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The Limits of Control
STRESZCZENIE
The Limits of Control to nowy film Jima Jarmuscha (Broken Flowers, Truposz, Poza prawem). Akcja filmu rozgrywa się na tle niezwykłego i zróżnicowanego krajobrazu współczesnej Hiszpanii. Na planie filmu scenarzysta i reżyser Jim Jarmusch spotkał się z uznanym operatorem, Christopherem Doylem (Spragnieni miłości, Paranoid Park). 
Główną rolę w filmie Jima Jarmuscha gra Isaach De Bankolé, współpracujący z reżyserem po raz czwarty w ciągu blisko 20 lat. Pozostałe filmy tego duetu to Noc na ziemi, Ghost Dog: Droga Samuraja oraz Kawa i papierosy. W filmie The Limits of Control występuje kilku innych aktorów, z którymi Jim Jarmusch pracował wcześniej, na przykład, Alex Descas, John Hurt, Youki Kudoh, Bill Murray oraz Tilda Swinton. Natomiast Hiam Abbass, Gael García Bernal, Paz De La Huerta, Jean-François Stévenin i Luis Tosar pojawiają się w jego filmie po raz pierwszy.

The Limits of Control opowiada o tajemniczym samotniku (granym przez Isaacha De Bankolé), cudzoziemcu, który dokłada wszelkich starań, żeby jego działania pozostawały poza prawem. Kończy realizację pewnego zadania, ale nie ufa nikomu i początkowo nie znamy też celu, jaki mu przyświeca. 

Jego podróż, z jednej strony celowa, a z drugiej paradoksalnie odrealniona, zabiera go nie tylko w najdalsze zakątki Hiszpanii, ale też jego własnego umysłu.

	PRASA O FILMIE


Najnowszy i najlepszy od czasu Truposza – film Jima Jarmuscha, aż się prosi o to, żeby rozłożyć go na czynniki pierwsze i przeanalizować. /San Francisco Chronicle/
The Limits of Control zawiera wszystkie wspaniałe elementy, których dostarczyć potrafi tylko Jim Jarmusch. /Film Critic/

Niezwykle hipnotyczny! /Screen Daily/
	O PRODUKCJI


 Wywiad z producentkami Stacey Smith i Gretchen McGowan

Czy realizacja filmu w Hiszpanii była dużym wyzwaniem?

Gretchen McGowan: Film powstawał w północnej, południowej, wschodniej i zachodniej części kraju – prawie wszędzie z wyjątkiem Barcelony. Pracowałam już w Jordanii, Wietnamie i na Kostaryce, gdzie produkcja nie należy do łatwych. Jednak firma produkcyjna z Madrytu, Calle Cruzada, z którą współpracowaliśmy, zapewniła doskonałe usługi, przez co filmowanie w różnych częściach kraju szło gładko i wszędzie czekała na nas świetna ekipa.

Stacey Smith: Był to najtrudniejszy logistycznie film, przy którym pracowałam; zwykle są one bardziej kameralne, z mniej liczną obsadą. Rzadko kręcimy na lotniskach i dworcach kolejowych, czy z udziałem helikoptera [śmiech]. To był surrealistyczny dzień. 

GMcG: To był jedyny czarny helikopter w Hiszpanii. Musieliśmy go sprowadzić z Kraju Basków. 

Aktorzy zjeżdżali  do Hiszpanii z całego świata. Jak to wyglądało?

SS: Gael García Bernal przygotowywał się do reżyserowania filmu, a do tego występował w sztuce.
GMcG: Było trochę nerwowo, ale udało się nam to zgrać.

SS: Tilda Swinton wyjechała na jakiś czas, żeby odebrać Oscara i wróciła. Fajnie było z nią świętować!

GMcG: Bill Murray był dla nas bardzo wspaniałomyślny. Miał dwie sceny, które kręciliśmy w dwóch różnych miastach, więc został na miejscu przez dziesięć dzielących je dni. Spędził je, jeżdżąc na rowerze po Sewilli, a od czasu do czasu zaglądał na plan, żeby mieć oko na wszystko. 

SS: Wszyscy naprawdę poszli nam na rękę. John Hurt był fantastyczny… Tak samo Alex Descas i Jean-François Stévenin, którzy mieli problemy z dotarciem na plan z powodu strajku w Paryżu. A w Hiam Abbass zakochała się cała ekipa.

GMcG: Luis Tosar miał pecha; jego scenę realizowaliśmy w pierwszym tygodniu zdjęć. Ale Jim potem postanowił nakręcić z nim jeszcze jedną scenę na ulicy. Więc Luis przez całe tygodnie nie mógł zgolić wąsów, czekając na to ujęcie. 
SS: Mieliśmy tylko jeden dzień na nakręcenie całej sekwencji Youki Kudoh w pociągu, z wykorzystaniem efektów specjalnych. To był ciężki dzień, a Youki była naprawdę wyrozumiała. 

GMcG: Pociągi trudniej ze sobą zgrać niż aktorów! Przy tym filmie kręciliśmy ujęcia z trzema pociągami w ruchu, na trzech różnych stacjach kolejowych. Postać, grana przez Isaacha De Bankolé pokonuje w filmie trasę, którą odtworzyliśmy logistycznie – zaczynając od Madrytu, przez Almería i San Jose, a kończąc w Sewilli.

Czy Isaach był celowo odizolowany od pozostałych aktorów?

SS: Jim zwykle niczego nie narzuca. Decyzję o tym, w jaki sposób budować postać, pozostawia aktorom. Isaach trzymał się na uboczu, zwłaszcza podczas dni zdjęciowych. Mieszkał też w apartamencie z dala od ekipy i reszty obsady. W ten sposób postanowił pracować nad rolą. Mieliśmy natomiast próby, więc widział się z każdym aktorem przed wejściem na plan.  
GMcG: Tak się szczęśliwie złożyło, że Isaach przyjechał dwa tygodnie przed rozpoczęciem zdjęć, więc miał czas  na próby z Jimem i oswojenie się z miejscem.
SS: Ciekawym rysem postaci, odtwarzanej przez Isaacha jest to, że podchodzi z taką samą powagą do okresów oczekiwania jak działania.

Jak długo trwały próby?

SS: Jim i Isaach poświęcili na nie jakiś tydzień. A wszystkie pary, zwykle pół albo cały dzień.

Czy obydwie jeździłyście szukać lokalizacji z Jimem i [operatorem] Christopherem Doyle?

SS: Ja pojechałam raz, a Gretchen drugi. W przypadku większości planów poza Madrytem, musieliśmy zdać się na zdjęcia i bardzo pobieżne oględziny.

GMcG: Prawie od razu Jim i Chris zakochali się w dwóch kluczowych miejscach i wokół nich zaplanowali zdjęcia. Jednym z nich jest Torres Blancas – cylindryczny w kształcie budynek mieszkalny w Madrycie – który bierze swoją nazwę stąd, że w zamyśle miał być wyłożony białym marmurem, ale skończyły się fundusze. 

SS: Jim odwiedził w Madrycie przyjaciela, który ma mieszkanie w tym budynku i od tego czasu zawsze wyobrażał sobie postać, graną przez Isaacha właśnie w tym mieście. 

Jak współpracowało się z Hiszpanami? Czy musieliście zamykać ulice?

GMcG: Pracuje się tak samo jak w Londynie. Współpraca układa się świetnie, jeśli planuje się wszystko z wyprzedzeniem. Pozwolenia trzeba zdobyć dużo wcześniej, zwłaszcza jeśli chodzi o pociągi; nie ma mowy o wprowadzaniu zmian w ostatniej chwili. 

SS: Nie trzeba było zamykać ulic dla przechodniów. Sceny w kawiarni koordynowaliśmy na skwerze. A skoro o tym mowa, kelnera, który ma problem z zamówieniem Isaacha, gra Oscar Jaenada, słynny hiszpański aktor i zdobywca nagrody filmowej Goya.

GMcG: Cała nasza ekipa była zdumiona, że kelnera gra Oscar Jaenada… To człowiek, który ma wielką klasę. Jim poznał Oscara pewnego wieczoru w Madrycie i poprosił, żeby zagrał w jego filmie, a gdy ten się zgodził, napisał krótkie scenki dla niego i Isaacha. 
SS: W Hiszpanii nie da się zamknąć ulicy, tak jak w Nowym Jorku. Przechodnie są bardzo mili i wyrozumiali, ale z ruchem ulicznym nic nie mogliśmy zrobić. To nieco utrudniało nagrywanie dźwięku. 

GMcG: Wiedzieliśmy, że pod koniec zdjęć Sewillę zaleją tłumy z okazji tygodnia wielkanocnego. 

SS: Przez cały tydzień, poprzedzający Wielkanoc, ulicami suną parady. Nie mieliśmy więc chwili do stracenia, ponieważ nie było możliwości przedłużenia dni zdjęciowych. 

GMcG: Również na lotnisku nie mogliśmy przekroczyć nawet o sekundę czasu, przewidzianego na zdjęcia. Dziwne, że po 11 września w ogóle pozwolili nam tam kręcić film. 

A ujęcia z samolotem?

GMcG: Przenosząc się na Południe, wyczarterowaliśmy samolot i nakręciliśmy kilka ujęć na pokładzie. 

SS: Nie tylko przewieźliśmy ekipę, ale też zrealizowaliśmy ujęcia w powietrzu, więc samolot spełnił podwójne zadanie i zaoszczędziliśmy jeden dzień zdjęciowy. 
Pod jakimi względami The Limits of Control przypomina inne filmy Jima i które?

SS: Powiedziałabym, że motyw cudzoziemca na obcej ziemi przewija się przez wszystkie filmy Jima. Pod względem stylistycznym, film jest według mnie najbliższy Truposzowi; pod względem fabuły zaś Ghost Dog: Droga Samuraja. 

GMcG: Ponownie pojawiają się w nim elementy tajemnicy. Oraz, rzecz jasna, kawa i papierosy. 
Espresso i papierosy.

GMcG: Racja, dwa razy espresso. W oddzielnych filiżankach.

	REALIZATORZY


 
Wywiad z autorem scenariusza i reżyserii, Jimem Jarmuschem

Na początku filmu pojawia się cytat z Rimbauda, który stanowi punkt wyjściowy – sygnalizujący, iż główny bohater wybiera się w podróż. Czy ten cytat był inspiracją do powstania filmu?

Jim Jarmusch: Potrzebny był mi punkt wyjściowy, a raczej łódź, zepchnięta na wodę. Jednak cytat dodałem dopiero po zakończeniu realizacji filmu, więc nie był jego inspiracją. Faktem jest natomiast, iż wiersz “Le Bâteau Ivre” (Statek pijany) to rodzaj metafory pomieszania zmysłów, celowej dezorientacji percepcji. Dlatego najlepiej pasował na początku filmu. 

Tytuł pochodzi z eseju [“The Limits of Control”], który William S. Burroughs napisał w latach siedemdziesiątych. Jego głównym tematem jest język jako mechanizm kontroli: “słowa wciąż pozostają zasadniczym narzędziem kontroli. Sugestie to słowa. Perswazja to słowa. Rozkazy to słowa. Żadna, wynaleziona dotąd maszyna nie może działać bez słów i każde narzędzie kontroli, które usiłuje się bez nich obyć, zdając się jedynie na siły zewnętrzne lub kontrolę, opartą na przemocy fizycznej nad umysłem, niebawem dotrze do granic tej kontroli”. Esej zainspirował mnie, co prawda, do zastanowienia się nad tym, jak postrzegamy rzeczywistość i próbujemy ją kontrolować, ale sam tekst nie znalazł odzwierciedlenia w filmie; wykorzystałem natomiast jego tytuł.

Czy jakieś filmy były inspiracją do The Limits of Control? Postać Tildy Swinton wymienia kilka tytułów, a widzom może przyjść na myśl Antonioni…
JJ: Myślałem raczej: Jakby to wyglądało, gdyby Jacques Rivette zrobił remake arcydzieła Johna Boormana, Zbieg z Alcatraz? Albo gdyby Marguerite Duras przerobiła po swojemu Samuraja Jean-Pierre Melville’a? [śmieje się] Antonioni zajmuje wiele miejsca w mojej podświadomości, więc pewnie jest obecny w filmie, ale nie myślałem o nim wcześniej. Mogłem się w niewielkim stopniu zainspirować europejskimi kryminałami z lat siedemdziesiątych i osiemdziesiątych, np. Francesco Rosiego. Tego typu inspirujące motywy chodziły mi po głowie i pomogły raczej znaleźć styl filmu, niż je kopiować.

Najważniejszy był chyba Zbieg z Alcatraz. Naszą firmę produkcyjną nazwaliśmy PointBlank Films. Analizowaliśmy ten film z Chrisem Doylem i Eugenio Caballero. Nie pod względem rytmu, ale stylistyki, kadrów w kadrze, przedmiotów, dla których ramy tworzą drzwi, okna albo sklepione przejścia; ujęć, które celowo zamazują, co jest wewnątrz, a co na zewnątrz, przy pomocy lustrzanych powierzchni.

Zbieg z Alcatraz powstał na podstawie powieści Donalda Westlake’a, który napisał kilka książek pod pseudonimem Richard Stark. Są to kryminały o niejakim Parkerze – niedawno ponownie wydane i częściowo opatrzone wstępem mojego przyjaciela, Luki Sante. Z przyczyn prawnych, w filmie Zbieg z Alcatraz postać ta, grana przez Lee Marvina, nazywa się Walker. Parker jest zawodowym przestępcą, do tego niezwykle opanowanym. Kiedy wykonuje robotę, nie pozwala, żeby zdekoncentrował go seks, alkohol czy cokolwiek innego. We wszystkich tych powieściach, ludzie z jego otoczenia zawsze go zawodzą, przez co trafia w sam środek chaosu, będącego zaprzeczeniem jego starannie przemyślanego sposobu działania. To fascynująca postać. Książki były więc dla mnie inspiracją, ale nie czytałem ich ponownie z tej okazji. Od początku miałem poczucie, że bohaterów tych książek, Zbiega z Alcatraz oraz główną postać z mojego filmu, coś łączy. 
Czy w roli głównej od razu widział pan  Isaacha De Bankolé? Nakręcił pan trzy inne filmy z tym niezwykle charyzmatycznym aktorem...

JJ: Myślałem o nim, od kiedy zacząłem pisać scenariusz, ponieważ od paru lat chciałem zrobić z Isaachem film, w którym zagrałby milczącego, silnego bohatera, wykonującego swoistą misję tuż poza zasięgiem radarów. 

Przyczynkiem do powstania filmu był nie tylko pomysł na tytuł i zaangażowanie Isaacha do tego typu roli. The Limits of Control narodził się z powodu różnych, nagromadzonych przeze mnie przedmiotów. Bezustannie zbierałem różne rzeczy z myślą o tym filmie.

Na przykład jakie?

JJ: Na przykład, Joe Strummer miał dom pod Almeria, w San Jose. Kiedy zmarł, wdowa po nim, Lucinda, powiedziała mi: “Przy naszej ulicy stoi dziwny dom. Zawsze kiedy tamtędy przejeżdżaliśmy Joe mówił ‘Musimy pokazać Jimowi ten dom, wykorzysta go w jednym ze swoich filmów’. Ale w końcu zapomnieliśmy ci o tym powiedzieć, więc masz tu zdjęcie budynku, o którym chciał ci wspomnieć Joe”. W tym właśnie domu spotykamy postać, graną przez Billa Murray’a.

Poza tym, chciałem nakręcić film w Hiszpanii. Mój długoletni przyjaciel, Chema Prado, nasz doradca kulturalny przy The Limits of Control i dyrektor Spanish Cinematheque, ma mieszkanie w niesamowitym madryckim budynku, Torres Blancas. Po raz pierwszy musiałem go tam odwiedzić dobre dwadzieścia lat temu. Budynek pochodzi z końca lat sześćdziesiątych i zawsze dziwiłem się, że nie powstało w nim więcej filmów. Ostatecznie nie wykorzystaliśmy lokum Chemy, tylko jedno z pustych mieszkań, które urządziliśmy. Więc te części układanki sprawiły, że zacząłem wyobrażać sobie wszystko w Hiszpanii. 

Oprócz tego, że wpadłem na pomysł, żeby kręcić w Hiszpanii i napisać scenariusz dla Isaacha, znałem też od lat Paz De La Huerta i kiedyś Isaach wspomniał, że wystąpili razem w trzech czy czterech filmach. Pomyślałem więc, “Dlaczego ja ich do tej pory nie obsadziłem razem w filmie?” i napisałem rolę dla Paz. 

Podstawą scenariusza była 25-stronicowa historia, którą rozwijałem w trakcie realizacji filmu. Od początku miałem taki zamiar: chciałem, żeby koncepcja rozwijała się swobodnie, w miejsce tradycyjnego scenariusza. Dlatego przez cały czas realizacji filmu byliśmy czujni i gotowi rozważyć coś ponownie lub pozwolić, żeby prowadził nas film. Nasz scenograf, Eugenio, też był bardzo otwarty na możliwość zmian. Zamiast podejścia “Tak wygląda scena na papierze, nakręćmy ją”, mówiliśmy “To jest szkic - co wam przywodzi na myśl? Jakieś nowe przedmioty lub coś innego?” A mistrzem w słuchaniu własnej intuicji jest, oczywiście, Chris Doyle. Dla mnie cały proces był nietypowy, ponieważ zwykle zaczynam z dość jasno zarysowanym scenariuszem. Tym razem mapa była mniej dokładna i początkowo właściwie bez dialogów. Pisałem je w trakcie pracy nad filmem.  

To się zdarza filmowcom. Blake Edwards postąpił tak przy jednym czy dwóch swoich filmach…

JJ: …A Wim Wenders i inni zaczynali zdjęcia na podstawie dwustronicowego scenariusza filmowego. Ja jednak miałem napisane sceny i pod względem konstrukcji wiernie się ich trzymałem. Na gorąco powstawała natomiast ich zawartość.

Pisząc tę 25-stronicową historię, myślałem też o wczesnych filmach, wspominanego już tu przeze mnie reżysera, Jacquesa Rivette’a, wykorzystujących teorię spisku, która jest trudna do zdefiniowania i rozwija się spontanicznie. Czasem po obejrzeniu tych filmów rozumiem pojęcie konspiracji mniej niż na początku, ponieważ w trakcie wymyka się ono spod kontroli. 

Przejdźmy od fabuły do strony wizualnej. Czy niektóre ujęcia przygotowywał pan wcześniej – rozrysowując storyboardy albo wybierając konkretny plan zdjęciowy?

JJ: Nigdy nie używam storyboardów, a przy moich ostatnich filmach, coraz rzadziej korzystam z listy ujęć. Dlatego w przypadku The Limits of Control, wybór planów zdjęciowych był niezwykle istotny. Najpierw oglądałem wszystkie miejsca sam, a potem z Chrisem Doylem. 

Po obejrzeniu planów, zaczynaliśmy ogólnie ustalać pewne ujęcia kamery i sposób opowiadania historii. Różne miejsca podsuwały nam nowe pomysły. Podczas wybierania planów, Chris ciągle znika w bocznych uliczkach i maniakalnie robi zdjęcia. Część na potrzeby filmu, nad którym pracuje, a inne do niesamowitych kolaży, które bezustannie tworzy. Jego umysł bez przerwy działa na wysokich obrotach. Mieliśmy mnóstwo pomysłów na ujęcia, więc kręciliśmy prowizoryczne sceny kamerą cyfrową, ale rzadko trafiały do filmu w pierwotnym kształcie.

W ciągu kilku miesięcy, poprzedzających zdjęcia, parę razy spotykaliśmy się i przerzucaliśmy się pomysłami, rozmawiając bez końca. 

Znamy się z Chrisem od lat i od zawsze planowaliśmy wspólny film fabularny. Kilka lat wcześniej pracowaliśmy razem przy klipie do pierwszego singla zespołu Jacka White’a, the The Raconteurs, zatytułowanego “Steady as She Goes”.

Czy to był czarno-biały teledysk?

JJ: Nie, kolorowy, zrealizowany częściowo na taśmie 8-milimetrowej, ale kręciliśmy go głównie prymitywnymi kamerami cyfrowymi, przeznaczonymi dla dzieci. Mają prędkość ośmiu klatek na sekundę, więc obraz był dość surowy. 

Od tego przeszedł pan do The Limits of Control, filmu pełnego kolorów, charakterystycznych dla Hiszpanii. Czy chciał pan przenieść na ekran Hiszpanię jaką pan widział i znał?

JJ: Każdy będzie miał w tym względzie inne wrażenia, ponieważ filmy są subiektywne, jeśli chodzi o to, jak patrzysz lub postrzegasz pewne miejsce, więc trochę trudno mi na to pytanie odpowiedzieć. 
Nie chcieliśmy, żeby obraz był zbyt nasycony, ale zależało nam na pokazaniu kolorów, charakterystycznych dla różnych miejsc. Używaliśmy Fujifilm z uwagi na jego paletę barw. Chris napisał na ten temat esej, szczegółowo wyjaśniając, na przykład, że czerwony wygląda subtelnie, ale zauważalnie inaczej w kontraście z zielonym, w zależności od materiału filmowego oraz tego, w jaki sposób nasze reakcje wzrokowe różnią się w zależności od takich czynników, jak pochodzenie kulturowe. Dyskutowaliśmy z Chrisem na temat znaczenia i reakcji emocjonalnych, jakie wzbudzają kolory. 

Podczas zdjęć zdałem sobie sprawę, że Chris ustawiał oświetlenie we wnętrzach tak, żeby uzyskać miejsca zaciemnione, a nie rozjaśnione. Było to odwrócenie sposobu postrzegania przestrzeni jako pozytywnej lub negatywnej. Na przykład, w Japonii, gdzie siedzi się na podłodze, pokój uważany jest za przestrzeń pozytywną, natomiast powierzchnię stołów i krzeseł za negatywną. Zachodni sposób postrzegania rzeczywistości sugerowałby coś wręcz przeciwnego. 

Albo inna koncepcja: w Azji na obrazie, przedstawiającym łódź na oceanie, łódź często jest bardzo mała, a ocean ogromny. Na Zachodzie ocean najczęściej stanowi marginalne tło dla łodzi, stanowiącej punkt centralny kompozycji. 

Czy to bogactwo wizualne sprawiało, że czuliście się zagubieni?

JJ: Pod pewnymi względami tak. Staraliśmy się zachować niewinność, która pozwoliłaby nam podążać za tym, co nas otaczało, zamiast czysto analitycznie realizować projekt. Oczywiście, musieliśmy też postarać się o nadanie filmowi właściwego kształtu. Martwiłem się o dialogi i dobre ujęcia z aktorami. 

Naturalny krajobraz południowej Hiszpanii, którą przemierza postać, grana przez Isaacha, wydawał nam się dziwny i magiczny. Sewilla to jedno z moich ulubionych miast. Od zawsze byłem nią oczarowany. Pamiętam, jak pojechałem tam po raz pierwszy około 1980 roku z Fab Five Freddy, a tego samego wieczoru, kiedy wróciliśmy do Nowego Jorku, obejrzałem w jakimś talk show wywiad z Orsonem Wellesem. Prowadzący spytał go o jego ulubione miasto, jako że tak wiele podróżował. Bez wahania Welles odpowiedział “Bez dwóch zdań Sewilla”. Wydaje mi się, że jest tam pochowany.

To niezwykle malownicze miasto, te wąskie, kręte uliczki i szczegóły architektoniczne… wszędzie są balkony, bogato zdobione nawet pod spodem – w części, którą zobaczy tylko przechodzień, zadarłszy głowę. 

Kiedy coś jest tak niezwykłe wizualnie, u Chrisa budzi się dziecięcy wręcz entuzjazm i ekscytacja. Oczy zaczynają mu się świecić. To było zaraźliwe. Zwykle ściśle kontroluję kadrowanie w moich filmach i zawsze blisko współpracuję z operatorami. Jednak umysł i sposób pracy Chrisa mają w sobie pewną plastyczność; nie potrafię tego wyjaśnić, ale jego sposób kadrowania jest w pewnym sensie elastyczny i mniej surowy niż moja osobista percepcja. Pracując z nim – inaczej niż przy moich pozostałych filmach -  musiałem nieco odstąpić od tej sztywności, dając operatorowi większą swobodę. Chris ma odrobinę szalone podejście do dynamiki ujęć.

Jak to się sprawdzało podczas kręcenia filmu?

Często dochodziliśmy do jakieś sceny i mówiłem “Chciałbym to nakręcić tak”,  a Chrisa interesowało tylko pierwsze ujęcie; pozostałe komentował słowami ‘Nie chcę się nad tym zastanawiać’. Po czym znajdował taki kąt ustawienia kamery, którego ja bym raczej nie wybrał; w 90% przypadków jego opcja była lepsza od mojej. Poza tym, Chris pracuje niezwykle szybko. Bez jego tempa nigdy nie udałoby się nam nakręcić The Limits of Control zgodnie z planem.

Oglądając The Limits of Control, czasem miało się wrażenie, które można określić słowami “Nigdy więcej nie przejdę przez ten pokój”, nie tylko w przypadku Isaacha, który wciąż idzie do przodu, ale też filmu jako całości. Czy był pan tego świadomy?

JJ: Rozmawialiśmy o tym z Chrisem, określając to raczej słowami “Patrzę na to po raz pierwszy”. To jest niejako odwrotna strona stwierdzenia “Nigdy więcej nie przejdę przez ten pokój”. Byliśmy tego w pełni świadomi, gdyż dla nas film dotyczy tego, w jaki sposób postrzegamy rzeczywistość. Od początku zależało nam, żeby stworzyć coś, co widz mógłby poczuć. Chodziło nam o to, żeby po wyjściu z kina patrzył na rzeczywistość inaczej niż wcześniej - na zwykłą filiżankę kawy na stole albo światło, wędrujące po pokoju.

Jednym z moich idoli jest William Blake, dla którego własna wyobraźnia była religią. To najpotężniejszy dar, jaki mają ludzie, zdolność wyobrażania sobie różnych rzeczy, czy to na polu naukowym czy też poprzez dowolną formę ekspresji.

Postrzeganie świata i świadomość każdego człowieka są kwestią subiektywną. Każdy ma możliwość odstąpienia od ustalonych i narzuconych nam ograniczeń, dotyczących tego, jakie znaczenie przypisujemy rzeczom i jak je widzimy. 

Wydaje się, że podczas scen w muzeum główny bohater właśnie to robi…

JJ: Przychodzi tam i za każdym razem wybiera tylko jeden obraz. Kiedy coś mnie porusza, zapadam się w tym.

A zatem, odwiedzając muzeum, bohater zachowuje tę samą estetykę, jakiej trzyma się wykonując swoją pracę; dla niego linie są zamazane albo wcale ich nie ma.

JJ: Tak, według mnie, pod tym względem jest konsekwentny. Uważa, że rzeczywistość jest arbitralna, co zresztą mówi pod koniec filmu. 

Czy przedkłada pan intuicję i wyobraźnię nad analizę, jeśli chodzi o kręcenie filmów i przeżywanie ich?

JJ: Jak najbardziej. Może zamiast zbyt głęboko analizować film, warto dać mu się pochłonąć? Otworzyć na wszelkie wrażenia wzrokowe i słuchowe, różne dla każdego z nas. Darzę dużym szacunkiem wiele osób, których mocną stroną  nie jest intuicja lecz analiza. Mnie jej brakuje. 

Oglądając film, widz przeżywa go po raz pierwszy i być może ostatni. 

JJ: Film ma ścisły związek z muzyką, ponieważ muzyka płynie na tle własnego, ruchomego krajobrazu. Inaczej, niż kiedy patrzysz na obraz albo czytasz książkę. Film i muzyka zabierają cię w podróż. Jest coś niezwykle intymnego w sposobie, w jaki film rozwija się w twojej podświadomości i reakcjach emocjonalnych.

Jeśli chodzi o połączenie filmu i muzyki w The Limits of Control, pana montażysta, Jay Rabinowitz ponownie nadzoruje też montaż muzyki.

JJ: To się doskonale sprawdziło w kilku ostatnich filmach. Pewnie się to nie zmieni, dopóki będę pracował z Jay’em. W przypadku zarówno tego filmu, jak i Broken Flowers, muzyka istniała wcześniej. Ale dopiero w montażowni decydujemy z Jay’em, co pasuje, a co nie.

Więc nie planował pan jej wcześniej.

JJ: Cóż, zawsze mam plik z muzyką, która, moim zdaniem, pasuje do klimatu określonego filmu i która była dla mnie inspiracją przed rozpoczęciem zdjęć. Sam wybieram ścieżkę dźwiękową, więc nie ma osoby, która to nadzoruje. Wszystkie prawa do utworów uzyskała Stacey Smith. Jay doskonale potrafi dopasować muzykę do treści lub ją zmontować, kiedy, np. Mówię ‘Chcę mieć początek i koniec, ale bez tego środkowego fragmentu’. 

Jaka muzyka znalazła się w pańskim pliku tym razem?

Pisząc scenariusz do The Limits of Control, od razu wyobrażałem sobie, że wykorzystam niektóre kawałki Boris i Sunn O ))) oraz Earth i Black Angels. Nagrałem Chrisowi CD, żeby posłuchał Borisa, którego można zaklasyfikować jako niezwykle oryginalny zespół z pogranicza psychedelic, noise i metalu. 

Poza tym, chciałem żeby w filmie znalazło się piękne “Adagio” Schuberta z jego Kwintetu Smyczkowego, które zawsze bardzo lubiłem. 

Postanowiłem, że trzecim głównym elementem muzycznym filmu będą różne rodzaje flamenco. Zaskoczyła mnie zwłaszcza odmiana peteneras, która co ciekawe, dla większości muzyków flamenco i Cyganów, stanowi tabu. Z różnych przyczyn uważają, że przynosi pecha. Ma wolny rytm, więc to jakby ich bluesowa wersja flamenco, często opowiadająca o śmierci, nieszczęściach, czy utraconej miłości. 

Czy to znaczy, że w filmie nie ma oryginalnej muzyki? 

JJ: Nie mogliśmy dopasować żadnej muzyki do scen w muzeum i kilku innych krótkich sekwencji, więc wraz z Carterem Loganem i Shanem Stonebackiem napisaliśmy własną, psychodeliczną muzykę na perkusję i gitarę elektryczną. Teraz we trójkę pracujemy nad nową płytą, nie z muzyką filmową, a transowym, psychodelicznym rock’n’rollem. 

Uważam siebie za filmowca, który pracuje trochę jak muzyk. Lubię wziąć do ręki gitarę, zagrać kilka akordów i zobaczyć, co z tego wyjdzie, zamiast uczyć się na pamięć tego, co skomponowałem. W taki sam sposób staram się kręcić filmy. Dla mnie zawsze sedno filmu stanowią aktorzy, a nie fabuła. Są instrumentami, które wydobywają emocjonalny ton filmu. Historie są, w pewnym sensie, drugorzędne.

Przed The Limits of Control pracował pan nie tylko z Isaachem, ale też z innymi aktorami.

JJ: Scenariusz pisałem z myślą o Isaachu, Billu Murray’u, Tildzie Swinton, Paz. Wyobrażałem sobie też Johna Hurta, a role gości na lotnisku stworzyłem specjalnie dla Aleksa Descasa i Jean-François Stévenina. Kiedy aktorzy godzili się wystąpić w filmie, pisałem lub dopasowywałem do nich scenariusz. 

W pańskich filmach Tilda Swinton wygląda zupełnie inaczej niż na co dzień -

JJ: [śmieje się] Traktuję Tildę jak fetysz. Uwielbiam poddawać ją transformacjom, a ona chętnie się na to godzi. Fantastycznie się z nią pracuje. Mam jeszcze kilka asów w rękawie  na przyszłość, jeśli o nią chodzi.

A Bill Murray konsekwentnie unika w pańskich filmach gwiazdorstwa. Czy rozmawiacie o tym, żeby nie przedstawiać go jako “Billa Murray’a”? 

JJ: On się tak często zachowuje nie tylko w moich filmach. Nie rozmawiamy jednak o tym, tylko zawsze omawiamy kwestie wokół jego postaci. Uważam go za jednego z naszych najlepszych aktorów, który jednak dźwiga wielki bagaż z etykietką “Komiczny geniusz, Bill Murray”. Ludze postrzegają go jako postać widowiskową i kiedy się w nią wciela jest niezwykle zabawny. Potrafi być też jednak bardzo subtelny. Dlatego zawsze staram się wydobyć właśnie tę część jego szerokiego spektrum osobowości. 

Czy aktorzy mają wiele prób?

JJ: Nie lubię robić prób scen, przewidzianych do realizacji, chyba że na prośbę aktorów. Wolę przećwiczyć scenę, której nie będzie w filmie albo przedyskutować ją z aktorami, żeby mogli budować swoje role. Wtedy włączam kamerę, pozwalając im zachowywać się tak, jak grana przez nich postać, bez przesadnego przygotowywania się. 

Przy okazji The Limits of Control, przećwiczyliśmy scenę z Billem. Jej choreografia jest nieco skomplikowana, ponieważ to praktycznie jedyny przypadek w filmie, kiedy zaczynamy od statycznego ustawienia kamery, a potem przechodzimy do ujęć z ręki. Okazało się, że Bill nigdy nie miał okazji poznać Johna Hurta, który jest jego – i moim – idolem. Przyjechał więc do Sewilli na lunch z Johnem i ze mną. Bill spytał Johna o jego sposób pracy, na co John odpowiedział: “Jestem jak skrzypek. Dajcie mi utwór, a nie będę chciał go zmienić, ani pisać na nowo. Chcę zagrać to, co zostało napisane, najlepiej jak potrafię”. Bill i John mieszkali w tym samym hotelu i codziennie spotykali się na śniadaniu, dzięki czemu mieli okazję się zaprzyjaźnić. Bill przyszedł do mnie i powiedział “Rozmawiałem z Johnem o tej scenie i bardzo bym chciał przećwiczyć tekst, tak jak został napisany”. W Broken Flowers raczej trzymał się scenariusza, ale wtedy nie robiliśmy prób z dialogami. Myślę, że tym razem chcieliśmy przetestować nową metodę pracy. 

Nie sposób nie wspomnieć o Youki Kudoh, z którą ostatnio pracował pan – 20 lat temu…!

JJ: Fajnie było znów ją reżyserować. Youki Kudoh to taka urocza aktorka, piękna i uduchowiona kobieta. Co ciekawe, zarówno w Mystery Train jak i w The Limits of Control ma sceny w pociągu. 

Podczas kręcenia filmu, aktorzy pojawiali się na krótko i wyjeżdżali, co było dla mnie trudne emocjonalnie, ponieważ bardzo się do nich przywiązuję. Przykro mi było żegnać się z Youki, ponieważ spędziła na planie tylko kilka dni.

Czy pańskim zdaniem w filmie The Limits of Control przewija się motyw ze wszystkich pańskich filmów – dotyczący stopnia, w jakim warto się angażować lub nie w swoje życie? Chodzi o bycie obecnym tu i teraz, jak na przykład w Truposzu?

JJ: Nie jestem osobą religijną, ale przy okazji Truposza, a wcześniej filmu, jaki Mika Kaurismäki zrealizował nad Amazonką, w który byłem zaangażowany [Tigrero: A Film That Was Never Made z 1994 roku], zacząłem się otwierać na różne filozofie: na pewno na buddyzm, nie pod względem formalnym, ale filozoficznym. Te filozofie poruszyły coś we mnie - podstawową ideę, że wszystko we wszechświecie to jedno i że mamy tylko chwilę obecną. W Los Angeles jest buddyjski festiwal filmowy i bardzo się cieszę, że w programie znalazły się moje filmy Truposz, Ghost Dog: Droga Samuraja oraz Broken Flowers. 

Chociaż nie jestem praktykującym buddystą, staram się uprawiać tai chi i qui gong, jako pewne “przedłużenie” tej filozofii, co zresztą znalazło odzwierciedlenie w filmie, kiedy postać grana przez Isaacha ćwiczy tai chi. 

Czy powtarzające się dialogi i scenografia miały nam przypominać, że ostatecznie mamy do czynienia z człowiekiem, dzień po dniu wykonującym swoje zajęcie?

JJ: Sceny powtarzają się raczej jako warianty. Na przykład, można wsiąść do pociągu albo pójść do muzeum. Rozmawialiśmy z Chrisem o tym, że warianty kryją w sobie piękno. Są elementem artystycznej ekspresji. Bach wielokrotnie powraca do pewnych tematów, subtelnie je zmieniając, co wydobywa z nich niezwykłe piękno. To sedno malarstwa i sztuki wizualnej. Opowiadanie historii opiera się na ciągłym wprowadzaniu wariantów. To samo ma miejsce w przypadku muzyki pop, mody, architektury…

Staraliśmy się wzbogacić postaci o różne aspekty, zainteresowania, które ujawniają określone cechy charakteru. To, o czym rozmawiają z Isaachem, popycha fabułę, aż do końcowej wypowiedzi głównego bohatera. Pod koniec filmu staje się on bardziej aktywny, podczas gdy wcześniej był raczej odbiorcą – jako, że uważa się za zawodowca. Jednak nawet zakończenie filmu jest metaforą

W jaki sposób ten film pogłębił pańskie relacje z Isaachem, którego zna pan tak długo na stopie prywatnej i zawodowej?

JJ: Isaach jest niezwykłym aktorem i człowiekiem, którego znam od 25 lat. Mam wrażenie, że nasza przyjaźń i wspólna praca rozwijały się, aż dotarły do momentu, w którym był w stanie udźwignąć cały film, dzięki intensywności swojej kreacji. 

Parę lat temu, Isaach dał mi dwa swoje małe zdjęcia paszportowe, zrobione dzień po dniu. Na jednym ma brodę, którą potem zgolił, a następnego dnia znów zrobił zdjęcie. Wygląda na nim jak zupełnie inna osoba. W Nocy na ziemi, przykleiłem mu plaster na czoło, który w jakiś sposób zmienił kształt jego twarzy. 

Zawsze uwielbiałem w nim jako w aktorze to, że nie musi robić rzeczy wielkich; wystarczą mu drobiazgi, które są bardzo ludzkie – można w nim czytać jak w książce. Potrafi tak wiele powiedzieć, delikatnie mrużąc oczy albo ruszając kącikiem ust. Chciałem to uchwycić. 

Isaach porusza się w zwierzęcy, a jednocześnie bardzo świadomy sposób. Jego mowa ciała jest pełna siły i godności, a w The Limits of Control jego postać wyraża wszystko, pozornie nie robiąc niczego.

Tym bardziej dziwi, że na początku filmu tak ostro traktuje kelnera.
JJ: Taki jest Isaach prywatnie. Pewnego razu, wiele lat temu byłem z nim w kawiarni, gdzie zamówił dwie filiżanki espresso, a kelner przyniósł mu podwójne espresso. Isaach nakrzyczał na niego po francusku. Zrobił niezłą scenę, więc powiedziałem “Wow, naprawdę chciałeś dwie filiżanki espresso” a on na to “Wiem, czego chcę, powiedziałem mu, czego chcę i tego właśnie chcę”. Zapadło mi to w pamięć. 
	OBSADA 


 ISAACH DE BANKOLÉ (Lone Man)

Isaach De Bankolé zagrał w czterech filmach Jima Jarmuscha; Noc na ziemi, Ghost Dog: Droga Samuraja, Kawa i  papierosy oraz The Limits of Control.

Ten aktor o francusko-afrykańskich korzeniach od wielu lat współpracuje też z inną scenarzystką i reżyserką, Claire Denis. Nakręcił z nią Bez strachu przed śmiercią, ukończony właśnie White Material i Czekoladę.

Nagrodzony niedawno w Paryżu Legią Honorową, Isaach De Bankolé zdobył też w swojej karierze nagrodę Césara za rolę w filmie Thomasa Gilou, Białe i czarne.

Pochodzący z Wybrzeża Kości Słoniowej aktor, został odkryty przez filmowca na paryskiej ulicy, kiedy szkolił się na pilota samolotów pasażerskich. 

Od tego czasu wystąpił w wielu filmach na całym świecie, jak chociażby: Les Keufs Josiane Balasko, Taxi Boy Alaina Page’a, Arbalete Sergio Gobbi; Lody waniliowo-truskawkowe Gérarda Oury; telewizyjnym filmie Nicolasa Roega Jądro ciemności; Casa de Lava Pedro Costy;  The Keeper oraz The Killing Zone Joe Brewstera; Córka żołnierza nie płacze Merchant Ivory; Otomo Friedera Schlaicha; Homework Kevina Ashera Greena, którego był też producentem wykonawczym, a który zdobył nagrodę Grand Jury Prize na festiwalu filmowym Slamdance Film Festival; From Other Worlds Barry’ego Strugatza; Manderlay Larsa von Triera; Miami Vice Michaela Manna; Casino Royale Martina Campbella u boku Daniela Craiga oraz wielokrotnie nagradzanym filmie Juliana Schnabela Motyl i skafander.
Ostatnio pojawił się gościnnie w siódmym sezonie serialu telewizyjnego 24 godziny.

ALEX DESCAS (Creole)

The Limits of Control jest szóstym filmem, w którym Alex Descas zagrał z Isaachem De Bankolé, po Kawie i papierosach Jima Jarmuscha; Arbalete Sergio Gobbi; Taxi Boy Alaina Page’a; Les Keufs Josiane Balasko i Bez strachu przed śmiercią Claire Denis, za rolę w którym był nominowany do nagrody Cezara.

Alex Descas wystąpił też w takich filmach Claire Denis jak 35 rhums, Intruz, Głód miłości, Nénette et Boni i Can’t Sleep.

JEAN-FRANÇOIS STÉVENIN (French)
Jean-François Stévenin rozpoczął karierę filmową ponad 40 lat temu, jako asystent reżysera Alaina Cavaliera, a następnie pełnił tę samą funkcję u François Truffauta, Jacquesa Roziera, Jacquesa Rivette’a i Barbeta Schroedera. 

Kilka lat później stanął po drugiej stronie obiektywu. Oto niektóre z jego wielu filmów: Noc amerykańska i Kieszonkowe Françoisa Truffauta; Barok André Téchiné’a; Psy wojny Johna Irvina; Ucieczka do zwycięstwa Johna Hustona; Pasja Jean-Luc Godarda; Pokój w mieście Jacquesa Demy, za rolę w którym aktor był nominowany do Cezara oraz, między innymi, Olivier, Olivier Agnieszki Holland. 

LUIS TOSAR (Violin)

Hiszpański aktor, Luis Tosar jest dwukrotnym zdobywcą nagrody Goya, za role w filmach Mondays in the Sun (z Javierem Bardemem) Fernando Léona oraz Oddam ci moje oczy Icíara Bollaína. Za rolę w tym ostatnim, został okrzyknięty Najlepszym Aktorem na festiwalach filmowych w San Sebastian i Seattle. 

PAZ DE LA HUERTA (Nude)

Paz De La Huerta występowała już z Isaachem De Bankolé w filmie Ashera Greena Homework, 5up 2down Stevena Kesslera i Gitara Amy Redford z Saffron Burrows.
Aktorka zadebiutowała w filmie Moja miłość, Nicholasa Hytnera. Reżyser Lasse Hallström obsadził ją w, przełomowej dla aktorki, roli w filmie Wbrew regułom (razem z Tobey Maguire, Charlize Theron oraz zdobywca Nagrody Akademii, Michael Caine). Pojawiła się ponadto w takich filmach jak: Szkoła uczuć z Shanem Westem i Mandy Moore oraz wielu filmach niezależnych, jak Hotel Chelsea Ethana Hawke’a; Dzikie plemię Griffina Dunne’a; Rick Curtissa Claytona; Udław się Clarka Gregga oraz Nail Polish Jane Ainbinder.

TILDA SWINTON (Blonde)

Tilda Swinton pracowała już z Jimem Jarmuschem na planie filmu Broken Flowers, w którym rolę główną grał Bill Murray. Mogliśmy ją też niedawno oglądać w Tajne przez poufne braci Coen, z Georgem Clooney’em i Johnem Malkovichem. Za rolę w tym drugim, została nominowana do nagrody BAFTA.
Aktora zdobyła Oscara oraz nagrodę BAFTA za rolę w filmie Tony’ego Gilroy’a Michael Clayton. Międzynarodową sławę zyskała w roku 1992 rolą w filmie Orlando, na postawie powieści Virginii Woolf, w reżyserii Sally Potter. Od tego czasu wystąpiła w wielu filmach, jak Plaża Danny’ego Boyle’a, Vanilla Sky Camerona Crowe’a, Adaptacja Spike Jonze’a, Rodzinka i Constantine (obydwa z Keanu Reevesem) oraz w  Opowieściach z Narnii i Julii Ericka Zonki, za rolę w którym zdobyła Evening Standard Award dla Najlepszej Aktorki oraz nominację do Cezara dla Najlepszej Aktorki. Zagrała także w filmie Davida Finchera Ciekawy przypadek Benjamina Buttona, za rolę w którym została uznana Najlepszą Aktorką Drugoplanową przez London Film Critics Circle.

YOUKI KUDOH (Molecules)

Youki Kudoh wystąpiła w filmie Jima Jarmuscha, Mystery Train. Za swoją rolę zdobyła nominację do nagrody Independent Spirit Award.

Od wielu lat jest jedną z najbardziej znanych japońskich aktorek i piosenkarek. Pierwszą znaczącą rolę zagrała w filmie Shinji Sômai, Typhoon Club (1985).

Filmy fabularne z udziałem Youki Kudoh, o których warto wspomnieć, to: Niebo w ogniu, w którym zagrała u boku Russella Crowe’a; Cedry pod śniegiem Scotta Hicksa, z Ethanem Hawke; Wyznania gejszy, Roba Marshalla, który zdobył 3 Nagrody Akademii oraz Godziny szczytu 3 z Jackie Chanen i Chrisem Tuckerem.
JOHN HURT (Guitar)
John Hurt jest jednym z najbardziej znanych, cenionych i wszechstronnych aktorów brytyjskich. Był dwukrotnie nominowany do Nagrody Akademii za role w filmach Midnight Express (za który otrzymał Złoty Glob i Nagrodę BAFTA) Alana Parkera i Człowiek słoń Davida Lyncha (za który otrzymał nagrodę BAFTA). 

Za role w trzech filmach – Wykonać wyrok Stephena Frearsa, Rok 1984 i Mistrzowie Johna Irvina – zdobył nagrodę Evening Standard dla najlepszego aktora 1984 roku. Wśród wielu filmów z jego udziałem należy wspomnieć o następujących: Oto jest głowa zdrajcy, Freda Zinnemanna, Dom przy Rillington Place 10  Richarda Fleischera, za rolę w którym otrzymał pierwszą nominację do nagrody BAFTA; Obcy, Ridley’a Scotta, Rob Roy Michaela Caton-Jonesa, Miłość i śmierć na Long island i Hazardzista Richarda Kwietniowskiego, Indiana Jones Stevena Spielberga oraz Truposz, przy którym po raz pierwszy John Hurt współpracował z Jimem Jarmuschem. 
GAEL GARCÍA BERNAL (Mexican)
Aktor zdobył sławę nominowanym do Nagrody Akademii filmem fabularnym Amores perros Alejandro Gonzáleza Iñárritu. Jego kolejny film – I twoją matkę też, Alfonso Cuaróna - również odbił się na świecie szerokim echem. Zagrał w nim u boku swojego wieloletniego przyjaciela, Diego Luny. Aktor zagrał następnie w Dziennikach motocyklowych, za które został nominowany do Nagrody BAFTA, w Złym wychowaniu, Pedro Almodóvara; Królu, Jamesa Marsha, Jak we śnie Michela Gondry, Babel Alejandro Gonzáleza Iñárritu oraz  Mammoth Lukasa Moodyssona z Michelle Williams.  

Gael García Bernal i Diego Luna ponownie spotkali się na planie filmowym, tym razem w obrazie Rudo i Cursi, Carlosa Cuaróna.
HIAM ABBASS (Driver)

Hiam Abbass zdobyła uznanie rolą w filmie Thomasa McCarthy Spotkanie, u boku nominowanego do Oscara Richarda Jenkinsa.

Aktorka urodziła się w Nazarecie, ale karierę aktorską rozpoczęła po przeprowadzce do Paryża. Od tego czasu pojawiła się w takich filmach fabularnych jak: Haïfa Rashida Masharawi; nominowanym do Oscara Przystanek raj Hany Abu-Assada czy Monachium Stevena Spielberga. Zagrała w dwóch filmach reżysera Erana Riklisa - The Syrian Bride i Lemon Tree. Ten ostatni zdobył nagrodę publiczności na Międzynarodowym Festiwalu Filmowym w Berlinie oraz wiele nagród za rolę Hiam Abbass, w tym nominację do European Film Award oraz Israeli Film Academy Award dla Najlepszej Aktorki.

BILL MURRAY (American)

Bill Murray zagrał już u Jima Jarmuscha w filmie Kawa i papierosy oraz w Broken Flowers. Za kreację Dona Johnstona w tym drugim, zdobył nominację do nagrody Satellite Award dla Najlepszego Aktora.
Za rolę Boba Harrisa w filmie Sofii Coppoli Między słowami zdobył, między innymi, Złoty Glob oraz nagrody BAFTA i Independent Spirit Award. Był też nominowany do nagrody SAG oraz Oscara.

Z kolei postać Hermana Blume’a, w którą wcielił się w filmie Wesa Andersona Rushmore, przyniosła mu nagrody dla Najlepszego Aktora Drugoplanowego od New York Film Critics Circle, National Society of Film Critics, Los Angeles Film Critics Association oraz Independent Spirit Awards.

W początkach kariery, aktor dołączył do ekipy drugiego sezonu Saturday Night Live i niedługo potem zdobył nagrodę Emmy jako autor skeczy.

Po debiucie na dużym ekranie, w filmie Ivana Reitmana Meatballs, Bill Murray zagrał w Szarżach oraz Pogromcach duchów. Wystąpił ponadto w takich filmach fabularnych jak  Golfiarze i Dzień świstaka Harolda Ramisa, Tam wędrują bizony, Arta Linsona; Tootsie Sydney’a Pollacka; Ostrze brzytwy Johna Byruma (1984); Wigilijny show Richarda Donnera; Co z tym Bobem?Franka Oza; Dziewczyna gangstera i Dzikie żądze Johna McNaughtona; Ed Wood Tima Burtona; Kręglogłowi braci Farrelly; Człowiek, który wiedział za mało Jona Amiela; Cradle Will Rock Tima Robbinsa; Hamlet Michaela Almereydy (2000); Wspaniały klan, Podwodne życie ze Stevem Zissou oraz Pociąg do Darjeeling Wesa Andersona;
JIM JARMUSCH (scenariusz/reżyseria)
Jim Jarmusch (ur. w Akron, Ohio) mieszka i pracuje w Nowym Jorku.

Wyreżyserował, m.in., Nieustające wakacje (1980), Inaczej niż w raju (1984), Poza prawem (1986), Mystery Train (1989), Noc na ziemi (1991), Truposz (1995), Rok konia (1997), Ghost Dog: Droga samuraja (1999), Kawa i papierosy (2003), Broken Flowers (2005) oraz film krótkometrażowy “INT. TRAILER. NIGHT.” (2002).
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