[image: image1.png]G’“ﬁﬂ@ﬂ?ﬁmmkjﬂ





W małym, wiktoriańskim miasteczku, pogrążonym w mroku, dwójka młodych ludzi, chociaż sobie nie znajomych,  wkrótce stanie na ślubnym kobiercu.


Wspinający się po drabinie społecznej, odpychający krezusi, którzy zbili swój majątek na  puszkowanych rybach Nell i William Van Dort (głos podłożyli Tracey Ullman oraz Paul Whitehouse) zawsze marzyli o wkroczeniu na salony wyższych sfer – chociaż nie brakuje im bogactwa, przeszkodę stanowi wrodzony brak klasy.


Z drugiej zaś strony, arystokraci i tak zwane stare pieniądze Maudeline i Finis Everglot ( którym głosu użyczyli Joanna Lumley oraz Albert Finney), potomkowie Księcia Everglot i to w pierwszej linii – czym nie omieszkają się każdemu i wszędzie  pochwalić – to sama śmietanka elit cierpiąca jednak na brak gotówki.  Źródło ich pieniędzy już dawno wyschło i jedyne co im pozostało to porządne nazwisko i pozycja społeczna oraz jak się okazuje, córka Victoria (głos Emily Watson), która nie przedstawia dla nich specjalnie żadnej wartości.   Wydaje się jednak iż może ona być przepustką na szczyt drabiny społecznej ponieważ Van Dortowie mają syna, kawalera (głos podłożył Johnny Depp).


Państwo Everglot czują interes  w wydaniu  Victorii za syna okropnych Van  Dortów – nie ma znaczenia, że to nuworysze, najważniejsze iż mają pieniądze.  Decyzja zapadła i obie rodziny są bardzo  podekscytowane faktem iż udało się zaaranżować małżeństwo…uczucia tego niestety nie podzielają przyszli małżonkowie.  Ale jak się mówi, w małżeństwie nie chodzi przecież o miłość – zapytajcie tylko Maudeline i Finis’a.


Victor po raz pierwszy widzi   Victorię w dniu ślubu kiedy to rodziny spotykają się by  dokonać stosownego zapoznania się  młodych, po którym odbędzie się próba generalna ceremonii ślubnej.  Trudno stwierdzić które z nich jest bardziej onieśmielone, lecz na przekór wszystkiemu niewykluczone jest iż Victora i Victorię połączy prawdziwa miłość. Ponieważ  w trakcie próby Victor nie może poradzić sobie z wymówieniem słów przysięgi a na dodatek zupełnie przypadkowo podpala suknię swojej przyszłej teściowej, Pastor Gaswells (głos podłożył Christopher Lee) nakazuje mu opuścić kościół i nauczyć się prawidłowo swojej kwestii.


Poniżony Victor wałęsa się po ciemnym, okolicznym lesie i będąc  samemu potrafi idealnie wypowiedzieć te słowa.  W pewnym jednak momencie delikatnie nasuwa obrączkę na wystający konar, który okazuje się wcale nim nie być.


Ku jego przerażeniu, z ziemi powstaje rozkładające się ciało kobiety ubranej w poszarpaną suknię, na której kościstym już palcu widnieje obrączka przeznaczona dla Victorii.  Wszystko wskazuje na to iż Victor, nieumyślnie oświadczył się Gnijącej Pannie Młodej (głos podłożyła Helena Bonham Carter).


Gnijąca Panna Młoda czekała w tym miejscu ze złamanym sercem na swojego męża od momentu jej niewyjaśnionej śmierci, która zdarzyła się  w dniu jej ślubu.  Serce jej  przestało bić całe wieki  temu lecz nie zaprzestała poszukiwania miłości oraz męża, który dzieliłby jej wieczny spokój.   Victor zupełnie przypadkowo staje się tym wyczekanym panem młodym,  zostaje zwabiony pod ziemię do Krainy Umarłych, która okazuje się być zupełnym przeciwieństwem grobowej atmosfery, z której słynie.  Puby są otwarte cały czas, a umarlaki są o wiele bardziej żywotne niż ktokolwiek na powierzchni ziemi, w nudnej i smutnej Krainie Żywych.


Victor z całych sił próbuje wrócić do Krainy Żywych, gdzie wyczekuje go smutna Victoria. Nie potrafi jednak przekonać nikogo iż porwała go martwa kobieta i zaciągnęła do świata umarłych.  Zamiast pomóc swojej córce państwo Everglot postanawiają jak najszybciej ustawić kolejne małżeństwo, tym razem z tajemniczym i wzbudzającym niepokój Barkis’em Bittern’em (głosu użyczył Richard E. Grant), który znalazł się we właściwym miejscu i o właściwym czasie by zdobyć rękę Victorii…


Gnijącą Panna Młoda   robi wszystko by zatrzymać przy sobie ukochanego lecz on stara się wymyślić sposób jak powrócić do Krainy Żywych, w objęcia miłości swojego życia.


Warner Bros. ma zaszczyt przedstawić produkcję TIM BURTON/LAIKA ENTERTAINMENT, film Gnijąca Panna Młoda, w reżyserii MIKE’A JOHNSON’A oraz ALLISON ABBATE, scenariusz JOHN AUGUST, CAROLINE THOMPSON oraz PAMELA PETTLER.  Producentami wykonawczymi są JEFFREY AUERBACH i JOE RANFT.  Zdjęcia PETE KOZATCHIK;  kierownictwo produkcji ALEX McDOWELL; montaż JONATHAN LUCAS oraz CHRIS LEBENZON, A.C.E.;  muzyka DANNY ELFMAN.


Tim’a Burtona Gnijąca Panna Młoda będzie dystrybuowana przez Warner Bros. Pictures należącą do Warner Bros. Entertainment Company.
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Czy żywy może poślubić umarłą?
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Historia Gnijącej Panny Młodej oraz nieszczęśliwego pana młodego porwanego do świata umarłych w wieczór swojego ziemskiego ślubu, narodziła się w formie rosyjskiego podania ludowego mówiącego o przypadkowym małżeństwie między  mężczyzną szukającym szczęścia a zmarłą panną młodą.  Ta romantyczna a zarazem makabryczna historia zwróciła na siebie uwagę oraz zaangażowała całą wyobraźnię uznanego reżysera/scenarzysty Tima Burtona, który poświęcił dziesięć lat pracy aby wątek ten pojawił się na ekranie w formie filmu animowanego techniką poklatkową.


Film The Nightmare Before Christmas  z roku 1993 w reżyserii Henry’ego Selick’a, był pierwszą próbą Burtona w rzemiośle animacji poklatkowej.  „To co podoba mi się w technice poklatkowej to to iż jest taka namacalna,’’ przyznaje Burton.  „To cudownie kiedy możemy dotknąć bohaterów oraz sprawić by świat ich był realny.  Przypomina to  kręcenie filmów akcji – jeśli stosujesz w nich efekty specjalne to odnosisz wrażenie ich prawdziwości, to samo można osiągnąć stosując tę technikę.


„ Po ukończeniu pracy nad The Nighmare Before Christmas szukałem materiału aby przedstawić go za pomocą takiego właśnie środka wyrazu, gdyż   technika ta bardzo przypadła mi do gustu,” dodaje reżyser. „To wyjątkowa forma sztuki.  Mój przyjaciel Joe Ranft podzielił się ze mną kilkoma wersami krótkiego opowiadania opartego na podaniu ludowym, które wydało się idealnym do realizacji przy zastosowaniu tego typu animacji.  Przypomina to trochę casting – starasz się pożenić narzędzie z materiałem.  I zdaje się, że wyszła z tego całkiem zgrana para.”


„Wątek ten jest wyjątkowo mądry i na pewno  nie przypomina niczego co widzieliśmy już setki razy,” twierdzi producentka Allison Abbate, która pracowała jako koordynator artystyczny nad Nightmare.  „Od razu widać tutaj rękę Tima Burtona, czarny humor, czy nagłą zmianę zachowania postaci.  To co najbardziej zaintrygowało mnie w scenariuszu to ta piękna, rozdzierająca serce opowieść.”


W trakcie całej swojej kariery, Burton stworzył dzieła, które świadczą o jego własnym, wypracowanym stylu oraz chęci odkrywania zupełnie nietuzinkowych fabuł, postaci, oraz sposobów ich przedstawiania.  Wśród jego licznych filmów znalazły się ostatni hit Charlie i Fabryka Czekolady, Big Fish, Planeta Małp, Jeździec Bez Głowy, Marsjanie Atakują, Ed Wood, Tim Burton’s Nighmare Before Christmas, Powrót Batmana, Edward Nożycoręki, Batman, Sok z Żuka oraz Pee-wee’s Big Adventure.  Filmy te potwierdzają  siłę jego wyjątkowego postrzegania i noszą znamię jego niepowtarzalnego stylu.  Śmiech miesza się tu ze zmysłowością, strach ze wzruszeniem,  a wszystko  to jest oryginalne, kreatywne i nie można tego pomylić z nikim innym jak Timem Burtonem.


„Pomysły Tima pomogły przywołać do życia technikę poklatkową,” mówi Mike Johnson współreżyserujący Gnijącą Pannę Młodą.  „The Nightmare Before Christmas zdobył rzeszę nowych fanów tej techniki, która posiada pewną fakturę, byt jakiego nie potrafią stworzyć komputery. Tego typu projekty mogą się udać tylko jeśli poświęci się im ogromne zaangażowanie i pasję.”


„Mike posiada niepowtarzalne wyczucie tego środka wyrazu,” stwierdza Burton.  „Nie wielu ludzi ma pojęcie na czym ten proces polega a wyjaśnianie na nic się nie  zda jeżeli nie posiadają tego we krwi.”


„Pracowałam z Mike’m nad The Nighmare Before Christmas,” mówi Abbate.  „Świetnie czuje tę technikę i darzy ją szczególnym sentymentem.  To bardzo skomplikowana, oparta na szczególe forma sztuki, wymagająca ogromnego wysiłku fizycznego tak by film szedł do przodu  klatka po klatce.  Dzięki zaangażowaniu Mike’a i inspiracji, cały zespół stawił czoła zadaniu z jakim poradzić mógłby sobie tylko Herkules.  Musisz wyznaczyć sobie tempo, tchnąć w zespół ducha, i pomieścić w głowie dwadzieścia sześć planów oraz setki lalek.  Mike dokonał tego wszystkiego.” 



Tragiczna opowieść o miłości, namiętności i bezdusznym morderstwie…

W filmie głos podkłada wspaniała ekipa aktorów, której przewodzi Johnny Depp jako Victor, Helena Bonham Carter w roli Gnijącej Panny Młodej, oraz Emily Watson jako Victoria.  W tym samym czasie co Gnijąca Panna Młoda Depp pracował nad  kolejnym filmem Tima Burtona Charlie i Fabryka Czekolady.  Częstokroć zmuszony był nagrywać swoje kwestie pod koniec pracowitego dnia nad Charlie’m, kiedy do zdejmował z siebie kostium Willy’ego Wonki i zamykał się w kabinie jako Victor.  Depp przyznał iż nigdy wcześniej nie podkładał głosu w filmie animowanym ale znany jest z tego iż jest wiernym kompanem Burtona oraz z wielką ochotą postanowił zaangażować się w obydwa projekty.  Gnijąca Panna Młoda to już piąty raz kiedy ten aktor i ten reżyser połączyli swoje siły, gdyż Depp wcześniej pojawił się w takich filmach Burtona jak Edward Nożycoręki, Ed Wood, czy Jeździec Bez Głowy. 


„Każda moja kolejna współpraca z Johnnym odkrywa coś nowego,” przyznaje Burton.  „Interesuje go raczej zagranie danej postaci niż skupianie się wyłącznie na sobie, a tacy aktorzy przypadają mi do gustu najbardziej.  Szczególnie gdy są według czytelników People Magazine’s  uważani za Najpiękniejszych. Johnny nie boi się  nowych wyzwań i ryzyka związanego z wizerunkiem czy pieniędzmi.  Za każdym razem jest inny i coraz lepszy.  To cudowne że można spotkać takich ludzi i porozumieć się na poziomie podświadomości.”


„Wizja Tima zawsze zaskakuje w zupełnie nieprzewidywalny sposób,” komentuje Depp.  „Jeśli Tim wpadłby na pomysł poświęcenia 18 milionów stóp taśmy filmowej po to abym tylko wpatrywał się w żarówkę elektryczną i przez trzy miesiące nie  mrugał, i tak bym się zgodził.”


Depp wcielił się tutaj w nieszczęśnika Victora Van Dort, nieśmiałego marzyciela, którego rodzice w ramach wdrapywania się  na szczyt drabiny społecznej zaaranżowali małżeństwo z kompletną nieznajomą, piękną Panienką Victorią Everglot.  Victorię zagrała dwukrotnie nominowana do Oskara w kategorii Najlepszej Roli Kobiecej, Emily  Watson za film Przełamując Fale oraz Hilary and Jackie.


Beznadziejnie wręcz romantyczna Victoria, opłakuje utratę szansy znalezienia prawdziwej  miłości…aż tu pewnego dnia pojawia się Victor, który sprawia iż zaczyna myśleć że tym wymarzonym może być właśnie on.


„Na początku, Victoria ukazuje się nam jako raczej rozsądna, dobrze wychowana, młoda panienka, która zdaje się być lekko przygaszona,” mówi Watson.  „Rodzice jej są zwykłymi snobami chcącymi wydać ją za mąż dla pieniędzy.  Chociaż zdaje się to niemożliwym,  kiedy spotyka Victora to jednocześnie zauważa iż chłopak ten jest  jeszcze bardziej  nieśmiały od niej samej i zupełnie brak mu wiary w siebie.  Znajomość ich jest totalną kraksą społeczną ale w sumie kiedy są razem, tworzą bardzo słodką parę.  Wszystko wydaje się  iść gładko do tego nieszczęsnego momentu kiedy Victor wpada w sidła Gnijącej Panny Młodej rodem z Krainy Umarłych.”


A było to tak.  Po nieudanej generalnej próbie ślubu, Victor zostaje zmuszony  wybrać się do pobliskiego lasu by poćwiczyć słowa przysięgi małżeńskiej tak aby płynnie je wypowiedzieć.  Idzie mu to coraz lepiej i kiedy  w pewnym momencie nakłada obrączkę na wystający z ziemi konar okazuje się iż właśnie oświadczył się Gnijącej Pannie Młodej, która powstając z ziemi z podarowaną przez niego obrączką, przyjmuje jego oświadczyny.


W postać tragicznie zmarłej  w dniu swego ślubu Gnijącej Panny Młodej, wcieliła się Helena Bonham Carter, która zdobyła nominację w kategorii Najlepszej Wiodącej Roli Kobiecej w filmie The Wings of the  Dove.  Od czasu jej śmierci, czeka ze złamanym sercem w Krainie Umarłych, nieco się już rozkładając, na swojego wymarzonego narzeczonego.  W wyniku tego nieodwracalnego wypadku Victor staje się jej przeznaczoną miłością. 


„W tym momencie życie jej zatrzymuje się w czasie,” mówi Bonham Carter. „Osiąga wieczną młodość co jest  pewnym paradoksem jeśli wziąć pod uwagę jak długo już leży.  Posiada ona jednak pewną niewinność,  czystość oraz otwartość. Ona naprawdę wierzy w jego  miłość, ale  jednocześnie zdaje sobie sprawę iż pewne sprawy mogą stanowić przeszkodę jak na przykład fakt iż jest nieżywa.”


Kiedy Victor otrząsnął się już z przerażenia jakie wywarła na nim Kraina Umarłych, po tym jak został tam zaciągnięty, zaczął zauważać iż miejsce zamieszkane przez  naszych ukochanych bliskich, którzy dawno już odeszli, ma wiele do zaoferowania w porównaniu do przygnębiającej rzeczywistości panującej na powierzchni ziemi.  Jedyne co posiada tam dla niego jakąkolwiek wartość to Victoria, do której za wszelką cenę będzie się  starał wrócić– a będzie nią złamane serce Gnijącej Panny Młodej.


„W fabule tej całej opowieści spodobało mi  się to iż nie ma tam czarnego charakteru,”  dodaje Bonham Carter.  „Jest ona  bardzo  ładnie wypośrodkowana gdyż we wszystkich filmach opowiadających o jakimś trójkącie, łatwo przewidzieć kto zostanie na końcu wybrany.  W tym przypadku  mamy do czynienia z trzema bardzo miłymi i sympatycznymi postaciami borykającymi się z pewnym problemem.  W pewnym stopniu chciałoby  się aby Victor był z nimi dwoma – i przeżywamy te same rozterki co i on.”


„Opowieść ta jest o  namiętności, która w bardzo dziwny i  dość niesamowity sposób powikłała się,” mówi Watson.  „To historia przypominająca  te o duchach lecz przy tym jest zabawna i posiada ciekawsze niż w rzeczywistości postaci.  Jest w niej coś bardzo delikatnego, słodkiego oraz czystego.”


Albert Finney (Big Fish) oraz Joanna Lumley (Absulutely Fabulous) zagrali nadętego ojca Victorii, Finis’a Everglot oraz matkę bez serca Maudeline.  Victor posiada równie nieprzyjemnych rodziców, Nell Van Dort, z którą trudno wytrzymać oraz jej gburowatego męża William’a, który zbił fortunę na niepopularnej profesji puszkowania ryb, w postacie te wcielili się Tracey Ullman (Tracey Takes On) oraz Paul Whitehouse (Marzyciel).  Obdarzony estymą aktor Christopeer Lee (Charlie i Fabryka Czekolady) zagrał zimnego, autorytatywnego Pastora Galswells’a, obdarzonego złą naturą, który to najpierw wypędza Victora do lasu a potem posyła go wprost w objęcia Gnijącej Panny Młodej.

Danny Elfman, długoletni współpracownik  Burtona użycza głosu gwieździe zespołu Bonejangles, liderowi zespołu The Sceletones, umilającymi muzyką rockową wieczory w Ball and Socket Pub.  To właśnie The Sceletones są muzyczną częścią opowieści o Gnijącej Pannie Młodej i przerażonym Victorze.  Elfman napisał jeszcze trzy dodatkowe piosenki, włączając „According to  Plan”, otwierającą film, opowiadającą o tym jak rodzice pragną dla własnych korzyści aby plan ożenku ich latorośli się powiódł.


„Tak jak w przypadku The Night Before Christmas, pisanie muzyki na potrzeby filmu Gnijąca Panna Młoda było wyjątkowym doświadczeniem,” przyznaje Elfman.  „Obrazy Tima idealnie pasują do tego co uwielbiam robić.  Te przecudownie zabawne, ciemne oraz niespotykane historie stanowią idealną płaszczyznę w oparciu o którą mogę tworzyć w dziwnym, zakręconym stylu mojej ulubionej dekady muzycznej – czyli jazzie lat trzydziestych.  Mam tylko taką nadzieję iż więcej podobnych rzeczy będzie robił w przyszłości.”


Gnijąca Panna Młoda tym samym jest 12 filmem przy którym wspólnie  pracowali.  Nawiedzająca w swoim charakterze muzyka Elfmana jest nieodzowną częścią filmów Burtona takich jak Edward Nożycoręki, Batman, Jeździec Bez Głowy, Sok z Żuka czy oczywiście The Nightmare Before Christmas. Ich współpraca zaczęła się już na początku  kariery Burtona, od tamtej  pory obaj artyści uzupełniają się.


„Na długo zanim zaświtała mi w głowie myśl iż zacznę robić filmy, chodziłem  do klubów w L.A oglądać występy Oingo Boingo, których muzyka była bardzo teatralna”, wspomina Burton.  „Była na swój sposób zakręcona i przypominała filmy.  Miałem to na uwadze i kiedy nadarzyła mi się okazja nakręcić Pee Wee’s Big Adventures, zaprosiłem wtedy Danny’go aby był częścią tego projektu.  To było wspaniałe gdyż żaden z nas nie pracował wcześniej nad filmem na taką skalę, więc czuliśmy  iż razem zaczynamy robić rzeczy, o których wcześniej nawet nie marzyliśmy. Wtedy to nawiązała się między nami ta szczególna więź, która przetrwała do dzisiaj.”



Czy można złamać serce, które dawno przestało bić?


Produkcja animacji techniką poklatkową jest odrębną gałęzią sztuki.  W pewnym względzie podobna jest do filmów akcji, gdzie plany muszą być zbudowane, aktorzy ucharakteryzowani a całość dobrze oświetlona i wyreżyserowana.  Lecz  jeśli cały film powstał tylko i wyłącznie w głowach twórców filmu – włączając w to lalki, które są głównymi bohaterami – w tym momencie kończą się wszelkie podobieństwa a pojawiają  unikalne cechy tej formy sztuki. 


Proces tworzenia w technice poklatkowej jest niesamowicie żmudnym przedsięwzięciem.  Lalki poruszają się ekstremalnie wolno – czasami pół milimetra w każdym ujęciu.  Każda poza filmowana jest jako odrębny kadr, następnie wkraczają animatorzy, którzy zmieniają kolejne ustawienie, i proces powtarza się.  Czasami ekipa poświęca dwanaście godzin pracy aby uzyskać dziennie jedno bądź dwusekundową sekwencję filmu.


W przeciwieństwie do filmów akcji, kiedy twórcy muszą poradzić sobie z nieudogodnieniem ponieważ aktor może znajdować się tylko w jednym miejscu, w reżyserii poklatkowej jesteśmy w stanie wykonać kopię lalki oraz plan na którym się właśnie znajduje, a wszystko po to by zaoszczędzić czas.   Reżyser Mike Johnson obarczony był odpowiedzialnością by cały proces animacji płynnie przebiegał.


„Największym wyzwaniem było aby wszyscy pracowali zgodnie w  jednym tempie i wszystko składało się w jedną stylistyczną spójność,” wspomina.  „Faza planowania należała do  najtrudniejszych.  Nie mogliśmy pozwolić sobie aby jeden animator był przyporządkowany jednej postaci, co byłoby idealnym rozwiązaniem.  Postacie musiały przejść szereg ujęć, więc w sumie animatorzy mieli okazję pracować nad każdą postacią, dlatego też wszyscy musieliśmy zewrzeć szeregi by spójność charakteryzacji i wyglądu została zachowana.”


Szczęśliwie, cała ekipa Gnijącej Panny Młodej miała ogromną motywację, więc nie mieliśmy żadnego problemu z zachowaniem porządku.  „To bardzo żmudne zajęcie”, dodaje Johnson, „ale moim zdaniem animatorzy oraz ekipa filmowa zajmują się tym gdyż po prostu to lubią.  To rzecz, która musi być twoją pasją, a ty jej zupełnie oddany by osiągnąć zamierzony efekt.”


Gnijąca Panna Młoda wzięła swój początek z rysunków sporządzonych przez Burtona, który starał się nadać kształt postaciom zamieszkującym jego głowę.  Następnie  przekazał on swoje szkice kreatorowi postaci Carlosowi Grangel’owi by nad nimi popracował.  „Carlos najzwyczajniej poprawił i dodał co nieco do moich rysunków,” mówi reżyser.  „Często, moje szkice bywają naprawdę proste, ale on obszedł się z nimi bardzo delikatnie starając się zrozumieć jak powinny wyglądać, co czuć, a potem je ożywić.” 


Gdy tylko scenariusz był gotowy, został przekazany artyście zajmującym się narysowaniem całej historii, który mógł wtedy nakreślić cały film, ujęcie po ujęciu, włączając kąt pod którym zostanie skierowana na postaci kamera, tak aby wydobyć z nich ich emocje i wszelkie istotne cechy.


Następnie, aktorzy nagrali ścieżki ze swoim głosem.  Kiedy ukończono nagrywanie głosu, zajęto się animacją lalek.  Gra aktorów to jedna z najistotniejszych części w kreowaniu osobowości postaci oraz nadawaniu ogólnego tonu filmowi, nad czym potem pracują lalkarze.  „Oba te elementy muszą być spełnione tak aby wszystko stało się  rzeczywistością,” podkreśla reżyser Mike Johnson.  „Jeśli to coś znajduje się w głosie, dobry animator musi ukazać to w lalce.  Połączenie tych dwóch elementów składa się na zaskakujący rezultat końcowy.”


Kiedy aktorzy ukończą pracę nad głosem, ścieżki te stają się listą dialogową do której dołączona jest mapa obrazów mających ukazać się w filmie.  To służy za podstawę budowania planów oraz rozpoczęcia tworzenia lalek.


By ożywić zarówno postacie umarłych jak i żywych zatrudniono mistrzów rzemiosła lalkarskiego Mackinnon’a oraz Saunders’a.  Proces ten rozpoczyna się zbudowaniem metalowego szkieletu lalki, którego zadaniem jest zapewnienie lalce stabilności i pewnej struktury.  Szkielet taki  pozwala jej na szereg ruchów potrzebnych do animacji. 


„Stworzyli cudowną rzecz,” tak komentuje McKinnon’a oraz Saunders’a Burton, „nadali filmowi zupełnie inny wymiar.  Lalki te wyglądają jak żywe – są bardzo czułe i można wręcz je dotknąć.  Animatorom potrzebna jest taka struktura sprawiająca iż zachowana jest subtelność emocji, która pozwoli ożywić te postaci.”


Mackinnon i Saunders wymyślili na potrzeby filmu Gnijąca Panna Młoda szereg nowych odkrywczych technik.  „Skóra” pokrywająca szkielet jest mieszanką pianki oraz silikonu tak aby lalki stały się trwalsze, oraz zachowały swój kształt i kolor nawet po miesiącach ich używania w ciepłym świetle.  Największym jednak ich wynalazkiem było absolutnie nowe podejście do animacji lalek, co sprawiło że film jako środek wyrazu wkroczył w zupełnie nową erę.


W przeszłości, tak jak to miało miejsce w The Nighmare Before Christmas, mimikę lalek tworzono za pomocą serii „wymieniania  głów,” z których każda wnosiła minimalne zmiany wyrazu twarzy tak aby w sumie uzyskać wrażenie ruchu postaci.  Było to dość efektywne ale w znaczący sposób ograniczało ilość min.


To co stworzyli Mackinnon i Saunders to ciekawy mechanizm przekładniowy, zainstalowany w głowie lalki, do którego można było dotrzeć poprzez uszy lalki lub różnych miejsc ukrytych w jej głowie.  Przekładki można było regulować za pomocą klucza wkrętowego z sześciokątnym gniazdkiem, dzięki któremu twarz lalki minimalnie zmieniała się co pozwoliło na zwiększenie wachlarza pozycji, oraz kształtu ust, śmiechu, marszczenia czoła, lub unoszenia brew – dzięki czemu można było przedstawić każdą emocję w jak najsubtelniejszy sposób.


„Mechanizm tych lalek jest  niesamowity,” mówi Burton.  „One naprawdę poruszają się jak żywi ludzie.”


„Mechanizm przekładkowy, który zainstalowano w głowach lalek sprawił iż musiały one mieć dwanaście cali wysokości, co oznacza że były one znacznie większe niż tradycyjne lalki jakich używa się w technice poklatkowej.  Fakt ten sprawił iż skala produkcji musiała być znacznie większa, gdyż rozmiar planów musiał być stosownie dostosowany do wielkości lalek.  Jednakże gdyby budynki miały  być zeskalowane z postaciami, byłyby wtedy zbyt duże i  nie mieściłyby  się w kadrze.  Z tym problemem poradzono sobie, dopasowując do  postaci niższe partie budynku, następnie skalę zmniejszano im budynki stawały się wyższe w ten sposób w perspektywie wyglądały na niższe.


„Technika poklatkowa została zapoczątkowana w garażach gdzie jej twórcy filmowali postaci na małych planach,” mówi kierownik  artystyczny Nelson Lowry.  „Gnijąca Panna Młoda to ogromna produkcja jak na tego typu film.  Niektóre z naszych planów zdjęciowych miały szesnaście stóp wysokości oraz były szerokie na dwadzieścia pięć stóp.  Jeśli weźmiemy pod uwagę skalę i rozmach tego przedsięwzięcia to okazuje  się  że ilość pracy w nie włożona była przeogromna.  Oczywiście to nic w porównaniu z filmem akcji, ale porównując ze zwykłym filmem poklatkowym to wszystko było podwójnie czy nawet potrójnie większe.”  


Ponieważ plany zdjęciowe były większe, proces animacji był bardziej złożony gdyż nie łatwo było kierować lalkami w środku tych dużych makiet – kiedy na przykład bohater przechadza się pośrodku dużego podwórka.  Aby rozwiązać ten problem, plany skonstruowano w taki sposób aby animatorowi łatwiej było się w nim poruszać – często animatorzy chowali się z monitorem pod planem, i wychodzili po każdej klatce przez specjalnie drzwi aby przesunąć lalkę o cal, następnie znikali za drzwiczkami i kręcili  kolejne ujęcie. 


Animacja poklatkowa jest pod każdym względem wyjątkowa.  Każdy szczegół czy to rekwizyt, czy mała dekoracja, wszystko musi być stworzone przez artystę, który to rzeźbi i maluje je od samego  początku.  ”Musieliśmy praktycznie zbudować cały ten świat,” komentuje Lowry.  „W tym momencie ma zastosowanie to wszystko co zostało wymyślone w fazie przedprodukcji jak i samej już produkcji.  Musieliśmy zając się wszystkim, począwszy od ubioru bohatera, pojazdów, którymi się poruszali, domów, które zamieszkiwali, wystroju wnętrz, tapet, klamek u drzwi, nieba i przyrody. Ponieważ wszystko to zbudowaliśmy od zera musieliśmy mieć pewność iż  łączy się to w pewną całość, i sprawia  wrażenie prawdziwej krainy.”


Środek ten kryje w sobie pewne wyzwania, z którymi ktoś bezpośrednio niezaangażowany nie poradziłby sobie.  Dla przykładu, wszystkie rekwizyty które widać na ekranie musiały ważyć odpowiednio dużo tak aby nie przesuwały się między ujęciami kiedy animatorzy ustawiali lalki – nawet niewielkie przesunięcia przedmiotów, których nie jest  się w stanie zauważyć, sprawiały iż na końcu filmu okazywały się  one przemieszczać.


Jednym z efektów, który wydaje się  na ekranie być niczym specjalnym, lecz w rzeczywistości był bardzo skomplikowany to prawie przezroczysta, powiewająca i  poszarpana suknia oraz welon Gnijącej  Panny Młodej.  Materiał wydaje się powiewać na wietrze, co bardzo trudno osiągnąć nagrywając milimetr po milimetrze.  Ten zwiewny rezultat udało się osiągnąć za pomocą mnóstwa praktycznie niewidocznych drutów, które przebiegały wzdłuż włókien, dzięki czemu łatwiej było kontrolować te niedostrzegalne  ruchy.  Nakręcenie sekwencji powiewającego welonu oraz tiary zabrało ponad dziesięć miesięcy, efekt bezsprzecznie zapiera dech w piersiach.


Efekt zwiększa światło, które pada na Gnijącą Pannę Młodą, nadając jej cudownego, nieziemskiego wyglądu.  Reżyser zdjęć Pete Kozachik opisuje swoją metodę.  „Jeśli chodzi o używanie światła w animacji lalek, moją filozofią jest aby lalki te traktować jak prawdziwych aktorów – należy znaleźć w nich dobre strony a nie dotykać tych, które mogą okazać się  problematyczne.  Victoria, na przykład, ma płaską twarz, i wielokrotnie nie mogliśmy jej oświetlić, w przeciwieństwie do Gnijącej Panny Młodej.”

Dla sceny  początkowej, kiedy Gnijąca Panna Młoda podnosi się z popękanej ziemi, okryta porwanym welonem ku przerażeniu Victora, którego i tak obleciał już strach, Kozachik wymyślił cały schemat światła aby wyglądała jak „śmiertelnie blada postać z komiksu.  Lecz kiedy tylko podnosi welon, rzuciliśmy w jej kierunku wszystko co mieliśmy aby wyglądała pięknie, nawet jeśli jest umarłą i ciało jej rozkłada się.  Kiedy powoli odsłania swoją twarz byśmy zobaczyli ją po raz pierwszy, wygląda na piękną dziewczynę.  Zastosowaliśmy tutaj kilka sztuczek, popularnych w latach czterdziestych i pięćdziesiątych – skierowaliśmy  na nią niewiele rozproszonego światła.  Trzy reflektory miały za zadanie oświetlić na biało jej postać tak aby lśniła, umieściliśmy na soczewce filtr dyfuzji, który sprawdził się idealnie oraz rozprzestrzenił wokół niej pewną aurę.”



Dlaczego uciekać na górę kiedy ludzie zabijają się by dostać się tutaj na dół?

Akcja filmu Gnijąca Panna Młoda Tima Burtona rozgrywa się w dwóch światach, a Krainie Umarłych i Krainie Żywych.  Jak się okazuje, w Krainie Żywych nie dzieje się  nic interesującego, za to w Krainie Umarłych to dopiero jest życie.


Sednem historii, pod względem wizualnym jest, „odwrócenie tego czego oczekiwalibyśmy,” wyjaśnia kierownik produkcji Alex McDowell, który oprócz Lowry’ego był odpowiedzialny za stworzenie świata, w którym zamieszkaliby nasi bohaterowie.  „Kraina Żywych to szare, ponure, martwe miejsce, gdzie ludzie  nie mają w sobie  życia, gdzie nic nie ma sensu i panuje smutek.  Kraina Umarłych pełna jest żywotnych umarlaków pragnących żyć pełnią życia.  Kiedy zaczynaliśmy pracować nad planami oraz obrazem filmu, pragnęliśmy ukazać Krainę Żywych szarą i ascetyczną, Krainę Umarłych zaś chaotyczną kierującą się anarchią, oraz bardzo kolorową.”


„Kraina Żywych jest nudnym, przerażającym miejscem, gdzie ludzie są tłamszeni i nie mają żadnej rozrywki,” mówi Lowry, „co też jest pewną sztuką ponieważ nadal musi wizualnie przekonywać – chcieliśmy ukazać to miejsce takim aby nikt nie chciał tam mieszkać, lecz zarazem w sposób na tyle interesujący by chciało się w ogóle oglądać.”


Kiedy McDowell oraz Lowry zaczęli pracę, jedynymi narzędziami, które mieli był scenariusz oraz  garść  rysunków z koncepcjami autorstwa Burtona.  Wraz z reżyserami Burtonem i Mike’m Johnson’em oraz ekipą ilustratorów usiedli aby wymyślić świat na potrzeby Gnijącej Panny Młodej. Kiedy proces poprawiania pomysłów zakończył się tak aby wszystko pod względem wizualnym zagrało  oraz pasowało do techniki poklatkowej, zespół  dysponował już ostateczną wersją ilustracji – piękną scenerią filmu przepełnionego zielenią.


Akcja filmu rozgrywa się w małym, wiktoriańskim miasteczku.  Aby zachować ducha historii oraz jej rosyjski rodowód, Krainie Żywych nadano klimat wschodnioeuropejski, jak dalej wyjaśnia McDowell.  „Moim podejściem było zestawić ze sobą na pierwszy rzut oka sprzeczne elementy i wydobyć w ten sposób coś nowego.  Nie pojawia się  tam prawdziwa wiktoriańska architektura, ale coś bardziej na wzór architektury wschodnioeuropejskiej, która obecna  jest w Czechach i Polsce.  Wszystko to zestawione jest razem z architekturą czasów wiktoriańskich.”


Aby ukazać Krainę Żywych jako tę nudną i szarą, zastosowaliśmy tutaj całą gamę kolorów monochromatycznych.  Twórcy kierowali się w tym przypadku pierwszymi udanymi fotografiami z czasów wiktoriańskich, o lekkich cieniach.


 W przeciwieństwie do dusznej atmosfery panującej na ziemi, Victor odkrywa iż świat zmarłych do którego został podstępnie zwabiony jest pełen ludzi wybornie się bawiących.  „Krainę Umarłych stworzyliśmy bardzo jasną, kolorową oraz szaloną,” przyznaje Lowry.  „Implikacja, oczywiście jest taka iż umarli nie są niczym ograniczeni ponieważ wycierpieli już swoje za życia w Krainie Żywych, teraz więc mogą pić do woli, szaleć na imprezach opowiadać sobie kawały i żyć w pełni.  Noszą dziwaczne i pokręcone ubrania, mieszkają w takich też budynkach, wszystko jest szalone.”

Kraina Umarłych niczym krzywe lustro odzwierciedla wszystko to co znajduje  się w Krainie Żywych – zamiast szacownego jeźdźca na koniu po środku rynku głównego znajduje się szkielet dosiadający szkieletu konia.  Budynki są rozkładającą się wersją tego co znajduje się ponad nimi
, chociaż w tym wydaniu są znacznie śmieszniejsze. 


„Odnosi się wrażenie iż kolor ściekł z budynków i przedostał się do Krainy Umarłych,” mówi McDowell.  „Naszą inspiracją była tkanka, która gnijąc odchodzi od kości.  Wpadliśmy  więc na pomysł aby i budynki były martwe, a architekturą przypominałyby kości, na których jedyną kolorową rzeczą są resztki mięsa.”


Żywa, organiczna architektura w Krainie Umarłych wzorowała się na wzniosłej, i kapryśnej sztuce hiszpańskiego architekta Gaudiego.  „Naprawdę potrzebowaliśmy zupełnie innego spojrzenia na Krainę Umarłych,” mówi Lowry.  „Gdyż robiono już to na wiele sposobów, a my chcieliśmy stworzyć coś własnego i innego.  To straszne i  zarazem dziwne, ale samemu chciałoby się tam znaleźć – to miejsce rodem z baśni.”


Wpływ na kształt jakie postacie przybrały miała ich osobowość.  Budynki miały być rodzajem karykatury ich mieszkańców.  Niektóre z nich są, niskie, grube, przysadziste, przeznaczone dla niskich, otyłych i przysadzistych mieszkańców oraz wysokie i wąskie dla wysokich i szczupłych postaci.  „Kiedy zaczynałem próby, na planach poustawiałem papierowe modele postaci,” wspomina Lowry.  „Były one różne, grube, szczupłe, niektóre wręcz anorektyczne.  Staraliśmy się aby postacie wpasowały się w plan, tak by pojawiając się na nim nie wyglądały dziwnie czy nienaturalnie.  Dla przykładu, proporcje oraz wystrój wnętrza  willi państwa Everglot odzwierciedlają przysadzistość oraz niski wzrost Finis’a, Maudeline zaś, która jest wysoką i szczupłą kobietą znajduje swoją podobiznę w meblach.”


Światło oraz zdjęcia znalazły swoje zastosowanie w pogłębieniu różnic między tymi dwoma krainami.  „Kiedy po raz pierwszy spotkałem Mike’a”, wspomina Kozachik, „jedna z moich obaw dotyczyła faktu iż te same postaci spędzają bardzo dużo czasu w tych dwóch rożnych światach, wiedziałem iż Tim ma pewne założenia co do  Krainy Umarłych, w niczym nie mającą przypominać piekła, więc pomarańcz czy czerwone płomienie były wykluczone.  Dlatego w Krainie Żywych ograniczyliśmy ruch kamery, oraz ilość soczewek, robiliśmy zdjęcia głównie z prawej strony ale nie w sposób dramatyczny.  W przypadku Krainy Umarłych, wszystko dzieje się trochę  dalej od środka ekranu, a światło wydobywa się z najmniej oczekiwanych miejsc. Wszystko bardziej przypomina operę niż komedię…”


Gnijąca Panna Młoda jest również przełomem w używaniu na potrzeby filmu kamer cyfrowych.  „Zdecydowaliśmy się na użycie kamer cyfrowych nie dlatego, że są fajne ale dlatego że stanowiło to pewne wyzwanie,” przyznaje Kozachik.  „Film ten nigdy idealnie nie nadawał się do animacji. To ogromne zobowiązanie aby zacząć kręcić animację, gdyż zdjęcia trwają całymi dniami i tak naprawdę nie masz pojęcia jak wszystko wyjdzie dopóki nie wprawisz tego w ruch.  Do niedawna nie posiadaliśmy żadnej alternatywy, ale dzięki fotografii cyfrowej animatorzy są w stanie od  razu zobaczyć rezultat ich pracy oraz oświetlenie.”


Technika cyfrowa nadała większej swobody ruchom kamery, które dzięki podwieszeniom armatronowym pozwalały im na trójwymiarowe przemieszczanie się między postaciami.  Ich niewielkie rozmiary umożliwiały zbliżenie się do postaci oraz łatwiej było nimi kierować ze schowków znajdujących się pod pokładem planu.  Kamery te uchwyciły każdy szczegół oraz nadały barwy temu filmowi.  Zaprogramowane kamery nadały sztuce filmowania rzeczywistą płynność.


„W filmowaniu techniką poklatkową  czas jest bardzo cenny,” mówi Abbate.  „Kiedy kręciliśmy Nightmare, aby zobaczyć jak wyszło nam dane ujęcie, musieliśmy czekać do  następnego ranka.  Utkwiły mi w pamięci te bezsenne noce kiedy czekaliśmy kiedy rano dostarczą zdjęcia abyśmy mogli zobaczyć efekt naszej dwutygodniowej pracy.  Nie mieliśmy pojęcia czy w tym czasie na planie nic się nie przesunęło teraz zaś widzimy to od razu na monitorach a pełne ujęcie w dwie godziny  później.” 


„To bardzo interesujące,” nie może wyjść z podziwu Johnson, „ponieważ wielu mówiło iż wynalazek komputera oraz technologii cyfrowej będzie oznaczać śmierć techniki poklatkowej, co wręcz przeciwnie, przyczyniło się do jej rozwoju.”


„Kiedy mówi się o tej technice w ludziach wyzwala się pewna złość,” stwierdza McDowell, „ponieważ w przypadku animacji postaci plastelinowych ograniczeniem jest materiał.  Ale jeśli za tym wszystkim stoi Tim Burton to wiadomo iż zrobi on wszystko aby całość była niepowtarzalna.  Lalki te są cudem inżynierii.  Dzięki Timowi cała ta technika ruszyła do przodu i  cieszę się iż mogłem wziąć udział w tym projekcie.


„To niesamowite zobaczyć jak moje rysunki stają się wspaniałym dziełem, w tym tkwi całe piękno,” mówi Burton.  „Lalki jak i rekwizyty są niepowtarzalne, a praca wszystkich wyszła poza wszelkie oczekiwania.  To jedna z najpiękniejszych produkcji, w którą się zaangażowałem.”



O OBSADZIE


JOHNNY DEPP (Victor Van Dort) zdobył sobie popularność i uznanie krytyki za wybitne aktorstwo w niezapomnianych filmach fabularnych.  Gnijąca Panna Młoda Tima Burtona oznacza iż Depp oraz Burton współpracowali ze sobą po raz piąty.  Całkiem niedawno ukończyli zdjęcia do pełnej przygód baśni Charlie i Fabryka Czekolady, opartej na przepięknej powieści Roald’a Dahl’a, gdzie Depp wcielił się w ekscentryczną postać Willy’ego Wonki.  Charlie i Fabryka Czekolady został bardzo pozytywnie  odebrany przez krytykę a obecnie gości na ekranach kin całego świata.


Depp, otrzymał ostatnio nominacje do Oskara, Złotego Globu, oraz Screen Actor’s Guild i BAFTA za rolę J.M. Barry’ego w filmie Mark’a Forster’a Marzyciel, w którym pojawił się wraz z Kate Winslet oraz Freddie’m Highmore.


Depp, otrzymał również nominacje do Oskara, Złotego Globu, oraz Screen Actor’s Guild i BAFTA w kategorii Najlepszego Aktora za  postać Kapitana Sparrow’a w filmie przygodowym Pirates of the Caribbean: The Curse of the Black Pearl.  Obecnie zaangażowany jest w prace nad Pirates of the Caribbean: Dead Man’s Chest oraz Pirates Caribbean 3.  Wkrótce będzie można go oglądać w filmie Laurence’a Dunmore Libertine,  w którym gra siedemnastowiecznego kobieciarza, poetę, u boku John’a Malkovich’a oraz Samanty Mormon.


Wśród innych osiągnięć Depp’a można wymienić Secret Window, David’a Koepp’a;  Pewnego Razu w Meksyku Roberta Rodriguez’a; From Hell Alberta i Allen’a Hughes; Blow Ted’a Demme, komedię romantyczną Lassie Hallstom Czekolada, Tima Burtona Jeźdźca Bez Głowy, Dziewiąte Wrota Romana Pogańskiego oraz Terry’ego Gilliam’a Fear and Loathing In Las Vegas.


Okrzyknięty „Najlepszym Aktorem” swojego pokolenia za występ w filmie Mike’a Newell’a Donnie Brasco wraz z Al’em Pacino, Depp następnie pojawił się w Truposzu Jima Jarmusch’a oraz w filmie Jeremy’ego Leven’a Don Juan Demarco, w którym wcielił się w najlepszego na świecie kochanka, grając u boku Marlona Brando oraz Faye Dunaway. 


To właśnie przejmującą rolą jako tytułowy Edward Nożycoręki  Tima Burtona, Depp stał się jednym z najbardziej poszukiwanych w Hollywood i zarazem utalentowanym aktorem, wyróżnionym nominacją do Złotego Globu w kategorii Najlepszego Aktora.  Kolejną nominację do Złotego Globu otrzymał za historię miłosną Benny & Joon, w reżyserii Jaramiah S. Chechik’a.  Depp ponownie wrócił do współpracy z Burtonem w docenionym przez krytykę filmie Ed Wood, za który ponownie wyróżniono go nominacją do Złotego Globu w kategorii Najlepszego Aktora.


Jego pozostałe filmy to Co Gryzie Gilberta Grapa Lassie Malstrom, Arizona Dream Emir’a Kusturicy oraz Nick of Time John’a Badham’a.


Depp rozpoczął swoją karierę jako muzyk, podróżujący z zespołem „Kids”, który w końcu przybył do Los Angeles.  Kiedy grupa rozpadła się, zajął się aktorstwem i po raz pierwszy pokazał się w Koszmarze z Ulicy Wiązów.  Następnie  pojawił się w kolejnych filmach, jednym z nich był wyróżniony statuetką Oskara Pluton  w reżyserii Oliviera Stone’a.  Przełomową w jego karierze rolą był detektyw Tom Hanson z telewizyjnego show na kanale Fox, 21 Jump Street.  W programie tym gościł kolejne cztery sezony gdy w końcu pojawił się w swojej pierwszej wielkoekranowej roli wiodącej w filmie John’a Waters’a Cry Baby.    


Depp zagrał u boku Marlona Brando w filmie opartym na powieści Gregory’ego McDonald’a The Brave, który również  był jego pierwszym reżyserskim debiutem. Depp został współtwórcą scenariusza, który napisał ze swoim bratem D.P.Depp’em.


Brytyjska aktorka HELENA BONHAM CARTER (Gnijąca Panna Młoda) dała dowód swojemu talentowi w wielu zróżnicowanych filmach fabularnych takich jak prowokujący Fight Club David’a Fincher’a, nowej wersji Planety Małp  według Tima Burtona, oraz czarnej komedii Novocaine w reżyserii David’a Atkins’a.


Ostatnio Bonham Carter zagrała w filmie Burtona Charlie i Fabryka Czekolady oraz filmie Hansa Canosy Conversations with Other Woman.  Pokazała się również w Big Fish Tima Burtona gdzie zagrała dwie postaci, Jenny oraz Witch; w Till Human Vioces Wake Us , oraz produkcji HBO Live from Baghdad, w reżyserii Mick’a Jackson’a, za którą została nominowana do Złotego Globu oraz Emmy.  Jednym z jej ostatnich filmów jest The Heart of Me Thaddeus’a O’Sullivan’a.


Za rolę w filmie Iain Softley The Wings of the Dove, nominowano ją do Oskara za Najlepszą Rolę Kobiecą, Złotego Globu oraz Screen Actors Guild Award.  Otrzymała Canadian Genie Award jako najlepsza aktorka za film Margaret’s Museum Mort’a Ransen’a oraz  nominację Emmy za rolę w mini serialu Steve’a Ransen’a Merlin.  

Ostatniego dnia zdjęć swojego filmowego debiutu Lady Jane Trevor’a Nunn, James Ivory zaproponował jej rolę wiodącą w A Room with a View.  Była to pierwsza z serii ról adaptacji E.M. Forster, która wkrótce przyniesie jej uznanie, po której pojawia się Where Angels Fear to Tread Charles’a Sturridge’a oraz James’a  Ivory’ego Howard’s End.   W Hamlecie Franco Zeffirelli’ego zagrała Ofelię, obok niej wystąpił Mel Gibbon, oraz wcieliła się w postać Elizabeth w Mary Shelley’s Frankenstein, w reżyserii Kanneth’a Branagh’a.  Następnie zagrała żonę Woody’ego Allena w jego  filmie Jej Wysokość Afrodyta..


Występy telewizyjne z udziałem Bonham Carter to Dancing Queen, Fatal Deception, A Dark Adapter Eye, Merlin oraz Henryk VIII.  Do jej osiągnięć scenicznych należą Kobieta w Bieli, The Chalk Garden, House of Bernarda Alba oraz Trelawny of the Wells. 


Obecnie podkłada głos Lady Tottington w animowanym filmie fabularnym Nick’a Park’a Wallace & Gromit: the Curse of the Were-Rabbit, oraz dopiero co  ukończyła prace nad Magnificent Seven dla stacji BBC. 


W ciągu ostatnich kilkunastu lat, EMILY WATSON (Victoria) stała się jedną z najbardziej cenionych aktorek przemysłu rozrywkowego.  Po raz pierwszy zwróciła uwagę swoją grą  jako Bess w filmie Lars’a von Trier’a Przełamując Fale. Swoją oszałamiającą grą zdobyła nominacje do statuetki Oskara, Złotego Globu oraz została nagrodzona London Film Critics Circle Award oraz Felix Award jako Najlepsza Aktorka oraz otrzymała nagrodę London Film Critics Circle Award za najlepszy debiut roku 1997.


Kolejne nominacje do Oskara oraz Złotego Globu jak również nominacje do nagród SAG oraz BAFTA w kategorii Najlepsza Aktorka otrzymała za niesamowitą rolę Jackie w filmie Hilary & Jackie.  Film opowiada wzruszającą i zarazem tragiczną historię wiolonczelistki Jacqueline du Pre, którą wyreżyserował Anand Tucker.


Tej jesieni oprócz roli w Gnijącej Pannie Młodej, Watson pojawi się w Separate Lies , który wchodzi na ekrany kin 7-go października.  Scenariusz napisał oraz wyreżyserował zdobywca Oskara Julian Fellowes (Gosford Park).  Watson pojawia się jako Anne, która wydaje się być zadowolona ze swego małżeństwa z James’em, w jego roli Tom Wilkinson (Goło i Wesoło, In the Bedroom), aż do przyjazdu Bill’a, w którego wcielił się Rupert Everest (My Best Friend’s Wedding), i tragicznego w skutkach wypadku w wiejskiej, sielankowej atmosferze, który odsłania ich życie na zawsze.


Jednym z nadchodzących filmów, w którym pojawi się Watson jest Wah-Wah, scenariusz i reżyseria Richard’a E. Grant’a.  Dramat ten osadzony jest w Swazilandii 1969 roku, gdzie 13-letni Ralph (Nicolas Hoult) cierpi z powodu rozwodu swoich rodziców (Gabriel Byrne oraz Miranda Johnson).  Fakt ten przerasta zbyt młodego chłopca, który prosi aby umieszczono go w szkole z internatem.  Wraca dwa lata później w wieczór Święta Niepodległości i dowiaduje się iż ojciec poślubił byłą  amerykańską stewardessę, Ruby (Watson) po zaledwie dwutygodniowym romansie!  Nowopoślubiona żona nie bardzo potrafi odnaleźć  się w tej angielskiej kolonialnej społeczności, a często nie rozumie wręcz ich mowy, która jest mieszanką różnych języków nazwaną przez nią „Wah Wah.”  The Proposition opowiada historię miejscowego stróża prawa osadzoną gdzieś na australijskich peryferiach, który nastawia przeciwko sobie trzech braci, notorycznych przestępców.  W filmie pojawiają się Guy Pearce, Danny Huston oraz Ray Winstone.  Crusade  jest angielską adaptacją powieści Thea Beckman’a pod tytułem Crusade In Jeans.  Film ten, którego zdjęcia w tej chwili odbywają się aż do końca września na terenie Niemiec, Luksemburga oraz Hiszpanii opowiada historię nastolatka podróżującego w czasie.


W tym roku Watson otrzymała nominację do Złotego Globu za rolę Anne Sellers w produkcji HBO uznanej przez krytykę, filmie The Life and Death of Peter Sellers.  W ciągu ostatnich lat, Watson zagrała w serii bardzo  prestiżowych filmów włączając:  Paula Thomas’a Anderson’a komedię romantyczną Punch-Drunk Love,  gdzie pojawiła się  u boku Adama Sandler’a; Red Dragon, wstęp do Milczenia Owiec, w reżyserii Brett’a Ratner’a gdzie wraz nią zagrał również Edward Norton, Ralph Fiennes oraz Sir Anthony Hopkins; Gosfor Park Roberta Altmana; Craddle Will Rock Tima Robbin’a;  oraz rolę tytułową w filmie Alana Parker’a Angela’s Ashes, adaptacji pamiętników Frank’a McCourt, które zdobyły nagrodę Pulitzer’a;  Trixie Alana Rudolph’a, na planie którego pojawił się  Nick Nolte.  Zagrała również u boku John’a Turturro w The Luzhin Defense, opartym na  powieści Nabokova którego reżyserem była Marleen Gorris;  Jim’a Sheridan’a The Boxer wraz Danielem Day-Lewis’em;  oraz Metroland u boku Christian’a Dale’a, opartym na motywach powieści Juliana Barnes’a.


Watson pojawiła się również w telewizji jako Maggie Tulliver w produkcji BBC Masterpiece Theatre z powieści Goerge’a Elliota The Mill on the Floss.


 Watson należy do weteranów londyńskiej sceny teatralnej zagrawszy w sztukach Three Sisters, The Children’s Hour wystawianym w Royal National Theatre oraz The Lady From The Sea.  Jesienią 2002 roku, Watson zagrała na scenie   Donmar Warehouse Theatre w dwóch konkurujących produkcjach – Uncle Vanya (Sonya) oraz Twelfth Night (Wiola), obie sztuki w reżyserii zdobywcy Oskara Sam’a Mendes’a (American Beauty, The Road to Perdition).  Obie te produkcje docenione przez krytykę zostały wystawione na Brooklyn Academy of Music w Nowym Jorku.  Bardzo intensywnie współpracowała również z Royal Shakespeare Company w następujących produkcjach: Jovial Crew, Poskromienie Złośnicy, All’s  Well That Ends Well oraz The Changeling.


Watson obecnie mieszka ze swoim mężem Jack’iem Waters’em w Londynie.

O FILMOWCACH


MIKE JOHNSON (Reżyser)  pochodzi z Austin w stanie Teksas gdzie spędził większą część swojego dzieciństwa wykręcając głowy  oraz psując plastikowe dinozaury w bezowocnych próbach otworzenia scen z filmów swojego  ulubionego reżysera Ray’a Harryhousen’a.


Wiele lat później, Johnson przeprowadził się do San Francisco gdzie otrzymał pracę na stanowisku asystenta montażu w filmie animowanym Tima Burtona The Nightmare Before Christmas.  Po ukończeniu Nighmare, Johnson postanowił zając się produkcjami nakręconymi techniką poklatkową takimi jak James and the Giant Peach oraz serialem dla  dzieci, wyróżnionym nagrodą Emmy Bump in the Night. 


W 1996 roku Johnson założył swoją własną firmę zajmującą się animacją, Fat Cactus Films i w ciągu kolejnych  lat wyprodukował oraz wyreżyserował uznane przez krytykę różne  projekty w technice poklatkowej wśród których znalazły się reklamy, klipy muzyczne oraz krótkie formy filmowe. Jego nagrodzony krótki film animowany The Devil Went Down to Georgia gościł na ekranach kin na całym świecie.


W 1998 roku, Johnson przeniósł się do Portland, w  stanie Oregon, gdzie nakręcił trzy telewizyjne epizody  The P.J’s z udziałem Eddie’go Murphy, które nagrodzono Emmy.


W 2002 roku, jego kariera zatoczyła pełne koło kiedy Tim Burton zaproponował Johnson’owi współreżyserowanie filmu poklatkowego Gnijąca Panna Młoda.


Johnson obecnie mieszka  wraz z żoną w Londynie.


Gnijąca Panna Młoda jest drugim filmem TIMA BURTONA (Reżysera/Producenta), który wchodzi na ekrany kin w roku 2005.  Całkiem niedawno Burton ukończył pracę nad baśniowym filmem przygodowym Charlie i Fabryka Czekolady, w którym pojawili się Johnny Depp oraz Freddie Highmore.  Oparta na powieści Roald’a Dahl’a klasyka literatury dziecięcej Charlie i Fabryka Czekolady, został gorąco przyjęty przez krytykę i obecnie odnosi sukcesy na całym świecie.


Poprzednim filmem Burtona był Big Fish, opowiadający ciepłą historię relacji ojca i syna.  Film ten został okrzyknięty najbardziej osobistym i pełnym emocji filmem Burtona oraz uzyskał pełne uznania recenzje.  W Big Fish wystąpili Ewan McGregor, Albert Finney, Jessica Lange oraz Billy Crudup.


Filmem poprzedzającym Big Fish była Planeta Małp, w reżyserii Tima Burtona. Projekt ten połączył go ze znanym producentem,  byłym szefem 20th Century Fox Richard’em D. Zanuck’iem, który wyprodukował oryginalną wersję filmu w 1968 roku.  W burtonowskiej Planecie Małp, która okazała się hitem lata 2001 wystąpili Mark Wahlberg, Tim Roth, Helena Bonham Carter, Michael Clarke Duncan oraz Kris Kristofferson.


Wszystkie filmy Burtona cechuje wyjątkowa wyobraźnia oraz świat składający się z absolutnie przekonywujących szczegółów.  Takimi właśnie produkcjami są Pee Wee’s Adventure, Sok z Żuka, Batman, Edward Nożycoręki,  Powrót Batmana, Tim Burton’s The Nighmare Before Christmas, Ed Wood, Marsjanie Atakują oraz Jeździec Bez Głowy.


Już we wczesnej młodości Burton rozpoczął naukę rysunku uczęszczając do Cal Arts Institute korzystając ze stypendium wytwórni Disneya, do której później dołączył jako animator.  Jego reżyserskim debiutem była krótka animowana forma pod tytułem Vincent, którego narratorem był Vincent Price. Film odniósł sukces i został zaakceptowany przez krytykę a następnie otrzymał nagrodę na festiwalu.  Kolejnym domowym projektem był pełen inwencji krótki film akcji Frankenwinnie, przedstawiający trochę inną legendę o Frankensteinie.

 
W 1985 Burton nakręcił swój pierwszy film fabularny Pee Wee’s Big Adventure, który okazał się hitem kasowym oraz zarobił wiele pochwał.  Kolejnym sukcesem krytyki także i finansowym została nieprawdopodobna komedia Sok z Żuka, w której zagrali Michael Keaton, Geena Davis, Alec Baldwin oraz Wynona Ryder.


W 1989 roku, Burton wyreżyserował hit Batman z Jack’iem Nicolsonem, Michael’em Keaton’em oraz Kim Basinger.  Po sukcesie  Batmana, National Association of Theatre Owners (NATO) przyznało Burtonowi nagrodę Reżysera Roku.  Film nagrodzono również statuetką Oskara za Najlepszą Reżyserię. 


Edward Nozycoręki, gdzie w rolach głównych wystąpili Johnny Depp, Winona Ryder oraz Diane West, został jednym z największych hitów sezonu gwiazdkowego 1990 roku na co zasłużył sobie oryginalnym spojrzeniem oraz baśniową subtelnością.  W 1992, Burton po raz kolejny zanurzył się  w ciemnościach Gotham City w filmie Powrót Batmana, który obejrzały rzesze widzów, role główne zagrali Michelle Pfeiffer jako niezapomniana Catwoman oraz Danny DeVito jako Pingwin.


W 1994, Burton wyprodukował oraz wyreżyserował Ed Wood, którego tytułowa rola przypadła Johnny’emu Depp.  Film zdobył Oskara za Najlepszą Rolę Drugoplanową (Martin Landau jako Bela Lugosi) oraz w kategorii Najlepsze Efekty Specjalne.


Burton wpadł na pomysł wyprodukowania animacji przygodowej w technice poklatkowej pod tytułem Tim Burton’s The Nighmare Before Christmas, będącą oryginalną opowieścią gwiazdkową, która stale gości  na ekranach w tym okresie.


Cabin Boy jest kolejną produkcją Burtona z roku 1993 oraz hit lata 1995 Batman Forever, oprócz nich należy wymienić  James and the Giant Peach z 1996, oparty na książce dla dzieci autorstwa Roald’a Dahl’a.

Burton wyprodukował oraz również był reżyserem filmu Marsjanie Atakują, komedii w duchu science fiction, której inspiracją była seria kart do  wymiany Topos, gdzie wystąpiło 20  elitarnych aktorów takich jak Jack Nicholson, Glenn Close, Danny DeVito czy Annette Bening.


W 1999 Burton wyreżyserował Jeźdźca Bez Głowy, do którego zainspirowała go powieść Washingtona Irvinga.  Wystąpili tam Johnny Depp, Christina Ricci, Miranda Richardson i Michael Gambon.  Film ten zdobył trzy nominacje do Oskara, również w kategorii Najlepsze Kostiumy oraz Najlepszy Obraz oraz zdobył Oskara za Najlepszą Reżyserię.  BAFTA natomiast doceniła ten film za Najlepsze Kostiumy oraz Najlepsze Kierownictwo Produkcji.


Burton jest również autorem oraz ilustratorem Książki dla dzieci The Nighmare Before Christmas, która ukazała się wraz z filmem. Kolejna książka z jego rysunkami  oraz rymowankami, The Melancholy Death of Olster Boy and Other Stories zyskała sobie uznanie New York Times’a za „sztukę przekazania bólu dorosłego autsajdera.”

ALLISON ABBATE (Producentka) pochodzi z nowego Jorku lecz w 1989 przeniosła się do Hollywood aby rozpocząć pracę w wytwórni Disneya.  Obecna była przy wielu produkcjach animowanych do  których należą The Rescuers Down Under; film który zdobył Oskara The Little Mermaid oraz Piękna i Bestia.  Następnie pracowała jako koordynator artystyczny w Tim Burton’s The Nightmare Before Christmas, jej pierwszym pełnometrażowym filmie poklatkowym.


Potem wyjechała do Paryża aby założyć firmę córkę wytwórni Disney’a, gdzie została współproducentką  Runaway Brain,  za który Mickey Mouse nagrodzono Oskarem.  


Abbate rozpoczęła współpracę z Warner Bros. Pictures w 1996, kiedy została współproducentką międzynarodowego hitu Space Jam.  Film ten połączył klasyczną animację z  rzeczywistymi sekwencjami gry Michaela Jordana.


Kolejną jej produkcją był powszechnie uznany Iron Giant, film będący adaptacją książki dla dzieci The Iron Man autorstwa laureata Poezji Brytyjskiej Ted’a Hughes’a.  Produkcja ta otrzymała nagrodę BAFTA w 1999 roku.


Udało się jej powtórzyć sukces Iron Giant produkując komedię familijną Looney Tunes Back In Action, w której bohaterami są Królik Bugs, Daffy Duck oraz Brendan Frazier i Steve Martin.


Jesienią 2004 Abbate poproszono  by przeniosła się do Londynu i zajęła produkcją Tima Burtona Gnijącą Panną Młodą.

Gnijąca Panna Młoda to trzeci film Tima Burtona do którego JOHN AUGUST (Scenarzysta) napisał scenariusz. Pierwszym ich dziełem był Big Fish, którego scenariusz został nominowany  do BAFTA za The Best Adapted Screenplay oraz do Broadcast Film Critics Association za adaptację powieści Daniela Wallace’a Big Fish, A Story of Mythic Proportions.  Niedawno August napisał scenariusz do kolejnego filmu Burtona który odniósł ogromny sukces, Charlie i Fabryka  Czekolady, adaptacji  klasycznej powieści Roald’a Dahl’a pod tym samym tytułem.


August napisał oraz był częściowo  producentem filmu Go, który w 1999 był debiutem na Sundance Film Festiwal.  Od tamtej pory napisał scenariusz do Aniołków Charliego, Charlie’s Angels: Full Throttle oraz Titan A.E.


Nadchodzące projekty Augusta to wielkoekranowa adaptacja Tarzana Edgar’a Rice Burroughs’a oraz film oparty na świetnie sprzedającej się grze wideo  Książę Persji, którego jest współproducentem.


Urodzony i wychowany w Boulder, Kolorado, August ukończył wydział dziennikarstwa na Drake University w stanie Iowa oraz uzyskał stopień magistra w dziedzinie filmu, za Peter Stark Producing Program na USC.  Często zatrudniany jest w roli doradcy artystycznego przez Sundance Screenwriting Institute, oraz prowadzi swoją własną stronę internetową johnaugust.com na której odpowiada na wszystkie pytania początkujących scenarzystów.

Gnijąca Panna Młoda to  trzecia już współpraca CAROLINE THOMPSON (Scenariusz) z Timem Burtonem.  Wcześniej napisała The Nightmare Before Christmas oraz Edwarda Nożycorękiego.

Jej poprzednie osiągnięcia to Black Beauty, Zaczarowany Ogród, Homeward Bound: the Incredible  Journey, Rodzina Adamów, Buddy, Snow White: the Fairest of Them All. 

PAMELA PETTLER (Scenariusz) jest scenarzystką znaną z tego iż świetnie potrafi połączyć narrację ze stylem który może być dziwaczny, ponury ale przy tym bystry.  Pochodząca z Berkeley, Kalifornii, Pettler pracowała z Burtonem nad wieloma już projektami,  włączając jego nadchodzącą animowaną produkcję 9 , opisywaną jako „postapokaliptyczną baśń.”  Była współautorką Monster House, nad którym kierownictwo produkcji sprawowali Robert Zemeckis, Steven Spielberg oraz Jason Clarke.  Historia  ta opowiada straszne przygody trójki dzieci w domu pełnym sekretów.  Film, w którym pojawia się animacja komputerowa wyreżyserowała Gil Kenan i będzie można go obejrzeć w lipcu 2006.  Pettler, obecnie  pracuje na nową wersją klasycznej  opowieści Bedknobs and Broomsticks.


Kariera Pettle rozpoczęła się od współpracy ze Steve’m Martinem, następnie pracowała z licznymi, szalenie utalentowanymi artystami, których wyobraźnia wychodziła poza wszelkie granice takimi jak Glen oraz Les Charles, Jim Henson Company oraz Amy Heckerling prowadzącą program telewizyjny Clueless.  Pettler  wraz z Richard’em Curtis stworzyli  również projekt dla telewizji, w Londynie.


Pettler pisała także dla wytwórni Disneya, spośród wielu jej projektów można tu wymienić sequel do The Aristoctrats, oraz wstęp do The Little Mermaid.    


Ponadto jest autorką dwóch humorystycznych książek, The Joy Of Stress (z William’em Morrow) oraz The No-Sex Handbook (z Amy Heckerling dla Warner Books).


Pettler swoim myśleniem wychodzi poza wszelkie obowiązujące ramy starając się aby jej narracja była bardzo kreatywna.


Do osiągnięć JEFFREY’A AUERBACH’A (Producenta wykonawczego) należą Judgement In Berlin, którego był producentem wykonawczym oraz Da, gdzie był współproducentem wykonawczym.


Jego osiągnięcia telewizyjne to A Chance of Snow, Marylin & Bobby, Mortal Sins, Julie oraz Nightbreaker.  Auerbach był również scenarzystą oraz reżyserem No Means No, oraz reżyserem popularnego serialu 21 Jump Street.


JOE RANFT (Producent wykonawczy) od  ponad dwóch dekad dzieli się swoim talentem w dziedzinie animacji.  Ranft sprawował w Pixar Animation Studios funkcję szefa fabuły oraz był założycielem zespołu artystów.  W trakcie sprawowania  swojej funkcji w Pixar, równocześnie był członkiem wydziału fabularnego w Walt Disney Feature Animation.


Jako aktor, Rant użyczał swojego głosu w filmach The Incredibles, Extreme Skate Adventure, Gdzie jest Nemo, Potwory i Spółka, Monkeybone, Buzz Lightyear of Star Command: The Adventure Begins, Toy Story, Toy Story 2, A Bug’s Life oraz The Brave Little Toaster.

Ranft napisał scenariusze  do filmów Fantasia/2000, A Bug’s Life, Toy Story, za który otrzymał nominację do  Oskara; Król Lew, Piękna i Bestia, The Rescuers Down Under, Olivier & Company oraz The Brave Little Toaster.


Stworzył on również większość materiału do Potworów i Spółka, Toy Story 2 , oraz był kierownikiem zespołu rysowników w filmie Burtona James and the Ginnt  Peach  oraz the Nightmare Before Christmas.  Pracował także w charakterze kreatora postaci w The Brave Little Toaster to  The Rescue stworzył dodatkowe postacie w The Brave Little Toaster Goes to Mars.


Ranft zmarł 16 sierpnia 2005.

PETE KOZACHIK (Zdjęcia) rozpoczął pracę w kinematografii w latach siedemdziesiątych, na dorobek której składa się 37 filmów fabularnych oraz kilkaset reklam.  Zanim przeniósł się do L.A w 1979, był szefem lokalnych wiadomości oraz wielu programów, autorem oraz reżyserem filmów dokumentalnych dla PBS.  Wyprodukował oraz wyreżyserował kilka tuzinów animowanych filmów reklamowych oraz dwa niskobudżetowe filmy  animowane.  


Jego wczesne postaci animowane to Pillsbury Doughboy, Little Softly oraz Mrs. Butterworth.  Kozachik wprowadził sekwencje komputerowe to tej formy sztuki we wczesnych latach osiemdziesiątych pracując dla  Cascade/Coast Effects w Hollywood, jak również zajmował się oświetleniem oraz animowaniem postaci.


Kozachik wprowadził do reklamy wewnętrzny automatyczny zestaw filmowy oraz był zaangażowany we wczesnych fazach produkcji filmu jako reżyser/kamerzysta.


W 1986, przeniósł się do Bay Area pracując w charakterze kamerzysty w Industrial Light and Magic.  Jego ulubionym wyzwaniem była mała łódź podwodna umieszczona w ludzkim ciele w filmie Joe Dante’go Innerspace, dwugłowy smok w Willow George’a Lucasa, gdzie pracował pod nadzorem Dennis’a Muren’a oraz Philip’a Tippett’a.


Kozachik  nie zerwał więzi ze studiami w Los Angeles, dla których pracował jako wolny strzelec i reżyser zdjęć w reklamach.  Do  ulubionych należała praca w The Abyss James’a Cameron’a.


Kiedy Tippett założył swoje własne studio, zaprosił Kozachik’a do  współpracy.  To on stworzył ogromnego skorpiona w filmie Joe Johnston’a Honey, I Shrunk the Kids, oraz złowrogiego robota w sequelu Irvin’a Kershner’a Robocop.  Każdy projekt opierał się na długotrwałej współpracy, oraz możliwości głębszej i klarowniejszej narracji oraz przetwarzaniu wizji reżysera na obraz.


W tym okresie Kozachik przesunął nacisk  na efekty zdjęciowe tak by wyeksponować treść oraz dramatyzm, wybierając takie projekty aby mógł w nich wykorzystać swoją animację oraz efekty stanowiące tło.


W 1990, reżysera Henry’ego Selick’a krótki Slow Bob który ukazał się na MTV był kolejnym dowodem ich współpracy, która rozpoczęła się na planie filmu Burtona The Nightmare Before Christmas.  Kozachik pracował tutaj z Burtonem, Selick’iem, kierowniczką produkcji Deane Taylor oraz innymi członkami zespołu nad mrocznym wizerunkiem, oraz zastosowaniem technik zdjęciowych z filmów akcji aby nadać początek potencjałowi dramatycznemu filmom poklatkowych. The Nightmare podziwiane jest za elegancką kinomatografię oraz styl wizualny.


Kozachik’a pierwszym większym osiągnięciem jako reżysera zdjęć był film, który powstał w wytwórni Disneya i otrzymał nominację do Oskara.  Jest on również cenionym specjalistą od efektów wizualnych, który wymyślił stosowane w kamerach efekty oraz nadzorował optyczną i cyfrową obróbkę.

Od tamtej pory, zespół ten połączył swoje siły w kolejnych dwóch projektach James and the Giant Peach oraz Monkeybone.


Historia gdzie główną rolę odgrywają lalki, James, jest bardziej pastelowa oraz posiada szereg odcieni odpowiadających opowieści dla dzieci.  Animacja cyfrowa, oraz fotografia podwodna nadała James’owi pewnej głębi, a bardziej złożone filmowanie oraz kompozycja sprawiła iż to właśnie Kozachik’owi powierzono nadzór.


Pomiędzy tymi dwoma filmami, Kozachik został zatrudniony jako reżyser efektów odpowiedzialny za planowanie sekwencji, zdjęcia oraz makietę statku kosmicznego w filmie Paul’a Verhoeven’a Starship Troopers.  Film ten został nominowany do Oskara w 1998 w kategorii Najlepszych  Efektów Wizualnych,


Monkeybone, jest pierwszą tego rodzaju animacją gdzie tak blisko siebie występują prawdziwi aktorzy oraz  animowane postacie.  Kozachik dołączył w tym projekcie jako kierownik efektów wizualnych w fazie poprzedzającej produkcję, wpadając na pomysł nowej techniki synchronizującej pracę reżysera, scenarzysty oraz artystów rysunku.  Najpierw nadzorował pierwszą część dając reżyserowi jak największą swobodę ale tak by  utrzymać rytm akcji filmu.  Następnie pokierował sześcioma zespołami odpowiedzialnymi za budowę makiet oraz zdjęcia, na koniec nadzorował montaż  grafiki komputerowej.


Dowodem na korzyści płynące z zastosowania animacji cyfrowej są Gwiezdne Wojny: Atak Klonów, George’a Lucasa.  Przy użyciu dużej ostrości, Kozachik oraz członkowie jego zespołu uzyskali najwyższą ilość zdjęć nakręconych dziennie w historii Industrial Light & Magic.


Kozachik przetestował również kamery cyfrowe w dwóch ostatnich filmach z serii Matrix braci Wachowskich, w celu  uzyskania lepszej jakości zdjęć. 

Gnijąca Panna Młoda jest pierwszym filmem gdzie zastosowano nowoczesną technikę po tym kiedy Tim Burton oraz Mike Johnson powierzyli  Kozachik’owi  reżyserię zdjęć.

ALEX McDOWELL (Kierownik produkcji) zajmuje  się  integracją technik  cyfrowych z tradycyjnymi aby proces tworzenia filmu stał się wyjątkowym.  Jego scentralizowany wydział sztuki rozsądnie  łączy dwu oraz trzywymiarową koncepcję dotyczącą planu, miejsc, rekwizytów, oświetlenia, kamery, efektów wizualnych oraz fazy poprodukcji  tak by wizja reżysera pokrywała się z filmem.


McDowell zaczął wprowadzać technikę cyfrową do  procesu tworzenia już filmie Fight Club.   Proces ten ulepszył w 1999 roku, stosując w pełni zintegrowany cyfrowy projekt na potrzeby filmu Steven’a Spielberg’a Raport Mniejszości, w ten sposób kreując realistyczną wersję świata roku 2054, która w pełni oddała ducha przyszłości w jaką pragnął wprowadzić nas reżyser.  W filmie Terminal Spielberg’a ponownie zastosował nowinkę która przełamała bariery w filmie.  McDowell jest twórcą fantastycznego świata w Dr. Seuss’ the Cat In the Hat oraz w roku 2004 kierował produkcją filmu Tima Burtona Charlie i Fabryka Czekolady, w którym obydwaj starali się powołać do życia klasyczną opowieść Roald’a Dahl’a o ekscentrycznym twórcy czekolady Willy’m Wonce.  Z jego opisu wynika iż była to najbardziej skomplikowana i zarazem fascynująca produkcja w jego karierze, wymagająca zbudowania całego miasta oraz fabryki posiadającej te wszystkie dziwaczne maszyny oraz psychodeliczne przestrzenie, które wymyślił sobie Burton – „tutaj mieszają się rosyjski konstruktywizm, z Jamesem Bondem, widziany poprzez pryzmat włoskich filmów kategorii B osadzony w bezczasowym, nie do ulokowania świecie Charlie’go Bucket’a.”


Obecnie pochłonięty jest  pracą nad Breaking and Entering współczesnym dramatem osadzonym w Londynie, Anglii napisanym i wyreżyserowanym przez Anthony’go Minghelę.


McDowell ukończył Central School of Art u szczytu londyńskiej ery punka.  Dlatego też jest gotowy na  podejmowanie ryzyka w kreowaniu artystycznej ekspresji utrzymanej w duchu tamtych lat.  W 1978 założył Rocking Russian Design by projektować okładki albumów, później też aby zajmować się klipami wideo dla  różnych zespołów muzycznych.  Stworzył ponad setkę klipów muzycznych odzwierciedlających jego ukłon w stronę eksperymentowania oraz miłości do muzyki. W 1986 przeniósł się z Londynu do Los Angeles gdzie rozpoczął owocną karierę jako kierownik produkcji reklam.


Dzięki swojej pracy w reklamie udało mu  się  skontaktować z błyskotliwymi reżyserami oraz rozejrzeć się w przemyśle  filmowym.  Na początku  lat dziewięćdziesiątych bez żadnych problemów przeszedł do kierowania produkcją filmów.  Szybko do swoich osiągnięć mógł dodać The Lawnmower Man, Kruk, Fear and Loathing In Las Vegas, Fight Club oraz The Affair of the Necklace. Z jego pracy emanuje wiedza jaką nabył malując oraz będąc artystą grafikiem  odzwierciedlająca się w atmosferze, kolorze, charakterze, fabule oraz fakturze każdego filmu.


Połączenie pracy projektantów, filmowców, naukowców oraz inżynierów jakie miało miejsce na planie Raportu Mniejszości zainspirowało McDowell’a do otwarcia Matter Art and Science.  Ta wyjątkowo współdziałająca grupa, poświęcająca się odkrywaniu współgrającego potencjału tworzenia, inżynierii, sztuki i nauki, składa się z członków, którzy zarówno mają kontakt z pop kulturą jak i są profesjonalistami w  swoich dziedzinach.


Obecnie dom McDowell’a znajduje się w Los Angeles, gdzie  mieszka z żoną, malarką Kirsten Everberg oraz dwójką dzieci.  Mimo jego napiętego grafika, często pojawia się  publicznie oraz bierze udział w międzynarodowych  konferencjach na temat filmu.  

JONATHAN LUCAS (Montaż) pracował ostatnio jako pierwszy asystent nadzorujący montaż wielkiej epopei wyprodukowanej przez Warner Bros. Pictures Troja, gdzie w roli głównej  wystąpił Brad Pitt oraz Orlando Bloom.  Do jego osiągnięć należą Harry Potter i Komnata Tajemnic, Szybcy i Wściekli, 102 Dalmatians, Rapa Nui, Robin Hood: Książę Złodziei oraz  Madame Sousatzka.

Jako zastępca, Lucas pracował nad The Postman oraz Waterworld.  Wśród jego osiągnięć jako asystenta znajdują się Sommersby, City of Joy, Into the West, King Ralph, The Russia House, The Believers i Mr. Love, oraz inne.

CHRIS LEBENZON, A.C.E. (Montaż), poprzednio pracował z Timem Burtonem nad Charlie’m I Fabryką Czekolady, Big Fish, Planeta Małp, Jeździec Bez Głowy, Marsjanie Atakują, Ed Wood, Tim Burton’s The Nighmare Before Christmas oraz Powót Batmana.

Lebenzon wielokrotnie współpracował z nagrodzonym statuetką Oskara Jerry’m Bruckheimer’em, nad Pearl Harbour, Gone In Sixty Seconds, Wróg Publiczny, Armageddon, Con Air, Crimson Tide, Days of Thunder, Gliniarz z Beverly Hills 2 oraz Top Gun. Znany jest również ze współpracy z reżyserami Tony’m Scott’em oraz Michael’em Bay.


Lebenzon był dwukrotnie nominowany do Oskara za filmy Crimson Tide oraz Top Gun.  Wśród innych jego osiągnięć można wymienić XXX, Radio, The Last Boy Scout, Revenge, Midnight Run, Weird Science oraz Wolfen.

DANNY ELFMAN (Muzyka i słowa) jest jednym z najpopularniejszych współczesnych kompozytorów muzyki filmowej, który uczestniczył w 12 filmach Tima Burtona włączając Pee-wee’s Big Adventures, Sok z Żuka, Batman (za który wyróżniono go nagrodą Grammy za Najlepszy Utwór Instrumentalny oraz Najlepsze Słowa), Edward Nożycoręki, Powrót Batmana, Tim Burton’s The Nightmare Before Christmas (kolejna nominacja do Grammy za Najlepsze Słowa), Marsjanie Atakują, Jeździec Bez Głowy, Planeta Małp, Big Fish (nominacja do Oskara) oraz Charlie i Fabryka Czekolady.

Elfman jest  autorem słów do nagrodzonego Oskarem musicalu Chicago oraz niepowtarzalnego hitu kasowego Spider-Man, i Spider-Man 2.  Pozostałe osiągnięcia to Good Will Hunting (nominacja do Oskara), Faceci w Czerni (nominacja do Oskara), The Hulk, Red Dragon, Faceci w Czerni II, Proof of Life, Family Man, A Simple Plan, Dolores Clairborne oraz nominowany do Grammy Dick Tracey, jak również Darkman, Sommersby, Dead Presidents, Black Beauty, To Die For, oraz Mission: Impossible.



