costumi: Sarah Williams
Effetti speciali trucco: Risha Rox
Interpreti: Natalie Paul (Valentina), Teren Carter (dr. Ka-
dhir), Motell Gyn Foster (Langston), Ellie Foumbi (madre 
di Micha), Destin Khari (Micha), Souleymane Sy Savane 
(pastore), Alexis Nichole Smith (Kira)
Produzione: Nikkia Moulterie per SBS Productions

Valentina è una vampira, la melanina nella sua 
pelle la protegge dal sole e le permette di agire 

alla luce del giorno. La sua sete di sangue 
l’ha allontanata dalla famiglia, impedendole 

di stare con le sue figlie. Ma quando scopre che 
un’altra donna ha preso il suo posto fra le mura 

domestiche, arriva il momento di agire.
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r Mi sono imbattuta nella produzione di Octavia Butler molti anni fa e ho scoperto Fledgling. La storia era davvero av-
vincente, ma sapevo che dovevo fare più ricerche sulla melanina perché amo quando il genere fonde i fatti scientifici 
con la fantasia. L’idea dei vampiri neri che camminano sotto il sole è un tale trampolino di lancio per così tante idee, 

e volevo esplorarla. Stavo pensando all’incrocio di razze, alla nostra storia di neri e alla morte. 
Tutti questi strati sono inerenti al concetto di vampiri neri che camminano di giorno. Poi si trattava di ricercare 

l’origine dei vampiri nelle nostre rispettive culture. Ne ho avuto conferma quando ho scoperto che c’erano vampiri 
africani, radicati nella cultura ghanese. Ci sono anche i vampiri haitiani, chiamati Loogaroos, radicati in quella 

cultura. Così ho fuso il tutto con lo spunto iniziale offerto da Octavia Butler.
Nikyatu Jusu

(da Shadow and Act)

Nikyatu Jusu
Sceneggiatrice e regista, nasce ad Atlanta, in Georgia, da genitori della Sierra Leone. Durante gli studi di medicina in 

North Carolina, l’incontro con un insegnate di scrittura la convince a cambiare i suoi piani. Si laurea così in cinema 
nel 2005, per poi specializzarsi alla New York University. Nel 2007 realizza il suo primo corto, African Booty 

Scratcher, in parte autobiografico, seguito nel 2010 da Say Grace Before Drowning, che ottiene numerosi ricono-
scimenti. Il terzo lavoro è del 2011, Black Swan Theory. Nel 2017, Suicide by Sunlight viene presentato al Sundance 

Film Festival. Sempre qui, nel 2022, debutta il suo primo lungometraggio, Nanny, che vince il concorso e viene 
acquisito da Amazon Prime per la distribuzione internazionale.

Il vampirismo adotta lo status di razza, poiché [Valentina] appare alienata 
nei confronti della propria natura in un modo che sicuramente sarà familiare 
alle minoranze di tutto il mondo. La punizione che le viene inflitta attraverso 
la privazione delle figlie e il potere bruto esercitato su di lei da questa sepa-
razione è il motore del conflitto del film e rende Valentina una figura per cui 

provare comprensione. Questi elementi del dramma familiare sono 
avvincenti tanto quanto quelli più fantastici della storia e così, quella 

che potrebbe apparire come la semplice storia di Valentina che 
combatte la propria discriminazione e si autoimpossessa 

del proprio potere, viene allo stesso tempo complicata da 
questa componente fantastica, lasciando allo spettatore 

una nausea deliziosamente conflittuale sulla 
prospettiva del suo trionfo.

Jason Sondhi
(da Shortoftheweek.com)
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a destra :
dettaglio della copertiva del  Vol. 1 dell’integrale Midi-Minuit  Fantastique 

edita da Rouge Profond, a cura di Michel Caen e Nicolas Stanzick 

Gli incubi di



62

Da mezzanotte a mezzogiorno, dalle tenebre alla luce, dalla luna al sole: Midi-Minuit Fan-
tastique nasce proprio nell’idea di tenere insieme gli opposti, farli dialogare nel segno del 
fantastico, che è un universo eminentemente liquido, pronto a disperdersi in mille rivoli 
di fantasia, orrori, misteri... Dieci anni, dal 1962 al 1972, e 24 numeri per una rivista che 
nasce nel culto del cinema di genere e, andando avanti nel tempo, si spinge nei territori 
di un erotismo che, nella sua ingenuità, sapeva coltivare la trasgressione e l’eccentricità 
molto meglio di quanto si saprà fare nei decenni successivi. Midi-Minuit Fantastique è sta-
ta la palestra di un dialogo con il cinema di genere (horror, fantascienza, fantastico e loro 
declinazioni) ma anche di un confronto alla pari del cinema di genere con le altre forme 
d’arte: la letteratura, il fumetto, la fotografia. L’impianto iconografico era fondamentale e 
sarà una vera e propria lezione per le riviste di cinema negli anni a seguire. 
Tutto era nato a Parigi, sotto l’egida di Eric Losfeld, l’uomo che offrì al mondo l’iconicità 
erotica di Barbarella e Emmanuelle, ma che pubblicava anche la storica rivista Positif, con-
corrente lionese dei parigini Cahiers du Cinèma. Midi-Minuit Fantastique, nacque eviden-
temente come la controparte fantastica proprio di Positif, fondata e condotta da Michel 
Caen e Alain Le Bris, a Jean Boullet e Jean-Claude Romer. 
Una rivista di “cinefilia letteraria” la definisce Nicolas Stanzick che proprio insieme a 
Michel Caen (nel frattempo scomparso) ha condotto in porto una straordinaria avventura 
editoriale che, iniziata nel 2014, ha prodotto quattro grandi volumi (usciti in Francia per 
Rouge Profond), in cui l’intera collezione della rivista è stata ripubblicata, ricomponendo i 
numeri, i materiali iconografici, le tante materie che hanno arricchito quella storica espe-
rienza. E ritrovando anche tutto il flusso di immagini che, attorno a quella redazione, prese 
forma di brevi ma in gran parte magnifici film. 

Da Mezzanotte a Mezzogiorno
I brividi di Midi-Minuit Fantastique
di Massimo Causo

63

Ed è proprio una ampia selezione di questi che compone l’Omaggio a Midi-Minuit Fan-
tastique proponiamo a Monsters grazie alla collaborazione generosa di Nicolas Stanzick. 
Si tratta di una gioiosa (ri)scoperta di cinema libero, nato a ridosso della Nouvelle Vague 
ma attingendo a un immaginario e a una cultura più sotterranea, ombrosa, gotica, in cui 
la trasgressione intinge la sua simbologia nel surrealismo, il gotico sprofonda nel delirio 
psicotico, il fantastico nella metafora politica. 
La cosa più travolgente di questi lavori è forse la loro capacità di essere delle 
testimonianze estremamente personali rispetto alle ossessioni dei loro autori, testimo-
nianze che però si disperdono in una temperie comune, creando una sonorità univoca 
(nonostante la disparità dei generi) che attraversa un decennio, assumendo forme 
differenti. Del resto sono opere che nascono in seno a una rivista che, come ricorda 
Stanzick, sapeva “difendere con pari forza Il diabolico Dr. Satana di Jesus Franco e 
Alphaville di Jean-Luc Godard. Per uno come Michel Caen, la nouvelle vague fantastica 
non è che il versante popolare della Nouvelle Vague intellettuale incarnata da Truffaut e 
compagni. Non c’è motivo di opporle”. Onda su onda, insomma, purché sia nuova. 
E sorprendente come questi piccoli capolavori “midi-minuisti” che riscopriamo.
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De mes amours décomposées
di Jacques Zimmer

Francia, 1970
Sceneggiatura: Jacques Zimmer, basata su personaggi e 
situazioni di Charles Baudelaire, Isidore Ducasse Conte di 
Lautréamont e il Marchese De Sade
Fotografia: Claude Cattelani
Montaggio: Jean-Michel Barjol
Musica: François Rabbath
Interpreti: Jean-Pierre Dougnac (narratore), Marie-Laure 
Barbaud, Amélie Prévost
Durata: 10′
Restaurato in HD dal CNC a partire dal negativo 35mm

Midi-minuista nel cuore, sebbene esterno alla rivista 
(scriveva su La Revue du cinema), molto amico dei fon-
datori Michel Caen, Jean-Claude Romer, Jean Boullet e 
dell’editore Eric Losfeld, Jacques Zimmer realizza con Des 
mes amours décomposées un film libero e personale, 
pensato solo per evocare i suoi autori preferiti (Sade, 
Lautréamont, Baudelaire, Lovecraft) e i fumetti fantastici 
di cui, da amante del sesso e del sangue, sa percepire le 
bellezze (quelli delle edizioni Warren Publishing e Le Ter-

Jacques Zimmer
Nato a Strasburgo nel 1935, giornalista e critico francese, è 
stato caporedattore de La revue du cinema e ha scritto libri 
su Jean-Pierre Melville, Marlon Brando, Alfred Hitchcock e 
sui fumetti francesi. Occasionalmente si è dedicato anche 
attivamente al cinema, dirigendo cortometraggi e prestandosi 
come attore.

65

Dracula
di Jean Boullet

Francia, 1963
Sceneggiatura: Jean Boullet, dal romanzo di Bram Stoker
Durata: 9′

Montaggio HD realizzato nel 2018 a partire dai materiali SD 
ancora reperibili

Il più mitico dei film midi-minuisti! Poco dopo aver rotto 
con la rivista alla fine del 1962, Jean Boullet si imbarcò nel 
folle progetto di un adattamento di Dracula con animazione 
silhouette. Aiutato da Philippe Druillet e Boris Bergman, 
che proprio lì muove i suoi primi passi artistici, Boullet darà 
corpo, per due anni, alla sua personalissima visione del 
mito, tra fascino per l’omoerotismo, desiderio di riconnet-
tersi con la preistoria del cinema e chiara identificazione 
con il suo eroe. Questo risulta in immagini sublimi, talvolta 
ereditate da Cocteau, e che sempre mantengono il piacere 
dell’evocazione magica. Il film rimarrà purtroppo incompiu-
to ma nell’ambito della ristampa filologica di Midi-Minuit 
Fantastique, per la prima volta viene operato un montaggio 

Jean Boullet
Nato a Parigi nel 1921, inizia un’attività di pittore negli anni 
Quaranta, per poi diventare illustratore per giornali e libri 
nell’immediato dopoguerra (fra l’altro anche le opere di 
Edgar Allan Poe, all’epoca nel mirino della censura). Ap-
passionato cinefilo e abituale frequentatore del cinema 
Midi-Minuit parigino, fonda il cineclub La Société des amis 
de Bram Stoker. Qui entra in contatto con Michel Caen, 
Alain Le Bris e Jean-Claude Romer, cofondatori della rivista 
Midi-Minuit Fantastique, con cui subito inizia a collaborare. 
Dopo la rottura, apre una libreria in cui da sfogo ai suoi 
ulteriori interessi per la magia e i fumetti. L’attività non 
rende come dovrebbe e così si trasferisce in Algeria. Nel 
1970 viene ritrovato morto mentre era in viaggio nel sud 
del paese.
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rain vague). Un film che è al contempo oscuro e gioioso, 
di amore e morte, non narrativo e che si impone come un 
affascinante legame tra le invenzioni più triviali dell’epoca, 
l’horror degli anni Sessanta e la poesia del XIX secolo, 
considerata all’epoca più nobile in ambito culturale. Vero e 
proprio manifesto del midi-minuismo sul grande schermo, 
De mes amour décomposées venne esaltato, oltre che dalla 
rivista, anche da Alain Robbe-Grillet, catturato dall’audacia 
del film.
Nicolas Stanzick

dei materiali sopravvissuti. Viene fornita così finalmente 
agli spettatori l’opportunità di rivivere le sanguinose avven-
ture di Jonathan Harker al castello del signore dei vampiri…
Nicolas Stanzick
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Èves Futures
di Jacques Baratier

Francia, 1964
Sceneggiatura: Jacques Baratier
Produzione: Argos Films
Durata: 16′

Scansione SD da copia 35mm

“Un poeta non pensa, ma si esprime direttamente con le 
parole, i colori, i suoni”, teorizzava Jacques Baratier. Ecco 
riassunta questa filosofia in Èves Futures, che trasfigura il 
suo soggetto (la realizzazione di manichini da vetrina) in 
una poesia feticista, dove il confine tra la vita e l’artificio 
tende a sfumare. Èves si presta a tutte le letture pos-
sibili: erotomania, critica del consumismo, metafora del 
lavoro del cineasta… “Noi non siamo niente, tutto è solo 
un’illusione” ha precisato Baratier, il cui malessere dovuto 
a questa consapevolezza attraversa l’intero film, amplifi-
cato dalla musica di Georges Delerue. Midi-Minuit Fanta-
stique non ha mai perso l’occasione di celebrare il
regista per la sua arte, fautrice di una fantasia liberata dalle 
costrizioni dei generi. Follemente bello, Èves Futures è un 

Jacques Baratier
Nato a Montpellier nel 1918, viene indirizzato dal pa-
dre banchiere verso studi di legge, ma dopo aver servito 
nell’aviazione durante la Seconda Guerra Mondiale, si indirizza 
verso la pittura. Durante una missione in Africa, si imbatte in 
una troupe cinematografica, un incontro che segna il suo 
destino. Cineasta esigente e intellettuale, si dedica ai docu-
mentari e, nel 1956, il suo corto Paris, la nuit, ottiene l’Orso 
d’Oro al festival di Berlino. Due anni dopo debutta nel lungo-
metraggio con Goha, protagonista Omar Sharif. Affascinato 
dalla psicanalisi, realizza nel corso della sua carriera anche dei 
film sulla follia, influenzati dal surrealismo. 
Scompare nel 2009.
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Fantasmagorie
di Patrice Molinard

Francia, 1963
Sceneggiatura: Patrice Molinard
Fotografia: Régis Molinard
Musica: Jacques Bondon
Interpreti: Edith Scob, Venantino Venantini, Jean Henry
Produttore: Pierre Braunberger
Durata: 40′

Restauro HD dal negativo 35mm

Autore delle foto di scouting per Le Sang des Bêtes di 
Georges Franju – che era suo cognato –, Patrice Molinard 
realizza nel 1962 un autentico vertice del cinema fantastico 
francese. Un film sui vampiri con Edith Scob mangiatrice di 
bambini e Venantino Venantini emulatore di Dracula, tutto 
ambientato in una poetica Transilvania della Val-d’Oisie. 
Di una bellezza espressionista e mozzafiato nonché di una 
costante audacia formale, il film lasciò senza parole Midi-
Minuit Fantastique che lo difese, con grande enfasi, nel 
suo numero 3. Riscoprire Fantasmagorie è oggi uno shock. 

Patrice Molinard
Nato nel 1922, intraprende la carriera di fotografo per cui 
sarà maggiormente ricordato (tra le sue raccolte più celebri 
Paris Vagabond e Auvers Est Decidement Fort Beau Vincent 
Van Gogh: 100 Ans Apres: 100 Photos De Patrice Molinard). 
Cognato di Georges Franju, si avvicina poi anche al cinema, 
dapprima come fotografo di scouting e poi anche come 
regista di cortometraggi e documentari. Scompare nel 
2002.
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passaggio segreto tra l’episodio Ore perdute di Ai confini 
della realtà e le strazianti rivelazioni del Silencio Club di 
Mulholland Drive.
Nicolas Stanzick

Perché, per riassumerlo con una formula eccessiva ma 
nondimeno calzante, si tratta forse dell’anello mancante tra 
Nosferatu, il Vampyr di Dreyer e… Strade perdute di David 
Lynch!
Nicolas Stanzick
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Insomnie
di  Pierre Étaix

Francia, 1963
Sceneggiatura: Jean-Claude Carrière, Pierre Étaix
Fotografia: Pierre Boffety
Musica: Jean Paillaud
Interpreti: Lidia Binaghi, Gabriel Blondet, Laurence Galli-
mard, Pierre Étaix
Durata: 15′

Restauro HD del 2010 supervisionato da Pierre Étaix

Maestro francese dello slapstick, Pierre Étaix si è rapida-
mente affermato come uno degli eredi di Chaplin e Keaton. 
Ma, aspetto meno noto, era anche un devoto appassionato 
del fantastico, un adoratore di film come Dracula il vam-
piro di Terence Fisher o La stirpe dei vampiri di Fernando 
Mendez e un frequentatore abituale delle salette di quar-
tiere. Una passione condivisa con Jean-Claude Carrière, 
suo co-sceneggiatore di Insomnie, l’ultimo cortometraggio 
dell’autore di Yoyo. Étaix rivela, quattro anni prima di Per 
favore non mordermi sul collo, la reversibilità tra risate e 
orrore, permettendosi audacia formale, splendore gotico e 

Pierre Étaix
Attore, regista, clown, disegnatore, fumettista, drammaturgo, 
musicista e illusionista francese, nasce nel 1928 a Roanne, 
nella Loira. Inizia la sua carriera come illustratore a Parigi, 
dove realizza cartelloni per gli spettacoli teatrali e di cabaret 
e per il circo. Nel 1954 conosce Jacques Tati, con cui inizia 
a collaborare in qualità di autore delle gag, assistente alla 
regia e autore dei manifesti. Il talento eclettico e l’esperienza 
acquisita con Tati lo portano alla realizzazione del suo primo 
cortometraggio, Rupture nel 1961, cui seguono poi i lunghi Le 
Soupirant nel 1962 e il più celebre Yoyo nel 1965. Acclamato 
come un maestro di comicità, abbraccia svariati decenni di 
carriera, fino alla scomparsa nel 2016.
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virtuosismo tagliente. Midi-Minuit Fantastique, nel suo nu-
mero 17, ha celebrato il film per il suo rifiuto della semplice 
parodia e la sua ovvia affiliazione con la grande tradizione 
del genere, da Browning a Fisher: insomma come una 
piccola gemma da iscrivere nel pantheon del cinema di 
vampiri.
Nicolas Stanzic
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La Fée sanguinaire
di Roland Lethem

Belgio, 1968
Sceneggiatura: Roland Lethem, Julien Parent
Fotografia: Jean Ebrouck, Jean-Claude Neckelbrouck
Montaggio: Jean-Marie Buchet
Musica: Paul Lambert
Interpreti: To Katinati (Fata), Pierre Lampe (leader politico), 
Jean-Pierre Bouyxou (primo angelo), Raphaël Marongiu 
(secondo angelo)
Produzione: Natacha Schinski
Durata: 25′

Restauro 2K a partire dal negativo 16mm

Due angeli si muovono per le strade di Bruxelles, 
trasportando un bidone di latta. All’interno si annida una 
fata che colleziona conquiste maschili come sanguinosi 
trofei… Un film anarchico, inquietante e dotato di un feroce 
umorismo nero che lo fece adottare dai situazionisti. La 
Fée sanguinaire fu realizzato interamente nel maggio del 

Roland Lethem
Nato a Etterbeek, nella regione di Bruxelles, nel 1942, ha 
studiato sceneggiatura all’INSAS (Istituto Nazionale Su-
periore delle Arti dello Spettacolo), per poi intraprendere 
una carriera di cineasta outsider, narcisista e provocatore, 
fatta di ripetuti scandali nei festival a causa dei contenuti 
scandalosi di molte sue opere. Amante del surrealismo e 
del cinema giapponese, affianca al lavoro di cineasta anche 
quello di divulgatore, saggista e corrispondente.
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1968 dal corrispondente belga di Midi-Minuit Fantastique, 
Roland Lethem, l’uomo che portò in Europa il cinema di 
Seijun Suzuki e Koji Wakamatsu. La pellicola ha goduto di 
una certa notorietà nei festival, fatta di ripetuti scandali e 
dell’entusiasmo con cui Midi-Minuit Fantastique la difese 
nel suo numero 22. Una colpo da maestro che ha lanciato 
la sulfurea reputazione del “più giapponese dei registi 
belgi”.
Nicolas Stanzick
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Satan bouche un coin
di  Jean-Pierre Bouyxou e Raphaël-G Marongiu

Francia, 1968
Sceneggiatura: Jean-Pierre Bouyxou
Fotografia: Jean-Pierre Bouyxou, Raphaël-G Marongiu, Loïc 
Picard
Montaggio: Jean-Pierre Bouyxou
Interpreti: Pierre Molinier (l’androgino), Janine Delannoy 
(la donna), Étienne O’Leary (ragazzo con coltello), Michèle 
Giraud (ragazza prigioniera)
Produzione: Jean-Pierre Bouyxou
Durata: 15′

Scansione SD a partire da una copia in 16mm

Fantômas è esistito davvero! Jean-Pierre Bouyxou l’ha tro-
vato quando l’Elusivo conduceva una scandalosa carriera 
d’artista a Bordeaux, sotto il nome di Pierre Molinier. La sua 
passione di allora: il travestitismo come suprema forma di 
trasgressione e motore di baccanali infernali…
Film surrealista, feticista e sperimentale, il primo colpo 
di genio cinematografico di Jean-Pierre Bouyxou (iniziato 
insieme a R.-G. Marongiu) è un guanto di sfida lanciato alle 

Jean-Pierre Bouyxou
Nato nel 1946 a Bordeaux, è giornalista, critico e cineasta. 
Specializzato nel campo del cinema di genere e del fumetto, 
ha scritto su riviste celeberrime come Métal Hurlant, Paris 
Match, La Revue du cinema e Vertigo, a volte utilizzando vari 
pseudonimi. Cospicua anche la sua attività cinematografica 
come regista, attore e sceneggiatore. Dal 2013 è membro a 
vita della giuria del festival FIFIGROT di Tolosa.
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regole della settima arte, del buon gusto e della moralità. 
Un manifesto estetico, nato dalla sua scoperta del 
cinema underground al fianco di Alain Le Bris, di 
Midi-Minuit Fantastique. Nel ruolo del protagonista, 
Molinier brilla d’un carisma androgino più che inquietante. 
Un Cult!
Nicolas Stanzick
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Sexana
di Hubert Lacoudre

Francia, 1972
Durata: 17′

Scansione HD a partire da una copia in Super8

Un esempio di midi-minuismo tardivo, clandestino e 
apertamente licenzioso! Sexana è Ellen Earl, sacerdotessa 
a capo di un esercito di amazzoni in casco da motociclista 
e erede pesantemente truccata di Gloria Holden, la figlia di 
Dracula nell’omonimo film del 1936. Di fronte a lei, Joëlle 
Coeur – la naufraga Tina ne L’isola delle demoniache di 
Jean Rollin – che sembra un’Alice nel paese del sadomaso-
chismo. La sfida? Una cerimonia sadomaso girata in una 
fungaia, nutrita dal fascino per i mondi sotterranei, la loro 
energia tellurica e pagana.
Dietro gli eccessi e gli abusi agli estremi limiti del softcore, 
il film sembra esplicitare la lettura erotomane, propria di 
Midi-Minuit Fantastique, dei miti classici, da La perico-
losa partita a L’implacabile condanna. E diciamo pure che 

Hubert Lacoudre
Nato a Montmorency, nella Val-d’Oise, nel 1937, inizia nei 
primi anni Sessanta una carriera di fotografo, che lo porta 
da principio verso i temi industriali e successivamente 
verso la moda, il nudo e il cinema. Scompare nel 2016.
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quando Michel Caen, Jean-Claude Romer e Jean Boullet 
si infiammavano con lunghi testi per Barbara Steele, Elsa 
Lanchester o Maila Nurmi, senza dubbio stavano già 
segretamente sognando film come Sexana.
Nicolas Stanzick
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Ténèbres
di  Claude Loubarie

Francia, 1969
Sceneggiatura: Claude Loubarie, Jean-Loup Vichniac
Fotografia: Claude Saunier
Musica: François Rabbath
Trucco: Eric Muller
Interpreti: Jacques Berthier, Frédéric Lambre, André 
Daguenet
Produzione: Antégor
Durata: 12′

Scansione HD a partire da una copia in 35mm

Nessun falso pudore: Ténèbres è un autentico UFO nel 
Midi-minuismo su grande schermo, un film straordinario 
nel contesto francese e un lavoro in anticipo di dieci 
anni sul fantastico italiano di Lucio Fulci! Animatore del 
cineclub Midi-Minuit II di Lione, e vicino a Michel Caen, 
Claude Loubarie resta una delle figure più enigmatiche 
del movimento. Di fragile salute mentale, diceva la verità 
quando mostrava le lettere con cui Hitchcock affermava di 

Claude Loubarie
Nato nel 1946 a Lione, è stato animatore di cineclub e regista 
di cortometraggi. Scompare prematuramente nel 1991, morto 
suicida a Charamande.
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aver visto il suo film, e di averlo apprezzato al punto, forse, 
di averlo distribuito in apertura di Frenzy? Morto suicida 
dopo aver sofferto di deliri in cui parlava di persecuzioni 
extraterrestri, Loubarie potrebbe infine aver consegnato 
con questo film una sorta di incubo autobiografico: la storia 
di un uomo inesorabilmente finito in un aldilà di zombie 
putrefatti…
Nicolas Stanzick



a destra :
Notte profonda di Fabio Salerno (1991)

Ossessione Horror
Omaggio a Fabio Salerno

in collaborazione con Oblivion Film
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Il nome non è tra i primi che vengono in mente quando si parla di horror italiano, ma di 
sicuro è tra quelli che più evocano forti emozioni. Che sono naturalmente di rimpianto per 
ciò che Fabio Salerno avrebbe potuto dare a un filone alle prese con un delicato momento 
di passaggio, quando la filiera industriale del nostro cinema stava cedendo, i maestri 
iniziavano a scomparire o a mostrare l’inevitabile stanchezza e i fermenti più interessanti 
facevano capolino dal basso, da quel cinema indipendente e autoprodotto, underground 
quasi, che all’epoca nemmeno pensavamo di dover chiamare così. Ma c’è di più: perché 
Fabio Salerno, oltre a costituire un’alternativa di indubbio interesse, era anche un autore 
al crocevia di istanze tra loro molto diverse (e complesse). Tanto lampante nella sua pas-
sione per l’horror, quanto lontano dalle facili scorciatoie del ricalco che hanno contrasse-
gnato tanto cinema di genere nostrano. Perché lui, Fabio, inseguiva delle ossessioni, parte 
di un universo poetico ben definito. Le stesse che poi sono diventate anche nostre.
Voler tributare uno spazio al cinema di questo outsider del cinema italiano è infatti un 
obiettivo che ci ponevamo da tempo, come cinefili prima ancora che critici e programma-
tori. Perché film come Notte profonda e L’altra dimensione meritavano di uscire dall’oblio, 
per ritrovare il grande schermo e l’abbraccio di un pubblico che sicuramente li avrebbe 
amati.
Non sappiamo cosa sarebbe successo nel caso Salerno fosse riuscito a compiere il grande 
salto verso lavori più strettamente “professionali”, ma di certo quello che si era visto al suo 
primo apparire tra i festival più attenti lasciava trasparire un autore visionario nella sua ar-
tigianalità e capace di veicolare un’estetica cinefila contrassegnata da un latente e sincero 
senso di malinconia e morte.
Rivedere e riscoprire il cinema di Fabio Salerno era dunque operazione doverosa, che 
Monsters si onora di poter portare a termine grazie alla preziosa collaborazione con 
Oblivion Film, coraggiosa realtà home video frutto della sinergia tra la Home Movies di 
Giacomo Ioannisci, Caffé da Brivido di Mattia Malavasi e Mafarka Home Video di France-
sco Aliberti. A loro va il merito di aver compiuto un’operazione lunga e complessa di recu-
pero e meticoloso restauro dei due lungometraggi realizzati dall’autore all’inizio degli anni 
Novanta. Offrendoci così l’opportunità unica di ripensare la storia dell’horror italiano e i 
suoi impossibili what if. Ma anche, e soprattutto, perché da adesso in poi l’ossessione sarà 
anche vostra, del pubblico che scoprirà questi lavori e i mondi che sono in grado di aprire. 

Paura e delirio
Il cinema di Fabio Salerno
di Davide Di Giorgio
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Fabio Salerno
Regista seminale e autentico apripista dell’horror indipendente italiano che continuerà a 
caratterizzare la scena dopo gli anni Ottanta. Nato a Milano nel 1965, inizia a manifestare 
la sua passione per il cinema appena quattordicenne, girando brevi film in Super 8, con cui 
forma una cifra personale e declinata ben presto verso l’horror, in quanto genere capace di 
esplorare un’ampia gamma di visioni e emozioni. Tra i suoi corti più celebri: Vampiri (1985), 
Mezzanotte (1986) e Arpie (1987). Con Oltretomba (1988) avviene il passaggio al formato 
16mm che caratterizzerà il resto della sua produzione. Il primo lungometraggio è Notte 
profonda, presentato al Festival di Bellaria nel 1990 e al Fantafestival nel 1991, dove ottiene 
una menzione speciale della giuria. Nel 1993 è poi la volta di L’altra dimensione, secondo e 
ultimo lungometraggio che resta inedito. La tragica scomparsa avviene nello stesso anno. 
Nel 2022 Oblivion Film ha restaurato i suoi lavori e li ha resi disponibili in edizioni Bluray e 
DVD.
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Cinema di ossessioni, quello di Fabio Salerno (1965-1993), e quindi cinema veramente sentito, 
sulla propria pelle, cinema di genere e personale allo stesso tempo. Comincia presto il percorso 
artistico di Salerno, con i primi filmini di fantascienza realizzati a otto anni ispirandosi alle serie dei 
Godzilla e i primi rudimentali effetti speciali già suggestivi ed efficaci. Nel 1979 inizia a realizzare i 
primi cortometraggi, fra cui merita in particolare una segnalazione Cadaveri (1982), presentato e 
premiato in numerose rassegne.
Ben presto, però, Salerno vira i suoi interessi verso l’horror, che lui considerava cinema allo stato 
puro perché legato ai sogni, all’immaginazione, alla paura, al fantastico, insomma, alle emozioni.
All’inizio è morto forte l’influenza di Dario Argento ma ben presto Fabio raggiungerà un suo stile 
personale esprimendo temi e ossessioni che lo eleveranno su tutti gli imitatori e che lo faranno 
apprezzare da registi come Sam Raimi, Pupi Avati e dallo stesso Dario Argento. Il primo lavoro di 
un certo rilievo è il cortometraggio Vampiri (1985), un film che Salerno amava molto, ma che ebbe 
meno fortuna e apprezzamenti rispetto ai lavori successivi. Già da questo lavoro appare evidente 
l’intenzione di elaborare punti di vista originali e personali all’interno di generi e temi della cosid-
detta tradizione: ecco che la vampira diventa una donna che inganna le sue vittime assumendo  le 
sembianze apparentemente innocue di un gatto.
Mezzanotte (1986) è un viaggio in un incubo provocato da un oggetto minuscolo, un piccolo gioco 
rompicapo costituito da una piramidina componibile, che ha il potere di materializzare le paure di 
chi ne entra in possesso; questo darà vita a una serie di reazioni a catena che nessuno dei perso-
naggi coinvolti, nemmeno un’innocente bambina riuscirà a interrompere.
Con Arpie (1987) riesce ad ottenere una qualità di immagine, di atmosfera e di effetti speciali 
straordinaria per un Super 8, forse ineguagliabile (consapevole di questo, passerà al 16 mm. nel 
lavoro successivo); anche in questo caso l’autore milanese trova uno sguardo personale e origi-
nale rispetto a una tradizione ben precisa. Trasportando la mitologia dell’arpia nella contempora-
neità, Salerno dà vita ad una serie di figure femminili inquietanti proprio perché apparentemente 
attraenti e affascinanti, capaci in realtà di crimini orrendi, delle quali sarà vittima, tra gli altri, un 
giovane agente di polizia.
Oltretomba (1988) è un ritorno a uno dei temi ricorrenti nei primissimi corti di Fabio Salerno, 
filtrato però attraverso uno sguardo più maturo e consapevole. Un giovane parapsicologo si pone 
come obiettivo l’esplorazione di un territorio ignoto e misterioso, al di là del confine fra la vita e 
la morte, mettendosi in collegamento con la mente di un tossicodipendente in overdose, per poi 
tornare fra i vivi e raccontare la sua esperienza. Ma l’esperimento non funziona a dovere: il 

Fabio Salerno
Ritratto di un esploratore dell’incubo
di Vittorio Rifranti
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parapsicologo perde completamente la percezione dello spazio e del tempo e in una dimen-
sione onirica e allucinata incontrerà una donna che gli annuncerà la sua morte per infarto. 
Convinto di essersi risvegliato da un incubo, scoprirà di trovarsi sottoterra, chiuso nella bara, a 
molti metri di profondità.
Notte profonda (1990) segna il suo esordio nel lungometraggio in 16 mm. Con un budget ridi-
colo (11 milioni), Salerno costruisce un perfetto meccanismo di viaggio nell’incubo. Paolo, un 
disegnatore di fumetti squattrinato e in cerca di lavoro, trova una piccola piramide componibile 
(la stessa di Mezzanotte, di cui Notte profonda è in un certo senso il seguito ideale), che ha il 
potere di animare gli oggetti, che cominciano ad ossessionare e aggredire Paolo. Due frammenti 
della piramide penetreranno nel suo corpo e non gli daranno più scampo, arrivando a colpire 
anche la sua fidanzata. Armadi che si aprono, chiavi che si liquefanno, corde impazzite, tap-
parelle che si abbassano da sole, televisori che prendono fuoco, soffitti che si animano, sono 
solo alcuni degli effetti speciali che attraversano il film, fra i quali andrebbero ricordati in parti-
colare lo sdoppiamento visivo di Paolo e l’incendio finale. Notte profonda partecipa in concorso 
a Bellaria ‘90 e al Fantafestival ‘91 dove ottiene una menzione speciale della giuria; acquistato 
dalla Eagle Pictures per la produzione Home-Video, non uscirà nelle videoteche per problemi di 
listino, indipendenti dalla qualità della pellicola.
Dopo Visioni, breve video realizzato per tre minuti a tema fisso (ancora un viaggio ai confini 
della percezione fra realtà e immaginazione, lucidità e incubo), Salerno realizza L’altra dimen-
sione (1993), suo secondo lungometraggio e, purtroppo, ultimo lavoro. L’altra dimensione è 
forse il suo lavoro più sofferto e lacerante: tre episodi sui temi dell’amore e della morte. Nel 
primo episodio, Delirio, il protagonista, abbandonato inspiegabilmente dalla fidanzata con un 
misterioso messaggio nella segreteria telefonica, si reca nella città in cui lei vive e, penetrato 
furtivamente in casa, la addormenta e fa l’amore un’ultima volta con lei. Al risveglio, però, lo 
attende una brutta sorpresa: la sua donna è in realtà una folle omicida che uccide i suoi amanti 
per poi collezionare le loro teste. Istinto mortale, il secondo episodio, è ancora la storia di un ab-
bandono sentimentale: scoprendo che la donna di cui è innamorato sta vivendo con un ragazzo 
che l’ha legata a sé con la magia bianca, Davide affronta minacciosamente il rivale, rimanendo 
però a sua volta vittima di un sortilegio di magia nera. 
Il terzo episodio, Eros e Thanatos, senza dubbio il migliore dei tre e forse il pezzo di cinema più 
valido di Fabio Salerno, narra con efficacia e intensità la storia di un’ossessione amorosa. Dario, 
un chitarrista, e Maddalena sono legati da un rapporto tormentato; lei ha evidenti sintomi di 
disequilibrio mentale e gli scontri con il fidanzato sono all’ordine del giorno. Dopo l’ennesimo 
litigio, la ragazza si toglie la vita, lasciando Dario sconvolto dal dolore, che non riesce a superare 
lo shock. Sarà la stessa Maddalena ad apparirgli in sonno e ad indurlo a fare a pezzi il suo corpo 
e a mangiarlo perché il cibo si trasformi in sangue e lei possa continuare a vivere dentro di lui. 
Dario, traditosi sul finale davanti al commissario di polizia, si ucciderà.
La tragica morte di Fabio Salerno ha probabilmente impedito al film-maker milanese di rivelarsi 
definitivamente come uno dei pochi, ma importanti, registi italiani di horror, lasciando incom-
piuto il progetto di un nuovo film, Nati morti, che ancora una volta sarebbe stato un viaggio 
dentro il cinema, dentro l’horror, ma soprattutto dentro se stesso [la sceneggiatura è stata poi 
ripresa dall’amico e collega Alex Visani e il film è stato realizzato nel 2021 ndr]. [...] Cinema di 
ossessioni quello di Fabio Salerno, dicevamo all’inizio; cinema che ci ha lasciato una sensazione 
molto forte di incompiuto. Accanto al rimpianto e al dolore per la sua scomparsa resta il deside-
rio inappagabile di vedere un suo nuovo film.
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Riprendiamo, per gentile concessione dell’autore, questo ritratto di Fabio 
Salerno pubblicato originariamente sulla rivista “Amarcord – Il lato oscuro 
del cinema” n. 8-9 (Maggio – Agosto 1997), Igor Molino Editore, Firenze.
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Salerno gira buoni splatter – o anche semplicemente horror – nel pieno rispetto della 
tradizione B sia americana, sia italiana e cioè costruendo trame non troppo originali 

(ma comunque passabili), curando gli effetti speciali e ridimensionando, 
se non azzerando, tutti gli elementi esterni alla storia e alla sua atmosfera. 

Il risultato è abbastanza valido e non è di sicuro inferiore a un lavoro di Massaccesi 
o di Deodato (infatti fu proprio il primo a contattare Salerno per la regia de La Casa 4, 

che poi fu affidata a Laurenti)
Renato Dellavalle

(da Cineforum 299, ottobre 1990)
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Notte profonda
di Fabio Salerno

in collaborazione con Oblivion Film

Italia, 1991, 68′
Sceneggiatura: Fabio Salerno
Fotografia: Fabio Salerno
Montaggio: Fabio Salerno
Musica: Nicola Tatoni, Limbo, Enrico Vanossi
Assistenza alla regia: Fabio Mescia, Vittorio Rifranti
Disegni di scena: Giuliano Cupello
Effetti speciali: Fabio Salerno
Interpreti: Luigi Sgroi (Paolo), Simona Brusoni (Cristina), 
Marco Monzani (barista), Francesca Bartellini (dottores-
sa), Olimpio Fantaguzzi (prete), Cristina Rizzello (amica)
Produzione: Rosa Manna Salerno e Fabio Salerno per 
Fabio Salerno Produzioni Horror
Distribuzione: Oblivion Film

Un giovane disegnatore di fumetti horror trova 
casualmente uno strano e curioso oggetto. Questo ha 

una forma tipo “rompicapo” piramidale che comincia a 
attirare in maniera maniacale l’attenzione del ragazzo. 

In realtà nell’oggetto si nasconde una forza maligna che 
cambierà la vita del protagonista.
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L’altra dimensione
di Fabio Salerno

in collaborazione con Oblivion Film

Italia, 1993, 78′
Sceneggiatura: Fabio Salerno
Fotografia: Fabio Salerno
Montaggio: Fabio Salerno
Musica: Andrea Garofalo, Enrico Vanossi, Nicola Tatoni, 
Salvatore Carboni, Francesco Rinaldi
Assistenza alla regia: Rudy Amisano, Vittorio Rifranti
Effetti speciali: Fabio Salerno
Interpreti: Francesco Rinaldi (Lui), Maddalena Vadacca 
(Lisa), Luigi Sgroi (Davide), Nadia Rebeccato (Silvia), 
Piero Bellotto (Giampaolo), Claudio Moneta (Dario), Lisa 
Carboni (Maddalena), Giorgia Ghezzi (Giorgia), Marco 
Monzani (Commissario)
Produzione: Fabio Salerno, Rosa Manna Salerno per Fabio 
Salerno Produzioni Horror
Distribuzione: Oblivion Film

Quanti di voi si sono trovati protagonisti di storie in-
credibili? Alcuni non osano parlarne…altri non lo 
possono più fare. Tre di queste storie sono state 

raccolte in un unico film, denso di passioni, di orrori e di 
sangue. Qualcuno potrà riconoscersi in questi 

racconti che sembrano il frutto di fantasia ma… 
fanno parte dell’altra dimensione…
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fini a se stessi, ma esplorare le zone in ombra che sono dentro di noi, 
penetrare con la macchina da presa nei territori in cui 

convivono realtà e sogno, lucidità e follia, vita e morte, 
percorrendo avanti e indietro, come per il movimento 

di un pendolo, le diverse e solo apparentemente 
opposte dimensioni.

Vittorio Rifranti
(Amarcord n. 8-9, 

maggio-agosto 1997)
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a destra :
Nosferatu il vampiro di Friedrich Wilhelm Murnau (1922)

Eventi



Nosferatu il vampiro 
di Friedrich Wilhelm Murnau

Sonorizzazione Live di Caterina Palazzi “Zaleska”

Titolo originale: Nosferatu, Eine Symphonie des Grauens
Germania, 1922, 95′
Sceneggiatura: Henrik Galeen, da un’idea di Albin Grau e 
dal romanzo Dracula di Bram Stoker
Fotografia: Fritz Arno Wagner
Montaggio: Freidrich Wilhelm Murnau
Scenografia: Albin Grau
Costumi: Albin Grau
Interpreti: Max Schreck (Conte Orlok/Nosferatu), Greta 
Schröder (Ellen Hutter), Ruth Landshoff (Ruth), Gustav 
von Wangenheim (Jason Hutter), Alexander Granach 
(Knock), Georg Heinrich Schnell (Harding), John Gottowt 
(Professor Bulwer), Gustav Botz (Professor Sievers), Max 
Nemetz (capitano)
Produzione: Enrico Diekmann, Albin Grau per Prana
Distribuzione: Il Cinema Ritrovato

1838. Il giovane agente immobiliare Thomas Hutter si 
reca in Transilvania per trattare con il Conte Orlok, che 

intende trasferirsi in Germania, ignaro del fatto che il 
nobile è un vampiro, portatore di pestilenza e morte. 
Una volta arrivato a Wisborg, il Nosferatu prende di 

mira Ellen, la moglie di Hutter.
Caterina Palazzi
Contrabbassista e compositrice di jazz, rock psichedelico e musica noise.
Leader della band italiana Sudoku Killer, la contrabbassista romana 
presenta ZALESKA, nuova performance audiovisiva noir intima e 
ipnotica, in cui linee melodiche si intrecciano a momenti dissonanti e 
rumoristici, creando una sorta di orchestrina funebre solitaria di bassi.
Zaleska è la figlia illegittima del voivoda Vlad Țepeș III altresì 
noto come Drăculea

Sul piano formale, il film si allontana dall’espressionismo e lo trascende: prima d’ogni altra cosa per l’importanza 
che vi ha la Natura, per l’impressionante varietà di esterni reali che ne accrescono il romanticismo magico. 

Murnau s’abbandona totalmente al suo gusto della polifonia e del contrappunto, sul piano drammatico e cosmico. 
Nosferatu è prima di tutto un poema metafisico nel quale le forze della morte mostrano la vocazione – una 

vocazione inesorabile – ad attirare a sé, aspirare, assorbire 
le forze della vita, senza che nella descrizione 

di questa lotta intervenga alcun 
manicheismo moralista

Jacques Lourcelles
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in collaborazione con Vicoli Corti



La Cosa
di John Carpenter
USA, 1982, 110′
Sceneggiatura: Bill Lancaster, dal racconto “Who Goes 
There?”, di John W. Campbell Jr. (in italiano pubblicato 
come “La Cosa” o “La Cosa da un altro mondo”)
Fotografia: Dean Cundey
Montaggio: Todd Ramsay
Musica: Ennio Morricone
Scenografia: John L. Lloyd, Henry Larrecq
Effetti speciali trucco: Rob Bottin
Effetti speciali meccanici: Roy Arbogast
Interpreti: Kurt Russell (R. J. MacReady), A. Wilford 
Brimley (Dr. Blair), T. K. Carter (Nauls), David 
Clennon (Palmer), Keith David (Childs), Richard Dysart (Dr. 
Cooper), Charles Hallahan (Vance Norris), Peter Maloney 
(George Bennings), Richard Masur (Clark), Donald Moffat 
(Garry), Joel Polis (Fuchs), Thomas Waites (Windows), 
Larry Franco (norvegese)
Produzione: David Foster, Laurence Thurman 
per Universal Pictures
Distribuzione: Universal

Una spedizione scientifica in Antartide, viene in con-
tatto con un misterioso parassita alieno: in grado di 

replicare perfettamente l’aspetto di qualunque persona, 
la “Cosa” scatena un clima di paranoia fra i membri del 

team.

Con il Panavision si utilizza l’immagine intera, si sa esattamente ciò che si mette. Non mi è particolar-
mente difficile mostrare un personaggio strettamente confinato in uno spazio immenso. Ho fatto di-

versi film con persone isolate o prigioniere in un luogo chiuso, filmato in Panavision. Mi piace molto. Mi 
diverte. E per girare un film sull’isolamento come La Cosa, il Panavision è veramente l’ideale: permette di 
dimostrare la solitudine lasciando grandi spazi vuoti sui lati dell’immagine. Alla fine, tutto si riconduce a 

una scelta in inquadrature e io adoro il Panavision.
John Carpenter

(da John Carpenter. La visione oltre l’orrore, 
a cura di Giuseppe Gariazzo, 

Stefano Sorbini Editore, Roma, 1995)

John Carpenter
Nato a Carthage, nello stato di New York, il 16 Gennaio 1948 è uno dei più autorevoli rappresentanti del nuovo 

cinema fantastico americano emerso negli anni Settanta: dopo gli studi alla University of Southern California, ha 
iniziato una carriera da cineasta indipendente, caratterizzata da capolavori come Halloween – La notte delle streghe 
(1978), Fog (1980), 1997: Fuga da New York (1981), Il Signore del Male (1987), Essi vivono (1988), Vampires (1998). 
Non è da meno la produzione per gli studios, con film quali La Cosa (1982), Starman (1984), Grosso guaio a China-

town (1986), Il seme della follia (1994). È anche un apprezzato musicista, come testimoniano molte delle sue co-
lonne sonore e, più di recente, gli album Lost Themes e gli score per la trilogia di Halloween di David Gordon Green.

88 89

Si noterà come ogni apparizione della “Cosa” giunga non al culmine di un climax, ma in un momento di 
relativa calma, come a ritagliarsi uno spazio che sia pienamente suo e che, pur perfettamente iscritto nel-
la relativa porzione di racconto, sia allo stesso tempo abbastanza autonomo da potersi offrire come subli-

mazione della creatività fantastica. Chiaramente si è molto speculato sulle possibili letture metaforiche 
nell’era dell’individualismo sfrenato e delle malattie simil AIDS (tutte legittime, beninteso), ma appare 
più giusto sottolineare una prospettiva che è totalmente epica, nel senso etimologico del “racconto di 

grandi azioni”. Carpenter non a caso alterna movimenti morbidi della macchina da presa a dettagli che 
isolano singole azioni (la mano di MacReady che stringe il ghiaccio, il lanciafiamme che cade, il ghiaccio 
congelato sul braccio del norvegese suicida) amplificando le stesse nel più puro stile del racconto epico, 

dove ogni gesto è in grado di definire la propria autosufficienza rispetto alla storia che racconta.
Davide Di Giorgio

(da www.sentieriselvaggi.it)
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Il Giro dell’Horror
[Giro #02 – Sette note in meno]
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Ev
en

ti Il Giro dell’Horror è un format a puntate che nasce nel 2019 dall’esigenza di raccontare il cinema e la cultura 
horror italiani in modo approfondito ma decisamente personale, dalle produzioni di cinema indipendente a 

quello mainstream, dalla letteratura ai fumetti. Alla normale struttura da documentario di approfondimento, con 
interviste e materiale di repertorio, si alternano delle scene fiction con protagonisti lo staff di filmmakers autori 

del progetto e gli ospiti di puntata… coniugate in commedia, includendo momenti importanti di animazione e 
puppet! Perché di horror si può anche ridere e soprattutto perché attraverso queste digressioni meta-filmiche si 

riuscirà a creare una linea narrativa orizzontale che unirà tutti gli episodi e, ancor più, perché attraverso questa 
via non abituale si potranno scoprire spigolature inedite delle personalità degli ospiti protagonisti di puntata.

L’appassionante viaggio di scoperta della cultura horror made in Italy è impostato sul meccanismo di passaggio 
da un protagonista all’altro su quello delle famose “challenge” molto di moda sui social e sul web.

Dopo essere partiti dal regista indipendente Domiziano Cristopharo, l’episodio #02 vede gli autori incontrare [e 
scontrarsi con] il maestro Fabio Frizzi, autore e compositore di colonne sonore entrate nella Storia del Cinema, 

che nella sua carriera ha avuto modo di lavorare con tanti grandi 
registi con l’horror nel cuore, da Lamberto Bava a Sergio 

Martino e soprattutto Lucio Fulci. Partendo da Zombi 2 
fino a Un gatto nel cervello, il viaggio di Luca Ruocco 

e dei suoi scalcagnati compagni racconterà uno dei 
momenti più importanti per la produzione 

cinematografica horror made in Italy.
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Italia, 2022, 54′
Creato e scritto da: Luca Ruocco
Regia: Paolo Gaudio
Disegni e logo: Helena Masellis
Montaggio: Sybil Casagrande
Musica: Lorenzo Tomio
Scenografia: Sharina Turci
Animazione stop-motion: Paolo Gaudio

Con Luca Ruocco, Fabio Frizzi, Leonardo Rossi, Paolo Gau-
dio, Mauro Manthomex Antonini, Federico Moschetti, Ivan 
Talarico, Fabio Bertozzi, Nesty_SG, Paolo Corridore, Irene 
Scialanca, Luigi Cozzi, Riccardo Rocchi, Antonella Fulci, Marco 
Ceccotti
Produzione: Francesco Abonante, Luca Ruocco, Paolo Gaudio 
per InGenereCinema.com
Distribuzione: InGenereCinema.com

di InGenereCinema.com
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Luca Ruocco
Sceneggiatore, performer, regista e critico cinematografico. Nel 1999 fonda insieme a Ivan Talarico la compagnia di 
teatro DoppioSenso Unico, con cui tutt’ora produce e mette in scena spettacoli come gU.F.O., Operamolla e Il suc-

cesso non è successo. Nel 2010 fonda il portale dedicato al cinema e alla 
cultura di genere InGenereCinema.com, che tutt’ora dirige. Ha scritto sceneggiature di vari cortometraggi e saggi 
dedicati al cinema horror e alla sua storia. Collabora con numerose testate cartacee e web di critica cinematogra-

fica e con Bugs Comics per Mostri e Alieni e Gangster. Nel 2016 scrive e dirige, con Marcello Rossi, il documentario 
Dylan Dog – 30 anni di incubi, prodotto da Studio Universal in 

collaborazione con Sergio Bonelli Editore. Dal 2012 al 2017 ha fatto parte dello staff del Fantafestival, di cui è stato 
poi direttore artistico nel 2018. Nel 2019 ha creato Il Giro dell’Horror, docu-serie dedicata all’horror made in Italy, di 

cui è anche interprete principale.

Paolo Gaudio
Nato nel 1981, è regista, sceneggiatore e animatore. Da anni è impegnato nella sperimentazione di tecniche di 

animazione come stop motion, cut out animation e computer grafica. Fantasticherie di un passeggiatore solitario 
segna il suo debutto nel lungometraggio con il quale vince 14 premi internazionali. Nel 2018 ha ricevuto il Nastro 

d’Argento al miglior cortometraggio animato per LOONEY FOODZ! Collabora attivamente con l’Accademia Rainbow 
e con l’Accademia di Belle Arti di Roma per formare nuovi professionisti del settore. Nel 2019 dirige il format Il Giro 

dell’Horror, docu-serie dedicata all’horror made in Italy, prodotta da InGenereCinema.com.
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Pluto
di Ivan Saudelli

Italia, 2021, 20′
Sceneggiatura: Ivan Saudelli, Umberto Malagrinò
Fotografia: Jacopo Caramella
Musica: Mirko Maria Matera
Montaggio: Francesco Lorusso
Scenografia: Vito Zito
Costumi: Lilian Idraccolo
Effetti speciali visivi: Giuseppe Orlando
Interpreti: Silvio Gullì (Silvio), Gianmarco Tognazzi (Viktor 
Sokolov), Claudio Spadaro (Anton), Deborah De Tommaso 
(Daria), Tommaso Tognazzi (Boris), Claudia Pesile (Anna), 
Simone Franco (senzatetto), Giuseppe Nardone (opera-
tore Sokolov)
Produzione: Clickom srl
Distribuzione: Premiere Film

In un mondo distopico, in cui la sicurezza è 
garantita dalla multinazionale Sokolov, tramite droni e 

chip sottocutanei, Igor è un ex musicista 
squattrinato che viene convocato per un colloquio 

presso l’importante azienza. Ad attenderlo 
c’è proprio Viktor Sokolov, CEO della società, 

che lo mette di fronte alla più grossa 
decisione della sua vita, un bivio senza ritorno. 

Una serie di eventi si innescheranno, fino 
a scavare nel doloroso passato dei protagonisti.

Può un gesto apparentemente egoistico e intimo trasformarsi nell’atto più altruistico e eroico che una 
persona possa compiere? Ho voluto raccontare e ambientare questa storia utilizzando i contrasti, 
che sono parte integrante del mio lavoro di regista. Da appassionato di fantascienza quale sono, 

ho deciso di dare a Pluto un taglio narrativo realistico ma fantascientifico, ambientando la narrazione in 
un futuro distopico. Un luogo astratto, senza spazio e senza tempo, in cui la propria sicurezza 

e quella dei nostri cari diventa un’arma a doppio taglio. Pluto è un dramma grottesco, dove giusto e 
sbagliato coesistono in un perfetto equilibrio.

Ivan Saudelli

Ivan Saudelli
Nasce a Taranto nel 1981 e sin da bambino sviluppa un accanito interesse per l’arte e il cinema. Frequenta i corsi 

di regia cinematografica presso La Sapienza di Roma e successivamente quelli di marketing e comunicazione dello 
spettacolo. Nel 2007 prende parte a un tirocinio presso la BBC di Londra per circa 6 mesi, ricoprendo ruoli televisivi 
e cinematografici (tra cui quello di assistente della seconda unità nel film Sherlock Holmes di Guy Ritchie). Nel 2011 

dirige il suo primo cortometraggio, Overture, visione distopico-industriale della realtà tarantina, seguito nel 2013 
da Icaro, storia di un ragazzo che si affaccia al futuro con le paure di un bambino. Tra un corto e l’altro lavora come 

videomaker, dirigendo spot, videoclip musicali e backstage per importanti case di produzione come la Colorado e la 
Dinamo film. Il suo terzo cortometraggio, Pluto, è l’ultimo capitolo della sua “trilogia della forma”. 

Attualmente è impegnato nella scrittura del suo primo lungometraggio.
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Ambientato a Taranto e dintorni, Pluto è un cortometraggio interamente italiano; il plot richiama infatti 
quella fantascienza che siamo adusi a vedere nel cinema proveniente da oltreoceano, trattato qui con 

eguale professionalità ma una nostrana sensibilità mediterranea. La perdita come fulcro, che sia di una 
passione o della vita, di un amore o di un figlio; vendetta, sensi di colpa, espiazione, sacrificio, 

la circondano divenendo i temi principali di Pluto, che Saudelli affronta con delicata raffinatezza, 
mentre si dipana il racconto nella cornice di una spiaggia 

pugliese e la poesia della musica avvolge ogni cosa.
Michela Aloisi

(da Cineclandestino)
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