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Od reżysera:

Kiedy rozpoczynałem zdjęcia do „Czasu apokalipsy” moim zamiarem było stworzenie filmu epickiego, w którym spektakularna akcja przeplatałaby się z bogactwem filozoficznych rozważań na temat wojennych mitów. Jednak już wiosną 1979 roku całą ekipę ogarnęło przerażenie: film wydawał się zbyt długi, zbyt niezrozumiały i wbrew regułom gatunku nie kończył się wcale klasyczną bitwą. Groziła nam katastrofa finansowa. Zastawiłem wszystko, co miałem, żeby pokryć dodatkowe koszty w wysokości 16 milionów dolarów. Dziennikarze nieustannie dopytywali się, kiedy nastąpi apokalipsa, postanowiliśmy więc pójść w kierunku, który – jak nam się wydawało – mógł zadowolić ówczesnego przeciętnego widza: skoncentrowaliśmy się na podróży w górę rzeki, starając się utrzymać film w konwencji kina wojennego.

Po z górą dwudziestu latach od zakończenia zdjęć, obejrzałem „Czas apokalipsy” w telewizji. Byłem zaskoczony, że film - uznany w dniu premiery za tak odważny i szokujący - wydał mi się teraz co najmniej stonowany, biorąc pod uwagę to, na co przygotowana jest dzisiejsza publiczność. Ów fakt, w połączeniu z telefonami, jakie całymi latami odbierałem od ludzi, którzy widzieli oryginalną, czterogodzinną wersję filmu sprawił, że postanowiłem na nowo zmontować „Czas apokalipsy”. 

Począwszy od marca 2000 roku, przez sześć miesięcy kleiliśmy nową wersję filmu. Zamiast po prostu wmontować sceny wycięte podczas oryginalnego montażu, stworzyliśmy go od początku z oryginalnych, nie zmontowanych materiałów.

Tym razem nie pracowaliśmy pod presją, mogliśmy więc poświęcić więcej uwagi poszczególnym wątkom, zwłaszcza kwestiom związanym z wojenną moralnością. Wydaje mi się, że każdy film wojenny siłą rzeczy staje się filmem antywojennym. Mój film jest jednak raczej wymierzony w kłamstwa związane z wojną niż w samą wojnę: przeraża mnie to jak nasza kultura potrafi kłamać na temat wydarzeń z pola bitwy; przeraża mnie, że wszelkie wojenne zbrodnie mogą być przedstawiane jako moralne i że to wszystko nakręca wojenną spiralę. Jest o tym mowa w oryginalnym scenariuszu Johna Milliusa: „Uczą chłopców zrzucać ogień na ludzi, ale nie pozwalają im bazgrać „dupa” na swoich samolotach.” Joseph Conrad ujmuje to następująco: „Nie znoszę odoru kłamstwa.”

Nowa, kompletna i ostateczna wersja „Czasu apokalipsy” niesie to przesłanie wszystkim młodym ludziom – chłopcom i dziewczętom, – którym każe się moralnie funkcjonować w niemoralnym świecie. Film jest dłuższy o 49 minut nie pokazywanych dotąd scen; jest wierniejszy oryginalnemu zamysłowi, zabawniejszy, bardziej szalony, bardziej sexy, bardziej romantyczny, a także ostrzejszy politycznie. Nowy materiał rozłożony jest równomiernie. Wśród dodanych scen znalazła się m.in. sekwencja na francuskiej plantacji, poszerzona sekwencja z króliczkami Playboya, nowe sceny na łodzi patrolowej u progu wyprawy w górę rzeki oraz nowa scena z Marlonem Brando, która nie mogła być wyemitowana 20 lat temu ponieważ jasno dowodzi w jaki sposób okłamywano amerykańską opinię publiczną.

W przypadku nowej wersji „Czasu apokalipsy” – „Apocalypse Now Redux” - moim celem było stworzenie bogatszego, pełniejszego i bardziej złożonego obrazu, który, podobnie jak oryginał, pozwoli widzom doświadczyć czym naprawdę był Wietnam: przybliży im szaleństwo, upojenie, horror, zmysłowość i moralne dylematy tej najbardziej surrealistycznej i koszmarnej wojny Ameryki. 

Francis Ford Coppola

maj 2001

Notatki z planu

Sajgon. Cholera. Wciąż jestem tylko w Sajgonie.

W maju 1979 roku, po trzech burzliwych latach od rozpoczęcia realizacji filmu, Francis Ford Coppola zaprezentował na Festiwalu Filmowym w Cannes fragment „roboczej wersji” swojego przełomowego obrazu „Czas apokalipsy”. Film zdobył następnie Złotą Palmę w Cannes, był ośmiokrotnie nominowany do Oskara (w tym w kategorii Najlepszy Film), zamknął usta sceptykom odnosząc na całym świecie kasowe sukcesy, by na koniec stać się jednym z najważniejszych i najbardziej zapadających w pamięć filmów ostatniego ćwierćwiecza. 

Również na Festiwalu Filmowym w Cannes 11 maja 2001 roku, Coppola zaprezentował nową wersję „Czasu apokalipsy” – „Apocalypse Now Redux” - w całości zmontowaną z oryginalnych materiałów zdjęciowych, wzbogaconą o 49 minut nie pokazywanych dotąd scen. Film został nagrodzony długą owacją na stojąco i wzbudził entuzjazm krytyków. „Apocalypse Now Redux” weszła na ekrany amerykańskich kin w sierpniu 2001 roku, 22 lata po premierze oryginalnej wersji. „Ta nowa, kompletna wersja jest zabawniejsza, bardziej szalona, bardziej sexy, bardziej romantyczna, a także ostrzejsza politycznie” – mówi Coppola – „Przekazuje dokładnie te same treści, co wersja poprzednia, ale robi to w bardziej złożony i ciekawszy sposób, dzięki czemu nabierają one większej mocy.” I dodaje: „Realizację pierwszej wersji filmu kończyliśmy w atmosferze intensywnych prasowych spekulacji. Pisano, że „film nigdy nie zostanie ukończony”, że „to kompletna porażka”, i tym podobne rzeczy. Od początku czułem, że główne przesłanie filmu, dotyczące moralności w czasach wojny, można było wyrazić lepiej. Uważałem, że niektóre dodatkowe sekwencje mogą dodać tej historii większej głębi i złożoności, a widzom umożliwić spojrzenie na nią z różnych perspektyw. Chciałem rozwinąć główny temat młodego człowieka pozostającego w sprzeczności z sytuacją, w jakiej się znalazł – nieważne, czy mowa tu o młodym chłopcu czy o młodej dziewczynie. 22 lata temu odczuwałem wielką presję nakręcenia filmu, który według ówczesnych norm byłby „zwykłym” filmem wojennym. Teraz mam okazję nadać mu nowy wymiar.”

O filmie

Są dwie strony ludzkiej osobowości... jedna zabija, druga kocha.

Film „Apocalypse Now Redux”, jest luźną adaptacją klasycznej powieści Josepha Conrada „Jądro ciemności”, której akcja została przeniesiona w czasy wojny w Wietnamie. Film koncentruje się na podróży kapitana Willarda (Sheen) – oficera amerykańskiego wywiadu - wysłanego w głąb Kambodży z niebezpieczną misją „bezwzględnego wyeliminowania” dezertera, pułkownika Kurtza (Brando), który dając się ponieść własnemu szaleństwu, zbuntował się przeciw przełożonym. Potężny i enigmatyczny Kurtz o wyglądzie Buddy króluje w odległym zakątku dżungli nad grupką tubylców, w siedzibie przyozdobionej odciętymi głowami i wiszącymi, gnijącymi ciałami.

Podróżując w górę rzeki kapitan Willard poznaje porucznika Kilgore’a (Duvall), który przy dźwiękach „Walkirii” Wagnera prowadzi szwadron helikopterów do walki i organizuje zawody w surfingu podczas gdy wróg ostrzeliwuje wybrzeże. To on umieszcza Willarda w wojskowej łodzi patrolowej, której czteroosobowa załoga tworzy swoisty mikrokosmos amerykańskiej armii. Ciemnoskóry dowódca Chief Philips (Albert Hall) to były taksówkarz próbujący uchronić swoją jednostkę przed zatonięciem, a swoich podwładnych przed narkotykowym obłędem. Chef, nowoorleański kucharz (Frederic Forrest), zaciągnął się do marynarki w nadziei, że jada się tam lepiej niż w piechocie. Jest jeszcze Clean, ciemnoskóry nastolatek z Bronxu (w tej roli 14-letni Laurence Fishburne) i Lance (Sam Bottoms), kalifornijski surfer, porwany przez wojenną zawieruchę. Przemierzając terytorium Kambodży zagłębiają się w otchłań iluzji i wszechogarniającego szaleństwa, poznają najciemniejsze zakamarki ludzkiego serca.

Coppola pragnął stworzyć film, który „pozwoli widzom doświadczyć czym naprawdę był Wietnam: przybliży im szaleństwo, upojenie, horror, zmysłowość i moralne dylematy tej najbardziej surrealistycznej i koszmarnej wojny Ameryki”. 

Nowy materiał dodany do wersji reżyserskiej

Rozumie pan kapitanie, że ta misja nie istnieje i nigdy nie będzie istnieć.

„Apocalypse Now Redux” jest nową wersją filmu. Sceny z poprzedniej wersji zostały zmontowane od nowa. Reżyser dołożył również nowe, zrealizowane wcześniej sekwencje, które nie znalazły się w pierwotnej wersji. Nowa wersja trwa 3 godziny 16 minut.

Wersja reżyserska zawiera następujące nowe sceny:

1. Słynna sekwencja na francuskiej plantacji, na którą składają się spotkanie nad brzegiem rzeki, pogrzeb Cleana, obiad w atmosferze rozgoryczenia oraz scena uwiedzenia Willarda przez Roxanne – młodą francuską wdowę (Aurore Clement). Podczas obiadu wiekowy właściciel plantacji Hubert de Marais (nieżyjący już Christian Marquand) zadaje retoryczne pytanie: „Dlaczego tu tkwimy?

– „Bo to pozwala naszej rodzinie zachować jedność. Walczymy o swoją własność, podczas gdy wy, Amerykanie, walczycie o największe nic w historii świata”.

W tej scenie, zdaniem Coppoli: „udało się uchwycić niezwykłą tęsknotę i żal za dawno utraconymi ideałami oraz chylącą się ku upadkowi filozofię życia, która przepowiada szaleństwo amerykańskich doświadczeń w Wietnamie. Postacie w niej występujące przypominają duchy z filmów Bunuela: „to ludzie uwięzieni w swoim sposobie myślenia sprzed lat. Zawsze bardzo lubiłem tę scenę, ponieważ właśnie w niej załoga łodzi naprawdę pozostawia za sobą cywilizowany świat i cofa się w czasie.” 

Aurore Clement dodaje: „Moim zdaniem sekwencja na plantacji jest bardzo ważna, ponieważ wcześniej w filmie mamy jedynie sceny walki i śmierci, walczących mężczyzn, a tu nagle pojawia się słodycz życia, zmysłowość i miłość. Sekwencja ta zawiera jedną z niewielu scen erotycznych w historii kina wojennego i jest to przepiękna, bardzo zmysłowa scena. W tym miejscu w filmie pojawia się wątek dwóch stron ludzkiej osobowości: jedna z nich kocha, a druga zabija.” 

„Postać grana przez Aurore pozwala Willardowi poczuć sens życia, daje mu poczucie ukojenia zanim stanie twarzą w twarz z totalnym obłędem Kurtza” – zauważa Coppola.

Coppola wspomina, że podczas kręcenia zdjęć na plantacji prosił aktorów o improwizowanie dialogów i wykorzystanie w dyskusji własnych argumentów politycznych – takich, jakich mogliby użyć siedząc przy rodzinnym stole. Efektem tego jest atmosfera autentycznego obiadu, podczas którego rozmowy i tematy podejmowane są w naturalny sposób. 

Długoletni współpracownik Coppoli montażysta Walter Murch odnotował, co następuje: „W 1979 roku próbowaliśmy sekwencję na francuskiej plantacji wkrótce po nakręceniu masakry na łodziach (z pominięciem pogrzebu Cleana). W nowej wersji pozwalamy Cleanowi umrzeć, robimy krótką pauzę podczas gdy łódź mija ogon zestrzelonego bombowca B-52 i dopiero wtedy z mgieł wyłania się obraz plantacji.” Murch mówi, że czyniąc mgłę klamrą spinającą początek i koniec sekwencji, w naturalny sposób stworzył poczucie cofania się w czasie i mógł swobodnie pokazać ludzi, którzy dominowali tamte rejony przez z górą 150 lat. 

Scenograf Dean Tavoularis tak wspomina poszukiwania idealnej lokalizacji: „Chciałem uzyskać efekt rodem z historii o duchach, szukałem miejsca, w którego istnienie trudno by uwierzyć. W końcu załoga łodzi jest już daleko w głębi kraju gdy znajduje francuską plantację. Zbudowaliśmy dekoracje w pobliżu rzeki – elewację z balkonem – a następnie pewien zamożny kolekcjoner pożyczył nam różne rodzaje kolonialnych mebli, dzięki czemu udało się stworzyć atmosferę dawnej elegancji.”

2. Poszerzona sekwencja z króliczkami Playboya: niezapomniane króliczki Playboya, które w pierwszej wersji filmu odlatują helikopterem, w „Apocalypse Now Redux” pojawiają się po raz drugi w scenie, którą Coppola zawsze chciał umieścić w filmie. W helikopterze unoszącym króliczki kończy się benzyna i maszyna ląduje awaryjnie w odległej bazie ewakuacji rannych położonej nad rzeką. Gdy łódź Willarda przybija tam do brzegu, ma miejsce niezwykła wymiana zdań. Chief Philips (Albert Hall) pyta wysiadającego z łodzi Willarda: „Kapitanie, odda pan naszą benzynę Króliczkowi Miesiąca?”, na co Willard odpowiada: „Nie, Króliczkowi Roku.”

Coppola wspomina: „Ta scena nigdy nie trafiła na stół montażowy, ponieważ kręciliśmy ją podczas tajfunu i trzeba było przerwać zdjęcia. Nigdy nie została ukończona. Teraz jednak Walter Murch znalazł sposób, żeby ją dokleić.” I dodaje: „W pewnym sensie króliczki stanowią alter ego chłopców płynących łodzią - w tym, że one są wykorzystywane seksualnie. W istocie chodzi jednak o sam fakt wykorzystywania jednostki przez społeczeństwo, które mieni się moralnym choć wcale takie nie jest.”

Aktor Sam Bottoms, grający kalifornijskiego surfera Lance’a, dodaje: „W nowej wersji filmu szczególnie podoba mi się to, że pojawia się w niej element kobiecości – króliczki i ich niewinność. Myślę, że ich obecność jest absolutnie niezbędna.”

3. Nowa scena z Marlonem Brando, rzuca nowe światło na umysł i obłęd  Kurtza. W scenie tej, trzymając Willarda uwięzionego w metalowej szopie, Kurtz objaśnia szaleństwo wojny i cytuje eksperta amerykańskiego wywiadu, który przybył niedawno do Wietnamu aby na polecenie prezydenta Nixona wybadać sytuację na froncie: „Tydzień temu powiedział prezydentowi: „Wszystko wygląda tu i pachnie o wiele lepiej.’” Następnie zaś pyta Willarda: „A jak tobie to wszystko pachnie, żołnierzu?” Scena ta została wycięta jako jedna z ostatnich w 1979 roku; realizatorom zależało na skróceniu filmu. „Przywrócenie jej w nowej wersji sprawiło, że ostatnia scena filmu stała się bardziej wyrazista” – mówi montażysta Walter Murch. 

Coppola dodaje: „Od początku chcieliśmy uczynić postać Kurtza jak najbardziej tajemniczą, zaś doskonała gra aktorska Marlona Brando jeszcze potęguje ten efekt. Zależało nam na tym, aby Brando jak najczęściej pojawiał się na ekranie. Poza tym scena ta wiele wnosi do filmu jako że jest wymierzona w kłamstwo. Znakomicie także tłumaczy zachowanie Kurtza, lub – jeśli wolicie – jego obłęd.”

4. Nowe sceny na łodzi patrolowej u progu wyprawy w górę rzeki. „Ta sekwencja wprowadza atmosferę koleżeństwa” – mówi Coppola – „Willard dowcipkuje z załogą. W tajemnicy wykradają deskę surfingową Kilgore’a. Wszystko wydaje się być zupełnie normalne i właśnie ta początkowa naiwność żołnierzy intensyfikuje tragiczny wymiar tego, co ich spotyka w trakcie podróży.” Bottoms dodaje: „Dzięki tym scenom lepiej można zrozumieć poszczególne postaci i ich późniejsze szaleństwo.”

Komentując nowy materiał zdjęciowy Coppola mówi: „Jestem bardzo zadowolony z nowej wersji „Czasu apokalipsy”. Uważam, że dopiero teraz widoczny jest cały potencjał tego filmu. Potwierdzeniem tego była moja decyzja, aby podczas montażu wrócić do oryginalnych negatywów i od początku wszystko posklejać. Technicznie rzecz ujmując, „Apocalypse Now Redux” jest obecnie jedyną istniejącą wersją filmu.”

Dlaczego te sceny nie znalazły się wersji pierwotnej?

Obserwowałem ślimaka pełznącego po krawędzi brzytwy. To mój sen, to mój koszmar.

Dlaczego sceny te zostały wycięte z oryginalnej wersji filmu? Wiosną 1979 roku, jak wspomina Coppola, „wszyscy bali się, że film jest zbyt długi. Stworzyliśmy coś dziwnego, co odbiegało od klasyki filmu wojennego. Film był długi i trudny i nie kończył się klasyczną wielką bitwą. Postanowiliśmy więc pójść w kierunku, który – jak nam się wydawało – mógł zadowolić ówczesnego przeciętnego widza.” Oznaczało to większą wierność narracji i mniej wątków pobocznych w trakcie podróży łodzi w górę rzeki. 

„Pracowaliśmy pod olbrzymią presją, w obliczu zagrożenia katastrofą finansową” – mówi Coppola – „Mogłem stracić dom, który został zastawiony. To było przerażające. Prasa bez przerwy spekulowała na temat filmu, zależało nam więc na tym, aby go jak najszybciej ukończyć i zamknąć usta sceptykom. Właśnie ten cel przyświecał nam gdy wycinaliśmy kolejne sceny. Podjęliśmy taką decyzję aby ówczesna publiczność kinowa zaakceptowała film – a żeby tak się stało, musieliśmy skoncentrować się na podróży Willarda i nakręcić film nie wychodzący poza ramy gatunku.” Coppola wspomina: „Najśmieszniejsze było to, iż byłem tak głęboko przekonany o porażce „Czasu apokalipsy”, że przyrzekłem sobie nakręcić szybko jakiś komercyjny film, który pozwoliłby nam się pozbierać finansowo. Tak powstał „Ten od serca”. I to on zrobił kasową klapę, podczas gdy „Czas apokalipsy” okazał się wielkim przebojem. To, co miało być lekarstwem, okazało się trucizną.”

Zakończenie nowej wersji filmu

To koniec, mój jedyny przyjacielu, koniec.

„Zakończenie jest takie samo” – mówi Coppola – „Lecz teraz, gdy cały film został swobodniej opowiedziany i nabrał większego rozmachu, wydaje się ono być bardziej właściwe i bardziej satysfakcjonujące niż przedtem.”

Gdy „Czas apokalipsy” wchodził w 1979 roku na ekrany kin, wszystkie kopie były w formacie 70 milimetrów – bez napisów początkowych i końcowych (zamiast nich widzom wręczano specjalny program). ”Kiedy jednak zapadła decyzja o rozpowszechnianiu 35-milimetrowych kopii, pomysł z programem stracił sens” – tłumaczy reżyser – „Prawdopodobnie popełniłem błąd decydując się umieścić napisy końcowe na tle eksplodującej siedziby Kurtza. Zbudowaliśmy na Filipinach całkiem pokaźne dekoracje na potrzeby filmu, a po zakończeniu zdjęć tamtejsze władze zażądały ich usunięcia. Postanowiliśmy więc plan filmowy wysadzić w powietrze, a całą akcję sfilmować. Jednak widok napisów robił wrażenie nowego zakończenia – zupełnie, jakbyśmy nakręcili dwie wersje: tę bardziej i tę mniej „wojenną”. Nie było to moim zamiarem, więc kiedy tylko zrozumiałem, że napisy na tle eksplozji wywołują mylne wrażenie, wycofałem wszystkie kopie i zleciłem umieszczenie napisów na czarnym tle. Chciałem, żeby film kończył się pacyfistycznym akcentem: Willard rzuca broń, po czym to samo robią wszyscy tubylcy. W nowej wersji filmu mniej ściśle trzymamy się założeń gatunku kina wojennego. Ta swoboda czyni film i jego przesłanie bardziej przekonującym. Również zakończenie – tak nietypowe i filozoficzne – wydaje się teraz być zrozumiałe i właściwe.”

Narodziny nowej wersji

Kocham zapach napalmu o poranku ... Pachnie zwycięstwem.

„Kilka lat temu, siedząc w pokoju hotelowym w Londynie, zauważyłem, że w telewizji ma być wyświetlany „Czas apokalipsy” – mówi Coppola. - „Zawsze bardzo podobał mi się początek filmu, zacząłem go więc oglądać i w końcu obejrzałem go w całości. Byłem zaskoczony, że film - uznany w dniu premiery za tak odważny i szokujący - wydał mi się teraz co najmniej stonowany, biorąc pod uwagę to na co przygotowana jest dzisiejsza publiczność. Zachęciło mnie to aby spróbować zmontować go na nowo. Pomyślałem, że skoro „Czas apokalipsy” zdążył już wejść do kanonu klasyki filmowej, można by się pokusić o rozwinięcie pewnych wątków”. Coppola zatelefonował więc do montażysty Waltera Murcha i począwszy od marca 2000 roku wspólnie zaczęli sklejać nową wersję filmu.

„Zamiast po prostu wmontować sceny wycięte z filmu podczas oryginalnego montażu, stworzyliśmy go od początku z oryginalnych, nie zmontowanych materiałów” – mówi reżyser. Cały proces, łącznie z montażem dźwięku, trwał pół roku (od marca do sierpnia 2000 roku).

Mówi Murch: „W głębi duszy byłem bardzo przejęty tym powrotem do dżungli. Ten film pochłonął dwa lata mojego życia, i był to czas bardzo wyczerpujący, pełen wielkich wyzwań. Mieliśmy w ręku oryginalnie ułożony materiał zdjęciowy liczący ponad 5 godzin: prawie 400 tysięcy metrów taśmy filmowej ważącej siedem ton. Jednak już po dziesięciu dniach pracy czułem się jak ryba w wodzie.” Tym razem Murch montował film cyfrowo, tworząc, jak sam mówi, „efekt niezwykłego kontrastu: najnowsze technologia posłużyła do zmontowania filmu nakręconego u progu epoki nowoczesnych kamer wideo.”

„Dopiero po pocięciu scen do nowej wersji obejrzeliśmy oryginalny montaż aby upewnić się, że niczego nie pominęliśmy” – mówi Murch – „Ciągłość filmu, zarówno pod względem technicznym, jak i pod względem budowania postaci i tworzenia napięcia, jest w tej chwili znacznie większa. Nowa wersja jest tym wszystkim, co Francis napisał, co zamierzał, a czego nie mógł zrobić 22 lata temu. Co ciekawe, po wmontowaniu dodatkowych scen film zaczął sprawiać wrażenie krótszego!”

Opinie na temat nowej wersji

Bezwzględnie wyeliminować.

Dla wielu członków ekipy i obsady „Czasu apokalipsy” nowa wersja filmu była objawieniem, ostatecznym rozwinięciem potencjału, jaki już wcześniej dostrzegali w tej historii. Kilkoro z nich było obecnych na oficjalnym pokazie filmu w Cannes, gdzie publiczność nagrodziła „Apocalypse Now Redux” długą owacją na stojąco. Aktor Sam Bottoms tak to wspomina: „Byłem zachwycony nową wersją. Ze znakomitego filmu Francisowi udało się zrobić dzieło genialne. Wydaje mi się, że przez te wszystkie lata obraz dojrzał jak dobre wino. W 1979 roku Ameryka nie była chyba jeszcze gotowa na „Czas apokalipsy”. Ten film jest wciąż aktualny, mówi o rzeczach, z którymi nasze społeczeństwo jeszcze się nie uporało.”

Aurore Clement, która pojawia się w „Apocalypse Now Redux” w dodanej sekwencji na francuskiej plantacji, nazywa nową wersję „snem”. O samym pokazie filmu mówi: „To było bardzo wzruszające, zwłaszcza gdy po skończonej projekcji zapaliły się światła i widać było, że wiele osób na widowni płacze. Wprost czuło się siłę, z jaką reagowali na film.” Wzruszenie Clement było tym większe, że sceny z jej udziałem, wycięte 22 lata temu, teraz okazały się być kluczowe dla filmu. „Nigdy wcześniej ich nie widziałam, nawet wtedy gdy nagrywaliśmy postsynchrony do nowej wersji” – mówi aktorka – „W Cannes po raz pierwszy mogłam obejrzeć to, co nakręciliśmy tak dawno temu. To było niezwykłe przeżycie.”

Scenograf Dean Tavoularis również był zaskoczony emocjonalną reakcją publiczności: „Nigdy nie myślałem o tym filmie jako o wyciskaczu łez. Zdałem sobie sprawę, że dopiero w tej wersji tak bardzo wyraźny jest motyw utraconej szansy, raju zniszczonego przez ciemną stronę ludzkiej duszy. To było naprawdę wzruszające.”

Operator Vittorio Storaro uważa, że zmienił się nie tylko film, lecz również widzowie, którzy go oglądają - po raz kolejny lub po raz pierwszy. „Przez 22 lata publiczność zdążyła dojrzeć” – mówi – „Sądzę, że nareszcie jest gotowa wsiąść do tej łodzi i dokończyć wyprawę w nieco inny sposób.” 

Współczesnego widza może uderzyć w tym filmie brak efektów specjalnych. „Podobny realizm nie mógłby być osiągnięty za pomocą efektów komputerowych i technologii cyfrowej” – zauważa Dean Tavoularis – „Kiedy na planie wszystko dzieje się naprawdę, obraz nabiera pewnej „soczystości”. Żaden z helikopterów w tym filmie nie został sztucznie wygenerowany. Naprawdę tam latały, przecinając sobie nawzajem drogę. Właśnie z takiego rozmachu pochodzi magia Czasu apokalipsy”.

Nowa muzyka

Nigdy nie wysiadaj z łodzi. Absolutna, cholerna racja. Chyba, że chcesz iść na całość.

Na ścieżce dźwiękowej „Apocalypse Now Redux” pojawiły się dwa nowe motywy muzyczne, oba związane z dodaną sekwencją na francuskiej plantacji: pierwszy stanowi tło pogrzebu Cleana, drugi – sceny miłosnej Willarda i Roxanne.

Coppola: „Historia motywu „miłosnego” jest naprawdę wspaniała. Kiedy zdaliśmy sobie sprawę, że mamy do zmontowania tak dużą nową sekwencję, postanowiliśmy wykorzystać w niej skomponowaną już wcześniej muzykę. Jednak scena miłosna wymagała czegoś zupełnie nowego. Przed laty pracowałem nad muzyką do tego fragmentu z moim ojcem, ale on już nie żyje. Postanowiłem więc przejrzeć skomponowaną przez niego muzykę. Miałem nadzieję, że znajdę jakiś klasyczny kawałek i zmontuję go z resztą ścieżki. Przeglądając jego papiery natknąłem się na częściowo podarty zapis nutowy zatytułowany „Temat miłosny”. Pomyślałem, że ojciec prawdopodobnie napisał go do sceny, która nie znalazła się w oryginalnej wersji filmu. I tak rzeczywiście było. Kiedy nagraliśmy ten fragment i podłożyliśmy pod scenę uwodzenia, pasował idealnie. To było to – coś w klimacie Debussy’ego. Miałem wrażenie, że ojciec znów ze mną współpracuje – tym razem z zaświatów.”

Coppola wspomina oryginalną koncepcję muzyczną, dzięki której ścieżka dźwiękowa filmu nabrała niezapomnianego brzmienia: „Wpadłem na ten pomysł zainspirowany japońskim syntezatorem dźwięku Tomita. Chodziło o to, żeby zgrać muzykę instrumentalną z autentycznymi odgłosami dżungli i pola walki. Linia basowa zlewała się z odgłosem helikopterów, skrzypce pokrywały się z wyciem wiatru i pracą silników. Całość miała być utrzymana w tonacji charakterystycznej dla Jimiego Hendrixa. Mickey Hart, perkusista zespołu The Grateful Dead, zajął się sekcją rytmiczną. Ściągnął do studia wszystkie instrumenty perkusyjne znane człowiekowi.”

Dźwięk

Człowieku, do Pułkownika się nie mówi – jego się słucha.

Walter Murch był wielokrotnie nagradzany za mistrzowskie miksowanie i montowanie efektów dźwiękowych. Zawdzięcza to po części przełomowej realizacji dźwięku w „Czasie apokalipsy” w formacie Dolby 5.1, który 20 lat później stał się standardowym formatem dźwiękowym w przemyśle filmowym i który przyniósł mu nagrodę Amerykańskiej Akademii Filmowej. Ścieżka dźwiękowa „Czasu apokalipsy” z wplecionymi odgłosami wojny wciąż budzi zachwyt i podziw. „Zremasterowaliśmy dźwięk w formacie SRD. Powrót do cyfrowego formatu dźwięku 5.1 w filmie, od którego wszystko się zaczęło, to była czysta poezja” – mówi Murch.

„W tym filmie dźwięk pełni bardzo ważną rolę. Na szczęście oryginalne materiały dźwiękowe wciąż były dostępne i w dobrym stanie” – mówi producent „Apocalypse Now Redux”, Kim Aubry – „Pół tuzina aktorów nagrywało postsynchrony do nowych scen, które do tej pory nie były ukończone. Wśród nich byli m.in. Robert Duvall, Martin Sheen, Sam Bottoms, Albert Hall i Frederic Forrest. Ale największe wrażenie zrobiła na mnie Aurore Clement, która nagrywała postsynchrony do scen, które przed 22 laty zostały całkowicie wycięte.” (Clement zagrała młodą wdowę Roxanne w sekwencji na francuskiej plantacji.)

Kopie z naniesionym barwnikiem

To był jeden z tych gości, którzy mają wokół siebie jakieś dziwne światło. Patrząc na takiego wiesz, że włos mu z głowy nie spadnie.

Nowa wersja „Czasu apokalipsy” wyświetlana jest na kopiach z naniesionym barwnikiem Technicoloru (technika znana dawniej jako proces reprodukcji filmu kolorowego z widmem trzech barw w Technicolorze). Mówi operator Vittorio Storaro: „Wybraliśmy tego rodzaju technikę, ponieważ chcieliśmy zapewnić widzom wrażenia co najmniej równe tym, które mieli podczas oglądania wersji oryginalnej z 1979 roku wyświetlanej na kopiach 70-milimetrowych.”
Aubry dodaje: „W ten sposób dołączyliśmy do tych, którzy chcieli wskrzesić technologię stosowaną przez Technicolor od roku 1939 do wczesnych lat siedemdziesiątych – czyli właściwie od „Królewny Śnieżki” do „Ojca Chrzestnego II”- i która w ulepszonej formie powróciła kilka lat temu”.

Technologia ta podobna jest do stosowanej przy drukowaniu czasopism czy litografii, ponieważ również polega na rozdzielaniu barw: kolory podstawowe – żółty, niebieski i czerwony - umieszczane są na oddzielnych kawałkach taśmy filmowej. Każda z tych matryc jest później wcierana w taśmę filmu, a efektem jest kopia z naniesionym barwnikiem. Jak zauważa Aubry, „w porównaniu do będącej obecnie standardem kolorowej obróbki płyt pozytywowych technologia nanoszenia barwników daje bogatsze, bardziej nasycone kolory, umożliwia lepszą kontrolę barw podczas procesu drukowania i umożliwia produkcję bardziej stabilnych i trwalszych kopii.”

Mówi Vittorio Storaro: „Włożyliśmy wiele pracy w nakręcenie tego filmu, cieszyliśmy się więc słysząc, że wiele niewykorzystanych scen znajdzie się w jego nowej wersji. Podczas nadzorowania synchronizacji kolorów w „Apocalypse Now Redux” prawie się rozpłakałem, wyglądało to tak pięknie. Technologia nanoszenia barwników umożliwiła nam odzyskanie z oryginalnego negatywu o wiele więcej kolorów, światła i cieni niż przy zastosowaniu każdego innego procesu. Praca przy reedycji tego filmu była jednym z najciekawszych doświadczeń wizualnych mojego życia.. Kolory są niezmiernie istotne dla sensu tego filmu, ponieważ traktuje on o ciemnej stronie człowieczeństwa, i ten mrok musi być obecny w wizualizacji obrazu. Stosując technologię przenoszenia barwników byłem w stanie przenieść do filmu emocje za pomocą barw. Myślę, że „Apocalypse Now Redux” pokaże młodemu pokoleniu miłośników kina jak pięknie może wyglądać film.”

Pierwotny scenariusz

Każdy dostaje to, czego chce. Ja chciałem misji i dostałem ją - chyba za karę.

Francis Ford Coppolla po raz pierwszy usłyszał o pomyśle, który stał się podstawą scenariusza do „Czasu apokalipsy” w końcu lat 60-tych od Johna Miliusa i George’a Lucasa. Pracował wtedy w wytwórni Warner Bros. jako scenarzysta. „John opowiadał niewiarygodne historie o wielu swoich przyjaciołach - surferach którzy wrócili z Wietnamu i o tym, co się tam działo” - wspomina Coppolla. „Chciał napisać o tym scenariusz i zatytułować go „The Psychodelic Soldier” albo „Czas Apokalipsy”. W międzyczasie Carroll Ballard planował rozpoczęcie produkcji „Jądra ciemności”, a ja pisałem scenariusz „Rozmowy”. Można więc powiedzieć, że wzajemnie się inspirowaliśmy.”
Gdy Coppolla założył w San Francisco swoją nową firmę produkcyjną, American Zoetrope, zlecił Johnowi Millusowi napisanie scenariusza „Czasu apokalipsy”, którego właścicielem stała się w końcu właśnie Zoetrope. „Zadzwoniłem do George’a Lucasa,  powiedziałem mu, że mam prawa do tego scenariusza i zapytałem, czy chciałby go wyreżyserować. George zaczynał jednak właśnie pracę nad nowym  filmem science-fiction i miał być zajęty przez ponad rok. Zadzwoniłem więc z tą samą propozycją do Johna Miliusa, ale on także zajmował się już czymś innym” - mówi Coppolla - „Pomyślałem więc, że gdybym sam wyreżyserował film wojenny na taką skalę, to American Zoetrope zarobiłaby mnóstwo pieniędzy które moglibyśmy przeznaczyć na realizację mniejszych, bardziej osobistych projektów”. 

Podczas realizacji filmu Coppolla coraz częściej sięgał do „Jądra ciemności” Conrada. „Zamiast scenariusza nosiłem w kieszeni małą, zieloną książkę w miękkiej okładce, gęsto zapisaną notatkami i pełną odnośników. Stopniowo całkiem naturalnie zacząłem korzystać z niej częściej niż ze scenariusza, a film stawał się coraz bardziej surrealistyczny i coraz bardziej przypominał opowieść Conrada” - mówi reżyser. 

Coppolla dodaje: „Wiele najbardziej pamiętnych scen zostało wziętych wprost z oryginalnego scenariusza Johna Miliusa: wygląd łodzi i jej załoga, niezwykły atak helikopterów z odtwarzaną z głośników muzyką Wagnera, tygrys, króliczki Playboya i dziwaczny most Do Lung. Mój wkład w scenariusz to uwydatnienie podobieństw do noweli Conrada oraz rozbudowanie większości scen, m.in. sekwencji na francuskiej plantacji i prawie całego zakończenia filmu. Dennis Hopper miał początkowo grać Colby’ego, oficera wysłanego w celu zabicia Kurtza, który dołącza do jego ludzi. Kiedy jednak pierwszego dnia zobaczyłem Dennisa, ubrałem go w barwną, wzorzystą koszulę, powiesiłem mu na szyi pęk aparatów fotograficznych i tak narodził się szalony fotoreporter przypominający trochę tego z opowieści Seana Flynna. Sama postać pochodziła natomiast ze stron opowieści Conrada - był to Rosjanin towarzyszący Kurtzowi.” 

Na ostateczny kształt scenariusza miało wpływ wiele osób. Sam Coppolla mówi, że najwięcej zawdzięcza „Johnowi Miliusowi, twórcy oryginalnego scenariusza, autorowi narracji Michaelowi Herrowi i wszystkim aktorom, którzy swoją improwizacją wnosili cenny wkład w wiele scen pisanych przeze mnie późno w nocy.”

Produkcja wersji pierwotnej

Horror, horror.

Jeśli „Czas apokalipsy” jest burzliwą, halucynogenną, przerażającą i operową epopeją, to w ten sam sposób można określić realizację filmu w 1979 roku. Coppola rozpoczął ją u szczytu sławy, będąc już laureatem Oscara („Ojciec chrzestny”). Jeszcze przed zakończeniem pracy nazywał on cały projekt „Idiodyseją”. 

Coppolla wspomina: „Podobnie jak Kapitan Willard płynąłem w górę rzeki przez nieznaną dżunglę, szukając odpowiedzi i mając nadzieję na jakiś rodzaj katharsis. Kręciliśmy „Czas apokalipsy” w taki sam sposób, w jaki Amerykanie prowadzili wojnę w Wietnamie: było nas zbyt wielu, mieliśmy za dużo pieniędzy i sprzętu – i stopniowo traciliśmy zmysły.”

* Kręcenie filmu (w plenerach na Filipinach) było zaplanowane na 4 miesiące a trwało 15. Coppola zużył podczas 238 dni zdjęciowych prawie 600 tysięcy metrów taśmy filmowej (czyli nakręcił 370 godzin filmu), podczas gdy zazwyczaj zdjęcia do filmu trwają około 55 dni. Często do późna w nocy pisał od nowa sceny na następny dzień. Zdarzało się więc, że aktorzy dostawali plan pracy na kolejny dzień zdjęciowy z adnotacjami „scena nieznana”.

* Po trzech tygodniach produkcji Coppolla musiał wymienić aktora grającego jedną z głównych ról (Harvey Keitel ).

* Następca Keitela (Martina Sheen) doznał prawie śmiertelnego ataku serca (ksiądz dał mu już ostatnie namaszczenie). Aby nie przerywać zdjęć Coppola ściągnął na Filipiny brata Sheena, który występował jako jego dubler w czasie gdy aktor wracał do zdrowia.

* Marlon Brando niesamowicie przytył; wielokrotnie groził też porzuceniem pracy. Nie pasował na niego żaden z przygotowanych wcześniej mundurów pułkownika Zielonych Beretów. „Dlatego zdecydowałem się kręcić go tylko od klatki piersiowej w górę, co spowodowało, że wyglądał jak olbrzym w typie Paula Bunyana” - mówi Coppola.

* Po trzech miesiącach zdjęć, podczas kręcenia sceny ewakuacji rannych, nad Filipinami przeszedł najgwałtowniejszy od 40 lat tajfun wstrzymując produkcję na sześć tygodni. Jak wspomina współproducent Gray Frederickson, „deszcz był tak gwałtowny, że nie widziało się dalej niż na wyciągnięcie ręki.” Prawie wszystkie starannie przygotowane dekoracje Deana Tavoularisa zostały zniszczone i trzeba je było odbudowywać.

* Budżet filmu rozrósł się z 16 milionów dolarów do ponad 32 milionów (Coppola oddał w zastaw hipoteczny wszystko, co posiadał, aby z własnej kieszeni pokryć dodatkowe koszty).

* Jeden z członków ekipy wydawał w czasie produkcji filmu czasopismo „Rumor Control”. 
* Postprodukcja, trwająca zwykle nie dłużej niż pół roku, ciągnęła się przez ponad dwa lata.

* Dziennikarze rutynowo już tytułowali materiały dotyczące filmu „Kiedy apokalipsa?”

Mimo to w końcu powstał film, który zapisał się w pamięci widzów jako dzieło klasyczne. Został on niedawno uznany przez ekspertów American Film Institute za jeden ze stu najlepszych amerykańskich filmów w historii.

„Jednej rzeczy jestem pewny” - powiedział w 1979 roku Martin Sheen – „To będzie jeden z najgłośniejszych filmów w historii kina.” „Apocalypse Now Redux” sprawia, że dyskusja o tym filmie nabiera nowego wymiaru.

OBSADA

Marlon Brando (Kurtz)

Jesteś chłopcem na posyłki, wysłanym przez ekspedientkę ze sklepu spożywczego po pieniądze.

Grany przez Marlona Brando Kurtz - dezerter z armii rządzący prymitywną osadą w głębi Kambodży - to jedna z najbardziej tajemniczych i najczęściej dyskutowanych postaci filmu. Widzowie „Apocalypse Now Redux” mają teraz okazję poznać jeszcze głębiej wojenną filozofię Kurtza i jego obłęd.

Brando to jedna z najbardziej wpływowych postaci kina, od wczesnych lat 50-tych symbol Hollywood. Utorował drogę dla emocjonalnego, naturalistycznego stylu gry Jamesa Deana, Paula Newmana, Roberta DeNiro i wielu współczesnych gwiazd filmowych. Po raz pierwszy zaznaczył swoją obecność na Broadwayu niezapomnianą kreacją Stanleya Kowalskiego w „Tramwaju zwanym pożądaniem”. W filmie Brando zadebiutował rolą w ’’Pokłosiu wojny’’; później ponownie wcielił się w Kowalskiego w filmowej adaptacji „Tramwaju zwanego pożądaniem” w reżyserii Elii Kazana, za co został nominowany do Oscara w kategorii Najlepszy Aktor. Wystąpił w „Viva Zapata”, „Juliuszu Cezarze”, ”Dzikim” i ‘’Na nabrzeżach”. Za rolę w tym ostatnim filmie otrzymał Oscara. Później pojawił się w musicalu „Guys And Dolls”, w śmiałej interpretacji ”Herbaciarni Pod Księżycem”, w „Jak ptaki bez gniazd” według Tennessee Williamsa, w „Sayonara” i w „Młodych lwach”, za którą to rolę otrzymał kolejną nominację do Oscara.

W 1961 roku Brando zadebiutował jako reżyser kręcąc western „Dwa oblicza zemsty”. Do jego dorobku aktorskiego w latach 60-tych zaliczają się „Bunt na Bounty”, „Opowieści do poduszki”, „Hrabina z Hong Kongu”, „W zwierciadle złotego oka” i „Burn!”. W 1972 roku po raz pierwszy współpracował z Francisem Fordem Coppollą grając Dona Corleone w „Ojcu chrzestnym”. Rola ta nie tylko stała się jedną z najbardziej znaczących w historii kina, ale przyniosła także Brando drugiego Oscara. Kolejną nominację do tej nagrody dostał za rolę w „Ostatnim tangu w Paryżu”.

Po „Czasie apokalipsy” Brando zagrał kolejno w „Supermanie”, „Formule” i „Suchej białej porze” - za rolę w tym obrazie został po raz kolejny nominowany do Oscara. Sparodiował także Dona Corleone w „Nowicjuszu”, zagrał Torquemadę w „Kolumbie odkrywcy”, zdobył wyrazy uznania za rolę w „Don Juanie DeMarco” i wcielił się w postać Dr. Moreau w nakręconym w 1996 roku remake’u „Wyspy Dr. Moreau”. W jego najnowszym dorobku znajdują się „Łatwa forsa”, „Dziki” i „Rozgrywka” w reżyserii Franka Oza z Robertem DeNiro i Edem Nortonem.

Martin Sheen  (Willard)

Oskarżanie w tym miejscu kogoś o morderstwo było jak dawanie mandatów za przekroczenie dozwolonej prędkości na wyścigach Indy 500.

Rola kapitana Willarda, zabójcy wysłanego w górę rzeki w celu „bezwzględnego wyeliminowania” pułkownika Kurtza, to najbardziej chwalona i pamiętna rola filmowa Martina Sheena. Nowe aspekty charakteru Willarda – te figlarne i żartobliwe oraz te bardziej zmysłowe – zostały mocniej zaakcentowane w nowej wersji „Czasu apokalipsy”.

Ostatnio Sheena można było oglądać w roli prezydenta Stanów Zjednoczonych Bartletta w popularnym, wyróżnionym nagrodą Emmy serialu „The West Wing”, za którą został nominowany do Złotego Globu oraz Emmy w kategorii Najlepszy Aktor. 

W jego filmowym dorobku znalazły się role m.in. w najbardziej lubianym filmie Terence’a Malicka „Badlands”, w „Spawn”, „Strefie śmierci”, „Hearts of Darkness: A Filmmaker’s Apocalypse”, „Da” i „Gettysburgu”. Sheen pojawił się także na dużym ekranie ze swoimi synami – z Charlie Sheenem w „Wall Street” i „Kadencji” (zarazem jego reżyserski debiut), oraz z Emilio Estevezem w „The War at Home”, który był reżyserowany przez jego syna. Ostatnio można go było zobaczyć w „O’’, współczesnej ekranizacji „Otella”, której akcja toczy się na boisku koszykówki.

Sheen otrzymał nagrodę Emmy za występy w telewizyjnym serialu „Murphy Brown” i był do niej nominowany za role w zrealizowanym przez Hallmark Hall of Fame filmie „Taxi!” oraz w filmie telewizyjnym „The Execution of Private Slovik”. Zdobył także nominacje za występy w miniserialach „Kennedy” i „Blind Ambition”.

Swoja aktorską karierę Martin Sheen rozpoczął główną rolą w wystawianej na Broadwayu sztuce „The Subject Was Roses”. Za rolę w jej filmowej adaptacji był nominowany do Złotego Globu.

Robert Duvall (Porucznik Kilgore)

Charlie nie surfuje.

Pojawiając się w zaledwie kilku poruszających scenach Robert Duvall zdołał stworzyć niezapomnianą postać porucznika Kilgore’a surfującego w Wietnamie gdzie tylko się da, dowodzącego atakami helikopterów z towarzyszeniem muzyki Wagnera i upajającego się dymem napalmu. Wyznanie Kilgore’a: „Kocham zapach napalmu o poranku” stało się jednym najczęściej przytaczanych cytatów współczesnego kina.

Duvall otrzymał Oscara w kategorii Najlepszy Aktor za występ w filmie z 1983 roku „Pod czułą opieką”, Złoty Glob za rolę tytułową w filmie „Stalin” zrealizowanym przez HBO oraz nagrodę Obie za rolę bohatera w nakręconej w 1965 roku wersji filmu „A View from the Bridge”. Do Oscara nominowany był za role w „Ojcu chrzestnym” Coppoli, „Wielkim Santinim”, a ostatnio w „Adwokacie” i „Apostole”, którego był także reżyserem i scenarzystą. Wystąpił również w filmie Michaela Corrente „A Shot at Glory”, którego był producentem.

W jego najnowszym aktorskim dorobku znalazły się role w filmach „60 sekund”, „Szósty dzień”, „Dzień zagłady”, „Fenomen”, „Sling Blade”, „Fałszywa ofiara”, „Miłosna rozgrywka” i „Wszystko zostaje w rodzinie”. Ostatnio wystąpił razem z Denzelem Washingtonem w „Johnie Q” i w „Assassination Tango”, którego był jednocześnie reżyserem, producentem i scenarzystą.

Duvall zadebiutował w 1963 roku rolą Boo Radleya w klasyku kina „Zabić drozda”. Zagrał w ponad 60 filmach, m.in. w „Prawdziwym męstwie”, „M*A*S*H*u”, trzech częściach „Ojca chrzestnego”, „Sieci telewizyjnej”, „Siedmio-procentowym roztworze”, „Orzeł wylądował”, „Prawdziwych wyznaniach”, „Baseballiście”, „Barwach”, „Szybkim jak błyskawica”, „Historii Rose”, „Upadku”, „Zapasach z Ernestem Hemingwayem”, „Geronimo” oraz „Zawód: Dziennikarz”. 

Występował także w dwóch popularnych miniserialach: „Lonesome Dove” i „Ike”. Wyreżyserował (i był współproducentem) „We’re Not The Jet Set” - dokument o żyjącej z rodeo rodzinie z Nebraski, oraz „Angelo moja miłość” - obraz poświęcony tajemniczej nowojorskiej cygańskiej społeczności - którego był także producentem i scenarzystą.

Frederic Forrest  (Chef)

Był zbyt łagodny na Wietnam, prawdopodobnie nawet zbyt łagodny na Nowy Orlean.

Były mistrz kucharski Chef w wykonaniu Frederica Forresta wzbudza w widzach głębokie zrozumienie, nawet gdy podczas podróży w górę rzeki bezpowrotnie traci swój luz i pogodę ducha.

Frederic Forrest zadebiutował grając razem z Richardem Widmarkiem w filmie „Kiedy umierają legendy”. Za rolę Indiańskiego mistrza rodeo Toma Blacka Bulla otrzymał wtedy nominację do Golden Award w kategorii Najlepszy Debiut. Następnie zagrał zabójcę w „Rozmowie” Coppoli, wystąpił też w filmach „Ojciec chrzestny nie żyje” u boku Anthony’ego Quina, w „The Dion Brothers”, „Spirali śmierci” oraz wspólnie z Marlonem Brando i Jackiem Nicholsonem w „Przełomach Missouri”. Po zakończeniu trwających 16 miesięcy zdjęć na Filipinach do „Czasu apokalipsy” Forrest wcielił się w postać Lee Harveya Oswalda w filmie telewizyjnym „Ruby and Oswald”.

           Za rolę w „Róży” (u boku Bette Midler) Forrest zdobył nagrodę National Film Critic’s w kategorii Najlepszy Aktor Drugoplanowy oraz był nominowany do Oscara i Złotego Globu. Wystąpił w „Hammecie” Wima Wendersa i w jeszcze dwóch filmach Coppoli: „Ten od serca” i „Tucker – konstruktor marzeń”. W swoim dorobku aktorskim ma także role w filmach „Upadek” z Michaelem Douglasem, „Sajgon” Stephena Frearsa, „Two Jakes” z Jackiem Nicholsonem,”Kocur” Abla Ferrary, „Habituation of Dragons” Michaela Lindsaya-Hogga, „Who Will Love My Children”, „Huckleberry Finn”, „The Parade”, „Where Are The Children”, „Stacking”, „Lassie”, „Tajemnica jednej nocy”, „Chlopiec z marmuru” z Robertem Duvallem, „Pozytywka” z Jessicą Lange oraz „Calamity Jane”, w którym zagrał Wild Billa Hickoka.

Jego telewizyjna kariera obejmuje role we włoskim mini serialu „Quo Vadis” w reżyserii Franco Rossiego, w zrealizowanym przez HBO „Obywatelu Cohnie”, w miniserialach „Beryl Markham: Shadows of the Sun” w reżyserii Tony’ego Richardsona i w nagrodzonym Emmy „Lonesome Dove”, gdzie zagrał Blue Ducka. Forrest wystąpił także w zrealizowanym przez HBO, wysoko ocenionym filmie „Against the Wall” Johna Frankenheimera.

Ostatnio Forrest zagrał w nagrodzonym Emmy, a zrealizowanym przez TNT filmie „Andersonville”. Pojawił się także w „Odważnym” u boku Johnny’ego Deppa, w „Sam jak palec” Michaela Lindsaya-Hogga, w „Końcu przemocy” Wima Wendersa, w „Whatever”, w „Crash Dive” i w „Reasonable Force”.

Laurence Fishburne (Clean)

Myślę, że światło i przestrzeń Wietnamu porządnie namieszały mu w głowie.

Laurence Fishburne miał zaledwie 15 lat gdy wcielił się w postać Cleana, nawijającego slangiem młodzieńca z murzyńskiego ghetta, jedną nogą w grobie.

Fishburne jest czołowym aktorem swojego pokolenia. Był nominowany do Oscara w kategorii Najlepszy Aktor za rolę Ike’a Turnera w  „Tina - What’s Love Got to Do With It”; jest laureatem nagród Tony, Drama Desk, Outer Critic’s Circle i Theater World za występy na Broadwayu w sztuce Augusta Wilsona „Two Trains Running”; został też wyróżniony nagrodą Emmy za rolę w pilotowym odcinku telewizyjnej „Tribeki”.

Fishburne pojawił się ostatnio w kasowym przeboju kinowym „Matrix”. Jego reżyserski debiut to „Once in the Life”, w którym zagrał także jedną z głównych ról. Jednym z jego najbardziej pamiętnych filmów jest „Szachowe dzieciństwo”, w którym wcielił się w postać cwanego szachisty pomagającego młodemu protegowanemu. Ma też w swoim dorobku występy w filmach „Ukryty wymiar”, „Gangster”, którego był także producentem, „Ścigani”, „Otello” (tytułowa rola), „Kadencja” Martina Sheena, „Bad Company” i „Studenci” Johna Singletona. Fishburne zdobył już wcześniej wyrazy uznania za rolę Furious Stylesa w innym filmie Singletona „Chłopaki z sąsiedztwa”. Zagrał także w „Precedensowej sprawie”, „Królu Nowego Jorku”, „Czerwonej gorączce”, „Koszmarze z ulicy wiązów 3” oraz w dwóch innych filmach Coppoli: „Cotton Club” i „Rumble Fish”.

Jego telewizyjna kariera obejmuje występ w nominowanym do Emmy filmie „Chłopcy panny Evers” oraz w zrealizowanym przez HBO „Tuskegee Airmen”, za który dostał nagrodę NAACP Image w kategorii Najlepszy Aktor W Miniserialu. Pojawił się także w :”Decoration Day” zrealizowanym przez Hallmark Hall of Fame, w „For Us The Living” zrealizowanym przez PBS, w ’’Rumor of War’’ pokazywanym w CBS oraz gościnnie w wielu innych produkcjach telewizyjnych.

Fishburne rozpoczął swoją karierę w wieku 10 lat występem w operze mydlanej „One Life To Live”, a dwa lata później zadebiutował w filmie fabularnym „Cornbread, Earl and Me”. Kiedy miał 14 lat obsadzono go w przedstawieniu w Negro Ensemble Theater i przyjęto do High Scool of the Performing Arts.

Dennis Hopper (Fotoreporter)

Wiesz, że w życiu najważniejsze jest pytanie: „Co by było gdyby”?

Grany przez Dennisa Hoppera szalony fotoreporter - pomocnik Kurtza - stał się kultową postacią straconego pokolenia lat 60-tych. 

Hopper kojarzony jest głównie z kultowymi filmami drogi lat 60-tych. W latach 80–tych odnalazł się w słynnej roli w „Blue Velvet” Davida Lyncha. Karierę rozpoczął w latach 50-tych występując w dwóch filmach z Jamesem Deanem: „Buntownik bez powodu” i „Olbrzym”. Zagrał następnie w tak znaczących produkcjach lat 60-tych jak: „Nieugięty Luke” i „Swobodny jeździec”. Po ’’Czasie apokalipsy” pracował jeszcze raz z Coppolą występując w „Rumble Fish”. W jego dorobku z lat 80-tych znalazły się również filmy „W zakolu rzeki”, „Mistrzowski rzut”, „Czarna wdowa”, „Podrywacz artysta” i „Barwy”. Wysoko oceniona została także jego rola w nakręconej w 1991 roku telewizyjnej adaptacji powieści „Paris Trout.”

Hopper zagrał m.in. w „Speed”, „Prawdziwym romansie”, „Wodnym świecie”, „Basquiat - taniec ze śmiercią”, „Postrzelonych bliźniakach”, „Synu Jezusa”, „Ed TV”, „Knockaround Guys”, „LAPD” oraz „Firecracker”.

Sam Bottoms (Lance B. Johnson)

Patrząc na niego nie uwierzyłbyś, że kiedykolwiek wystrzelił z broni.

Jako Lance, kalifornijski surfer pracujący nad swoja zabójczą opalenizną w samym środku wojennej zawieruchy w Wietnamie, Sam Bottoms jest najlepszym odzwierciedleniem zderzenia amerykańskiego luzu z intensywną gwałtownością wojny.

Bottoms udanie zadebiutował w klasycznym dziele Petera Bogdanovicha „Ostatni seans filmowy”; następnie zwrócił na siebie uwagę w filmie „The Class of 44”. Współpracował z Clintem Eastwoodem w „The Outlaw Josey Wales” i w komediowym westernie „Bronco Billy”. Z Coppolą pracował jeszcze w „Kamiennych ogrodach”, pojawił się także w „Hearts of Darkness: A Filmmaker’s Apocalypse”.

W swoim dorobku Bottoms ma role w filmach „Sugar Hill”, „The Trust”, „North of Chang Mai”, „Dolly Dearest”, „The Witching of Ben Wagner”, „Island Sons”, „Hunger’s Blood”, „Up from the Depths”, „Savages”, „Narzeczona Zandy’ego”, „Milczenie” (z Andym Garcią), „Looking Through Lillian” oraz „Shadow Fury.”

Albert Hall (Chief Philips)

Zgodnie z rozkazami nie powinienem wiedzieć dokąd płynę tą łodzią...ale wystarczy jedno spojrzenie na ciebie i wiem, że będzie gorąco. 

Albert Hall gra doświadczonego dowódcę, który obserwuje, jak jego łódź w nieunikniony sposób pogrąża się w chaos, podczas gdy młoda, odurzona narkotykami załoga płynie coraz dalej w nieznane rejony. 

Na dużym ekranie Hall pojawił się ostatnio w filmie „Beloved” Jonathana Demme’a; wcześniej wystąpił także w „Malcolmie X” Spike’a Lee, w „Autobusie”, „The Great White Hype” Reginalda Hudlina, „W bagnie Los Angeles” Carla Franklina, „Szalonej odwadze” Eda Zwicka, „Debiutancie roku” Daniela Sterna, „Pozytywce” i „Zdradzonych” Costy Gavrasa, „Trouble in Mind” Alana Rudolpha oraz „Leadbelly” Gordona Parksa.

W telewizji Hall pojawił się w serialach „Ally McBeal” i w „The Practice” jako sędzia Seynore Walsh. Wystąpił także w pilocie i w niektórych odcinkach „Potępieńca”. Ostatnio zagrał w „Swing Vote”, a wcześniej występował w takich filmach telewizyjnych jak „The Tiger Woods Story”, „Gwiazda” według powieści Danielle Steel, „The Jackie Robinson Story”, „The Boys” i „Chata Wuja Toma” zrealizowanym przez Showtime. Pojawiał się też w miniserialach „The Long Hot Summer” i „Sophisticated Gents”.

Równie imponująca jest jego kariera teatralna. Występował na Broadwayu w sztukach „Black Picture Show”, „We Interrupt This Program”,  „Ain’t Supposed To Be A Natural Death” i „Are You Now, Or Have You Ever Been”. Poza Broadwayem grał w „Streamers”, „Basic Training of Pavel Hummel”, „Wedding Band”, „Pannie Julii”, „Jak wam się podoba” oraz „Ryszardzie III”.

Harrison Ford (Pułkownik  Lucas)

Ta misja nie istnieje i nigdy nie będzie istnieć.

Harrison Ford pojawia się w filmie jako pułkownik Lucas (nazwany tak w hołdzie George’owi Lucasowi), młody okularnik informujący Willarda o misji „bezwzględnego wyeliminowania’’ obłąkanego pułkownika Kurtza.

Ford zagrał główne role w takich filmowych hitach jak pierwsza trylogia „Gwiezdnych wojen’’ i wszystkie części przygód Indiany Jonesa, stając się jedną z najbardziej kasowych gwiazd w historii kina. W lutym 2000 roku American Film Institute wyróżnił go prestiżową nagrodą za całokształt twórczości. Wcześniej był nominowany do Oscara i Złotego Globu za rolę w dramacie Petera Weira „Świadek”; nominacje do Złotego Globu otrzymał także za „Sabrinę”, „Ściganego” oraz „Wybrzeże Moskitów”.

Harrison Ford urodził się w Chicago, uczęszczał do Ripon College w Wisconsin, a następnie przeniósł się do Los Angeles gdzie rozpoczął karierę aktorską. Między kolejnymi rolami zarabiał na życie jako stolarz. Przełomowym filmem w jego karierze okazało się „Amerykańskie graffiti”, nakręcony w 1973 roku przebój kinowy George’a Lucasa. Rok później pojawił się w „Rozmowie” Francisa Forda Coppoli, a następnie w telewizyjnej produkcji Stanleya Kramera „The Court Marshall of Lt. William Caley”.

W 1977 roku Ford zagrał Hana Solo w „Gwiezdnych wojnach” Geoge’a Lucasa. Film ten pobił wszystkie rekordy kasowe i uczynił go międzynarodową gwiazdą. Wystąpił również w kolejnych częściach sagi: „Imperium kontratakuje” i „Powrót Jedi”. Później wcielił się w postać Indiany Jonesa w słynnej trylogii Stevena Spielberga, na którą składały się filmy „Poszukiwacze zaginionej arki”, „Indiana Jones i świątynia zagłady” oraz „Indiana Jones i ostatnia krucjata”.

Swojego wszechstronnego talentu aktorskiego dowiódł występując w takich filmach jak „Zagubione serca”, „Sześć dni, siedem nocy”, „Air Force One”, „Stan zagrożenia”, „Czas patriotów”, „Odnaleźć siebie”, „Uznany za niewinnego”, „Frantic”, „Pracująca dziewczyna”, „Łowca androidów”, „Hanover Street”, „Frisco Kid”, „Komandosi z Nawarony” oraz „Heroes”. Zagrał także razem z Michelle Pfeiffer w „Co kryje prawda” Roberta Zemeckisa.

EKIPA

Francis Ford Coppola  (Reżyser/Producent)

Francis Ford Coppola to jedna z najbardziej cenionych postaci w świecie rozrywki: reżyser, scenarzysta i producent, laureat kilku Oscarów. W „Czasie apokalipsy” przedstawił ostateczną wizję szaleństwa oraz moralnych dylematów współczesnej wojny. W „Apocalypse Now Redux” dokonał tego po raz drugi, w sposób niemożliwy do osiągnięcia w czasach premiery oryginalnej wersji filmu. 

Coppola otrzymał swojego pierwszego Oscara w wieku 31 lat za scenariusz do „Pattona”, który napisał wspólnie z Edmundem H. Northem. Pierwszą Złotą Palmę Festiwalu w Cannes zdobył za film „Rozmowa”, którego był reżyserem i scenarzystą. 

 Wyreżyserował w sumie ponad 20 filmów, w tym imponującą trylogię „Ojciec chrzestny”, a także „Draculę” i „Zaklinacza deszczu” według powieści Johna Grishama.

Od początku swojej kariery Coppola poszukiwał coraz lepszych narzędzi pracy dla filmowców, w związku z tym, jest uważany za pioniera kina elektronicznego. Wiele opracowanych przez niego nowatorskich technik stało się później standardem w przemyśle filmowym. Jego mająca siedzibę w San Francisco firma produkcyjna American Zoetrope zajmuje się produkcją i opracowywaniem projektów filmowych zarówno na mały, jak i na duży ekran.

Kim Aubry (Producent)

Kim Aubry jest wiceprezesem działu Techniki I Technologii w mającej siedzibę w San Francisco firmie produkcyjnej Francisa Coppoli American Zoetrope. Miał więc doskonałe kwalifikacje do wprowadzania nowych rozwiązań technicznych w filmie „Apocalypse Now Redux”.

W 1999 roku Aubry stworzył w Zoetrope laboratorium DVD, gdzie opracowano wersje DVD m.in. takich klasycznych dzieł Coppoli jak „Czas apokalipsy”, „Rozmowa” i „Tucker – konstruktor marzeń”. Jesienią 2001 roku ukazał się na DVD zestaw trzech części „Ojca chrzestnego”.

Aubry nadzoruje postprodukcje wszystkich filmów realizowanych przez Zoetrope i doradza Coppoli w sprawach dotyczących nowych technologii filmowania. Zajmował się postprodukcją „Zaklinacza deszczu”, „Jacka”, „Ojca chrzestnego III”, „Draculi”, „Wind” Carol Ballarda oraz „Tajemniczego ogrodu”, klasycznego już filmu dla dzieci w reżyserii Agnieszki Holland.

Aubry od dawna zajmuje się rozwojem elektronicznych i cyfrowych metod postprodukcji. Zaprojektował i nadzorował budowę licznych najnowocześniejszych urządzeń filmowych i nadawczych. Wcześniej był realizatorem dubbingu filmowego, producentem programów radiowych oraz dziennikarzem. Uczył i prowadził wykłady na całym świecie. Na początku lat 80-tych był dyrektorem technicznym w California Public Radio.

Jego żoną jest montażystka Diane Asnes, mają syna Robina i córkę Wren. Państwo Aubry mieszkają w San Francisco.

Fred Roos (współproducent)

W ciągu ostatnich trzydziestu lat Fred Roos pracował z najlepszymi reżyserami i aktorami Hollywoodu. Jego wieloletnia współpraca z Francisem Fordem Coppolą zaowocowała nagrodzonym Oscarem w kategorii Najlepszy Film „Ojcem chrzestnym II” oraz nominowanymi do tej nagrody obrazami „Czas apokalipsy” i „Rozmowa”. Był także współproducentem „Ojca chrzestnego III”, nominowanego do Oscara w kategorii Najlepszy Film.

Roos jest współproducentem takich filmów Coppoli jak „Ten od serca”, „Wyrzutki”, „Rumble Fish”, „Cotton Club”, „Kamienne ogrody” oraz „Tucker - konstruktor marzeń.”

Zanim zajął się produkcją filmów był odpowiedzialny za casting do takich filmów jak „Ojciec chrzestny”, „Amerykańskie graffiti”, „Pięć łatwych utworów”, „Król Marvin Gardens”, „Zachłanne miasto” oraz „Petulia”. Konsultował również obsadę do „Gwiezdnych wojen”.

W producenckim dorobku Roosa znajdują się filmy „The Black Stallion” Carroll Ballarda, „Hammett” Wima Wendersa, „Ćma barowa” Barbeta Schroedera oraz „Przekleństwa niewinności” Sofii Coppoli. Za „Hearts of Darkness: A Filmmaker’s Apocalypse” otrzymał Cable Ace Award w kategorii Najlepszy Pełnometrażowy Film Dokumentalny.

Gray Frederickson (współproducent)

Gray Frederickson zdobył Oscara za produkcję „Ojca chrzestnego II”, był też nominowany do tej nagrody jako współproducent „Czasu apokalipsy”. Jego ostatnie filmy to „My Five Wives” z Rodneyem Dangerfieldem i Andrew Dice Clayem oraz „South of Heaven, West of Hell” z Dwightem Yoakumem, Vincem Vaughnem, Billim Bobem Thorntonem i Bridget Fondą. Frederickson był też producentem wykonawczym „Więźniów nieba” z Alekiem Baldwinem w roli głównej.

Po ukończeniu uniwersytetu w Oklahomie Frederickson studiował na uniwersytecie w Lozannie, a następnie przeniósł się do Rzymu gdzie zatrudnił się w Sancro Films. Pracował tam jako kierownik produkcji i producent na planie takich filmów jak „Dobry, zły, brzydki” z Clintem Eastwoodem i „Candy” z Marlonem Brando. Po powrocie do Hollywood wyprodukował „Little Fauss and Big Halsy” oraz „Making It”; był także producentem wykonawczym filmu „Hit” Sidenya Furie.

Swoją dwudziestoletnią współpracę z Coppolą rozpoczął jako współproducent nagrodzonego Oscarem „Ojca chrzestnego”. Następnie, już jako pracownik firmy produkcyjnej Coppoli American Zoetrope, wyprodukował kolejne jego filmy: „Ten od serca” i „Wyrzutki”. Był współproducentem nominowanego do Oscara „Ojca chrzestnego III” a także producentem wykonawczym filmu „UHF” z Weirdem Alem Yankovichem w roli głównej i „Drużyny biedronek” z Rodneyem Dangerfieldem. 

Frederickson był wiceprzewodniczącym Feature Film Production w Lorimar. Jest autorem oryginalnego scenariusza do filmu „Wystrzałowe dziewczyny” wytwórni Twentieth Century Fox z Andie MacDowell, Drew Barrymore i Madeline Stowe w rolach głównych. Dla telewizji ABC wyprodukował pilotowe odcinki „Thunder Guys” oraz film Mickey’a Spillane „The Return of Mike Hammer”, a dla Columbii – serial „Houston Knights”. Był również twórcą i producentem wykonawczym „Staying Afloat” z Larrym Hagmanem w roli głównej (dla Tri-Star/NBC).

Tom Sternebrg (współproducent)

Tom Sternberg dołączył do firmy produkcyjnej Francisa Forda Coppoli American Zoetrope w 1976 roku. Dla Zoetrope wyprodukował nominowane do Oscara filmy „Czas apokalipsy”, „The Black Stallion” oraz „The Black Stallion Returns”. Przez wiele lat zajmował się również dystrybucją filmów należących do American Zoetrope, m.in. takich obrazów jak „Czas apokalipsy”, „Rozmowa”, „Wyrzutki” i „Ten od serca” Coppoli. Sternberg jest odpowiedzialny za marketing i dystrybucję „Apocalypse Now Redux” na obszarze Stanów Zjednoczonych oraz za granicą. 

Sternebrg był producentem „Dim Sum” i „Eat a Bowl of Tea” Wayne’a Wanga, „Zagubionej autostrady” Davida Lyncha oraz filmu Anthony’ego Minghelli „Utalentowany pan Ripley”. Zawsze interesowała go produkcja filmów nieanglojęzycznych. Jako jeden z najbardziej znanych amerykańskich producentów zagranicznych filmów zajmował się prawami do dystrybucji tak ważnych obrazów jak „Listonosz”, „Cinema Paradiso”, „Mediterraneo”, „Europa, Europa”, „Indochiny”, „Jean de Florette”, „Manon u żródeł”, „To Live”, „Historia Qiu Ju” oraz wielu filmów Francois Truffauta i Erica Rohmera.

Rodowity nowojorczyk, ukończył uniwersytet w Princeton. Po studiach pracował dla impresaria Sola Huroka, NBC News i Children Television Workshop. Mieszka w Los Angeles z żoną Violettą i córką Alessandrą.

Vittorio Storaro (zdjęcia)

Za niezwykle barwne i wstrząsające zdjęcia do „Czasu apokalipsy” Vittorio Storaro otrzymał Oscara; teraz jego dzieło robi jeszcze większe wrażenie dzięki specjalnej technice barwienia kliszy w nowej wersji filmu. Storaro był jeszcze dwukrotnie nagradzany Oscarami: za zdjęcia do epickiego filmu Warrena Beatty „Czerwoni” oraz do „Ostatniego cesarza” Bernardo Bertolucciego. 

Ojciec Vittorio Storaro obsługiwał projektor kinie, on sam zaś był najmłodszym w historii studentem przyjętym do Włoskiej Szkoły Filmowej. W wieku 21 lat pracował już jako asystent operatora kamery. Storaro jest bliskim współpracownikiem Bernardo Bertolucciego, z którym spotkał się na planie takich filmów jak „Strategia pająka”, „Konformista”, „Ostatnie tango w Paryżu”, „1900”, „La Luna”, „Pod osłoną nieba” oraz „Mały Budda”. Jest również autorem zdjęć do filmów Coppoli „Ten od serca” i „Tucker - konstruktor marzeń”, a także do „Dicka Tracy”, „Zaklętej w sokoła”, „Ishtar” oraz „Senatora Bulwortha”. Ostatnio pracował przy miniserialu „Dune” - ekranizacji bestsellera Franka Herberta.

Storaro zawsze fascynował się czymś, co nazywa „malowaniem światłem” oraz wykorzystywaniem ekspresji barw. Właśnie to umiłowanie sztuki malarskiej wyróżnia go wśród innych operatorów. Obecnie Storaro prowadzi kurs „Malowania światłem” w Akademii Sztuk i Nauk Wizualnych w L’Aquila we Włoszech, której jest założycielem. W latach 1988-1990 był przewodniczącym Włoskiego Towarzystwa Operatorów Filmowych. W chwili obecnej pracuje nad wielotomowym wydawnictwem poświęconym swoim teoriom sztuki operatorskiej.

Dean Tavoularis (scenografia)

Niezwykła scenografia Deana Tavoularisa do „Czasu apokalipsy” – w tym również szokująca siedziba Kurtza – nabiera w nowej wersji filmu całkiem innego wymiaru gdy widzimy jego rekonstrukcję francuskiej plantacji kolonialnej. 

Tavoularis wielokrotnie współpracował z Francisem Fordem Coppolą. Był autorem scenografii do trylogii „Ojciec chrzestny”, „Rozmowy”, „Wyrzutków”, „Kamiennych ogrodów” oraz „Tucker - konstruktor marzeń”. Za swoją pracę otrzymał Oscara w kategorii Najlepsza Scenografia („Ojciec chrzestny II”) oraz cztery nominacje do tej nagrody. Karierę rozpoczął na planie filmu „Bonnie i Clyde”. Współpracował z Arthurem Pennem („Mały Wielki Człowiek”), Romanem Polańskim („Dziewiąte wrota”), Philipem Kaufmanem („Wschodzące słońce”), Warrenem Beatty („Senator Bulworth”) oraz Romanem Coppolą („CQ”).

Walter Murch (montaż)

Sławę przyniósł mu przełomowy montaż obrazu i dźwięku w oryginalnej wersji „Czasu apokalipsy”. Po latach Walter Murch miał okazję ponownie zmierzyć się ze swym dziełem – tym razem korzystając z dobrodziejstw najnowszej technologii cyfrowego montażu. Za „Czas apokalipsy” Murch został w 1979 roku nagrodzony Oscarem w kategorii Najlepszy Dźwięk; drugą statuetkę oraz nominację do nagrody Brytyjskiej Akademii Filmowej otrzymał za montaż obrazu.

Murch był wielokrotnie nagradzany przez zarówno Brytyjską, jak i Amerykańską Akademię Filmową. W 1997 roku jako pierwszy w historii otrzymał podwójnego Oscara za montaż obrazu i dźwięku w filmie „Angielski pacjent” oraz nagrodę Brytyjskiej Akademii Filmowej w kategorii Najlepszy Montaż. Zdobył podwójną nagrodę Brytyjskiej Akademii Filmowej za montaż obrazu i dźwięku w filmie „Rozmowa” Francisa Forda Coppoli, był nominowany przez obie Akademie za montaż filmu „Julia”, a w 1991 roku otrzymał dwie nominacje do Oscara za montaż filmów „Duch” i „Ojciec chrzestny III”.

W jego dorobku znajdują się także takie filmy, jak „Nieznośna lekkość bytu”, „Dom z kart”, „Krwawy Romeo”, „Rycerz króla Artura” oraz reedycja „Dotknięcia zła” Orsona Wellsa z 1998 roku. Murch pracował przy montażu „Utalentowanego pana Ripley” Anthony’ego Minghelli, „Ludzi z deszczu”, „Ojca chrzestnego” i „Ojca chrzestnego II” Francisa Forda Coppoli, „THX-1138” i „Amerykańskiego graffiti” George’a Lucasa oraz filmu „Crumb” Terry’ego Zwigoffa. Jego ostatnie dzieło to „K-19” w reżyserii Kathryn Bigelow.

Murch współpracował również przy kilku scenariuszach, m.in. filmów „THX-1138” i „The Black Stallion”. Jest współautorem scenariusza i reżyserem filmu fabularnego „Return to Oz” z 1985 roku.
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