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Najnowszy cud nauki to największe zagrożenie dla ludzkości... Twórcy „Labiryntu Fauna” i „Cube” łączą talenty w nowatorskim thrillerze SF.

Para ambitnych naukowców rzuca wyzwanie prawom natury, rozpoczynając w tajemnicy eksperyment, który polega na skrzyżowaniu ludzkiego i zwierzęcego DNA. Badacze są przekonani, że efektem ich działań będzie udoskonalona wersja człowieka. Jednak istota, którą powołują do życia, okazuje się śmiertelnym zagrożeniem nie tylko dla swoich stwórców, ale i całej ludzkości.

„Ten film w wielu aspektach przekracza granice, a zdolność do przekraczanie granic to jeden z wyznaczników dobrego horroru SF.”  Guillermo del Toro 

O PRODUKCJI:

Chińskim naukowcom z Second Medical University w Szanghaju w 2003 roku udało się z sukcesem dokonać fuzji komórek ludzkich z komórkami jajowymi królika. Powstałe embriony zostały uznane za pierwsze ludzko-zwierzęce chimery, jakie udało się stworzyć. /National Geographic News, 25 stycznia 2005 r./
Irving Weissman z uniwersytetu w Stanford oraz jego współpracownicy zapoczątkowali eksperymenty mające na celu stworzenie chimery w 1988 roku, kiedy to w celu badania AIDS stworzyli mysz z całkowicie ludzkim systemem immunologicznym. Później grupa stanfordzka oraz StemCells, Inc., współfinansowana przez Weissmana, zajęła się również transplantacją ludzkich komórek macierzystych do mózgów nowo narodzonych myszy, co stanowiło przygotowawczy model do badań systemu nerwowego. Natomiast Esmail Zanjani z University of Nevada w Reno, pracując na embrionach owiec, stworzył dorosłe zwierzęta z ludzkimi komórkami całkowicie zintegrowanymi z ich ciałem. / Scientific American,  24 czerwca 2005 r./
Stworzono pierwsze w Wielkiej Brytanii ludzko-zwierzęce hybrydalne embriony, czyniąc tym samym decydujący, jak wierzą naukowcy, krok w kierunku dostarczenia komórek macierzystych, które mogą być użyte do studiów nad osłabiającymi i jak dotąd nieuleczalnymi dolegliwościami, takimi jak choroba  Alzheimera, Parkinson i choroba neuronów ruchowych. Lyle Armstrong, który przewodził tym pracom, uzyskał w styczniu zgodę Urzędu do Spraw Płodności i Embriologii (HFEA) na stworzenie embrionów znanych jako “cytoplazmatyczne  hybrydy”. Jego zespół na uniwersytecie w Newcastle wyprodukował embriony poprzez umieszczenie ludzkiego DNA z komórek skóry w wydrążonej komórce jajowej krowy. Następnie wstrząs elektryczny pobudził hybrydyczny embrion do wzrostu. Embrion pochodzący w  99,9%  od człowieka, a w 0,1% od innego zwierzęcia rozwijał się przez trzy dni, aż do osiągnięcia 32 komórek. /The Guardian, 2 kwietnia 2008 r./


Geneza Istoty

W roku 1998 Vincenzo Natali był na fali po ogromnym sukcesie Cube. Czuł się gotowy do pracy nad kolejnym filmem i przedstawił producentowi Steve'owi Hobanowi napisany w 1995 r. scenariusz krótkometrażowego filmu zatytułowanego Mutants. Zaprzyjaźnili się wcześniej, kiedy Natali pracował dla Hobana, rozrysowując kadry do Blood & Donuts oraz Zdjęcia Ginger, a znajomość ta weszła na kolejny poziom zażyłości, gdy Hoban został producentem w Canadian Film Centre przy krótkometrażówce Elevated Natali'ego. Hoban, którego natura jako przedsiębiorcy filmowego ukształtowana jest na zasadach podobnych do filozofii Zen i każe mu czekać, aż właściwy projekt pojawi się we właściwym czasie, służył przyjacielską radą, ale czuł, że ta opowieść nie jest gotowa do sfilmowania. Do roku 1999 scenariusz przekształcił się z formatu krótkometrażowego w rozbudowany, pełnometrażowy, co uwieńczone zostało zmianą tytułu na Istota; w tej formie wzbudził zainteresowanie Roberta Lantosa, który właśnie porzucił Alliance Atlantis i założył Serendipity Point Films. Istota była kandydatem na film inaugurujący ich działalność, ale wykluczył go z gry obraz Faceci z miotłami.
Przez lata projekt czekał, głównie, zdaniem Natali'ego, z powodu tego, że koszty efektów specjalnych koniecznych dla stworzenia postaci Dren były wówczas większe niż budżet, jaki przyznano na cały film. Tak było do roku 2005, kiedy to  Hoban odwiedził Natali'ego w Los Angeles, a zła passa scenariusza została w końcu przełamana. Ścieżki obydwu filmowców krzyżowały się wielokrotnie w ciągu tych lat. Pracowali w jednym zespole  reżyser-producent przy realizacji filmu Wielkie nic w 2003 roku i przy tej okazji ich przyjaźń prawdziwie rozkwitła. Ale Natali poszedł swą własną drogą, by nakręcić Cypher, podczas gdy Hoban kończył trylogię Zdjęcia Ginger, jak również film krótkometrażowy Ryan w reżyserii Chrisa Landretha, który zdobył później Oscara. Obaj, z większym i mniejszym powodzeniem, próbowali szczęścia w Hollywood, aż któregoś popołudnia Natali wyrzucił z siebie: „Właściwie dlaczego nie zrobimy razem Istoty?”

„Aż do tej chwili nie byłem gotów, by włączyć się w ten projekt – mówi Hoban – ale byłem podekscytowany faktem, że będę pracować znów z Vincenzo. Przejrzeliśmy jego kontrakty z Serendipity i zdaliśmy sobie sprawę, że istnieje możliwość – czysto finansowa – by zrobić ten film. Następnie wzięliśmy poprzednie szkice scenariusza,  Vincenzo usiadł nad nimi razem ze swoimi partnerami scenarzystami i tak w 2006 roku powstał nowy szkic. Miał siłę przebicia. To było jak współczesna opowieść o Frankensteinie z całą jej głębią i pozwalało zrealizować wszystkie ambicje związane z pierwotnymi  inspiracjami. W tym punkcie pozyskaliśmy do projektu współscenarzystę Douga Taylora, a ja zostałem oficjalnie zaangażowany.”

W końcu rozwiała się ciemna chmura powstrzymująca realizację filmu. „To, co się zmieniło, dotyczyło wyrafinowania technologii cyfrowej. W roku 2000 efekty cyfrowe, takie jak poszerzenie oczu Dren, byłyby czasochłonne i, w konsekwencji, tak kosztowne, że hamowały całe przedsięwzięcie”, wyjaśnia Hoban, który był związany z technologią IMAX, zakładając i kierując działem badań i rozwoju w zakresie tworzenia i projektowania software’u do animacji komputerowej. Wyprodukował wówczas, w 2000 roku, Cybernetyczny świat 3D, który był chwalony przez krytyka Rogera Eberta jako „wybitny nie tylko ze względu na to, co pokazuje, ale z uwagi na poszerzenie całego świata animacji w 3-D, które zapowiada.” „W tym czasie – mówi dalej Hoban – efekty wizualne stały się również dużo bardziej przekonujące.” Stwór, którego wyobraził sobie Natali – częściowo grany przez aktora na żywo, częściowo animowany komputerowo – był z epoki „przed Gollumem”, czyli przed rewolucyjną postacią z ekranizacji Władcy Pierścieni, będącą całkowicie dziełem grafiki komputerowej (stworzoną z użyciem „przechwytywania” trójwymiarowych ruchów aktora, które są następnie zapisane komputerowo, dzięki czemu mogą być zastosowane do animacji postaci wykreowanej cyfrowo). 
Natali chciał, żeby to Steve Hoban był producentem jego filmu „Steve posiada wszelkie umiejętności niezbędne, by produkować filmy w rodzaju tych, które ja chcę robić, a jedną z takich umiejętności jest rozumienie efektów specjalnych i nowych technologii. Ufam mu. Jest jak druga połowa mojego mózgu. Daje mi grunt i pomaga dokonywać najlepszych wyborów. A wszystko opiera się na właściwych wyborach. Jest wspaniałym sprzymierzeńcem” - mówi Natali.
Ekipa

W ciągu trzech miesięcy szybko, jedno po drugim, zaczęło dziać się wszystko to, co nie wydarzyło się przez poprzednie lata. Don Murphy, którego Natali spotkał po nakręceniu Cube, właśnie stworzył spółkę produkcyjną Angry Bull wraz z Guillermo del Toro. „Wiedziałem, że Don to właściwa osoba, od razu kiedy wszedłem do jego biura, które mogłoby być sklepem z zabawkami. To prawdziwy facet, czysty maniak. Nie jest gościem w stylu Hollywood.” Przez lata Murphy dawał Natali'emu scenariusze do oceny, ale ten zawsze je odrzucał. W 2005 roku Natali spotkał Del Toro na festiwalu Fantasporto w Portugalii, gdzie Wielkie nic zdobyło jedyną nagrodę i po długiej nocnej rozmowie przy kolacji, Del Toro powiedział mu, że chciałby z nim pracować. Tym razem Natali postanowił odwrócić sytuację i wysłać Murphy'emu Istotę. „Rozmawialiśmy o scenariuszu po tym, jak Guillermo go przeczytał. Wiele mi pomógł, umieszczając na nim swoje nazwisko, co dało nam jakby pieczęć prawomocności związku. To wspaniałe małżeństwo, ponieważ Guillermo uwielbia potwory, a w tym filmie tworzymy nić empatii z naszym potworem.” W odczuciu Guillermo ta historia „…ma niewiarygodną moc, jest moralnie dwuznaczna, niebezpieczna… na  wiele różnych sposobów przekracza granice, co według mnie stanowi cechę gatunku filmów z pogranicza horroru i science fiction, które powinny przekraczać granice, a co sprawia, że czuję się nieswojo i co stanowi właśnie powód, dla którego ostatecznie zdecydowałem się wziąć udział w realizacji Istoty.”

Mając Steve'a Hobana z Copperheart Entertainment oraz Guillermo del Toro i Dona Murphy'ego z Angry Films na pokładzie, Natali był gotów ruszyć do przodu, gdy niespodziewanie zadzwonił do niego Yves Chevalier z Gaumont, najstarszej spółki filmowej na świecie i największej we Francji firmy zajmującej się produkcją i dystrybucją filmów. Chevalier chciał wiedzieć, czy Natali ma jakiś godny uwagi scenariusz do realizacji. Przesłał dwa, a po rozważeniu sprawy spółka Gaumont została koproducentem Istoty. Wszystkie te trzy wydarzenia miały miejsce między grudniem 2005 a marcem 2006 roku.

Filmy, które miały wpływ na Istotę

Na fabułę i sposób filmowania Istoty wpłynęło mnóstwo rozmaitych inspiracji naraz. Jako dziecko Natali był oczarowany potworami. W „okresie plastelinowym” chciał zostać twórcą modeli dinozaurów. W wieku 12 lat dostał swój pierwszy aparat, Super 8, i uczestniczył w kursie animacji metodą poklatkową dla dzieci, a następnie zaczął robić filmy o gigantycznych potworach niszczących miasta. „Przydałby się psychiatra do wyjaśnienia moich relacji z potworami – wspomina Natali – Odkąd pamiętam, miałem na ich punkcie obsesję.” Był oddanym fanem horrorów produkowanych przez Universal, szczególnymi względami darzył filmy Jamesa Whale'a, a przede wszystkim jego Frankensteina, który miał wzięcie także u Guillermo del Toro. W pewien sposób filmy te mogą być postrzegane jako antenaci Istoty, ponieważ wywarł na nie wpływ niemiecki ekspresjonizm. 

Natali wspomina, że filmowe wpływy i inspiracje, którym ulegał, były liczne i sprzeczne. „Jestem dzieckiem Gwiezdnych wojen. Widziałem je, kiedy miałem dziewięć lat. To właśnie ten film sprawił, że sam chciałem robić filmy. Gwiezdne wojny w istocie wykorzystywały duchową tęsknotę, której brakowało w kinie tego czasu. Chodzi tu o poszukiwanie bohatera i uzyskanie kontaktu z siłą wyższą, o moc, o dobro i zło oraz o wybory, których dokonuje się w życiu.” Przez Lucasa Natali został zarażony czynnikiem ‘wielkiego bum’, ale to od Spielberga nauczył się opowiadania historii. Obejrzał Poszukiwaczy zaginionej Arki, kiedy miał 12 lat. „Przy Gwiezdnych wojnach nie zastanawiałem się, kim jest George Lucas, po prostu wciągnęła mnie ta historia, ale kiedy zobaczyłem Poszukiwaczy, po raz pierwszy uświadomiłem sobie, że zdarzeniami kieruje reżyser.” 

Z dzieł Stanley'a Kubricka Natali dowiedział się, czym jest styl i kompozycja, szczególnie symetria, choć postrzega to jako pewien rodzaj afektacji, pozy. „Vincenzo ma rzeczywiście silną inklinację do zrównoważonych kompozycji, rozgrywanych poprzez symetrię i asymetrię – wyjaśnia scenograf Istoty, Todd Cherniawsky. – Lubi operować bardzo silną jednopunktową kompozycją perspektywiczną, co oznacza filmowanie koniecznie prosto na środek pokoju, prosto na ścianę, tak że wszystko skupia się w jednym miejscu i oko jest przyciągane przez jeden centralny punkt. Umieszczanie rzeczy w takiej siatce perspektywy jest rodzajem kompozycji, która wytwarza strach przed tym „kimś”, czy strach przed maszyną, co znów stanowi temat przewijający się przez wszystkie produkcje Vincenza. Jak na stosunkowo młodego człowieka, który nakręcił zaledwie kilka filmów, ma silnie sprecyzowany punkt widzenia.”

Blisko współpracując z uhonorowanym nagrodami autorem zdjęć, Tetsuo Nagatą (Niczego nie żałuję – Edith Piaf), Natali postrzegał Istotę jako ewolucyjne przejście od silnie modernistycznego stylu w kierunku czegoś bardziej gotyckiego i romantycznego, idącego aż do końca. Wkraczającego w sferę takiej estetyki, którą określa typ kadrowania właściwy niemieckim ekspresjonistom. „Istota zaczyna od stylu właściwie klinicznego – wyjaśnia Natali. – Raczej obojętnego niż poruszającego emocje. Gdy psychologia postaci ulega coraz bardziej wykrzywieniu, praca kamery podąża za tym w sposób naturalny i staje się nieco bardziej pokrętna, by zilustrować stan umysłu postaci. Kompozycje stają się mniej symetryczne i nieco bardziej wytrącone z porządku, kiedy opowieść zaczyna dotyczyć nie dwóch, lecz trzech głównych bohaterów.”

Kliniczny ogród Edenu – Clive i Elsa

Na początku Istota opowiada o Clive'ie i Elsie, duecie młodych naukowców genetyków. Stanowią nie tylko zespół badawczy, ale również parę. Pracując razem nad stworzeniem Freda i Ginger, dwóch w pełni funkcjonalnych hybryd zwierzęcych, będących kombinacją bezkręgowca i kręgowca, położyli podwaliny pod nowy kierunek prac badawczych, dzięki czemu stali się sławni. Odurzenie sukcesem zostaje storpedowane przez decyzję Newstead o zamknięciu ich projektu (by skupić się na wyizolowaniu proteiny CD-356, mającej ogromne znaczenie ze względów medycznych dla żywego inwentarza i będącej potencjalną żyłą złota dla spółki), lecz dwójka naukowców w tajemnicy tworzy nową istotę – Dren, kombinację zwierzęcego i ludzkiego DNA. „Dren właściwie staje się ich dzieckiem – mówi Hoban. – Mamy możliwość badać kwestie związane z rodzicielstwem w sposób dotychczas niespotykany i to należy do najważniejszych tematów w filmie.” Równie ważny jest temat etyki i potworów. Natali uważa, że stworzenie Dren staje się katalizatorem wyzwalającym bardziej mroczne popędy Clive'a i Elsy. Uruchamia niszczącą spiralę naukowych ideologii, zmąconych przez moralne imperatywy rodzicielstwa. Prowadzi to do odwrócenia do góry nogami ustalonej w tym gatunku filmów perspektywy – sprawia, że potworami okazują się raczej błyskotliwi i rozumni naukowcy niż same monstrum.
 „Istota to film, w którym obserwujemy, jak ludzie zmieniają się w potwory, podczas gdy stworzona przez nich istota pozostaje zupełnie niewinna. Jest to prawdziwa psychodrama i film o potworach zarazem. To odróżnia go od wszystkich klonów Frankensteina. Istota stanowi także krytykę generacji X/Y, które Clive i Elsa reprezentują. Są raczej inteligentni i sprytni niż mądrzy i roztropni. Chociaż umieją układać klocki życia, tak naprawdę na głębszym poziomie nie rozumieją, czym ono jest. Można powiedzieć, że jest to film o 'dochodzeniu do pełnoletności', w którym bohaterowie, Clive i Elsa, są zmuszeni, by dorosnąć i stać się odpowiedzialnymi rodzicami. Oczywiście Dren przechodzi przez etapy swojego własnego dorastania – transformacji. Na pewnym poziomie to również wiele mówi o wzrastaniu czy ewolucji ludzkości ku następnemu etapowi” – wyjaśnia Natali.

„Ogromnie podoba mi się w tej historii to, że pokazuje ona, jak młodzi ludzie mogą być entuzjastycznie nastawieni do czegoś, co teoretycznie jest rzeczą bardzo pozytywną. Ale historia udowodniła już, że młodzi ludzie potrafią być także lekkomyślni” – mówi Adrien Brody, który wcielił się w rolę Clive'a Nicoli.

„Jest coś przerażającego w tym, ile jesteśmy obecnie w stanie zrobić w dziedzinie nauki. Jest w tym też coś fantastycznego i magicznego, i w ostatecznym rozrachunku naprawdę dającego nadzieję. To pożyteczny film, ponieważ bada najgorsze możliwe skutki; a to ważne, żeby przeanalizować najgorszy możliwy scenariusz, ponieważ pomaga to złagodzić niektóre z naszych lęków z tym związanych, dzięki czemu możemy się ich potem pozbyć i zacząć myśleć racjonalnie” – zauważa Sarah Polley grająca w filmie Elsę Kast.

Podczas castingu starano się zrealizować cel, jakim było upewnienie się, że idea filmu będzie skutecznie przekazana, poprzez trzyczęściową strategię. „Istota opiera się na głównych bohaterach, więc potrzebowaliśmy aktorów o silnej osobowości, którzy by wykonali swą pracę bardzo dobrze jakościowo, a przy tym posiadali czynnik 'wyluzowania' – stwierdza Hoban. – Szukaliśmy również aktorów, którzy zyskali już sławę grając w filmach, które odniosły znaczący sukces kasowy. Wreszcie, ponieważ jest to rodzaj historii 'wydartej z nagłówków gazet', również prawdziwość stanowi decydujący komponent filmu. Musieliśmy mieć aktorów, którzy będą w 100% wiarygodni jako naukowcy. 90% mogłoby oznaczać porażkę. Przy tym nie chodziło nam może o to, żeby nie byli urodziwi, ale chcieliśmy uniknąć takiego przypadku, jakiego przykładem jest Denise Richards grająca fizyka jądrowego w filmie z Bondem, Świat to za mało.” Tradycyjna zagrywka filmowa, by wcisnąć aktorce na nos okulary w grubych oprawkach, dając do zrozumienia, że ma wysokie IQ, nie wchodziła w grę.
„Adrien i Sarah to  fantastyczni aktorzy – mówi Hoban. – Oboje robią na mnie wielkie wrażenie jako rozumni ludzie. Kiedy mówią, w ich oczach widać inteligencję. Jedyne, czego nie wiedzieliśmy wybierając ich, to że będzie z nimi tak łatwo pracować.”  

„Moim pierwszym celem życiowym było zrobić karierę naukową jako badacz przestrzeni kosmicznej. Chciałem eksplorować nieznane obszary – przyznaje Adrien Brody. – Niestety moje wyniki z matematyki były mniej niż przeciętne.” Zostając aktorem Brody mógł podjąć wyprawy, o których marzył. Po raz pierwszy zakosztował magii filmów science fiction grając w King Kongu, a na planie Istoty miał okazję powrócić do tego gatunku. „To świetny scenariusz, zabawny, straszny i dramatyczny. Początkowo czułem ogromne napięcie z powodu zagadnień genetyki i aspektów technicznych, które są bardzo skomplikowane, więc ważne były badania, które robiłem przygotowując się do roli. Wciągnęło mnie studiowanie stosu materiałów do przeczytania, które dał mi Vincenzo, wśród których była 'Genetyka dla głupków'.” Przygotowania aktora obejmowały także kilka dni pracy nad komórkami ludzkiego raka w laboratorium genetycznym w szpitalu Mt Sinai w Toronto u boku genetyka George'a Charamesa.

„Clive jest geniuszem, jest znacznie mądrzejszy ode mnie – zauważa Brody. – To bardzo inteligentny młody człowiek, który odniósł sukces w swojej dziedzinie zawodowej. W tej sferze życia wszystko przychodzi mu z łatwością. Pod koniec znajduje się w sytuacji, kiedy zostaje wkręcony w wir i dzieje się coś, na co nie był przygotowany. Zarówno Elsa jak Clive są nieprzygotowani na wiele rzeczy w życiu.” Chociaż Clive kocha swoją pracę i szczerze wierzy w moc nauki, w twórczy potencjał nauki, Brody uważa, że jego bohater jest mniej ambitny niż Elsa. „To ona prowadzi Clive'a do punktu, do którego sam by prawdopodobnie nie doszedł.”

„Kreacja Adriena jest fantastyczna – mówi Hoban. – Jest wiarygodny, jest magnetyczny i sprawia, że przejmujesz się jego losami. W Istocie Adrien pokazał być może najbliższy prawdy obraz siebie, jaki kiedykolwiek uzyskał w grając filmie. Przed kamerą zachowywał się tak samo jak osoba, którą znamy poza planem filmowym. Sarah także stworzyła postać niewiele różniącą się od niej samej.”

Nie jest to po prostu kolejna opowieść z serii: miłość w miejscu pracy. Jak ocenia Sarah Polley, Elsa miała szczęście, że znalazła Clive'a. „Jest mało prawdopodobne, żeby Elsa mogła być z kimkolwiek, kto nie byłby całkowicie zanurzony w tym świecie. Elsa i Clive popychają się nawzajem naprzód, karmią się intelektualnie, wzbudzają jedno w drugim coraz większą pasję do tego, czym się zajmują.” W krótkim czasie ich sława zaczyna ich określać, wytwarzając poczucie, że są niezwyciężeni. Tworzą Dren motywowani pozornie dobrem naukowych badań medycznych, a ze strony Elsy, nieświadomie, przez pragnienie dziecka.

„Elsa jest niesłychanie ambitna i nieprawdopodobnie skoncentrowana – zauważa Polley – Jest niczym pocisk energii, a jednak w jej życiu jest wiele rzeczy, z którymi sobie nie radzi, a które nią kierują. Ona eksploduje życiem, jest go w niej znacznie więcej niż jedna istota ludzka może pomieścić i to dlatego forsuje doprowadzanie wszystkiego do ostatecznego końca, bez względu na to, czy jest to dla niej lub dla kogokolwiek innego dobre, czy nie.”

Kiedy Natali napisał pierwszy szkic scenariusza, Clive i Elsa mieli po dwadzieścia parę lat. Nie widział żadnego konkretnego aktora w roli Clive'a, za to brał pod uwagę Sarah Polley (która wówczas nie miała jeszcze dwudziestu lat) jako kandydatkę do roli Elsy. W miarę jak z upływem lat scenariusz ewoluował, bardziej sensowne stało się, żeby dwoje głównych bohaterów było starszych, tak więc w dziwny sposób Polley pozostała właściwie wrośnięta w tę rolę (kiedy robiono zdjęcia do filmu miała 29 lat). Polley twierdzi, że jest to jedyna rola, którą kiedykolwiek chciała dostać, zaś Hoban był świadkiem tych starań. „Codzienną zasadą stało się, że dzwonił do nas jej agent z ICM, żeby zapewnić nas, że Sarah naprawdę chce dostać tę rolę i zapytać, co mogliby zrobić, żeby tak się stało.” 

Natali i Hoban już po pierwszych przesłuchaniach wiedzieli, że dokonali właściwego wyboru podczas castingu. Zadziałała chemia. Były cięte riposty. Był śmiech. „Adrien i  Sarah mieli naprawdę opanowany materiał, tak dalece, że nagle Adrien wyrzucił z siebie proroczą kwestię z listy dialogowej: 'Co może się stać najgorszego?'” wspomina Natali.

Równie ważny był szacunek dla reżysera. „Wierzę w Vincenzo i w jego wizję filmu. Zna tę fabułę i tych bohaterów z każdej strony, ponieważ żył z nimi bardzo długo. Jego sposób reżyserowania jest niewiarygodnie pożyteczny i praktyczny. Bardzo rzadko można rzeczywiście czuć, że ktoś konsekwentnie zmienia moją kreację postaci na lepsze,” mówi Polley.

Adrien Brody był równie zachwycony pracą na planie. „Vincenzo to nadzwyczajny człowiek. Jest prawdopodobnie najbardziej uprzejmym reżyserem, z jakim pracowałem. Jest niewiarygodnie miły i wielkoduszny, a przy tym reżyseruje doskonale, więc to cudowna kombinacja. Dawał mi wielką swobodę wyboru.”

„Myślę, że jest to jeden z najbardziej wiekopomnych potworów w typie Frankensteina w historii filmu.” – Guillermo del Toro, producent wykonawczy  Istoty.

Tradycyjnie gatunek science fiction umieszcza naukowców na pozycji tych, którzy rozwiązują problemy, w roli naprawiających. W Istocie przez swoje działania stają się oni przyczyną rzezi. Dren, dzieło Clive'a i Elsy, wytwór ich ambicji, by pchnąć naprzód  technologię przez pomieszanie ludzkiego i zwierzęcego DNA i stworzyć coś, co może stać się krokiem naprzód na drabinie ewolucji – sama ma w sobie anielską, pierwotną czystość. Nie jest ani potworem, ani też drapieżnikiem, lecz cierpi z powodu surowych instynktów i emocji: miłości, zazdrości i radości, które w sposób nieunikniony czynią z niej postać tragiczną. „Na powierzchni przesłanie dotyczy tego, co dzieje się, gdy igramy z genetyką, ale na głębszym poziomie przekaz mówi o odpowiedzialności za rzeczy, które robimy,” mówi Natali.

To wielka odpowiedzialność sprowadzić nową istotę do świata science fiction, a Dren („nerd” czytane od tyłu) nie jest wyjątkiem. Natali musiał stawić czoła swojemu własnemu przekonaniu, że po Obcym H.R. Gigera następne filmowe stwory będą odbierane jako wtórne. Chciał ukształtować coś świeżego, wizualnie i koncepcyjnie. Jego podejście opierało się raczej na ujmowaniu niż dodawaniu. „Większość potworów obejmuje człowieka plus rozszerzenia – wyjaśnia Natali. – Całe nasze podejście, dzięki  Bobowi Munroe z C.O.R.E. i Howardowi Bergerowi z KNB FX Group, polegało właściwie na tym, by odjąć różne elementy.”

Inspiracja do stworzenia postaci Dren to fuzja nauki i chimery z greckiej mitologii, będącej lwem w przedniej części, kozicą pośrodku ciała, a z tyłu smokiem. Nieoczekiwanym efektem jest jej delikatne piękno. W panteonie uwodzicielskich, żeńskich stworów filmowych Dren ma niewiele sobie równych. Sil ze Gatunku, innej kreacji Gigera, stanowi najbardziej oczywiste porównanie, ale ona jest piękna tylko w swej ludzkiej postaci przed przemianą w alienopodobnego potwora. Lista pozostałych jest krótka: T-X (lub Terminatrix) w Terminatorze 3: Bunt maszyn, Borg Queen ze Star Trek: Pierwszy kontakt, Elizabeth von Frankenstein w Narzeczonej Frankensteina, Hrabina Marya Zaleska w Córce Draculi i poprzedzająca je wszystkie mechaniczna Maria z Metropolis.

„Chciałem, żeby Dren była istotą, w której człowieczeństwie się zakochujemy,” mówi Natali. Rzeczywiście, to jej urzekająca niewinność i pierwotna zmysłowość wywołuje dziwne pożądanie w Clive'ie. „To, że pociąga nas coś, co nie jest ludzkie, prowadzi nas z powrotem do syren i aniołów oraz idei więzi z czymś, co nas przerasta. W Istocie dochodzi do przekroczenia granic, gdy Clive ma stosunek seksualny z istotą, której dorastanie śledził od małego dziecka do dorosłości”. Transgresywny charakter tego punktu zwrotnego nie jest niezwykły w literaturze science fiction. Uhonorowany nagrodą autor Philip José Farmer zrewolucjonizował gatunek swoim opowiadaniem The Lovers, które testowało granice tabu, włączając do fabuły wątki seksualne, dotyczące relacji między człowiekiem a nie-humanoidalnym obcym. 
W przekonaniu Nataliego, horror z definicji musi gwałcić podstawowe kody moralne, „ponieważ popycha nas w rejony, w które nie jesteśmy w stanie albo boimy się skierować w realnym życiu.”

Dren jest grana przez dwie aktorki. Delphine Chanéac występuje jako dorosła Dren, a Abigail Chu jako Dren-dziecko. „Chociaż przeprowadziliśmy obszerne prace badawczo-rozwojowe nad tą istotą, jej koncepcja jest tak finezyjna, że nie było możliwości ukończenia postaci Dren bez obecności Delphine i Abigail. Tego nie można narysować,” mówi Natali. Inaczej niż w przypadku Golluma we Władcy pierścieni, gdzie aktor został całkowicie zastąpiony przez postać stworzoną dzięki grafice komputerowej, Dren nigdy nie miała być postacią cyfrową (co czyniło realizację Istoty praktycznie niewykonalną dziesięć lat temu). Z dramatycznego punktu widzenia byłoby niemożliwe wytworzenie z nią emocjonalnej więzi o odpowiednim nasileniu, gdyby była całkowicie sztucznym tworem.

Na początku 2007 roku Steve Hoban i Vincenzo Natali szli bulwarem Charles'a de Gaulle'a w Paryżu, zmierzając do biur Gaumonta, aby zacząć przesłuchania do roli Dren. „Zobaczyliśmy tę piękną kobietę stojącą na zewnątrz na chodniku, palącą papierosa i wykombinowaliśmy, że to musi być jedna z naszych Dren,” wspomina Hoban. Kobietą była Delphine Chanéac. „Była efektowna, ale była to pierwsza spotkana osoba,  przeprowadziliśmy więc przesłuchania aktorek, jednak przy każdym kolejnym przesłuchaniu Delphine stawała się dla nas wzorcem, któremu nikt nie potrafił dorównać. Delphine jest nie tylko piękna, ale też lekko androgyniczna i posiada zauważalną zdolność grania postaci w różnym wieku, od młodych dziewczyn do dorosłych kobiet. W dodatku jest silna i została swoją własną kaskaderką do tej roli.”

Urodzona w Paryżu Chanéac uważa, że grana przez nią postać jest prostolinijna, ale rola okazała się skomplikowana, ponieważ poza kwestiami dramatycznymi dotyczącymi Dren, należało przywyknąć do posiadania potrójnie zginających się nóg, trzech palców, ogona i skrzydeł. Chociaż w listach dialogowych nie ma żadnej kwestii Dren, Chanéac obmyśliła swój własny język wibrujących treli i pomruków, by komunikować szeroką gamę emocji. „Dla mnie to jest opowieść o miłości. Dren chce kochać i być kochana, ale też jest trzymana na dystans, ponieważ nie jest normalna,” mówi Chanéac. „Jest wrażliwa i całkowicie czysta, jak dziecko, a jednocześnie bardzo agresywna. Bardzo mi się podoba to połączenie uczuć, ponieważ trochę sama taka jestem. Granie tych emocji wymaga ogromnej koncentracji z powodu nadzwyczajnych wymagań fizycznych.”

Adrien Brody postrzega fakt, że Chanéac była obecna na planie, jako luksus, ze względu na trudności, jakie wiążą się z graniem wobec nieożywionej postaci będącej wytworem efektów specjalnych. Sarah Polley zauważa, że nigdy nie grała w filmie, w którym miałaby tak bliski związek z jakimś stworem. Poza tym, że stwierdziła swoje silne przywiązanie do marionetkowej wersji Dren (poklepywała ją między ujęciami), zauważyła też: „To interesujące tworzyć relację z czymś, co nie całkiem jest człowiekiem; uwydatniają się przy tym inne części twojego własnego człowieczeństwa.”

Skrzydła, ogon i śmieciowe DNA – twarda nauka za kulisami Istoty

W ciągu dziesięciu lat, jakie zajęło Nataliemu doprowadzenie do zdjęć, rozwój w dziedzinie genetyki sprawił, że główna idea jego dramatu z zmieniła się w naukowy fakt. „Kiedy napisałem po raz pierwszy ten scenariusz w 1995 roku, ludzie nie rozmawiali o klonowaniu. W 1997 roku świat usłyszał o Dolly, sklonowanej owcy, a potem w 2001 został opracowany ludzki genom, co pokazuje, jak wiele czasu zajęło mi zrobienie tego filmu”. Prawda, jaka ukazała się wraz z rozwojem wypadków, była dziwniejsza niż jakakolwiek fikcja, którą Natali mógł wymyślić.

„Trzymałem się jak najbliżej prawdziwej nauki, bo nie było powodu, żeby w tej sferze wymyślać coś nieprawdziwego,” wyjaśnia Natali. Ponieważ Istota jest dramatem, a nie filmem dokumentalnym, w specyficznych obszarach fakty są naciągane w kierunku fikcji; na przykład żeby powstała Dolly, trzeba było setek prób, podczas gdy Clive'owi i Elsie udało się to znacznie szybciej. Ich technika splatania nie jest prawdziwa, ale według genetyka George'a S. Charamesa, który wziął urlop z pracy w Centrum Genetyki Raka, w Laboratorium Bapat Instytutu Badawczego Samuela Lunenfelda przy szpitalu Mount Sinai w Toronto, aby zostać konsultantem przy realizacji filmu – jest  to technika możliwa. Coś takiego jak ‘B.E.T.I.’ – Biomechanical Extrautero Thermal Incubator – w tej chwili nie istnieje, ale w przyszłości może powstać. Na podstawowym poziomie faktów nic w Istocie nie jest niemożliwe.

Przyglądając się bliżej teorii stojącej za przepisem, według którego została stworzona Dren, ogromna większość (90%) ludzkiego genomu (gdyby połączyć łańcuchy DNA wszystkich komórek człowieka razem, z łatwością rozciągnęłyby się na odległość z Ziemi do Księżyca) zawiera  informacje zgromadzone podczas procesu ewolucji, które pozostają jednak sekwencjami niekodującymi. Do nich odnosi się używana niekiedy mylna nazwa „śmieciowe DNA”. Nie wiedząc, do czego może ono służyć, nie sposób przewidzieć, czy kontrolować rezultaty splatania razem różnych DNA. Czysto naukowe wyjaśnienie przypadku Dren mówi, że jest ona końcowym rezultatem pobrania DNA różnych gatunków, w tym ludzkiego, i sporządzenia z nich pierwotnej zupy. Odpowiedź nauk społecznych głosi, że Dren jest czymś więcej niż suma części składających się na nią. „Wszystko, co się wiąże z Dren, to jakby biologiczny Gestalt i w jakiś sposób pomieszanie różnych składników przypadkowo wyzwala genetyczny rozwój, którego Elsa i Clive nie mogli przewidzieć,” zauważa Natali.

„Ludzie prawdopodobnie nie zdają sobie sprawy, że tworzenie ludzko-zwierzęcych chimer ma obecnie miejsce na całym świecie. Gdy nauka będzie w stanie rozwiązać takie kwestie, jak immunologia międzygatunkowa, czy etyczne bariery związane z procedurami, będziemy niedaleko od tego, by Istota stała się rzeczywistością,” zauważa Charames.

Istota – efekty

Nagrodzony Oscarem twórca efektów specjalnych Howard Berger, który kierował całym wizerunkiem Dren, wyglądem stwora i praktycznym wykonaniem efektów charakteryzacji, przeczytał scenariusz Istoty, ponieważ nalegał na to Guillermo del Toro. Berger pracował wcześniej z Hobanem przy Zdjęciach Ginger 2 i 3, z zapałem myślał więc o pracy z Natalim i o koncepcyjnym projekcie, który został wykonany, ponieważ dawało mu to możliwość użycia efektów KNB (skrót od nazwisk Roberta Kurtzmana, Howarda Bergera i Grega Nicoreto) w sposób inny niż do tej pory. Del Toro był równie zadowolony, że użyte zostaną efekty KNB, ponieważ, jak mówi Berger, „ufa nam i zna  jakość pracy, którą wykonujemy. A że pracowaliśmy już wcześniej dla Steve'a (Hobana), wiedział, że praktyczne wykonanie postaci będzie odpowiednio przeprowadzone, a Vincenzo znajdzie się w dobrych rękach.”

Wszystkich stworów zrobionych na potrzeby filmu było jedenaście, w tym Fred i Ginger w dwóch stadiach rozwoju. Lwią część pracy w tym zakresie poświęcono Dren. Na każdym etapie forma była dopasowywana do funkcji. „To jest ewolucja, czy też ‘Drenolucja’ stworzeń i dzięki niej wszystko robi bardzo realistyczne wrażenie.” To bardzo sprytnie pomyślane i korzystnie wpływa na samo opowiadanie historii.

Pierwszą dyrektywą Bergera był realizm i przekładało się to na rozmaite starania o detale, takie jak skóra, oczy czy ogon. Liczne kombinacje praktycznych efektów i efektów cyfrowych C.O.R.E to formuła, którą Berger uznał za najbardziej efektywną. „To magiczny trik. Dren jest prawdziwym brzydkim kaczątkiem, na początku jest czymś niewydarzonym, a zmienia się w coś pięknego.” Berger zaprojektował dziesięć różnych wersji oczu Dren, z których Natali wybrał jedną, następnie dalej modyfikowaną, aby uzyskać krzyżowe źrenice. W tym celu Berger zrobił zbyt duże soczewki twardówkowe dla Chanéac. W końcu Berger oszacował finalny produkt Dren i stwierdził: „Myślę, że ona jest kombinacją DNA ludzkiego i pochodzącego od Vincenzo.”

„Zwierzęta są generalnie bardzo niebezpieczne i nieprzewidywalne,” mówi Berger. „I myślę, że to sprawia, że Dren jest taka fajna. Delphine wyłożyła na stół wszystkie karty. Ta postać nie mogłaby istnieć bez niej. Wszystko, od wyglądu do ruchów, co stworzyła Delphine, jest bardzo szczególne. Przypomina ptaka, a potem drapieżnika. Nawet dźwięki, które wydaje Dren, są wymyślone przez aktorkę. Jej zwinność i wytrzymałość robią wielkie wrażenie. Vincenzo wymarzył tę postać, ale to Delphine powołała ją do życia.”

Bob Munroe kierujący efektami wizualnymi w C.O.R.E. współpracował wcześniej z  Guillermo del Toro przy Blade: Wiecznym łowcy II i Mutancie, a z Natalim przy filmach Cube, Cypher i Wielkie nic (na międzynarodowym festiwalu w Fantasporto nagrodę w kategorii dla filmów fantasy zdobył zarówno Cube, jak Cypher). Nad efektami komputerowymi do Istoty zaczął pracować niemal dekadę temu, a po przerwie podjął to zadanie w roku 2007. „To prawdopodobnie najlepiej zaplanowany film, w realizacji którego kiedykolwiek brałem udział i opłacało się to,” powiedział podczas postprodukcji, kiedy wszystkie elementy idealnie weszły na swoje miejsce. „Na początku realizacja Istoty byłaby możliwa z punktu widzenia grafiki komputerowej, choć nie przy takim budżecie. W każdym razie nie moglibyśmy zrobić tego filmu wówczas, ponieważ nie mielibyśmy Delphine Chanéac. Była absolutnie zdumiewająca. Sposób poruszania się i emocje, które widzicie na ekranie – to wszystko jest Delphine.”

W swojej skończonej formie 70% dorosłej Dren jest prawdziwe, a 30% to grafika komputerowa. Dren jako dziecko grana przez Abigail Chu podzielona jest pół na pół, natomiast niemowlę i raczkująca Dren to w 100% dzieło grafiki komputerowej. Innowację stanowią oczy. „Poszerzaliśmy zawsze oczy Delphine bardzo nieznacznie ponad to, co w świecie ludzi przyjęte jest za normę, a potem zastąpiliśmy oczy Dren-dziecka oczami Delphine używając techniki wymyślonej przez kierującego pracami z zakresu grafiki cyfrowej Terry'ego Bradleya, która nie przypomina niczego, co kiedykolwiek widziałem,” wyjaśnia Munroe.

C.O.R.E. jest odpowiedzialny za cały szereg efektów, od subtelnych do zasadniczych. „Dodaliśmy do nóg Dren jeden odcinek więcej, żeby uzyskać nogę zginającą się w trzech miejscach, a ponadto ogon (który jest w 100% cyfrowy u dorosłej Dren, a w 80% cyfrowy u Dren-dziecka), usunęliśmy pępek Dren, ponieważ ona nie urodziła się z macicy (to innowacja Munroe’a), usunęliśmy czwarty palec z obu rąk i dodaliśmy skrzydła,” wylicza Munroe. Dla tych, którzy śledzą innowacje w dziedzinie grafiki komputerowej, najlepszym odniesieniem dla tego, w jaki sposób części ciała są zastąpione cyfrowo w Istocie, może być Blade: Wieczny łowca II Guillermo del Toro (w którym również Munroe kierował efektami wizualnymi), ale w przypadku tego filmu techniki zostały rozwinięte dalej niż w jakimkolwiek innym realizowanym wcześniej przez C.O.R.E.

                                              *
*
*

Po dziesięciu latach zmagań, by przenieść Istotę na ekran, Natali jest w rozterce, gdy ma wyjaśnić, dlaczego nagle wszystko razem zadziałało tak doskonale. Najlepsze wytłumaczenie, które znajduje, to że „Coś jest w powietrzu. Istota zaistniała teraz nie bez powodu. Nikogo to nie ekscytowało i nie mogło ekscytować 10 lat temu. Teraz jest odpowiedni czas i naprawdę wierzę, że to więcej niż tylko przypadkowe zdarzenie, że ten film został zrobiony właśnie w tym momencie.”

Odpowiedź może się też kryć w tym, że Istota to synteza nauki i mitu. Natali zastanawia się nad tym, że idea chimery w greckiej mitologii, która liczy dziś sobie tysiące lat, ma obecnie – dzięki nowoczesnej biotechnologii – możliwość, by stać się rzeczywistością. „Czy ta mitologiczna idea inspiruje genetyków do wcielenia jej w życie? Czy to część naszej naturalnej ewolucji? Czy dlatego idea ta nadal istnieje? Czy to nasze przeznaczenie?”

OBSADA

ADRIEN BRODY (Clive Nicoli) został uhonorowany Oscarem dla Najlepszego Aktora za rolę w Pianiście Romana Polańskiego i jak dotąd był najmłodszą osobą, która otrzymała nagrodę w tej kategorii. Stworzony przez niego portret żydowskiego pianisty, ocalałego z Holokaustu Władysława Szpilmana, przyniósł Brody'emu również nagrody dla Najlepszego Aktora przyznawane przez National Society of Film Critics i Boston Society of Film Critics oraz francuski odpowiednik Oscara – Cezara. Otrzymał także nominację do Złotego Globu, nagrodę Screen Actors Guild i nagrodę BAFTA .

Niedawno Adrien Brody wystąpił w Braciach Bloom w reżyserii Riana Johnsona. Zagrał także w komedii High Scholl (scenariusz i reżyseria John Stalberg Jr.) rolę Psycho Eda, inspektora Enzo Lavię we włoskim thrillerze Giallo (reżyseria Dario Argento). Wystąpił  tam wraz z Emmanuelle Seigner i Elsą Pataky, dołączając również do grona producentów. Widzowie mogli także podziwiać aktora w romantycznym dramacie Manolete (scenariusz i reżyseria Menno Meyjes), gdzie jego ekranową partnerką była Pénelope Cruz. Ostatnio aktor pojawił się na planie filmu sf Istota (scenariusz i reżyseria Vincenzo Natali). Wspólnie z Brody'ym, który gra młodego genetyka, występuje Sarah Polley.

Adrien Brody przyszedł na świat w Nowym Jorku, gdzie uczęszczał do High School for the Performing Arts oraz American Academy of Dramatic Arts. Jego pierwszą słynną kreacją była główna rola w obrazie wyreżyserowanym przez Stevena Soderbergha Król wzgórza. Następnie aktor wystąpił w dwóch filmach Erica Bossa – Nic do stracenia i Restauracja. Za ten drugi otrzymał nominację do nagrody Independent Spirit Award.      

Wśród znaczących filmów z udziałem Adriena Brody'ego warto wymienić następujące tytuły: Cienka czerwona linia (reżyseria Terrence Malick), Smak wolności (reżyseria Ken Loach), Mordercze lato (reżyseria Spike Lee), Obłęd (reżyseria John Maybury), Osada (reżyseria M. Night Shyamalan), King Kong (reżyseria zdobywca Oscara, Peter Jackson), Hollywoodland (reżyseria Allen Coulter), Pociąg do Darjeeling (reżyseria Wes Anderson) i Cadillac Records (reżyseria Darnell Martin).  

SARAH POLLEY (Elsa Kast) rozpoczynała swą przygodę z aktorstwem w wieku czterech lat, a jej pierwszą znacząca rolą „dorosłą” była kreacja w Słodkim jutrze (reżyseria Atom Egoyan). Za udział w tym filmie była nominowana do narody Genie Award dla Najlepszej Aktorki, przyznawanej przez Academy of Canadian Cinema & Television, otrzymała także nagrodę Boston and Chicago Societies of Film Critics dla Najlepszej Aktorki Drugoplanowej.  

Wśród najważniejszych filmów Sarah Polley trzeba wymienić następujące tytuły: remake Świtu żywych trupów (reżyseria Zack Snyder), Go (reżyseria Doug Liman), Przekleństwo wyspy (reżyseria Kathryn Bigelow), eXistenZ (reżyseria David Cronenberg), Nie ma takiej rzeczy (reżyseria Hal Hartley), Prawo wyboru (reżyseria Thom Fitzgerald), Moje życie beze mnie (reżyseria Isabel Coixet; za tę rolę Polley otrzymała nagrodę Genie Award dla Najlepszej Aktorki), Życie ukryte w słowach (reżyseria Isabel Coixet), Ginewra (reżyseria Audrey Wells), Nie wracaj w te strony (reżyseria Wim Wenders), Królowie życia (reżyseria Michael Winterbottom), Klub „Exotica” (reżyseria Atom Egoyan) i Przygody barona Munchausena (reżyseria Terry Gilliam).

Do najnowszych produkcji z udziałem aktorki należy film Mr. Nobody (reżyseria Jaco van Dormeal) oraz mini-serial John Adams. Sarah Polley zadebiutowała także jako reżyserka, kręcąc Away From Her – za scenariusz do tego filmu, będący adaptacją prozy Alice Munro (The Bear Came over the Mountain), była nominowana do Oscara. Obraz został bardzo dobrze przyjęty przez światową krytykę i trafił do oficjalnych konkursów na Festiwalach Filmowych w Sundance i w Toronto. Sarah Polley została również uhonorowana nagrodami dla Najlepszego Reżysera i dla Najlepszego Filmu przez Director's Guild of Canada. Away From Her dostał też nominacje do nagród Golden Satellite w kategoriach: Najlepszy Dramat Filmowy, Najlepszy Reżyser, Najlepsza Aktorka Dramatyczna i Najlepszy Scenariusz Adaptowany.  

EKIPA

STEVEN HOBAN (produkcja) jest założycielem wytworni filmowej Copperheart Entertainment z Toronto. Niedawno ukończył realizację animowanej krótkometrażówki Kręgosłup, do której głosów użyczyli między innymi Gordon Pinsent i Alberta Watson. Obraz wyreżyserował Chris Landreth, nagrodzony w 2005 roku Oscarem za inny krótkometrażowy film wyprodukowany przez Copperheart, zatytułowany Ryan.

Hoban budował swą karierę, umiejętnie łącząc twórczą intuicję, rozeznanie w biznesie i wykorzystanie najnowszych technologii. Rozpoczynał od pisania komiksów w czasach studenckich, a dziś należy do liczących się producentów, posiadających własne studio animacji Imax3D i tworzy zdobywające nagrody Akademii krótkometrażówki. Jego zawodowa droga biegła od międzynarodowych koprodukcji aż do najbardziej skomplikowanych efektów specjalnych realizowanych w filmach. I choć Hoban produkuje je w Kanadzie, z pewnością należy do światowej awangardy w tym zakresie. 

Wśród produkcji jego wytwórni warto wymienić tytuły takie, jak trylogia Zdjęcia Ginger, która zdobyła międzynarodowy rozgłos, nakręcony w 2006 roku remake Krwawe święta czy ostatni przebój kanadyjskiego box-office'u, niskobudżetową komedię Young People Fucking. 

Dziesięć lat temu Steve Hoban wyprodukował pierwszy na świecie w całości animowany w technologii Imax3D obraz Cybernetyczny świat, w którym głosów użyczyli między innymi Woody Allen, Sylvester Stallone i Sharon Stone. Hoban był także współautorem scenariusza Cybernetycznego świata.

Dzięki doskonałemu połączeniu potencjału twórczego, finansowego i dystrybucyjnego, poprzez współpracę z firmami kanadyjskimi, europejskimi, azjatyckimi i amerykańskimi (jego przedstawicielem w Los Angeles jest Creative Artists Agency), Hobanowi udało się zapewnić Copperheart znacząca pozycję na rynku. Wytwórnia finansuje i produkuje zarówno filmy fabularne z udziałem aktorów, jak i animowane, korzysta też z własnego studia, a realizowane przez nią projekty trafiają na ekrany całego świata.

Niebawem do kin wejdą kolejne produkcje Copperheart, a wśród nich thriller Permission w reżyserii Vincenzo Nataliego, animowany w 3D horror psychologiczny Lovecraft (reżyseria Chris Landreth) i animowany film familijny Rock the Boat. Ten ostatni będzie pierwszym tego rodzaju wielkobudżetowym projektem kanadyjsko-francuskim. Widzowie będą mogli obejrzeć także Giełdę śmierci, stanowiącą adaptację bestsellerowej serii powieści fantasy Anne McCaffrey Dragonriders of Pern.
VINCENZO NATALI (scenariusz i reżyseria). Urodzony w Kanadzie reżyser specjalizuje się w fabułach bazujących na koszmarnych snach, ale spojonych wewnętrzną logiką. Wkroczył do kin przebojem w roku 1997, realizując niesamowity niskobudżetowy thriller sf, zatytułowany Cube. Obraz wywarł ogromne wrażenie na widzach i na krytykach, a Natali zyskał miano reżysera śmiało przekraczającego ustalone granice gatunku, mimo ograniczeń finansowych. Cube otrzymał liczne nominacje do Genie Award, między innymi za reżyserię, dźwięk oraz oryginalną muzykę i wkrótce uzyskał status filmu kultowego. 
Kolejnym projektem, zatytułowanym Cypher, gdzie główne role zagrali Jeremy Northam, Lucy Liu i David Hewlett, Natali umocnił swoją pozycję i udowodnił, że znakomicie czuje się w postmodernistycznej poetyce. Cypher to opowieść o człowieku, który  przyjmuje nową tożsamość, by budować szpiegowską karierę. Jednak zamiast sukcesów, doświadcza nieustannego "prania mózgu" i orientuje się, że utkwił w rozchwianej, paranoicznej rzeczywistości. Trzeci film reżysera, Wielkie nic, został przez niego określony jako "komedia o kumplach, którzy znaleźli się w próżni". Także ten obraz zdobył uznanie krytyków. Dwa lata później Vincenzo Natali wyreżyserował dokument Getting Gilliam, o produkcji filmu fabularnego Terry'ego Gilliama z roku 2005, zatytułowanego Kraina traw. Premiery obu obrazów zbiegły się w czasie. Natali miał też swój wkład w realizowany rok później przez kilku reżyserów nowelowy Zakochany Paryż.   

TETSUO NAGATA (zdjęcia) przyszedł na świat w japońskim Nagano. Przeprowadził się do Tokyo, gdzie kontynuował studia, i gdzie zaczął interesować się kinem – w szczególności francuskim. Przyszły operator zorganizował Klub Filmowy przy Francusko-Japońskim Instytucie w Tokio. W roku 1972 wyjechał do Paryża, by pobierać nauki o filmie na Uniwersytecie Paryskim VIII. Trzy lata później powrócił do Japonii i pracował jako asystent operatora, H. Segawy (zdjęcia do La femme de sable w reżyserii H. Teshigahary), na planie kilku jego filmów. To doświadczenie pozwoliło mu podjąć współpracę z Toho and Toei Studios. W 1982 roku Tetsuo Nagata zdecydował się na powrót do Paryża. Wkrótce poznał Ricardo Aronovicha i został jego asystentem. Pracował na planie wielu francuskich produkcji – zarówno filmów fabularnych, jak i reklamowych.  W roku 1988 postanowił sam zostać operatorem. Do 1995 robił głównie zdjęcia do spotów reklamowych, wideoklipów i krótkometrażówek. Współpracował ze znanymi reżyserami, wśród których byli Jean-Pierre Jeunet, Jean-Paul Rappeneau, Jan Kounen i wielu innych. 

Pierwszym samodzielnym filmem kinowym Tetsuo Nagaty był zrealizowany z Rochem Stephanikiem Stand-by. Obraz zdobył tytuł Najlepszego Filmu na Festiwalu Filmowym w Montrealu, Grand Prix w Kijowie oraz Cezara dla Najlepszej Aktorki. Niedługo potem operator poznał François Dupeyrona i wspólnie z nim nakręcił dwa filmy – Co to za życie (Grand Prix MFF w San Sebastian) i Salę oficerską (oficjalny konkurs w Cannes). Za ten drugi Tetsuo Nagata uhonorowany został w 2002 roku Cezarem w kategorii Najlepsze Zdjęcia. Od tego momentu jego kariera nabrała rozmachu i zaczął pracować także poza granicami Francji. Nakręcił w Kanadzie Raiders (reżyseria Gérard Pirès ) i Blueberry (reżyseria Jan Kounen) w Meksyku. Nagata powrócił do rodzinnej Japonii, by zrealizować film Until The Night Comes Back (reżyseria Takashi Minamoto) i wtedy właśnie poznał Vincenzo Nataliego, kanadyjskiego reżysera, z którym nakręcił jedną z części Zakochanego Paryża. Za zdjęcia do filmu wyreżyserowanego przez Oliviera Dahana, Niczego nie żałuję – Edith Piaf, Tetsuo Nagata otrzymał dwa lata temu swego drugiego Cezara. 

GUILLERMO DEL TORO (Producent) Od momentu zdobycia Nagrody Krytyków na Festiwalu Filmowym w Cannes w roku 1993 i dziewięciu nagród Mexican Academy Awards za swój pierwszy film pełnometrażowy, meksykańsko-amerykańską koprodukcję Cronos, Guillermo Del Toro umacnia na rynku pozycję jednego z najbardziej docenianych i poszukiwanych międzynarodowych scenarzystów i reżyserów. Po wejściu na kinowe ekrany hiszpańskojęzycznego Labiryntu Fauna, który miał premierę na Festiwalu Filmowym w Cannes w 2006 roku, Del Toro osiągnął sukces komercyjny i zdobył uznanie krytyków.

Labirynt Fauna pojawił się w kinach amerykańskich w grudniu 2006 roku – dystrybutorem był Picturehouse (w Polsce - Kino Świat). Obraz otrzymał sześć nominacji do Oscara (między innymi dla Najlepszego Filmu Nieanglojęzycznego oraz za Najlepszy Scenariusz Oryginalny dla Del Toro) i zdobył trzy nagrody Akademii. Zarazem okazał się najbardziej kasowym hiszpańskojęzycznym filmem wszech czasów w Stanach Zjednoczonych, gdzie zarobił 37,6 milionów USD. 

Del Toro wkrótce po sukcesie Cronosa zrealizował horror zatytułowany Mutant (był jego reżyserem i współscenarzystą), wyprodukowany przez Dimension Films. Powrócił jednak do języka hiszpańskiego, mierząc się ze złożoną materią wojny domowej w obrazie Kręgosłup diabła, zrealizowanym w 2001 przez Sony Classics. Trzy lata później  powstał wyprodukowany przez New Line film o wampirach – Blade: Wieczny łowca II, a niedługo potem Del Toro rozpoczął pracę na planie Hellboya (Revolution Studios).

Sukcesy współpracy z wytwórnią Universal przy produkcji filmu Hellboy 2: Złota Armia w roku 2008 przesądziły o zawodowych decyzjach Del Toro. Połączenie sił z ogromnym studiem pozwoliło mu realizować zarówno autorskie pomysły, jak też wspierać i urzeczywistniać wizje innych twórców. Wśród nich znalazły się obrazy takie, jak: Hater, adaptacja powieści Davida Moody'ego, którą Guillermo Del Toro wyprodukował z Markiem Johnsonem; Drood oparty na książce Dana Simmonsa (opublikowanej w 2009 roku), Midnight Delivery, na podstawie oryginalnego scenariusza Del Toro, Crimson Peak (współscenarzystą był tym razem Matthew Robbins). Del Toro  stara się zrealizować także kilka klasycznych remake'ów z filmoteki Universalu. Chciałby też powrócić do literackich źródeł i ożywić Frankensteina Mary Shelley, Doktora Jekylla i Mr Hyde'a Roberta Louisa Stevensona oraz Rzeźnię nr 5 Kurta Vonneguta.

W roku 2007 Guillermo Del Toro wyprodukował hiszpański thriller zatytułowany Sierociniec, który stał się najbardziej dochodowym filmem zrealizowanym w języku lokalnym w historii hiszpańskiego kina. Film był dystrybuowany w Stanach Zjednoczonych przez Picturehouse od grudnia 2007 (dystrybucja w Polsce - Kino Świat). Reżyser w przyszłym roku zamierza zrealizować amerykański remake Sierocińca. W planach jest także gotycki horror Don't Be Afraid of the Dark (Miramax). Inne projekty, które warto wymienić, to The Witches na podstawie klasycznej powieści Roalda Dahla (Warner Bros., a współproducentem jest  Alfonso Cuaron) oraz The Left Hand of the Darkness (wspólnie z American Zoetrope Francisa Coppoli).

Dodatkowo Guillermo Del Toro zaangażował się we współpracę ze swymi meksykańskimi kolegami – Alfonso Cuaronem i Alejandro Gonzalezem-Inarritu. W ten sposób powstaje "cha cha cha", rodzaj serii składającej się z pięciu filmów dla Universal Studios oraz Focus Features. Każdy z trójki filmowców reżyseruje jeden obraz i nadzoruje produkcję pozostałych, realizowanych przez kolegów. Jako pierwszy powstał film Rudo i Cursi w reżyserii Carlosa Cuarona, z udziałem Gaela Garcii Bernala i Diego Luny.

Del Toro interesuje się również rynkiem wydawniczym. Razem z pisarzem Chuckiem Hoganem napisał powieść grozy The Strain, opublikowaną w czerwcu ubiegłego roku. Książka zadebiutowała na dziewiątym miejscu listy bestsellerów „New York Timesa”. Również wydawnictwo Palace Press zamierza opublikować ilustrowaną wersję pamiętnika opisującego pracę na planie trzech hiszpańskojęzycznych filmów Del Toro oraz ich rozwoju od wczesnych szkiców aż do końcowych rezultatów.

