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EDITORIALE 

(parte prima...)
Con grande gioia, ma soprattutto emozione, scrivo questo editoriale in questi giorni di inizio estate! Sono 
emozionato perché innanzitutto quello che avete tra le mani è il primo di una lunga serie di supplementi speciali di 
questo giovane magazine; secondo perché, come avrete notato, questo volume è interamente dedicato al 
Fantafestival, un festival a cui sono molto legato, quello che una volta, tanti anni fa (il sottoscritto ancora non era 
nato) si chiamava Mostra Internazionale di fantascienza e del fantastico.
Per noi è stato un grande onore curare questa sorta di guida ufficiale della trentaduesima edizione del Fantafestival, 
nella quale ci siamo occupati  principalmente di recensire i  film italiani selezionati che tra il 18 giugno e il 1° luglio 
animeranno le calde notti romane.
Già lo scorso anno il Fantafestival aveva dimostrato grande affetto e fiducia nei confronti di quello che viene chia-
mato cinema indipendente, quel cinema che molto spesso non riesce a trovare una giusta collocazione e una buona 
visibilità. E anche quest’anno gli organizzatori non hanno voluto dimenticare il cinema realizzato con pochi soldi 
e anche noi chiaramente abbiamo voluto sposare questa giusta causa.
Un grande ringraziamento va a Alberto Ravaglioli e Adriano Pintaldi, gli storici direttori di questo splendido festi-
val che insieme a noi hanno collaborato alla stesura di questo speciale, oltre ad aver realizzato una interessantissima 
intervista in cui ripercorrono quelli che sono stati i momenti più significativi del Fantafestival.
Mi sento inoltre di ringraziare in modo speciale il nostro vice capo-redattore Luca Ruocco, un grande esperto di 
cinema che, non a caso, per questa edizione è stato nominato selezionatore dei film; un buon 70% del materiale 
che troverete nelle pagine a seguire è stato da lui realizzato, cogliendo ancora una volta l’occasione di dimostrare 
che la sua non è  solo una passione, ma un vero e proprio amore per un genere che  molti di noi portano nel cuore.
Non mi resta che augurarvi una buona lettura, ma soprattutto un buon Fantafestival a tutti!
Lunga vita al Fantafestival! E lunga vita al genere horror-fantastico! 

Daniele Francardi

(parte seconda...)
Ho iniziato a collaborare con il Fantafestival durante la passata edizione [la prima dopo la mitica soglia dei 
trent’anni], grazie all’amico Domenico Vitucci, del Nuovo Cinema Aquila di Roma, che mi chiamò a moderare le 
serate monografiche che lo scorso anno furono dedicate a Gabriele Albanesi, Lorenzo Bianchini e Stefano Bes-
soni.
Ne vennero fuori, oltre che tre begli incontri con il pubblico, delle interessanti video-interviste e uno Speciale 
Fantafestival in formato PDF (trovate tutto tra le pagine informatiche del nostro portale www.ingenerecinema.
com).
A distanza di un anno il mio ruolo all’interno del festival è cresciuto, e il trovarmi a selezionare i film e i cor-
tometraggi di numerosi autori indipendenti (italiani e non), è stato un altro importante tassello del cammino 
all’interno del nostro cinema indipendente di genere, intrapreso anni fa sulle pagine di Indie.Horror.it, poi sfo-
ciato nel portale InGenere Cinema, e in interessanti collaborazioni artistiche ed editoriali. 
Una di queste è proprio la rivista che avete tra le mani: Horror Project Magazine, un magazine che taglia trasver-
salmente la cultura horror, fotografandone declinazioni e differenti modus operandi, e che proprio al mondo del 
cinema indie dedica profonda attenzione.
Questo primo speciale della rivista, dedicato al 32° Fantafestival, ha per noi un valore bivalente: rappresenta 
infatti sia un’utile guida allo spettatore sui film della Panoramica Italia presentati durante la manifestazione 
[con l’inserimento di un “intruso” d’autore, per il cui contatto ringrazio Gianluigi Perrone: il Masks di Andreas 
Marschall che scoprirete, leggendo queste pagine e vedendo il film, e che ha più di qualcosa da spartire con 
l’horror made in Italy], che un’istantanea sulla situazione della nostra cinematografia di genere tra il 2011 e il 
2012.
Le pagine a seguire, e gli schermi della Casa del Cinema, dal 23 giugno al 1 luglio, gronderanno sangue italiano: 
prendete e bevetene tutti!

Luca  Ruocco



4

Horror Project Magazine      Speciale  Numero 1

SOMMMARIO
Editoriale  3
32 anni di Fantafestival: Intervista ad Adriano Pintaldi e Alberto Ravaglioli  5
6 giorni sulla Terra  8
The Gerber Syndrome  11
Inside  12
End Roll  13
 “POV” - Il punto di vista di chi ci è passato: intevista a Maxì Dejoie, 
Daniele Misischia e Giacomo Gabrielli  14
Dylan Dog - La morte puttana  16
Il mio nome è Dog, Dylan Dog: Intervista a Denis Frison  17
W Zappatore  18
P.O.E. - Poetry of Eerie  19
True Love  22
 Canepazzo  23
L’eremita  24
Segnali d’Apocalisse: Intervista ad Al Festa  25
Unfacebook  27
Finchè morte non vi separi  29
Crisi matrimoniale: Intervista a Bruno Di Marcello  31
Mad in Italy  32
Finalmente Mad in Italy: Intervista a Paolo Fazzini  33
The Hounds  34
Occhio a Moviedel: Intervista a Roberto e Maurizio Del Piccolo  35
Masks  37
Sangue Italiano: Intervista ad Andreas Marschall  38
Programma XXXii Fantafestival  41

Magazine fondato da Daniele Francardi
Horror Project Speciale a cura di Luca 
Ruocco
Anno I Numero 1, Giugno-Luglio 2012
Editore UniversItalia
Supplemento al n°2 di Horror Project 
Magazine
Direttore responsabile: Daniele 
Francardi
Caporedattore: Roberto Giacomelli
Vice caporedattore: Marco Saraga e 
Luca Ruocco
Progetto grafico ed impaginazione a 
cura di Danny Franklyn e 
Manuel Onorati
Comunicazione e pubblicità a cura di
Simona Falcone
Segreteria di redazione: 
horrorproject@libero.it

Stampa: UniversItalia di 
Onorati S.R.L.
Via di Passolombardo 421, 00133 
Roma
Tel:06/2026342 www.unipass.it

Le firme di questo numero:  Luca 
Ruocco, Roberto Giacomelli, Daniele 
Francardi, Paolo Corridore, Gilda 
Signoretti  

Correzione di bozze a cura di 
Gilda Signoretti
Questo speciale è stato realizzato in 
collaborazione con il sito internet 
www.ingenerecinema.com e con lo 
staff del Fantafestival
Tutti i diritti riservati



5

Horror Project Magazine      	 Speciale Numero 1

32 ANNI DI FANTAFESTIVAL: 
Intervista ad Adriano Pintaldi e 
Alberto Ravaglioli

[Horror Project Magazine]: Quando e 
come nasce l’idea di fondare il 
Fantafestival?
[Adriano Pintaldi]: Il Fantafestival nasce 
nel 1980 da un’ idea e da un’ ispirazione 
di un appassionato del cinema fantastico, 
e non solo, che è Alberto Ravaglioli. In 
realtà originariamente si chiamava Mos-
tra Internazionale di fantascienza e del 
fantastico, poi dopo qualche anno lo ab-
biamo ribattezzato, appunto, Fantafesti-
val. Alberto gestiva a Roma un cinema 
in quel periodo, il cinema Clodio. In quel 
cinema presentò la prima edizione della 
Mostra Internazionale di fantascienza e 
del fantastico, nella quale erano presenti 
una serie di film e di ospiti legati al ge-
nere. Ebbe un grande successo. Con Alberto diventammo subito grandi amici e da quel momento si decise 
di proseguire insieme, nella collaborazione e nella gestione di un festival che va avanti da più di 30 anni.
[Alberto Ravaglioli]: Il Clodio, che ormai non esiste più come sala cinematografica, devono averci fatto 
un supermercato o un garage, aveva una bellissima sala, anche se un po’ defilata rispetto agli itinerari prin-
cipali. Le prime due edizioni del festival fatte al Clodio ebbero avuto un ottimo successo, ma parliamo di 
tempi in cui le televisioni private non esistevano, l’offerta di film non era quella dei primordi della 
televisione,  quando l’unica rete RAI passava un solo film a settimana, di lunedì, ma comunque era modesta. 
A proposito della fame di film che colpiva gli appassionati (parliamo di molti anni fa, io ero bambino ma 
lo ricordo bene), la RAI mise in palinsesto una serie di film di fantascienza, con titoli come La guerra dei 
mondi, L’astronave atomica del dottor Quatermass, La cosa da un altro mondo, e ci furono degli appas-
sionati come Giovanni Mongini, che è uno studioso, che registrarono il solo audio dei film su bobina! E 
questo Mongini poi scrisse vari libri proprio sul cinema di fantascienza, citando dialoghi e scene proprio 
grazie a quelle bobine audio. Ma erano altri tempi.  Ricordo che durante le prime sei/sette edizioni del Fan-
tafestival, noi aprivamo i portoni del cinema verso le 16:30 di un giovedì qualunque, e fuori avevamo un 
pubblico di 500 persone che aspettavano tranquillamente sotto il sole di poter entrare! Adesso la 
situazione è cambiata, ma abbiamo uno zoccolo duro di appassionati. Credo che tutt’ora il Fantafestival 
abbia un seguito abbastanza lusinghiero.    

[HPM]: Sin dall’inizio il Fantafestival si distingue per l’abilità nel 
coniugare una selezione di film internazionali, importanti ospiti ed 
eventi paralleli (come le mostre, ad esempio). Quali di questi ospiti 
o eventi ricordate con maggior piacere? 
[AP]: Già dalla prima edizione il festival ha avuto un ospite molto 
importante, Vincent Price, uno dei maggiori interpreti di sempre 
del cinema di genere fantastico. Ricordo la personalità e la presen-
za di questo meraviglioso signore. Purtroppo, dopo quella prima 
presenza non fu più possibile riaverlo come ospite, a causa della 
sua malattia, ma nonostante tutto io ed Alberto siamo stati profon-
damente legati a lui, fino agli ultimi giorni della sua vita. Con lui 
ci sentivamo spesso per telefono... erano telefonate meravigliose e 
ogni volta ci ricordava che lui amava l’Italia e la città di Roma.
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[AR]: Abbiamo ospitato veramente tutti, a cominciare dai “grandi vec-
chi”, dopo Vincent Price abbiamo avuto Roger Corman, Cristopher 
Lee (che ormai è di casa da noi), Peter Cushing, un leggendario John 
Carradine, che ci ha lasciato aneddoti divertentissimi. Lo portammo in 
visita al Comune di Roma, ricevuto dal sindaco, con gli uscieri che, dan-
dosi gomitate, si dicevano: “Anvedi quello, quello è ‘er baro de Ombre 
Rosse!”. E poi, quando il sindaco gli offrì da bere, Carradine chiese un 
whisky, ma arrivò dal bar del Campidoglio un usciere col vassoio con 
quattro camparini, e lui dovette accontentarsi del camparino! 

[HPM]: Parlando dei registi, invece, il Fantafestival ha ospitato registi 
del calibro di David Cronenberg: come reagiva il pubblico dell’epoca 
a questi ospiti?
[AP]: Parlando di Cronenberg in particolare, con il quale avevo un rap-
porto di grande amicizia, ricordo che, al di là dei film da lui diretti, era, ed è, un uomo molto delicato e mite, 
esattamente il contrario di quello che fa vedere. Noi presentammo al Fantafestival il suo La Zona Morta, un film 
bellissimo e che ricordo con grande piacere e sempre lo stesso anno, nella retrospettiva, proiettammo Videodrome, 
che aveva realizzato qualche anno prima. Chiaramente in quell’edizione La Zona Morta era la pellicola di punta, e 
David Cronenberg era l’ospite d’onore.

[HPM]: Tra le tante personalità ospitate al Fantafestival durante le prime edizioni, anche un attore del calibro di 
Klaus Kinski… Cosa puoi raccontarci al riguardo?
[AP]: A proposito dell’incontro con Kinski... devo dire che il rapporto che ho avuto con lui è stato molto parti-
colare. Devi sapere che io sono stato manager di molte case cinematografiche americane, tra cui la Fox, e ricordo 
che mi diedero come incarico la gestione e la promozione del Nosferatu di Herzog, anche lui mio grande amico. 
Con Kinski, grazie a questo incarico, ho avuto modo di stabilire un rapporto diretto, attraverso i numerosi viaggi, 
incontri, conferenze stampe, non solo in Italia ma anche all’estero. L’amicizia con lui divenne in breve tempo molto 
stretta, e quando lo invitai come ospite d’onore al Fantafestival accettò con grande entusiasmo.

[HPM]: Ospite, ben più di una volta, al Fantafestival, è Roger Corman, regista poliedrico molto famoso per i suoi 
adattamenti filmici dei racconti di Edgar Allan Poe, ma anche specializzato nella produzione di pellicole a basso 
budget, spesso tendenti allo sci-fi trash… Che ricordi legano il Fantafestival a Corman, e come è cambiato il modo 
di produrre film di Genere dai primi anni ‘80 a oggi?
[AP]: Corman venne a Roma in una delle prime edizioni, quando ancora il Festival veniva organizzato nel mitico 
Capranica; era un palazzo dove allestivamo anche mostre, e in quell’edizione mettemmo una grande bara con un 
Nosferatu all’interno. Corman, che rimase molto colpito da questo allestimento, venne omaggiato da noi e dal pub-
blico, e presentammo buona parte di quelle che furono le sue realizzazioni. Due anni fa l’ho ricontattato per chie-
dere se voleva nuovamente essere nostro ospite: nonostante la sua età, rimasi stupito dal fatto che non fosse affatto 
cambiato: erano rimasti vivi il suo entusiasmo e la sua passione. Lui è tornato, e lo abbiamo “ri-festeggiato” con una 
sorta di “omaggio-bis”, ripresentando i suoi film più famosi. Chiaramente oggi più che mai, va sottolineato quello 
che era il sistema produttivo di un tempo: Corman era un regista-produttore che riusciva a fare con il budget di un 
film anche due film... Riusciva a mettere in scena due film passando da una location all’altra, arrivando a comporre 
insieme un paio di film anziché uno, economizzando al massimo e utilizzando la stessa troupe. Per certi versi lui ha 
fatto veramente dei miracoli, e la cosa straordinaria è che tutti i suoi film erano di grande livello.

[HPM]: Parliamo del rapporto tra il Fantafestival e il cinema italiano…
[AP]: Proprio lo scorso anno abbiamo costruito un percorso, sotto forma 
di documentario, legato al fanta-italy, che prevedeva un excursus di quelli 
che sono stati i film fantastici di natura comica più rappresentativi della 
storia del nostro cinema. Il capostipite di questo discorso è un film del 
1958: Totò sulla luna, firmato da Steno, importante regista di straordi-
narie commedie all’italiana come Guardia e Ladri e Febbre da cavallo. 
Steno riuscì a mettere insieme grandi attori di fama internazionale in un 
film costruito su un percorso molto legato al fantasy. Questo documen-
tario che abbiamo realizzato ci ha permesso di ripercorrere appunto le 
tappe più significative di questo genere, citando grandi film come Diabo-
lik di Mario Bava, La decima vittima di Elio Petro, L’Arcidiavolo di Et-
tore Scola, Fantasmi a Roma di Antonio Pietrangeli, e molti altri ancora. 
Questo ha dato modo al nostro pubblico, attraverso questa panoramica, 
di confrontarsi con questo particolare tipo di cinema, e devo dire che ab-
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biamo ottenuto grandissimo successo.

[HPM]: E il rapporto tra Fantafestival e cinema indie?
[AR]: Abbiamo sempre dedicato una grande attenzione al cinema italiano classico. Quello che invece prima 
mancava è proprio questo rapporto con il cinema italiano indipendente, che è, poi, il 90% della produzione 
italiana. Quella si vedeva al Fantafestival era il 10% degli Argento, dei Soavi, dei Bava, tutt’al più di Stivaletti, 
mentre tutto il cinema sommerso veniva poco curato. Poi ho avuto l’idea anni fa (conoscendo anche Domenico Vi-
tucci del Nuovo Cinema Aquila di Roma, un grande esperto di cinema in genere, e di questo cinema in particolare) 
di legare il festival con il cinema indipendente, dato che cercavo una connotazione precisa che si conquistasse un 
pubblico di nicchia, visto che non possiamo viaggiare con gli standard di festival come quello del Cinema di Roma. 
Mi è sembrato interessante e utile cominciare a seguire con maggiore attenzione il cinema indipendente italiano. E 
da qui sono venute altre idee che speriamo si possano, in futuro, concretizzare, come quella di riuscire a coordinare 
e agevolare la diffusione e la promozione di questo tipo di cinema… Quest’anno, cogliendo il prezioso suggerimen-
to di  Stefano Bessoni, sarà organizzato un incontro tra i nostri registi indipendenti e altri ospiti del Fantafestival, 
come alcuni registi internazionali, e in particolare con un dirigente di un ente spagnolo nato proprio per curare la 
diffusione dei cortometraggi, che ho invitato ad hoc. Mi preme sottolineare che, non a caso, la qualità dei cortom-
etraggi spagnoli che abbiamo selezionato è davvero superiore alla media, parlo di sceneggiatura, della qualità di 
immagine e di una qualità di presentazione altamente professionali! Mi piacerebbe capire meglio come funziona il 
meccanismo di produzione e distribuzione spagnolo, e magari cercare di imitarli. Ovvio, queste sono cose che non 
si fanno con il solo entusiasmo, servono i finanziamenti ,e il momento non è certo dei più favorevoli per questo!

[HPM]: Tra le idee di quest’anno c’è anche quella di creare un database dei nostri registi indipendenti di genere…
[AR]: Anche questo rientra nel progetto di cui ti parlavo: bisogna innanzitutto conoscere bene l’argomento di 
cui   stiamo parlando… quantificare la portata del fenomeno, conoscerli, incontrarli.

[HPM]: Dal 2010, e poi con maggior forza nel biennio 2011-2012, il Fantafestival inizia a rapportarsi stret-
tamente al cinema indipendente italiano, una svolta davvero importante. Che scoperta è stata per il festival il 
rendersi conto concretamente dell’esistenza di un mondo sotterraneo della nostra produzione cinematografica 
così florido?
[AP]: Questo è un aspetto molto interessante, siamo molto felici che ci siano giovani autori che, nonostante le dif-
ficoltà, si impegnano per un cinema che non ha grandi sponsor, ma è realizzato fondamentalmente dall’entusiasmo 
e spesso da sacrifici personali. Purtroppo spesso questi film non riescono ad avere i giusti spazi, i cinema poi sono 
sempre meno, e i film che escono sempre di più. Di conseguenza non c’è il giusto rapporto tra sala e film e quindi 
le opere minori sono quelle che ne pagano di più le conseguenze.
La vetrina del Fantafestival costituisce un momento di visibilità importante per chi ha realizzato un’opera in-
dipendente. Chiaramente il problema successivo per molti di questi autori è riuscire ad ottenere una distribuzione 
cinematografica che richiede una serie di meccanismi molto più complicati.

[HMP]: Cosa potete dirci sulla 32esima edizione?  
[AP]: Noi quest’anno abbiamo organizzato un’edizione di cui andiamo molto fieri. Siamo riusciti a mettere in-
sieme un programma variegato in varie locations. Iniziamo il 18 giugno e termineremo il 1° luglio, quindi sono 
molti giorni.
Come location abbiamo la Casa del Cinema, il cinema Trevi, il centro Elsa Morante e la Biblioteca Europea, che 
si trova in via Savoia.
Noi riusciamo in queste varie locations a presentare una serie di film e di corti provenienti da tutto il mondo. Nel 
cinema Trevi, in particolare, presentiamo la sezione fanta-italy con il sottotitolo “Note Fantastiche”, un percorso 
simile allo scorso anno, ma legato alle colonne sonore dei grandi musicisti italiani legati al cinema fantastico:  
Morricone, Simonetti, Piovani…
Inoltre apriremo e chiuderemo il Fantafestival con due anteprime. Apriremo con Intruders, di Juan Carlos Fresna-
dillo, e chiuderemo con l’attesissimo prequel de La Cosa. Questi due film, che sono i “pezzi da 90”, sono stati scelti 
come apertura e chiusura soprattutto perché la Universal quest’anno festeggia i 100 anni di vita, e quindi vogliamo, 
insieme a loro, festeggiare questo importante traguardo.
[AR]: Quest’anno abbiamo una selezione davvero ricchissima. È stato dato un grande spazio anche ai 
cortometraggi, per monitorare l’inizio delle carriere dei futuri filmakers, ma abbiamo anche una bella sezione di 
lungometraggi, sia italiani che stranieri. Un bel programma, che speriamo incontri anche i gusti degli appassionati. 
Il festival è molto lungo: dura quasi due settimane e si svolge su tre sale!

Luca Ruocco, Daniele Francardi     
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6 GIORNI SULLA TERRA 
di Varo Venturi

Uscito in maniera fugace e in poche sale italiane lo 
scorso giugno, 6 giorni sulla Terra è  il secondo film 
del regista Varo Venturi (Nazareno, 2007). Si tratta 
di una pellicola indipendente, che analizza in mani-
era realistica e approfondita quelli che sono gli studi 
del professor Corrado Malanga, eminente 
scienziato italiano che, attraverso sedute di regres-
sione ipnotica a probabili addotti coinvolti in rapi-
menti di origine alieni, elabora la rumorosa teoria 
secondo cui “gli alieni non arriveranno dal cielo”, 
perché “sono già dentro di noi”. Un concetto essen-
ziale ma assordante, che è alla base dello script di 6 
giorni sulla Terra (firmato dal regista con Luisa Fus-
coni, Giacomo Mondadori), e che riesce a rendere il 
lungometraggio scomodo, di denuncia, pur se 
agglomerabile al genere sci-fi. 
6 giorni sulla Terra è un film colmo, carico, sì, dei 
resoconti delle esperienze di Malanga, ma anche 
degli studi che lo stesso Venturi compie da anni, 
scantonando le teorie di avvistamenti UFO, per 
concentrarsi su autori che hanno lavorato per ridare 
credibilità al fenomeno delle abduction, col fine 
auspicato di un risveglio della coscienza collettiva. 
Un fine che, prestando attenzione al film, si propone 
anche il regista.
6 giorni sulla Terra riporta in carreggiata innanzi-

tutto il filone della fantascienza made in Italy (i cui autori nostrani, partendo da Antonio Margheriti e arrivando a 
Luigi Cozzi, si contano davvero sulle dita di una mano), ma questo fattore riesce addirittura a passare in secondo 
piano, nel mare magnum messo in atto da Venturi. Innanzitutto perché siamo di fronte ad un film che pretende di 
riportare i discorsi su extra-terrestri e rapimenti nei ranghi del reale e del possibile, in secondo luogo perché par-
tendo da una possibile congiura alla X files, 6 giorni sulla Terra mira a rivoluzionare con pochi, ma essenziali punti, 
la percezione comune del credibile. Il primo punto a favore del film è quello di mettere in relazione le varie razze 
aliene, supposte come reali, volendo dare credito alle testimonianze raccolte durante i più svariati avvistamenti: dai 
classici gray ai rettiliani, dagli esseri di luce ai nordici. 
Le creature di Venturi sono fisicamente poco presenti, pur dominando la scena (in spirito) per l’intera durata del 
film. Bisogna accontentarsi di vederli all’opera durante il breve, ma incisivo, incipit (e in poche altre scene), dove, 
immersi nell’oscurità, vediamo muoversi di fronte alle gambe divaricate e immobilizzate di una povera addotta, 
delle creature aliene realizzate con una computer grafica che non cerca la veridicità ma, anzi, lavora proprio sulla 
creazione di un profondo scarto tra attori reali e creature aliene. 
Gli alieni di Venturi trasmigrano nei corpi umani  possed-
endoli, col fine di utilizzare l’energia prodotta all’interno 
di essi: l’anima, direbbero alcuni. Arrivando perciò da 
una dimensione “altra”, non possono sottostare alle leg-
gi della nostra materia, essi si muovono sulla Terra in 
forma meno solida, quasi olografica. Ma la vera bomba 
sta nel proporre il fenomeno di “possessione aliena”: 
l’addotto contiene l’extra-terrestre nel suo corpo, di-
venta il suo “contenitore” e il suo fornitore di energia 
(attraverso l’anima, appunto). Nella notte dei tempi, le 
tredici razze aliene esistenti nell’universo iniziarono a 
compiere esperimenti genetici sui nostri progenitori, 
proprio col fine di creare l’essere/contenitore perfetto, 
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che potesse meglio ospitarli. Da allora gli alieni 
sfruttano gli uomini, dominandoli a loro piacimen-
to. Ma la sfida continua, e dopo l’evoluzionismo, 6 
giorni sulla Terra colpisce dritto la religione: ogni 
forma di possessione è rapportabile infatti alla pos-
sessione da parte di  creature extra-terrestri. An-
che i demoni non sono altro che alieni, così come 
l’anima è energia, e all’interno dell’universale con-
giura, anche la Chiesa gioca il suo ruolo nella 
costruzione della cappa di silenzio che regna attor-
no alla vicenda. Un silenzio che si fa molto più per-
icoloso quando il professor Davide Piso (Massimo 
Poggio, il Malanga filmico), attraverso una seduta 
ipnotica, porterà alla luce la presenza aliena che 
vive nel corpo di Saturnia (Laura Glavan), la gio-
vane figlia di due rappresentanti di un’importante 
famiglia aristocratica, probabilmente inficiata da 
rapporti con razze non terrestri. 
Il dottor Piso si troverà, così, a dover fronteggiare 
la congiura del silenzio assieme ai suoi due as-
sistenti (interpretati da Marina Kazankova e Lu-
dovico Fremont) e a pochi altri impropabili alleati, 
e contemporaneamente a cercare di salvare la 
povera Saturnia da una possessione molto più radi-
cata delle altre affrontate nella sua carriera. Dav-
vero buone le prove attoriali dei protagonisti (tra 
cui spicca anche lo stesso Venturi).
Contrariamente a quanto ci si potrebbe aspettare, 
visti i temi, 6 giorni sulla Terra è profondamente 
ancorato alla realtà anche per quanto riguarda le 
location: molti gli ambienti interni, riconoscibili, 

quotidiani, dove vige una fotografia che predilige i toni scuri e claustrofobici. 
6 giorni sulla Terra (e quel “6” è la stessa base delle teorie che ruotano all’interno del film, nulla di casuale) 
potrebbe davvero far parlare di sé ancora per molto tempo.

Luca Ruocco
(da www.ingenerecinema.com)

6 GIORNI SULLA TERRA
Regia: Varo Venturi

Con: Massimo Poggio, Laura Glavan, Marina 
Kazankova, Ludovico Fremont, Varo Venturi

Sceneggiatura: Varo Venturi, M. Luisa Fusconi, 
Giacomo Mondadori

Produzione: Deusfilm
Distribuzione: Bolero Film

Anno: 2011
Durata: 101’
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Dizionario del cinema
 horror americano 

1980-2000 
il nuovo titolo della collana
Horror Project (UniversItalia) scritto
da Francesco Massaccesi, 

questo libro è uno 
straordinario viaggio
nel cinema horror americano, 
attraverso la catalogazione di tutti i

 film di genere usciti tra
1980 e il 2000, in gran parte

 inediti in Italia. All'interno, 
schede con dettagli, trame e 
valutazioni, insieme a foto in

 gran parte 
inedite e due interviste 
esclusive 
(Linnea Quigley e Shannon Lark), 
oltre alla prefazione di uno dei

 nuovi talenti 
dell'horror 
americano, Paul Solet. 

Dizionario del cinema horror
americano 1980-2000

   sarà disponibile a partire da 
  mercoledì 13 giugno 

nei migliori mail-order 
nelle migliori librerie 

specializzate. 

Label: UniversItalia 
Collana: Horror Project 
Pagine: 470
Lingua: Italiano 

Prezzo: 25 euro 
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THE GERBER SYNDROME 
di Maxì Dejoie

I virus, i germi e compagnia bella sono nemici invisibili e 
pericolosi e, come tali, capita sempre più spesso di trovarli 
a rappresentare il malvagio villainda sconfiggere in un hor-
ror movie. Per una questione d’affinità elettiva, il filone del 
contagio, venutosi a creare proprio grazie al corposo nu-
mero di registi e autori che han trovato interessante inquad-
rare, all’interno delle loro opere, un orrore ben tangibile e 
riconoscibile (e cosa può spaventare di più l’uomo di una 
letale malattia?), ha iniziato ben presto ad andare a brac-
cetto con lo zombie movie, e il virus sconosciuto e il ri-
torno in vita di cadaveri famelici sono diventati una cosa 
sola: spiegazione para-scientifica l’una, conseguenza or-
rorifica l’altra. Tenendo il passo dei tempi, poi, i registi 
s’invaghiscono di modalità e grammatiche filmiche, cari-
cando un’accoppiata tematica di stilemi ancora differenti: 
è quello che sta accadendo oggi con il foundfootage, o il 
mockumentary, che tanto accordo stan trovando all’interno 
delle realtà indie per la facilità con cui coniugano 
l’economicità al senso del realismo. E molto particolare è 
vedere come proprio il foundfootage abbia trovato naturale 
attrazione proprio verso il filone epidemico/zombesco (ne 
sono esempi illustri il Diary of the Dead di George Romero, 
del 2007, o il Rec di Jaume Balagueró e Paco Plaza, dello 
stesso anno). Questo, in definitiva, è quello che sta alla base di The Gerber Syndrome, di Maxì Dejoie: la storia 
della rapida propagazione di un nuovo tipo di virus, il morbo di Gerber, appunto, una patologia para-influenzale 
finora sconosciuta e dalla presa rapida e inesorabile. Il fattore mockumentary prende corpo dalle riprese di una 
troupe televisiva che decide di documentare dal vivo il propagarsi, e la concreta pericolosità, della nuova malattia. 
The Gerber Syndrome si forma attorno alla testimonianze di tre protagonisti principali, che si elevano al di sopra 
dei tanti altri interventi secondari: quelli di un medico, di una ragazza, sua amica, che è stata incidentalmente con-
tagiata, e di un giovane addetto al servizio di sicurezza appositamente costituito.  Sì, perché il morbo di Gerber, 
oltre ad abbassare le difese immunitarie dei contagiati, nel tempo li tramuta in soggetti psicotici e aggresivi. La 
forza del mockumentary di Dejoie sta proprio nell’estremo realismo con cui il regista-autore dipinge il propagarsi 
e l’entità della malattia, aiutato dal fatto che lo spettatore potrà assistere al nascere e allo svilupparsi della malattia, 
monitorando dall’inizio il caso della giovane contagiata. The Gerber Syndrome, pur non brillando di originalità, 
riesce a fornire una precisa e personale idea di epidemic movie, proprio marcando il senso di reale, la costruzione 
di un substrato scientifico: le persone sono per natura contenitori di virus, territorio ideale per la loro propagazione 
e ideali diffusori di malattie. E la struttura binaria con cui il regista decide di raccontare la sua storia (il medico, la 
sua paziente e il ragazzo impiegato nel Central Security – CS nel film – con il compito di tenere sotto controllo la 
deambulazione di pericolosi infetti per le strade), aiuta a tenere alta l’attenzione, proprio grazie al continuo salto 
da una storia all’altra. A questo s’aggiunge tutto un discorso meta-mediale: una sorta di testamento non commen-
tato del rapporto tra tv e dramma sociale; alle riprese relative al mockumentary si alternano, infatti, inserti estratti 
da immancabili talk show, telegiornali e spot dedicati ai più piccoli con marionette animate.  Tutto sommato, una 
interessante coniugazione dei tre sotto-generi elencati a inizio pezzo, anche se in alcuni punti “forzato” (suona 
esagerata, infatti, la partecipazione dei giornalisti in alcuni momenti davvero “privati” dei soggetti documentati).

Luca Ruocco  
(da www.ingenerecinema.it)                                                                                                  THE GERBER SYNDROME

Regia: Maxì Dejoie
Con: Valentina Bartolo, Sax Nicosia, Pia Lanciotti, Beppe Rosso

Sceneggiatura: Maxì Dejoie
Produzione: Indastria Film

Distribuzione: /  
Anno: 2011
Durata: 85’
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INSIDE
di Daniele Misischia

Marco e Sarah sono una giovane coppia borghese, di ritorno a casa da una serata in cui qualche cosa li ha portati 
al litigio. Giunti a destinazione, lui esce nuovamente per andare a comprare le sigarette, mentre lei viene aggredita 
da due malviventi che si sono intrufolati dentro casa. I ladri legano Sarah, e al ritorno di Marco fanno la medesima 
cosa anche con lui. Ma non tutto è come sembra, e la coppia di ladri ha scelto la villa sbagliata da svaligiare...
Daniele Misischia è un giovane regista, tra i più prolifici del panorama indie italiano contemporaneo: appena 
cinque anni di attività e una ventina di titoli (tra corti, lunghi e web series) in curriculum, con una incredibile media 
di quattro film diretti all’anno. La specialità di Misischia sono i fan movie tratti da famosi videogame, dal momento 
che il successo del suo corto su Max Payne (Max Payne: Days of Revenge, 2009) lo ha spinto a cimentarsi anche 
con Silent Hill (Silent Hill: Lost Innocence, 2011) e recentemente con Resident Evil (Resident Evil: Underground, 
2012). Lavori che risentono della mancanza di mezzi, ma che mostrano una certa fantasia e competenza nel trat-
tamento degli argomenti.
Con Inside, Misischia esordisce nel lungometraggio portando in scena un nerissimo thriller che affonda in più di 
un’occasione la mano nel torture porn. Innanzitutto possiamo constatare come a Daniele Misischia e al coautore 
del soggetto Cristiano Ciccotti sia piaciuto The Strangers di Bryan Bertino, perché i primi 20 minuti di Inside sono 
praticamente il remake del film del 2008, poi fortunatamente Inside acquista una sua specifica identità e va in 
tutt’altra direzione, costruendo un “home invasion movie” con diverse cartucce in canna. La bontà di Inside sta pro-
prio nell’idea di base, un thriller “casalingo” che si fa forte di un twist a metà vicenda piuttosto riuscito. Ad un certo 
punto lo spettatore rimane colpito dalla direzione che il film sta prendendo e la stessa cosa si può dire di un finale al-
trettanto “imprevedibile”. Dunque le basi ci sono, e Inside sa farsi ricordare per alcune belle idee utilizzate a dovere. 
Purtroppo, però, la sceneggiatura zoppica e non è all’altezza del soggetto, il comportamento di alcuni personaggi è 
poco credibile, e il personaggio di Alex il giustiziere è inutile e ai limiti del parodistico, mentre i dialoghi appaiono 
per lo più improvvisati. Non aiuta il cast poco convincente e una regia troppo frenetica e fintamente “sporca”, con in-
quadrature costantemente – e inutilmente – ondeggianti, zoomate a caso, quasi come se ci trovassimo a che fare con un 
mockumetary o un 
filmato da real tv.   
Molto buona invece 
la colonna sonora e 
l’utilizzo che ne è 
stato fatto, pronto 
a sottolineare stati 
emotivi e picchi di 
tensione.
L’utilizzo abbastan-
za spudorato del 
binomio “sex & 
violence” è un altro 
punto a favore di In-
side, che non lesina 
in cattiveria e situazioni hot, quasi sempre escluse quando si parla di cinema indipendente no-budget, come in 
questo caso. 
Inside, quindi, convince a metà, poichè alcuni aspetti lodevoli sono controbilanciati da una sceneggiatura frettolosa 
e da uno stile ancora in via di definizione. 

Roberto Giacomelli

INSIDE
Regia: Daniele Misichia

Con: Marco Pancrazi, Francesca Veronica Sanzari, 
Joelle Rogollet, Valerio di Benedetto

Sceneggiatura: Cristiano Ciccotti
Produzione: Noise Industry

Distribuzione: /
Anno: 2011

     Durata: 81’ 
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END ROLL 
di Giacomo Gabrielli e 
Daniele Misischia

Non sazio di un primo esperimento para-The Blair Witch Project 
(il Doc. 33 del 2011), Giacomo Gabrielli, supportato da Daniele 
Misischia sia alla regia che alla sceneggiatura, dà vita ad un 
secondo real movie: End Roll, nato dal cortometraggio 2.58 E.R., 
che i due registi realizzano per un contest indetto da Filmauro pro-
prio in occasione dell’uscita in sala del film di Peli, e che si concre-
tizza ai loro occhi come possibile futuro lungometraggio. 
Le protagoniste sono Laura e Marta, due coinquiline. Laura, la 
più giovane, compra una telecamera e inizia a documentare, per 
gioco, la vita delle due, mentre Marta, la più matura, subisce i con-
tinui scherzi dell’amica. Un giorno Laura, curiosando nei cassetti 
dell’amica, scopre una collezione di amuleti e libri di esoterismo. 
Questa scoperta, oltre a marcare in maniera definitiva i conflitti 
che già aleggiavano tra le due, risveglia un’entità che comincia a 
manifestarsi nella casa.
Il mondo dell’indie è sempre una sorpresa: mentre il Paranormal 
Activity di Peli offriva molti meno spunti narrativi, quindi una sto-
ria decisamente meno sviluppata e più “da cortometraggio” rispet-
to a The Blair Witch Project, nel caso di questi due lungometraggi, 
il discorso è praticamente rivoltato.
End Roll risulta molto più intrigante ed emozionale, sia per il tar-
get dei protagonisti della vicenda, per lo meno di poco spostati 
da quelli della pellicola d’ispirazione, sia per le capacità attoriali 

degli interpreti, molto più credibili (se si perdonano alcune parti troppo impostate, come frasi utilizzate o a livello 
di performance).
Il problema di End Roll però, è quello (ereditato proprio dal film di Peli) di dare spazio alle prime manifestazioni 
spiritiche davvero troppo tardi (anche se le bambole che iniziano a muoversi a causa di forze invisibili son sempre 
belle visioni), e di evolvere troppo lentamente (intorno ai 40 dei 72’). 
In entrambi i casi, comunque, non si può parlare di “sorprese”: il territorio del found footage è angusto e troppo 
trafficato, e i casi unici si contano davvero sulle dita di una mano. Forse anche monca del mignolo e dell’anulare.

Luca Ruocco
(da www.ingenerecinema.com)

END ROLL
Regia: Giacomo Gabrielli, Daniele Misischia

Con: Giada Caruso, Suzy Suarez, Ghila Manor, Luca Panzeri
Sceneggiatura: Giacomo Gabrielli, Daniele Misischia

Produzione: FilmArt Production
Distribuzione: /

Anno: 2011
Durata: 72’
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“POV” 
Il punto di vista

 di chi CI è passato!
Intervista a Maxì Dejoie, 

Daniele Misischia e 
Giacomo Gabrielli

[Luca Ruocco]: Il vostro film si inserisce 
all’interno di quello che ormai è un vero e pro-
prio genere a sé stante (che sia mockumentary o 
found-footage...): perché pensate che molti registi, 
soprattutto esordienti, si siano avvicinati a questo 
modo di far cinema? Perché lo avete fatto voi?
[Maxì Dejoie]: Innanzitutto ci tengo a fare una 
precisazione riguardo ai mockumentary e ai found 
footage che spesso vengono confusi. Sono due 
generi accostabili ma molto diversi, con regole 
e obiettivi del tutto differenti. Nel mio caso, The 
Gerber Syndrome è assolutamente un mockumen-
tary. Penso che il primo motivo che spinge molti 
registi esordienti ad avvicinarsi a questo genere sia 
di carattere economico. Girare un lungometraggio 
come un documentario è sicuramente meno cos-
toso di quanto costerebbe girarlo invece come un 
film di finzione. E poi penso ci sia anche una com-
ponente di sperimentazione. Realizzare The Ger-
ber Syndrome mi ha permesso di sperimentare e di 
inventare cose a cui non avevo mai pensato prima. 
Inoltre è divertente e interessante vedere le reazioni 
del pubblico davanti ad un prodotto a cui non sono 
molto abituati. Anche se, visto il numero di film del 
genere che escono ogni anno, penso che il pubblico 
sarà presto abituato e forse anche stufato. 
[Daniele Misischia]: Sicuramente perché è un ge-
nere che con pochi mezzi ti dà la possibilità di rac-
contare una storia. Anche la modalità con cui la rac-
conti è molto affascinante. La sfida sta nel riuscire a 
mettere in scena qualcosa che sembri vero, genuino 
e più “naturale” possibile. Poi sicuramente c’è il 
fattore economico; per un film del genere ci spendi 
veramente pochi soldi, se ti va male comunque non 
hai perso niente... e se al contrario ti va bene, si-
curamente ci guadagni qualcosa in più.
[Giacomo Gabrielli]: Oltre al fattore della facilità, 
sia tecnica che economica, che mette a disposizione 
questo stile narrativo, c’è stato, sicuramente, il mio 
colpo di fulmine per The Blair Witch Project ed al-
cuni segmenti girati con lo stesso stile in Cannibal 
Holocaust, che io, da accanito praticante oltre che 
da buon spettatore, dopo averli analizzati al meglio, 
non vedevo l’ora di trasporre a modo mio. 

[LR]: Cosa pensate di aver portato di nuovo, 
all’interno di questo genere?
[MD]: È difficile aggiungere qualcosa di nuovo, 
visto che è veramente difficile inventare qual-

cosa che non sia già stato fatto. Però posso dire 
di essermi concentrato molto sulla credibilità e la 
verosimiglianza della storia. In un genere in cui la 
maggior parte dei film parlano di presenze paranor-
mali, streghe, zombie e alieni, io ho voluto concen-
trarmi su una malattia che, pur non esistendo, si 
ispira a casi e patologie del tutto reali. Per questo 
durante la scrittura di The Gerber Syndrome, ho la-
vorato a stretto contatto con una virologa, un medico 
e un’infettivologa. 
Il mio obiettivo non era soltanto quello di spaventare 
il pubblico, ma di farlo riflettere sugli argomenti che 
vengono descritti nel film. Argomenti che, purtrop-
po, nel 90% dei casi sono assolutamente reali. Ques-
ta potrebbe essere la novità che ho portato al genere.  
[DM]: Sono il primo a dire che End Roll prende 
spunto da altri film di questo genere, però devo ag-
giungere che mi piace molto come nel mio film esca 
fuori il rapporto tra i personaggi di Laura e Marta, 
che forse è proprio il traino che porta avanti la storia. 
Penso sia molto facile, per lo spettatore, immedesi-
marsi nelle due giovani protagoniste che mettono in 
mostra i loro pregi e difetti presenti anche in tutti 
noi. Sono contento di aver raccontato una storia di 
fantasmi e possessioni in cui, all’interno, c’è spazio 
anche per quei piccoli problemi e scontri che si 
creano tra coetanei.
[GG]: Come giustamente dice Daniele, la “novità” 
involontariamente entrata nel progetto è che non 
stiamo parlando solo di un thriller/horror che fa in-
dubbiamente il verso ai “big” del genere ma, a tratti, 
anche di un vero e proprio documento che riporta 
sullo schermo possibili episodi che potrebbero car-
atterizzare la società dei giovani di oggi, tra disagi e 
problemi quotidiani.

[LR]: Come nasce l’idea del vostro film?
[MD]: The Gerber Syndrome è nato nel periodo in 
cui si fece un gran parlare dell’influenza suina. I me-
dia non facevano altro che pubblicare notizie terrifi-
canti su questa nuova “pandemia” che avrebbe deci-
mato il genere umano. La gente aveva paura, anche 
io ho avuto un po’ paura. Poi si è capito che era tutto 
un bluff e che per fortuna l’influenza suina era stata 
ampiamente sopravvalutata. Ma questo mi ha por-
tato a chiedermi: e se invece fosse stata una malattia 
seria? Se fosse stato un virus veramente pericoloso? 
Come si sarebbero comportati i governi, le persone, 
i media? Da questa riflessione è nata l’idea che ha 
poi generato quello che è The Gerber Syndrome.
[GG]:  End Roll nasce proprio dalla voglia di girare 
un lungometraggio... e finirla una volta per tutte con 
i cortometraggi.  Si può dire che abbiamo puntato 
verso il genere più semplice, per quanto riguarda la 
realizzazione, quello del “reality movie”, proprio 
per poterci iniziare a lavorare fin da subito. 
[DM]: Avevamo realizzato un corto dal nome 2.58 
End Roll per un contest italiano dedicato a Paranor-
mal Activity, e abbiamo subito capito che quella pic-
cola storia aveva forti potenzialità per diventare un 
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lungometraggio.
 
[LR]: Che differenze tecniche e creative avete trovato nel realizzare questo found-footage, rispetto ad un film fic-
tion?
[MD]: La principale differenza tra girare questo film rispetto ad un normale film di finzione, è che ogni inquad-
ratura, ogni taglio in montaggio, ogni scelta che viene fatta su qualsivoglia ambito del film, deve essere giustificata 
e deve rispettare le (strettissime) regole del mockumentary. Ogni cosa deve considerare la verosimiglianza della 
situazione. Prima di decidere un punto macchina bisogna chiedersi: ha senso che l’operatore si trovi in questa po-
sizione? E diciamo che può essere molto frustrante, perché la libertà creativa è decisamente limitata. Però, dopo 
essere entrati un po’ nel meccanismo, si riescono a trovare anche delle soluzioni piuttosto creative. 
[DM]: Sembra banale dirlo, ma per me, girare un film così, è stato molto più semplice. Sul set eravamo in pochis-
simi. Poche figure della troupe erano presenti, solo l’essenziale. Inoltre molte azioni presenti in sceneggiatura sono 
state modificate e quindi improvvisate durante le riprese. La performance delle due protagoniste doveva sembrare 
più naturale possibile e, spesso, un movimento improvvisato e una battuta che apriva ad un nuovo dialogo sono 
serviti a rendere il tutto più vero. Inoltre poter girare in un’ unica location ti aiuta a concentrarti maggiormente su 
quello che stai facendo e a perderci più tempo.
[GG]: Con lo stile del found-footage, tra il 2009 e il 2010 ho girato anche Doc. 33, mio omaggio a The Blair Witch 
Project, e devo dire che End Roll è stata una riconferma del fatto che questo è uno stile che ti regala davvero tanto 
spazio libero da riempire con idee nuove ed originali, nonostante io abbia omaggiato molto, e che, dunque, non solo 
favorisce il portafoglio del produttore, ma, girare in questo modo, diviene un vero e proprio stimolo per iniziare un 
nuovo stile narrativo mirato a suscitare emozioni e situazioni diverse rispetto alla narrazione classica.

[LR]: Come cambia il lavoro con gli attori?
[MD]: Cambia molto. La prima differenza è che rispetto ad un film di fiction non c’erano battute scritte, se non in 
rari casi. Nella maggior parte delle situazioni la sceneggiatura si limitava a dare delle indicazioni sulla scena. C’è 
stato un grande lavoro di preparazione dei personaggi prima delle riprese, un po’ di prove, ma non tantissime, per-
ché non volevo che le interpretazioni risultassero meccaniche e “a memoria”. In ogni nuovo ciak c’era qualcosa di 
diverso rispetto a quello precedente. Gli attori sono stati scelti in base a due criteri. Da una parte avevo dei profes-
sionisti preparati e di grande talento, abituati ad improvvisare: come Valentina Bartolo, Sax Nicosia e Pia Lanciotti; 
dall’altra, invece, delle persone normali che non avevano mai recitato prima ma che erano dotate di una naturalezza 
innata, come Luigi Piluso. Per lui non c’era niente di scritto e non ci sono state prove. Solo poche indicazioni pre-
cise subito prima di girare. In entrambi i casi è stata un’esperienza molto interessante da cui ho imparato molto. 
[DM]: La cosa importante è far capire agli attori (in questo caso attrici) come interagire l’uno con l’altro in base 
alla scena che si sta girando. Gli stati d’animo, i toni da usare, il tipo di personaggio che si sta interpretando... tutto 
questo, per poi dargli una totale libertà per quanto riguarda i dialoghi, così da avere una totale naturalezza nella 
recitazione, e dobbiamo dire che Giada e Susy sono state bravissime. 
In sceneggiatura non era presente nessun dialogo, solo argomenti di cui parlare e suggerimenti sul tono da usare.

[LR]: Pensate di ritornare ad usare ancora questo linguaggio cinematografico?
[MD]: Poco dopo aver finito Gerber mi ero promesso che non sarei mai tornato a dirigere un film del genere. Da 
ora in poi solo vera, pura fiction. Però è anche vero che se ricevessi una proposta interessante su un mockumentary 
o un found footage potrei anche tenerla in considerazione. E diciamo che questa possibilità al momento non è da 
escludere. 
[DM]: Assolutamente si, quello del “reality movie” è uno stile narrativo che ti permette di raccontare tante cose 
senza la necessità di mezzi o modalità particolari (e costose). Mi piacerebbe sperimentare questo stile con generi 
cinematografici finora non sfruttati per questo tipo di film, come l’azione o il noir. So che il regista di Una notte da 
leoni ha prodotto una commedia girata con questo stile.
[GG]: Come ho accennato prima, per me in realtà End Roll è stato un ritorno, poiché quando lo abbiamo iniziato a 
girare io ero già reduce da un altro lungometraggio girato allo stesso modo, cosa che mi ha fatto capire che questo 
“stile” (lo chiamerei così piuttosto che “genere”, visto che, come ha giustamente fatto notare prima Daniele, Todd 
Phillips ora sbarca nelle sale con un found-footage/commedia) è assolutamente versatile ed evergreen, vedi Can-
nibal Holocaust del 1980, The Blair Witch Project del 1999 e oggi Paranormal Activity) e che dunque riserva 
sempre nuove sorprese e idee da sfruttare il più possibile, prima che, divenendo più diffuso ed utilizzato, diventi 
parte del “classico”.

Luca Ruocco
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DYLAN DOG: 
LA MORTE PUTTANA 
di Denis Frison 

Se come noi siete rimasti scot-
tati dal Dylan Dog – Il film (2010) 
dell’incompetente Kevin Munroe, 
se anche voi avete chiesto a gran 
voce lo scalpo dell’imbambolato 
Brandon Routh, che usurpava 
nome e cognome (solo quelli!) al 
nostro “eroe” dei fumetti preferi-
to, se anche voi continuate a do-
mandarvi perché Tiziano Sclavi 
e compagnia bella della Sergio 
Bonelli Editore, dopo aver ven-
duto i diritti agli americani, hanno 
finto la più completa ignoranza dei fatti, arrivando a non fare neanche un accenno riguardo l’uscita del film in 
sala… un fan film potrebbe, finalmente, arrivare a far giustizia. Sciogliamo subito i dubbi dei fan (a cui il film è 
palesemente dedicato): Denis Frison (regista del film, nonché sceneggiatore, attore protagonista, produttore, cu-
ratore della colonna sonora, effettista speciale…) ha pensato di accontentare a più livelli i seguaci dell’indagatore 
dell’incubo, disseminando il film di citazioni e strizzate d’occhio riconoscibili e meno, a seconda della profon-
dità della conoscenza che lo spettatore ha del mondo del personaggio creato da Tiziano Sclavi. Subito dopo un 
rapido “riassunto delle puntate precedenti”, avvolge i fan (e cala i pochi ignari) nel vero mondo dell’indagatore 
londinese, richiamando, all’interno della classica scena in cui Dylan Dog riflette sulle sue indagini (da poco 
concluse) davanti al suo diario, vari momenti fondamentali della “vita vera” del personaggio dei fumetti. Scritto 
da Denis Frison, insieme a Walter Brocca (che nel film interpreta il ruolo di Groucho) e Cristian Marcaggi (la 
Morte), Dylan Dog – La morte puttana (2012) è incentrato sul ritorno nella città di Venezia dell’indagatore 
londinese (ritorno, perché nelle pagine dei fumetti Dylan era già sbarcato nella Serenissima nell’episodio numero 
126, La morte rossa), per seguire il caso delle sorelle Lisa e Marika Valesi (Klivia Di Pompeo e Alexandra Fof-
fano). Dopo la scomparsa di Marika, Lisa vola sino a Londra, per assumere Dylan Dog: la sorella aveva, infatti, 
avuto una serie di incubi (girati da Frison in un virato molto vicino al bianco e nero), nei quali una donna veniva 
ricorsa e minacciata da una serie di morti viventi (i richiami anche qui abbondano e non si risparmia neanche sul 
versante dell’ironia grottesca). Durante il suo ennesimo viaggio nell’incubo, Dylan sarà assistito dai compagni 
di sempre (ebbene sì, nel fan film ci sono tutti, fisicamente o solamente nominati): Groucho, l’ispettore Bloch 
(Paolo Lazzaro, guardare le scene girate dal vivo nella capitale UK, con Dylan e l’ispettore che si aggirano per 
le vie londinesi, nei pressi del Tamigi o al di fuori dell’edificio di New Scotland Yard, di per sé impagabili) e la 
sensitiva madame Trelkowski (Annalisa Foffano).
Ovvio che in un film sperimentale e low budget, senza fini di lucro, come Dylan Dog – La morte puttana, si 
possono riscontrare difetti sia a livello audio che, in alcuni momenti, fotografico, oltre che rilevare la presenza 
di attori non professionisti non proprio “nel ruolo”, ma va detto che nel contesto di un fan film queste sono cose 
più che accettabili. La cosa che sorprende, in positivo, è che La morte puttana si mantiene su un livello di riuscita 
di molto superiore al livello “amatoriale”, e che riesce a tenere l’attenzione dello spettatore per la durata “im-
pegnativa” di circa 130 minuti. Credibili, soprattutto, i protagonisti: il Dylan-Frison, anche se esteticamente un 
po’ troppo giovane, è stato paragonato da molti (a ragione) al modello dell’indagatore firmato da Nicola Mari; il 
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Groucho-Brocca, con sopracciglia e baffi finti (come raccontato tra le pagine del fumetto); il Bloch-Lazzaro, nonos-
tante il palese “mascherone” posticcio, effetto “mascherone” che ritorna nel personaggio macabro della Morte, che 
comunque riesce a riprendere veridicità in molti momenti filmici, come nell’importante scena della partita a scacchi 
tra la Mietitrice e l’indagatore dell’incubo. 
Di episodi di umorismo grottesco, tipico delle storie sclaviane, se ne assaggiano diversi momenti, e tra questi e 
le ballate macabre dedicate alla Morte, sembra proprio di trovarsi all’interno di una vera storia dell’indagatore 
dell’incubo, di cui Frison non tralascia nemmeno di proporre una lunga trance erotica, tra Dylan e la sua cliente, 
avvolta in un virato blu. Dylan Dog – La morte puttana convince, e regala ai fan il film che da anni era paventato, 
prima dell’avvento della Bestia made in USA. La festa da fan film esplode in una serie di scene “finale-nel-finale”.

Luca Ruocco
(Da www.ingenerecinema.com)

DYLAN DOG - LA MORTE PUTTANA
Regia: Denis Frison

Con: Denis Frison, Walter Brocca, Paolo Lazzaro, Klivia Di Pompeo
Sceneggiatura: Denis Frison, Walter Brocca, Cristian Marcaggi

Produzione: Denis Frison
Distribuzione: Denis Frison

Anno: 2012
Durata: 130’

IL MIO NOME È DOG, DYLAN DOG! 
 
Intervista a Denis Frison

Luca Ruocco]: Come nasce l’idea di girare un fan film su Dylan Dog?
[Denis Frison]: L’idea è nata in una sera di risate e sogni… una serata dove io ed il mio amico Walter Brocca par-
lavamo di come il tempo passasse veloce, e altri discorsi che fai quando credi di essere un uomo e, forse, ancora 
non lo sei. Fatto sta che, ad un certo punto, lui con il suo modo stravagante di parlare, mi fa venire in mente Grou-
cho, e da lì cominciamo a discutere su quanto avremmo voluto vedere un film su Dylan Dog. Ad un certo punto ho 
pronunciato una frase tipo: “Mi sa che se voglio guardare questo film, devo farmelo da solo!”... Poi mi fermai di 
colpo e mi dissi: “Perchè no?”.
 
[LR]: Come ti sei rapportato, assieme ai tuoi co-autori, alla stesura della sceneggiatura, considerando che 
bisognava descrivere un personaggio che, solo nella serie regolare, ha vissuto ben 310 avventure?
[DF]: C’è da dire che, comunque, io, da vero fan, ho tutta la collezione degli albi e, di conseguenza, ho letto tutte 
le storie. Walter Brocca e Cristian Marcaggi (co-sceneggiatori) mi hanno aiutato a sistemare quello che prima, da 
solo, avevo scritto, per renderlo un lungometraggio. Il film ha una durata di circa 130 minuti, mentre prima era 
progettato per durarne 50 circa. C’è da dire che ho optato per la scelta di renderlo così lungo perché, come i primi 
Batman o Superman, tutti hanno, oltre alla storia del film, anche una fase dove vengono concentrate informazioni 
utili a far conoscere allo spettatore la storia del personaggio e a chi lo circonda!

[LR]: Hai pensato sin dall’inizio che, oltre a scrivere e girare il film, avresti anche interpretato il protagonista, 
Dylan Dog?
[DF]: Sì... lo avevo deciso da subito, caratterialmente sono molto simile a lui: non mi piace stare in mezzo a troppa 
gente, soprattutto in discoteca. Come lui non ho vizi, a parte suonare, sono un solitario, credo nel paranormale e 
potrei continuare così per ore… Quindi ho sempre sentito Dylan come un mio alter ego, volevo farlo... dovevo 
farlo!
 
[LR]: Domanda di rito: da quale albo di Dylan Dog non potrebbe mai separarsi l’autore di “Dylan Dog - La morte 
puttana”?
[DF]: (ride) Mi permetto di elencarne tre! Anche se ce ne sono molti da cui non vorrei separarmi... Tra questi 
L’ultimo uomo sulla Terra, Partita con la Morte e Johnny Freak.

Luca Ruocco
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W ZAPPATORE 
di Massimiliano Verdesca

Marcello Zappatore è un dotato chitarrista di un gruppo death metal leccese. Una mattina, al suo risveglio, il mu-
sicista scopre di avere una ferita sul suo costato, apparsa senza nessun motivo apparente.
Una consapevolezza, proveniente dal profondo del suo cuore, si insinua lentamente ma inesorabilmente nella sua 
mente, diventando un unico pensiero... “Io ho le stimmate!”.
Marcello deve confessare a qualcuno questa sua meravigliosa scoperta e decide, così, di confidarsi con la devota 
Maria, sua madre, che subito urla al miracolo. I membri della band di Marcello, ovviamente, non condividono, a 
differenza di Maria, il percorso di santificazione del figlio, anzi, prendono la cosa come un affronto personale e 
decidono di cacciare il povero chitarrista dal gruppo.  Per chiudere in bellezza, la sua ragazza, Rosa, lo abbandona 
al suo destino, tradendolo con il frontman della band. Marcello rimane solo, amareggiato, affranto, con lo sguardo 
che, tristemente, solca i flutti del mare salentino. Però non si abbatte, egli è nel giusto, e Iddio è con lui.
Sua nonna Sandra (interpretata magistralmente da Sandra Milo) gli viene in soccorso, procurandogli un ingaggio 
presso una cover-band di Elvis Presley. Marcello accetta di buon grado il suo calvario, pur di poter continuare a 
suonare la chitarra, ma il destino, beffardo, fa fallire miseramente anche questa esperienza artistica.
La strada per il successo, per chi vuole fare rock, non è mai stata facile, e Marcello lo sa bene, ma il nostro testardo 
metallaro non molla e, sempre grazie a nonna Sandra, comincia a fare la gavetta suonando improbabili balli lisci ai 

matrimoni insieme alla 
sua nuova band (i Lecce 
Homo!). Dio, però, ha 
in serbo per lui un altro 
destino.
Marcello decide di pren-
dere i voti e si affida a 
Don Belo, un sacerdote 
che in realtà si rivelerà 
essere un ricco e corrotto 
apostolo di Dio. Deluso 
dalla vita ecclesiastica, 
Marcello decide di ri-
tornare al suo vecchio 
amore, la musica, ma 
per farlo in grande stile 

dovrà sfidare il suo ex-gruppo musicale in una competizione all’interno di un festival metal. L’unico problema 
sarà trovare un degno cantante per il suo gruppo! È meglio non anticipare troppo sul finale di W Zappatore, del 
regista Massimiliano Verdesca, proprio per non rovinare allo spettatore la visione di quello che osiamo definire 
un cult-movie, una di quelle esperienze che riescono a fondere in un solo corpo filmico retroterra regionale, non-
sense grottesco e cultura metallara. Esistono ogni tanto nel panorama indipendente opere come questa che magari 
non brillano per una sceneggiatura irta di chissà quali snodi narrativi, dove i limiti di un budget ridotto si vedono 
eccome, però tutto assume una propria logica, seppur malata, e un’estetica meravigliosa, nella sua bruttezza. Un 
lungo applauso alla capacità istrionica di Marcello Zappatore, che in questo lungometraggio dimostra più volte non 
solo di avere grandi doti come chitarrista, ma anche di saper creare un vero e proprio fenomeno di culto, merito an-
che di frasi come quella che pronuncia la sua compagna Rosa, quando gli dice: “Ti ho fatto le olive nere al forno!”. 
Ogni cosa, apparentemente banale, in questo film viene enfatizzata talmente tanto da assumere un tono... biblico!
Marcello Zappatore, inoltre, è conosciuto nel panorama musicale italiano non solo per le sue innumerevoli col-
laborazioni, italiane e straniere, ma anche per essere un chitarrista di indiscussa bravura. 

Paolo Corridore

W ZAPPATORE
Regia: Massimiliano Verdesca

Con: Marcello Zappatore, Romolo Augustolo, Guia Jelo, Sandra Milo
Sceneggiatura: Emiliano Ereddia, Massimiliano Verdesca

Produzione: Rock ‘N Dog, Apnea Film, 
con la partecipazione di Apulia Film Commission

Distribuzione: /
Anno: 2011
Durata: 84’
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P.O.E. – POETRY OF EERIE 

di AA.VV.

Quindici autori italiani si cimentano in una libera trasposizione 
filmica di tredici opere dello scrittore americano Edgar Allan Poe. 
I testi presi come riferimento sono: Il silenzio, La sfinge, Gli oc-
chiali, Le vicende relative al caso del signor Valdemar, Il cuore 
rivelatore, Le avventure di Gordon Pym, Il gatto nero, Ligeia, 
Il corvo, L’uomo della folla, Berenice, Il giocatore di scacchi di 
Maelzel e Canto. 
Quante volte l’immortale Edgar Allan Poe è stato portato sul pic-
colo e grande schermo? Tante, tantissime volte, tanto che è perfino 
difficile farne un excursus filologicamente completo: dal celebre 
La caduta della casa degli Usher di Epstein ai recenti tentativi 
hollywoodiani, come il thriller biopic The Raven, passando per 
i capolavori di Corman anni ’60. Eppure, un’operazione come 
P.O.E. – Poetry of Eerie, mancava. L’idea è venuta a Domiziano 
Cristopharo, insieme con Giovanni Pianigiani, nell’estate 2011, 
ridendo e scherzando davanti a una birra nel quartiere Pigneto, a 
Roma, una di quelle proposte che sanno di goliardico e di irrealiz-
zabile, che nascono e muoiono proprio come quella birra ghiac-
ciata. Invece P.O.E. ha preso realmente vita, ed è stato portato a 
termine. Il tempo di mettere su un team di registi e di stilare un 
vero e proprio manifesto d’intenti, che nelle parti salienti spiega: 
“P.O.E. Poetry Of Eerie (Poesia del Lugubre) vuole inaugu-
rare la rinascita di un movimento collettivo, dove si annulla 

l’egocentrismo del singolo a favore di un insieme di energie, esperienze, correnti, movimenti, idee, linguaggi… 
un cinema dove il soggetto/oggetto è il film, e non il regista o gli attori.[…] Unico requisito richiesto: spirito di 
gruppo e libertà! […] Quello che state per vedere  è il frutto di quella scommessa: 14 registi, 13 racconti... un solo 
autore: POE”.
Il punto focale del progetto è dunque la collaborazione, la forza del gruppo, che nel panorama indipendente italiano 
spesso è paradossalmente l’ultimo requisito cercato. Se P.O.E. – Poetry of Eerie sia riuscito o meno nell’intento 
“sociale” che si era prefissato, non interessa in questa sede, piuttosto ci troviamo ad analizzare un’opera anomala e 
realmente singolare nella sua composizione finale, un patchwork di idee, linguaggi e stili, che ci riporta alla mente 
quel DeGenerazione che segnò l’esordio alla regia, tra i tanti, dei Manetti Bros., Asia Argento e Alex Infascelli, ma 
declinato in una formula più elegante e compatta.
A opera completa, P.O.E. – Poetry of Eerie, si mostra come un esperimento sicuramente riuscito sotto l’aspetto 
formale e contenutistico, un’antologia di racconti filmati che ha il pregio di rielaborare Poe, a volte con uno stile 
personale di grande impatto, che ha il pregio di far dimenticare il budget estremamente contenuto. Ovviamente, 
quando abbiamo a che fare con un film a episodi, è normale trovare una discrepanza qualitativa tra corto e corto, 
che nel caso in questione si traduce in una forse esagerata mole di episodi inseriti, che hanno però il pregio di ten-
ersi su livelli medio-alti. 
Il corto che apre il film è Il silenzio, scritto e diretto dai fratelli Capasso, che in passato si erano già cimentati con 
Poe, in modo più o meno diretto, nel corto L’occhio. E si tratta di un inizio folgorante perché Il silenzio, tratto da 
un sonetto “minore” nell’opera dello scrittore americano, 
è l’episodio più inquietante e riuscito tra i tredici. I Capas-
so, fondamentalmente, azzerano l’opera di partenza, pur 
tenendo centrale l’elemento del silenzio, come demone 
– però interiorizzato – del senso di colpa. Il corto gioca 
a mescolare l’immaginario di Poe con la tensione tipica 
della ghost story cinematografica, creando un riuscito 
omaggio – voluto o meno – a La goccia d’acqua, mitico 
episodio diretto da Mario Bava per I tre volti della paura.
Il secondo episodio, affidato ad Alessandro Giordani, ri-
prende il racconto breve La sfinge, e lo stravolge com-
pletamente per dar vita a qualche cosa di sostanzialmente 



20

Horror Project Magazine      Speciale  Numero 1

differente. Poe parlava di percezione visiva e paura autoindotta, Giordani racconta invece una storia di incertezze 
e segregazione. La location è suggestiva e gli attori coinvolti molto bravi, ma il ritmo è troppo lento, e la voce nar-
rante invasiva, così che alla fine non si riesce a cogliere il vero essere dell’opera. 
Gli occhiali, tratto dall’omonimo racconto del 1844, porta la firma di Matteo Corazza, che annulla l’ironia di fondo 
dell’opera originaria, per concentrarsi sull’aspetto più orrorifico. Il risultato è molto buono, uno degli episodi visi-
vamente più ricchi e narrativamente strutturati, capace anche di cavalcare l’onda del torture porn contemporaneo. 
Prevedibile, ma godibile. 
L’ironia è invece l’obiettivo primario di Valdemar, l’episodio diretto dal regista di Bloodline, Edo Tagliavini. Nel 
corto c’è tutto del racconto originale, solo che l’intera vicenda è declinata a favore di una comicità grottesca che di 
fatto trasforma questa versione in una parodia del racconto di Poe. Il risultato straniante e di rottura all’interno del 
corpus unitario del film fa dell’episodio di Tagliavini uno dei più gradevoli, ricco di gag divertenti, e con un gusto 
per l’eccesso che ricorda certi paradossi sclaviani. Lo stesso regista compare in un ironico cameo. 
Il cuore rivelatore è il quinto episodio, uno dei racconti più celebri dello scrittore portato in scena da Manuela Sica 
con un’evidente incertezza di fondo. Tutto qui è affidato alle parole. La vicenda nota allo spettatore è raccontata da 
una voce off e dalla protagonista della vicenda, che legge i “fatti” da un diario ritrovato nella sua nuova abitazione. 
È l’impostazione di base ad essere sbagliata, perché il corto è girato molto bene, purtroppo però la pesantezza della 
scelta narrativa prevale sulla riuscita complessiva. 
Al sesto corto dobbiamo fare i conti con Gordon Pym, ovvero l’unico romanzo scritto da Poe. Una scelta anomala 
quella dei registi Giovanni Pianigiani (La canzone della notte) e Bruno Di Marcello (The Terrace), che partono 
da un’impresa quasi impossibile – ovvero tradurre in meno di dieci minuti una vicenda complessa e strutturata 
in centinaia di pagine – per confezionare invece un lavoro originale e riuscito proprio nell’approccio alla materia 
d’origine. L’idea sembra derivare dai film di Corman, ovvero prendere un titolo notoriamente di Poe e usarlo come 
pretesto per un prodotto che è invece un insieme di suggestioni tipiche dello scrittore. Il risultato è divertente e mes-
cola Le avventure di Arthur Gordon Pym con l’immaginario zombesco/cannibalico in modo diverso da come era 
descritto nella parte del Gordon Pym letterario presa come ispirazione. Il racconto è svelto e cruento, e rappresenta 
uno dei pochi episodi realmente horror dell’antologia. 
Nel settimo episodio c’è Il gatto nero, forse il racconto di Poe più noto al cinema, che Paolo Gaudio traduce in un 
corto in animazione passo uno. Il gatto nero è dunque l’unico vero “intruso” del film, con personaggi di plastilina 
animati in stop motion che creano un’adorabile atmosfera macabra che ha per protagonista lo stesso Poe. La storia è 
priva di stravolgimenti sostanziali, e il risultato ha evidenti richiami al cinema di Tim Burton. Carinissimo e capace 
di fare la differenza. 
Rimane piuttosto fedele al racconto anche Ligeia di Simone Barbetti, melodramma goticheggiante di ambien-
tazione moderna, che traduce per immagini l’incubo della coppia di novelli sposi perseguitati dal fantasma della 
precedente moglie di lui. L’episodio è ben condotto, ma anonimo nello stile e nel racconto, sa un po’ troppo di già 
visto e, malgrado l’indubbia qualità artistica, alla fine fatica ad essere ricordato.
Il corvo di Rosso Fiorentino è la semplice e purtroppo banale messa per immagini della celebre poesia. Fiorentino 
realizza in bianco e nero quello che sta sulla carta e che abbiamo visto in tutte le salse al cinema e in televisione 
senza introdurre nulla che già non si sapesse. Il corvo portatore di sventure è interpretato dallo stesso attore 
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protagonista e regista in uno 
sdoppiamento anch’esso più 
volte utilizzato altrove, lì 
dove non c’erano i mezzi e le 
possibilità di avere un pennu-
to addomesticato o ricostruito 
con effetti visivi. Il più debole 
dei tredici episodi.
Il decimo episodio è L’uomo 
della folla, diretto da Paolo 
Fazzini (Mad in Italy), che 
reinterpreta il bel racconto di 
Poe in una chiave del tutto 
nuova, che si fa forte di un 
riuscito colpo di scena finale. 
Il punto debole di un episodio 
sicuramente originale e ben 

realizzato è la ripetitività dell’azione, necessaria però al risvolto finale. Anche qui la voce narrante è a tratti invasiva, 
mentre lo stile da videoclip spezza efficacemente l’antologia nel suo complesso.
Berenice, di Giuliano Giacomelli (La progenie del Diavolo), riesce nel tentativo di rievocare certo cinema gotico 
italiano riallacciandosi in maniera piuttosto evidente a ritmi, colori e immagini del cinema di Mario Bava (in par-
ticolare La frusta e il corpo) e Riccardo Freda. La storia esclude l’ossessione del protagonista, fondamentale nel 
racconto originale, per incentrarsi completamente sulla veglia notturna del cadavere, che si trasforma presto in un 
incubo a occhi aperti. L’atmosfera efficacemente macabra, i colori saturi e volutamente innaturali, e la recitazione, 
altrettanto volutamente, teatrale, fanno di questo episodio un affascinante e riuscito esercizio di stile.   
Il giocatore di scacchi di Maelzel è l’unico dei tredici episodi a non trasporre nulla di narrativo, bensì si prefigge 
il complicato compito di ispirarsi all’omonimo saggio che Poe scrisse tra il 1835 e il 1836 per il Southern Liter-
ary Messenger. Un corto singolare che riflette ante-litteram il dominio della macchina sull’uomo, e viceversa, con 
una metaforica partita a scacchi in cui la meccanicità dell’azione si scontra con il raziocinio umano. Visivamente 
elegante e fotograficamente molto curato, Il giocatore di scacchi di Maelzel ha il limite nel ritmo narrativo, forse 
eccessivamente diluito. Dirige Domiziano Cristopharo e la mano barocca del regista di House of Flesh Mannequins 
si nota. Affascinante il look dell’automa giocatore di scacchi.
Chiude il film Canto, breve (appena 3 minuti) corto che tenta di tradurre per immagini l’omonima poesia del 1827. 
Dico “tenta” perché l’autrice Yumiko Sakura Itou contamina Poe con la sua terra d’appartenenza, il Giappone, 
cercando un compromesso tra due realtà lontane che forse non trova. Canto, che per la versione internazionale si 
traduce pertinentemente Songu, descrive in pochi minuti un harakiri, e si limita oscuramente a questo. Poe non si 
percepisce, e seppure il corto sia visivamente e registicamente di valore, il messaggio non arriva al destinatario. 
Nel complesso, dunque, P.O.E. – Poetry of Eerie si può considerare un’opera riuscita e sicuramente interessante 
per l’impresa mastodontica portata a termine. La maggior parte degli episodi compresi nell’antologia è valida, e 
comunque si percepisce quel senso di unitarietà tematica che altrimenti sarebbe stato difficile cogliere mettendo 
insieme tanti registi dagli stili più disparati. Si ha la sensazione però che la durata, che sfiora quasi le due ore, sia 
eccessiva, e il lungometraggio ne avrebbe giovato in fluidità se avesse contenuto un numero minore di episodi. 
In preparazione il sequel P.O.E. – Project of Evil.

Roberto Giacomelli

P.O.E. - POETRY OF EERIE 
Regia: AA.VV.

Con: Laura Gigante, Paolo Andreetta, Mariano Aprea, 
Matteo Bonazza, Marco Borromei, 

Angelo Campus, Danilo Conti, 
Rita Fedozzi, Alessandro Garavini, 

Elettra Gozzi, Philippe Guastella, 
Sacha Herbert, Gerardo Lamattina, Mino Manni

 Sceneggiatura: AA.VV.
Produzione: 4 Frame Factory, Giranum Films, Sorz Production

Distribuzione:  Elite Entertainment
Anno: 2011

Durata: 115’
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TRUE LOVE 

di Enrico Clerico Nasino

Jack si dichiara a Kate e le chiede di sposarlo. 
Lei, entusiasta, accetta. Dopo la cerimonia, Jack 
si risveglia in una stanza spoglia, indossa ancora 
l’abito da sposo, attorno a lui fori sulle pareti, da 
cui fuoriesce di tanto in tanto del gas, un letto e 
una scrivania. Sulla parete, inoltre, c’è un pan-
nello con due pulsanti, uno per dire “si” e l’altro 
per dire “no”. Contemporaneamente anche Kate 
è nelle stesse condizioni del novello marito, 
ma in un’altra stanza. Sulle pareti cominciano 
a scorrere delle immagini della vita privata dei 
due, in seguito il pannello formula una domanda 
alla quale bisogna rispondere affermativamente 
o negativamente. L’incubo è appena iniziato, e 
l’amore tra Jack e Kate sta per essere messo in 
discussione.
Ricordate il programma televisivo che andava 

in onda negli anni ’80: “Tra moglie e marito”? Lo trasmetteva Canale 5 e lo conduceva Marco Columbro. La 
dinamica vedeva coppie di mogli e mariti che venivano interrogati separatamente sulla stessa domanda, e poi si 
confrontavano le risposte per constatare il reale feeling coniugale. Il thriller True Love, diretto dall’esordiente 
Enrico Clerico Nasino, non è altro che “Tra moglie e marito” ai tempi di Saw. Il torture porn psicologico invade 
infatti la sfera coniugale, testando letteralmente i novelli sposi con lo scopo di mettere alla prova il loro amore e 
la loro reciproca conoscenza. Il meccanismo è risaputo e deve più di un caffè alla saga cominciata da James Wan, 
con innesti minimali da location unica come Cube – Il cubo di Vincenzo Natali. Il risultato portato a casa da True 
Love è interessante ma non pienamente riuscito, come testimonia una certa ripetitività d’azione e un finale non del 
tutto soddisfacente. Dietro True Love c’è la Mercurio Domina di Fabio Guaglione e Fabio Resinaro, che scrivono, 
producono e si occupano di molti altri aspetti relativi al reparto tecnico del film. Ma dietro True Love c’è anche 
la Wildside, casa di produzione di Fausto Brizzi e Marco Martani, i guru della nuova commedia all’italiana, che 
co-producono il film sotto l’egida di Rai Cinema. Inoltre, l’intricato dedalo produttivo di True Love si completa 
con la co-partecipazione produttiva statunitense, che ci mette mano d’opera e attori.Il film di Nasino si presenta 
molto bene, ha una veste curatissima esaltata da un bella fotografia per gli interni e da una interessante regia ricca 
di virtuosismi di macchina. Anche l’idea di utilizzare una moltitudine di “occhi” per filmare la reclusione di Jack e 
Kate, quasi alla stregua di una serie di registrazioni fatte con camere di sorveglianza a circuito chiuso, è vincente, 
rendendo vario un film che per forza di cose non sarebbe potuto esserlo. Quello che delude di questo lungometrag-
gio è l’iter narrativo, che mostra la coda dopo pochi minuti.
Poco chiara la gestione dei tempi narrativi; guardando il film, infatti, sembra che dal momento in cui i due vengono 
rinchiusi alla fine della vicenda, il racconto sia in tempo reale, ma sul corpo dei personaggi si intuisce il passare 
del tempo con l’evidente deperimento fisico, che fa dedurre una prigionia durata giorni, se non settimane. Questa 
mancanza di coincidenza tra tempo reale e tempo percepito a volte porta alla confusione e al disorientamento, e 
proprio sul tempo si sarebbe invece dovuta porre un’attenzione maggiore.
Un plauso agli attori protagonisti, John Broterthon ed Ellen Hollman (già Saxa nella serie tv Spartacus), credibili 
nel mostrare sofferenza, rabbia e rancore. 
True Love si presenta, dunque, come un film dal buon potenziale commerciale, anche se la prevedibilità e la dila-
tazione di una situazione più adatta a un corto o un mediometraggio, ne fanno un prodotto non del tutto riuscito. 

Roberto Giacomelli                                                                                                                        TRUE LOVE
Regia: Enrico Clerico Nasino

Con: John Brotherton, Ellen Hollman, Gabriel Myers, Jay Harrington
Sceneggiatura: Fabio Guaglione, Fabio Resinaro

Produzione: Wildside Media, Mercurio Domina, Rai Cinema
Distribuzione: /

Anno: 2011
Durata: 100’
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CANEPAZZO
di David Petrucci

Canepazzo (2012), primo lungometraggio del regista David Petrucci, è 
un thriller – poliziesco dalle tinte fosche che ruota attorno ad una serie 
di omicidi apparentemente slegati l’uno dall’altro, per tipologia di vit-
time e modus operandi, che in realtà rientrano tutti nel macabro carnet 
dell’omicida efferato che si nasconde dietro lo pseudonimo che fa da ti-
tolo al film.
Il lungometraggio tira le fila della carriera omicida dell’assassino attraver-
so le risposte che un famoso criminologo, che seguì dal vivo le gesta di 
Canepazzo, fornisce al giovane figlio della sua diciassettesima vittima, 
bambino all’epoca dei fatti, e ora, a sua volta, studente di criminologia.
Canepazzo si srotola secondo uno schema abbastanza regolare: domanda 
dello studente, principio di risposta del criminologo (entrambi nel “tempo 
presente” della drammaturgia filmica) e lenta dissolvenza che riporta lo 
spettatore indietro nel tempo, per vivere in prima persona le mattanze 
dell’assassino. 
Fuoriescono dalla schematizzazione spazio-temporale sia l’incipit, am-
bientato negli anni ’80, che racconta l’omicidio del padre del giovane 
studente, che il finale, che però poco regala in fatto di suspense thrilling 
o tensione emotiva.
Proprio sul piano di lettura della buona costruzione thrilling, poi, Cane-

pazzo paga gli errori di una strutturazione approssimativa, che spesso non sceglie i giusti tempi drammaturgici, per 
generare nello spettatore il giusto grado di pathos, ma tenta la via della fredda ricostruzione, probabilmente non 
adatta ad un titolo fiction. 
Nonostante la buona prova registica di Petrucci (che si affossa davvero in pochi punti, come nella lunga sequenza 
musicale che manda all’aria una serie di omicidi, in potenziali efferati, ma che infine non si discostano dal semplice 
elenco), il film prende la piega della buona prova tecnica. 
I personaggi, visivamente molto caratterizzati (uno per tutti il trafficante interpretato da Tinto Brass), chiedono 
giustizia, davanti alla regolare e immediata auto-distruzione a cui li destina l’autore, abbandonati, immediatamente 
dopo la presentazione, nelle mani di Canepazzo.
Differente è il caso di Franco Nero, altro cameo importante del film, a cui è affidato il monologo colto, dal sapore 
citazionista, di un pittore sopra le righe, unica vittima-non vittima dell’omicida seriale.
Molto riuscito il connubio dei due protagonisti della tranche degli anni ’80: il giornalista David Moiraghi (Giuseppe 
Schisano), fragile e ossessionato dai delitti, e il poliziotto in borghese, burino e insensibile. 
Il motto su cui si fonda l’intero film è il classico nietzschiano “Quando guardi nell’abisso, l’abisso guarda in te”: 
forse non originalissimo (come non originale è l’indagine appena accennata che fa annusare l’odore del vero omi-
cida già nella prima parte del film), ma di certo meritevole di visione.

Luca Ruocco
(da www.ingenerecinema.com) 

CANEPAZZO
Regia: David Petrucci

Con: Giuseppe Schisano, Gian Marco Tavani, 
Marco Bonetti, Franco Trevisi

Sceneggiatura: Igor Maltagliati
Produzione: David Petrucci Films

Distribuzione: /
Anno: 2012
Durata: 82’ 
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L’EREMITA 
di Al Festa

La storia ha inizio con il ritrovamento, in un cimitero, del Codex 
Purpureus Rossanensis, ossia il Codice Purpureo, uno dei più an-
tichi Vangeli, risalente ai primi secoli dopo Cristo, da parte di un 
enigmatico personaggio,  l’Eremita. 
È solo il prologo ad una serie di misteriose premonizioni che an-
nunciano la fine del mondo per mano dell’Anticristo. Due gior-
nalisti, Michele ed Angela, cercano e trovano il leggendario Er-
emita per avere una intervista-scoop per la loro emittente locale. 
L’Eremita coglie l’occasione di realizzare questa intervista per 
far sì che il suo messaggio venga divulgato in tutto il Mondo, 
ma, successivamente, strani avvenimenti iniziano a sconvolgere 
i paesi dove l’Eremita si ferma a predicare: visioni demoniache, 
lacrimazioni di immagini sacre, aggressioni e morti.
Questa, a grandi linee, è la trama di questo complesso film di-
retto dal regista Al Festa, un’opera coraggiosa e stimolante, che 
si distacca notevolmente da quelli che sono i comuni linguaggi 
cinematografici degli ultimi anni.
Molti di voi ricorderanno Al Festa per essere stato negli anni ’90 
il regista di Fatal Frames – Fotogrammi mortali, un thriller made 
in Italy che vantava un cast internazionale, tra cui il leggendario 
Donald Pleasence,  il famoso dottor Loomis, che nella saga di 
Halloween seguiva lo psicopatico Michael Myers, qui alla sua ul-
tima interpretazione.
Dopo molti anni di assenza cinematografica, e una parentesi nel lavoro documentaristico Progetto Sapientia, il 
regista romano ritorna dietro la macchina da presa per raccontare una storia che si interroga, soprattutto nella parte 
finale, su quale sia realmente la differenza tra il bene ed il male.
Il protagonista Marco Di Stefano, nel ruolo dell’Eremita, riesce a rappresentare al meglio il suo personaggio, un 

signore misterioso dal passato travagliato in 
grado di confrontarsi con il mondo circostante.
Il film, girato nel comprensorio calabrese del 
soveratese, si arricchisce della colonna sonora 
che il regista stesso ha composto; non ci scor-
diamo, infatti, che prima ancora di diventare 
regista, Al Festa nasce come compositore mu-
sicale e, nel genere, ricordiamo le sue compo-
sizioni per film quali After Death di Claudio 
Fragasso e Nati per combattere di Bruno Mat-
tei.

Daniele Francardi

L’EREMITA
Regia: Al Festa

Con: Marco Di Stefano, Fabrizio Nicolisi, Giusy Criscuolo
Sceneggiatura: Al Festa
Produzione: Lupo Film

Distribuzione: /
Anno: 2011

Durata: 115’
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SEGNALI D’APOCALISSE 
Intervista ad Al Festa

[Daniele Francardi]: Il tuo film è stato inserito all’interno della 
programmazione del Fantafestival, una cornice dove si dà molto 
spazio al cinema horror. Chiaramente credo sia riduttivo parlare 
de “L’Eremita” come un horror e basta, non trovi?
[Al Festa]: Assolutamente sì! L’Eremita di fatto non è un horror, 
ha degli elementi che si avvicinano a questo genere, questo sì... 
però si potrebbe definire più un fantasy-drammatico, ricco di ar-
gomenti ai quali io sono profondamente legato, come ad esempio 
la fede, l’esoterismo, il Diavolo, Gesù... tutti elementi che a me 
hanno sempre appassionato e anche coinvolto in vicende private.

[DF]: Volevo approfondire questo aspetto: ormai sappiamo bene 
che tu sei molto legato alla fede, quanto questo aspetto ha con-
tribuito alla nascita e allo sviluppo del tuo film?
[AF]: Totalmente. Io, ci tengo a precisare, sono credente, a modo 
mio. Non sono un cattolico praticante, preferisco definirmi un cris-
tiano e questo film risponde a quelle che sono le mie esigenze per-
sonali.
Sono convinto che questo film subirà tantissime critiche e attacchi 
dai benpensanti, ma anche dalla Chiesa e dal Vaticano, di cui io 
sono abbastanza nemico, per certe vicende personali che mi hanno 
coinvolto. Chiaramente L’Eremita è un’opera che va capita.

[DF]: Un altro elemento importante è la musica che hai scritto e composto. A cosa ti sei ispirato per la realizzazi-
one dei temi musicali del tuo film?
[AF]: Io posso definirmi un musicista che fa il regista, e non il contrario. Scrivere musica mi regala sempre forti 
emozioni e grande energia. Devi sapere che ogni volta che scrivo una scena in fase di sceneggiatura, ho già in mente 
quello che sarà il tema musicale. Quindi è quello che scrivo nella sceneggiatura che mi ispira. Io non sono una per-
sona che si mette al piano e inizia a comporre cercando di trovare la giusta armonia; in mente ho già chiara  quella 
che sarà la composizione musicale. Per quello che riguarda il risultato ottenuto dalla colonna sonora de L’Eremita, 
mi limito a dire che sono entusiasta.

[DF]: Nel film, il protagonista Marco Di Stefano ha un ruolo importante, diciamo che regge il peso della storia. 
Come hai scelto Marco per questo ruolo? E che tipo di difficoltà ha incontrato durante le riprese?
[AF]: Marco è stato davvero fantastico. Lui lo conoscevo da tanto tempo, prima di questa esperienza non avevo 
mai lavorato con lui, ma solo collaborato in un corto che aveva diretto.
Nel film è riuscito a trasmettere tanto, chiaramente ci sono state situazioni difficili. Non scordiamo che ci sono 
momenti della storia in cui lui predica delle parti lunghissime, spesso in situazioni atmosferiche molto difficili, al 
caldo, al freddo, al gelo, sotto la pioggia, sotto la neve... Mi sono trovato molto bene, così come il resto del cast, 
che mi ha dato enorme soddisfazione, a partire dalla moglie di Marco, Taya Khabarova, una danzatrice-mimo russa 
che ha recitato in alcune parti, in cui rappresentava il male, e poi Stefania Stella, che nel film interpreta il ruolo di 
una donna posseduta. Una scena molto coinvolgente,  che è riuscita perfettamente. 

[DF]: Prima giustamente hai detto che questo film creerà molte polemiche. La mia domanda è: in un momento 
delicato come questo, dove spesso anche produzioni più “commerciali” faticano ad avere difficoltà, non hai paura 
che il tuo film possa essere pesantemente ostacolato?
[AF]: Un motivo per cui è stato fatto un film come questo è la mia pazzia; io mi ritengo, nel bene e nel male, un 
artista, sia musicale che registico, che non è alla ricerca dei miliardi e delle Ferrari. Il cinema non si fa per fare i 
soldi, invece in Italia, purtroppo, è fatto solo ed esclusivamente per “tentare” di farli, i soldi.

Daniele Francardi 
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UNFACEBOOK 

di Stefano Simone

“Il mondo è dei peccatori”. Non c’è verità più palese di questa, e se ai 
comuni mortali la regola potrebbe risultare neanche troppo pesante da 
digerire, esistono ancora degli integerrimi servi del Signore (parliamo 
di quelli realmente integerrimi), a cui una cosa del genere non può dav-
vero andar giù.
Mogli fedifraghe, laidi pedofili e squallidi imbroglioni continuano ad 
affollare l’umile confessionale di un ancor più umile piccolo centro 
urbano, e ad assillare il giovane parroco dalla fede salda, pretendendo 
un perdono terreno che possa per il momento sostituire quello divino 
di domani e sollevarli dai sensi di colpa.
In questa nuova Sodoma, più che regalare l’insindacabile bontà di 
Dio, il giovane parroco, appassionato di informatica e di tecniche 
ipnotiche, decide di dare inizio ad una personale crociata. La rabbia 
dell’irascibile divinità dell’antico testamento troverà proprio nel web 
uno spazioso canale in cui espandere le proprie scure acque, per rius-
cire a raggiungere e annegare tutti gli immorali. 
Il prete inizia a combattere da solo, ma il mondo è saturo di malvagi, e 
pur se supportato da internet, continuare a portare la propria croce sen-
za l’affidabile aiuto di un gruppo di  persone con cui condividere oneri 
e onori della missione, sarebbe stato impossibile, oltre che inutile.
È allora che la scintilla di Dio illumina la mente del suo braccio ar-

mato: i giovani cittadini, ormai drammaticamente dipendenti da cellulari e social network, potrebbero essere facil-
mente abbordati e chiamati a combattere in nome del proprio creatore, coniugando proprio le tue passioni terrene 
del parroco, l’informatica e l’ipnotismo.
Unfacebook, la nuova chat che sta spopolando tra i più giovani, sarà un efficace mezzo tramite il quale il messaggio 
di Dio potrà propagarsi, per scatenare una sanguinosa vendetta purificatrice.
Stefano Simone firma, a distanza di un solo anno da Una vita nel mistero (2010), il suo secondo lungometraggio, 
partendo anche stavolta da un racconto breve di Gordiano Lupi, dalla cui penna Simone ha già riadattato più di un 
cortometraggio, e confermando quello che ormai pare un prolifico sodalizio artistico.
Con Unfacebook (2011), sceneggiatura di Pia Conoscitore, Dargys Ciberio e Antonio Universi, Stefano Simone 
abbandona i toni cupi e psicologici di Una vita nel mistero, e si ala in un violento thriller, che da una parte si dipana 
lungo una trama poliziesca, con un commissario (Paolo Carati) che cerca di districarsi all’interno dell’inspiegabile 
serie di efferati omicidi, scatenatisi all’improvviso in città, mentre dall’altra, omaggiando l’exploitation (ma senza 
dare fiato alle trombe di estreme scene di effettistica speciale, probabilmente a causa del budget), organizzando 
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scene di omicidi e appostamenti, ad opera degli 
ipnotizzati templari, e ai danni dei concittadini 
peccatori. 
Un film decisamente più d’intrattenimento, ris-
petto al predecessore (impegnato e serioso, da 
cui Unfacebook eredita l’attore Tonino Pesante, 
qui nel ruolo di questore), una prova del potere 
creativo del giovane autore che, supportato dal 
comune di Manfredonia, dove la pellicola è am-
bientata, e dimostrando ancora una volta un co-
sciente uso delle tecniche registiche, riesce a con-
fezionare un lungometraggio godibile, pur se non 
privo di alcuni difetti, riscontrabili maggiormente 
a livello fotografico e di sceneggiatura. 

La prima, giocata sull’esaltazione del blu e dei bianchi (in omaggio al social network più popolato del pianeta), 
va a scapito degli altri colori, marcando troppo l’origine digitale delle riprese, quasi come se alzasse un velo di 
amatorialità per avvolgere le immagini. 
La sceneggiatura, invece, pur poggiando su una buona base, fresca nelle idee e molto attuale grazie ai temi 
internettari, precipita in alcuni momenti decisamente verbosi (due pruriginosi e molto palesi “spiegoni” su tutto), 
mentre abbozza sul finale. 
A riportare il film oltre il livello della sufficienza sono di certo alcune delle sequenze d’azione: quella che lega 
insieme le prime tre vittime all’interno di un macabro e rapido montaggio alternato, in primis, e alcuni degli ap-
postamenti dei templari, come quello che vede protagonista l’altro regista indipendente Giuliano Giacomelli (La 
progenie del diavolo, 2009), che oltre a questo breve cameo, insieme al collega Lorenzo Giovenga, cura anche gli 
effetti speciali del film. 
Di certo non un passo falso, ma qualcosa in più era possibile aspettarselo…

Luca Ruocco

UNFACEBOOK
Regia: Stefano Simone

Con: Paolo Carati, Giuseppe La Torre, 
Tonino Pesante, Fabio Valente, 

Tonino Potito, Filippo Totaro, Pia Conoscitore
Sceneggiatura: Pia Conoscitore, Dargys Ciberio, 

Antonio Universi, dal racconto Il prete di Gordiano Lupi
Distribuzione: /

Anno: 2011
Durata: 75’
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FINCHÈ MORTE NON VI SEPARI
di AA.VV.

Mentre una coppia sta per essere unita in matrimonio dal 
sindaco del paese, si susseguono quattro storie proprio sul 
tema del matrimonio. 
Moglie e marito sono in procinto di divorziare e la loro 
bambina trova come unico amico un giocattolo dalle sembi-
anze mostruose. Ma questo giocattolo sembra essere dotato 
di vita propria. 
Una donna frustrata dalla condizione di moglie e madre, è 
soggetta a schizofrenia e continuamente invogliata dalla sua 
controparte a porre fine alla sua condizione di schiavitù fa-
miliare.
Una giovane moglie è oggetto della pignoleria del marito 
che si spinge fino a conseguenze umilianti. Quando la don-
na confessa al marito di essere incinta, l’uomo vede cadere 
ogni certezza, dal momento che la gravidanza non era pro-
grammata.
Un uomo afflitto da debiti di gioco è intenzionato a togliere 
di mezzo la moglie malata e per far ciò trova l’appoggio di 
un suo amico medico. Una volta morta, la donna comincerà 
a perseguitare il marito. 
L’horror ad episodi sembra essere tornato in voga e con sor-
presa fulcro di questa recente tendenza è il panorama in-
dipendente italiano. Dopo il buon Fantasmi – Italian Ghost 
Stories e prima di P.O.E. – Poetry of Eerie, c’è Finché morte 
non vi separi, originale tentativo di unire quattro storie hor-
ror legate dal tema comune del matrimonio e della famiglia. 
Dietro questa singolare operazione si cela la Gothic Produz-
ioni di Bruno Di Marcello, piccola casa di produzione che 
negli anni ha partorito – tra gli altri – lo slasher The Terrace, 
il thriller Darkness Sorrounds Roberta e il vampiresco mu-
sicale La canzone della notte. 
Il filo conduttore tra i diversi episodi, oltre alla comune 
tematica del matrimonio, è la presenza dell’attore Giorgio 
Filonzi, (La canzone della notte; P.O.E.) che in tre episodi 
su quattro interpreta il ruolo del marito. L’elemento più in-
teressante di questo film sta proprio nella coerenza e nell’unitarietà di fondo dei vari episodi che, seppur girati 
separatamente tra Roma e la provincia di Viterbo da quattro differenti registi nell’arco di due anni, riescono ef-
ficacemente a mostrare gli “orrori” del matrimonio secondo diversi punti di vista e attraverso argomenti differenti. 
Nel primo episodio, che da il titolo all’intero film, scritto e diretto da Alfredo Arciero (Dio c’è), il punto di vista 
è quello infantile. Una bambina, interpretata da Sofia Arciero, figlia del regista, si trova a vivere quotidianamente 
tra liti e discussioni che rappresentano il corollario di un matrimonio ormai destinato a finire. Proprio come una 
spugna, la bambina assorbe le tensioni negative che campeggiano in casa e le scarica in un simulacro del male, qui 
rappresentato – come da buona tradizione di horror d’infanzia – in un pupazzo mostruoso. Amico inseparabile della 
bambina, il giocattolo è incarnazione della situazione difficile che la piccola protagonista vive, e diventa dunque 
veicolo per la tensione e la violenza di cui le mura di quella casa sono pregne. L’episodio di Arciero finisce per 
somigliare a un mix tra l’episodio del goblin che chiudeva L’occhio del gatto e Bad Pinocchio di Kevin Tenney, 
poiché da una parte c’è questo piccolo essere mostruoso che mette in pericolo l’incolumità dei familiari, dall’altra 
l’ambigua situazione in cui non è chiaro se il giocattolo è vivo ed è realmente lui a fare del male oppure si tratta del 
capro espiatorio della bambina, gettando anche un po’ di confusione per qualche aspetto non chiarito fino in fondo. 
Il secondo episodio, titolato Doppelgaenger, è diretto da Gianluca Russo su una sceneggiatura di Marco Borromei, 
che vinse con questo soggetto il concorso Halloween Script 2010. In questo episodio si punta sul classico espedi-
ente dello sdoppiamento di personalità per descrivere una situazione di disagio familiare da parte di una giovane 
donna e madre, interpreta dalla brava Giulia Morgani (La canzone della notte; P.O.E.), schiava 




