Pressbook „Hanami - Kwiaty wiśni”, reżyseria Doris Dörrie 

Im starsze drzewo wiśni, tym więcej ma kwiatów. A człowiek? Dlaczego z wiekiem coraz trudniej nam rozkwitnąć? 

Japoński zwyczaj każe celebrować Hanami, czyli wspólne podziwianie rozkwitu wiśni wraz z rodziną i przyjaciółmi. Zapracowani do utraty tchu Japończycy wylegają tłumnie do parków, aby przypomnieć sobie o sprawach najistotnieszych. Bo różowo-białe kwiaty to sygnał rozpoczęcia wiosny, a zatem – symbol życia, siły, młodości, piękna i przebudzenia, ale także – symbol idei, że życie składa się z wielu etapów i że szybko przemija. 
Historia

Rudi (Elmar Wepper) i Trudi (Hannelore Elsner) są niczym stare drzewa. Czas rozkwitu ich wieloletniego związku przypadł zapewne na okres wychowywania trójki dzieci. Ale one są już dorosłe, są daleko, są niemalże obce. Teraz rytm dni w tym małżeństwie odmierzają małe rytuały – tak dalekie od pierwotnych znaczeń, że niemal teatralne. On wychodzi do pracy, dzień w dzień w tym samym płaszczu i kapeluszu, z tą samą teczką, w której niesie jabłko, które tradycyjnie wręczyła mu żona i którego on, tradycyjnie, nie zje. Ona czeka na niego z obiadem, pomocną dłonią, która pomoże przy ściąganiu płaszcza, poda ciepłe domowe pantofle. Regularność i powtarzalność zdaje się charakteryzować także rzeczywistość wokół bohaterów –  ascetyczny górski krajobraz Allgäu, rytm stonowanej architektury.

Spokój i bezpieczeństwo tego zapiętego na ostatni guzik życia mąci wiadomość o chorobie męża. Trudi postanawia nieść ciężar sama i nie informuje Rudiego o diagnozie. Chce wypełnić wspólny czas, jaki im pozostał. Może uda się odbudować relacje z dziećmi i wnukami? Wyprawa do Berlina kończy się niemal całkowitym fiaskiem. Spotkanie rodziców z dziećmi wywołuje obustronną frustrację – syn Klaus (Felix Eitner) i córka Karolin (Brigit Minichmayr) czują się zażenowani nagłą wizytą, zmuszeni do zajmowania się nieporadnymi rodzicami, ci zaś – zranieni faktem, że nikt nie chce poświęcić należnej im uwagi i czasu. Najwięcej zrozumienia i sympatii okazuje im obca osoba – Franzi (Nadja Uhl), partnerka córki. Dzięki niej spełnia się jednak dosyć nieoczekiwane marzenie starszej pani. Trudi idzie na spektakl tańca Butoh, którym fascynuje się od lat. 

Poza dziećmi żyjącymi w stolicy jest wprawdzie jeszcze ukochany syn Trudi – Karl (Maximilian Brückner), ale Karl żyje w Japonii. A domator Rudi na pewno nie da się przekonać do takiego szaleństwa jak podróż do Tokio. Z ledwością udaje się żonie namówić go, aby z Berlina, zamiast do domu, udali się nad morze. Może Trudi ma nadzieję, że tam, z dala od ściśle wytyczonych kolein codzienności, z dala od dzieci uda im się na chwilę być naprawdę razem. Po raz pierwszy od lat. I prawie się udaje. Tyle, że o poranku Rudi nie może obudzić żony. Trudi odeszła we śnie. 

Rozmowa z przyjaciółką córki uświadamia mężczyźnie, że nie znał swojej żony. I że ona poświęciła swoje pasje i marzenia, aby żyć u jego boku i wspierać rodzinę. Rozpaczy po jej stracie towarzyszy więc ogromne poczucie winy. Teraz to on chciałby zrobić coś dla niej. I jakby nie dopuszczając do świadomości myśli, że jest już za późno, Rudi wyrusza w podróż do Japonii. Karl, prowadzący w Tokio smutne, zapracowane życie nie radzi sobie z żałobą. Nie radzi sobie także z ojcem. Nigdy nie rozmawiali o emocjach. Karla przeraża fakt, że ojciec przywiózł ze sobą ubrania matki, i co gorsza – zakłada je na siebie. Pod nieobecność syna, Rudi w swetrze żony wyrusza na kolejne wyprawy w nieznany i niezrozumiały labirynt tokijskiej metropolii. Trudi zawsze marzyła o podróży do Japonii – Rudi spełnia jej marzenie. Dzięki Yu (Aya Irizuki), osiemnastoletniej bezdomnej tancerce Butoh, odkrywa, że żona jest wciąż przy nim, bo jest w nim. Taniec, który dotąd kojarzył się Rudiemu z teatralnością i dziwaczną pozą umożliwia mu kontakt z głęboko ukrywanymi emocjami. I ich ekspresję. Śmierć rozdzieliła go z Trudi, a jednocześnie sprawiła, że stali się sobie bliscy, jak nigdy dotąd... 

Inspiracje

Jedna z najbardziej znanych niemieckich reżyserek Doris Dörrie podejmuje w filmie „Hanami - Kwiaty wiśni” temat wypływający z jej osobistych doświadczeń i poszukiwań. Kilka lat temu Dörrie przeżyła śmierć męża – autora zdjęć filmowych Helge Weindlera. Weindler zmarł nieoczekiwanie w 1996 r. na zapalenie opon mózgowych, na które zapadł po tym, jak udało mu się pokonać chorobę nowotworową. Był autorem zdjęć do 8 filmów Dorris Dörrie [począwszy od jej wielkiego sukcesu „Mężczyźni...” (1985), do „Czy jestem piękna?” (premiera 1998)].

Film jest także trzecim z rzędu, w którym reżyserka dzieli się z widzami swoją fascynacją Japonią [po filmach „Oświecenie gwarantowane”/„Erleuchtung garantiert”, (2000) oraz „Rybak i jego żona”/ „Der Fischer und seine Frau”, (2005)].

Sama Dörrie jest buddystką, znawczynią japońskiej kultury. – W Japonii zafascynowała mnie m.in. wielka uwaga, miłość w podejściu do przedmiotów – tłumaczy. – Ta postawa ma nawet swoją nazwę: mono no aware. W zasadzie żadne tłumaczenie nie oddaje znaczenia tego zwrotu: chodzi o uczucie zachwytu i poruszenia na skutek kontaktu z małymi sprawami, przedmiotami, w którym to uczuciu człowiek czuje się zintegrowany ze światem zewnętrznym. Być może chodzi o to, że w japońskiej kulturze poświęca się więcej uwagi aspektowi przemijalności, co powoduje większą koncentrację na celebrowaniu najprostszych czynności w życiu.

Główną inspiracją dla „Hanami” był film Yasujirō Ozu „Tokijska opowieść” (Tokyo Monogatari, 1953), w którym ten japoński mistrz portretu rodzinnego na nowo zinterpretował historię opowiedzianą przez Amerykanina, Leo McCarey’a w filmie „Make Way for Tomorrow” (1937). W „Tokijskiej opowieści” rodzice-staruszkowie odwiedzają dzieci w stolicy, jednak te są zbyt zaabsorbowane własnymi sprawami, aby poświęcić im czas. – Kiedy oglądałam film Ozu w szkole filmowej, wydawał mi się on zbyt monotonny i powolny – mówi Dörrie. – Teraz uważam, że byłam wówczas zbyt niecierpliwa i zbyt młoda, aby go zrozumieć. Dziś dostrzegam w nim także tę szczególną miłość, którą Japończycy obdarzają wszystkie rzeczy ze względu na ich przemijalność, czyli mono no aware. Ozu opowiada we wszystkich filmach o tym samym – o rodzinie, tak jak malarz Hokusai malował wciąż górę Fuji. To to samo pragnienie mierzenia się wciąż na nowo z tym samym tematem... W przypadku „Tokijskiej opowieści” historia, której korzenie były w świecie zachodnim, odbyła podróż na Wschód. Z kolei ja, zainspirowana filmem Ozu podchwyciłam i rozwinęłam wątek owdowiałego ojca, który podróżuje z Niemiec do ojczyzny japońskiego reżysera, gdzie spotyka Yu, młodą tancerkę Butoh. Ona zainteresuje się jego losem, mimo, że dzieli ich bariera językowa i kulturowa. 

Taniec Butoh, dziwaczne hobby żony, które wprowadzało Rudiego w zakłopotanie, pomoże mu głęboko i konstruktywnie przeżyć okres żałoby. Dostarczy narzędzi do wyrażenia emocji, których nie potrafił i nie chciał nazwać. Ta japońska technika tańca powstała pod koniec lat 50., i była odpowiedzią na sformalizowany tradycyjny taniec japoński. Wpływ na jej koncepcję miał także wywodzący się z Niemiec taniec ekspresjonistyczny, tzw. Ausdruckstanz. Istotą Butoh jest zniesienie podziału w relacji ciało-umysł, odkrywanie i przetwarzanie impulsów z najgłębszych warstw świadomości, często tłumionych przez społeczne normy, a także czerpanie z pamięci ciała, w której zapisane są informacje dotyczące nie tylko nas samych, ale także naszych przodków i zmarłych, a wręcz – wszystkich stworzeń. 

Tancerze Butoh malują twarz białym makijażem, co jest nawiązaniem do pierwotnego związku teatru i kultu śmierci. Pierwsi aktorzy odgrywali rolę zmarłych, ukrywając twarz pod makijażem lub maską.

Przygotowując się do realizacji filmu, Doris Dörrie zapisała się na zajęcia tańca Butoh u japońskiego mistrza Tadashi Endo. Tak mówi o tym doświadczeniu: – Butoh to taniec, który opisuje światło i cień, narodziny i śmierć, stawanie się i zamieranie. Radość staje się w Butoh bólem, ten przeradza się ponownie w radość. Historia „Hanami” zaczyna się od nauk Tadashiego, który kazał mi poszukiwać w każdym ruchu związku z przodkami. Pewnego dnia powiedział, że zmarli śnią o nas i te słowa stały się dla mnie mottem. Pomyślałam, że jeśli faktycznie tak jest, to, być może, wszystkie znaki przemijania, który doświadczamy w życiu, są niczym pocztówki, które zmarli wysyłają do nas z zaświatów. 

Butoh przynosi bohaterowi nieoczekiwaną pomoc w procesie przepracowania żałoby po utracie żony. Ten proces jest długi i złożony. – Najpierw następuje faza nieopisanego bólu, wywołanego fizyczną rozłąką i świadomością, że on lub ona już nigdy nie będzie w stanie spotkać tej drugiej osoby – mówi Doris Dörrie. – Ale ten etap powinien przekształcić się stopniowo w swoistego rodzaju integrację, gdy nagle jedno zaczyna odczuwać, że ma w sobie drugie. To prowadzi do wewnętrznego dialogu, który trwa potem długi czas i nie może zostać przerwany. 

Rudi odnajduje Trudi poprzez nawiązanie rozmowy z nią. Rozmowy, która jest daleko bardziej intensywna niż te, które prowadzili, zanim jego żona zmarła. Odkrywa coś, co kiedyś ich łączyło: rodzaj komunikacji, który nawiązuje się między ludźmi, którzy żyją ze sobą bardzo długo. Tyle, że takie porozumienie często zostaje zaniedbane na skutek codziennej rutyny, nieprzystępności a także lenistwa. 

O istnieniu tej zaniedbanej więzi między bohaterami każą przypuszczać chociażby imiona nadane im przez autorkę: w imieniu Trudi zawiera się Rudi... (Podobna, znacząca gra słów stoi u początków znajomości Rudiego i młodziutkiej tancerki Butoh – Yu, gdy nie władający zbyt dobrze angielskim Rudi pyta: „I am you?”).

„Hanami - Kwiaty wiśni” jest jednak przede wszystkim filmem o miłości. O miłości małżeńskiej, miłości rodzicielskiej i bezinteresownej miłości bliźniego. Relacje między członkami rodziny oddane są w sposób niezwykle poruszający – dzieci odtrącające starania rodziców i zirytowane ich obecnością, są świadome i przerażone intensywnością swoich reakcji, i cierpią z ich powodu. Cierpią, bo jednak tak bardzo kochają. Strach przed bliskością to często także strach przed przemijaniem. 

– Tak jak wszystko, miłość przemija – mówi reżyserka filmu. – Trzeba dać jej szansę, aby mogła się ujawnić w pełni: w całej swojej potędze, także poprzez wielkie cierpienie. Japończycy siadają pod kwitnącymi drzewami wiśni ponieważ są one wówczas przejmująco przepiękne, a jednocześnie – świadomość, że okres ich kwitnienia jest taki krótki jest przejmująco bolesna. Jeżeli przegapisz ten szczególny moment, za chwilę jest już po wszystkim, i nie doświadczysz go przez cały rok, a kto wie – może już nigdy. Podobnie jest z miłością: trzeba jej wyczekiwać, dać szansę rozkwitnąć i kiedy tak się stanie – trzeba być przy tym, aby ją podziwiać. Każda osoba, każda roślina i zwierzę otrzymało od natury ten wyjątkowy moment, w którym może rozkwitnąć i ujawnić swoją prawdziwą naturę. Ale często zdarza się nam to, co przydarzyło się Rudiemu – że to stłumimy. Że nie pozwolimy, aby nasze prawdziwe ja, nasze prawdziwe piękno ujawniło się, niczym kwiaty na drzewie wiśniowym. Jedyną rzeczą, której możemy być w życiu pewni, to fakt, że nic nie jest pewne. Nikt nie jest w stanie tego zaakceptować, niepogodzenie z przemijaniem leży w naturze ludzkiej i dlatego konfrontacja z nim powoduje tak wiele cierpienia. Chcemy za wszelką cenę zatrzymać, uchwycić momenty szczęścia. Podobne procesy wyznaczają, moim zdaniem, istotę procesu filmowania: przemijalność, tworzenie ulotnych momentów i chęć uwiecznienia ich.

Realizacja 

– Po śmierci mojego męża byłam przekonana, że nie jestem w stanie robić już filmów – wspomina Dorris Dörrie. – Ale przyjaciel mojego męża Werner Penzel, przekonał mnie, abym spróbowała. Zasugerował, abym codziennie nosiła przy sobie małą kamerę wideo i tylko obserwowała nią rzeczywistość. I stało się tak, że bez żadnych przygotowań i planów nakręciłam dokument „...mgnienie oka...” (...augenblick...). Mała kamerka była rodzajem kamuflażu; stałam się turystką, wystarczyło, że zatrzymywałam się i patrzyłam, zamiast gonić obrazy czy też naginać do tego, jakimi ja chciałabym je zobaczyć. Oddanie kontroli wydało mi się bardziej podniecające i przepełnione miłością do świata, niż sprawowanie kontroli. Tego rodzaju nastawienie wydało mi się stosowniejsze w procesie docierania do sedna zjawisk; by dzięki filmowaniu zrozumieć, jak naprawdę działa życie. Postanowiłam zrealizować film fabularny tą metodą.

Na planie „Kwiatów wiśni” pracowało – wraz z aktorami i japońskimi członkami ekipy – zaledwie 12 osób. Ta kameralność pozwalała na stosowanie improwizacji oraz dostosowywanie się do otaczającej rzeczywistości. Tak było np. w przypadku sekwencji, w której rodzina zebrała się nad morzem po śmierci matki. Pierwotnie w scenariuszu zaplanowano, iż ujęcia te zostaną zrealizowane przy zachmurzonym niebie i wzburzonym morzu. Stan przyrody miał korespondować z nastrojem żałobników. Tymczasem Bałtyk objawił się filmowcom w całej krasie późnego lata. Dorris Dörrie postanowiła mimo wszystko zrealizować ujęcia z członkami rodziny w żałobnej czerni na plaży. Słońce, roznegliżowani turyści i pełne życia scenki plażowe w niesamowity sposób kontrastują ze smutkiem rodziny, wzmacniając efekt żałoby. 

Film powstał w formacie High Definition. – Dzięki nowym możliwościom technicznym i małym kamerom z łatwością osiąga się w kinie to, o czym marzyli twórcy Nouvelle Vague i Cinéma Verité – twierdzi Dorris Dörrie. 

Mając do dyspozycji niewielkie kamery HD autor obrazu Hanno Lentz nie próbował podrabiać efektu, który uzyskałby pracując na negatywie. Miast tego wykorzystał w sposób kreatywny zalety i wady medium cyfrowego. A pozwoliło mu one na szybkie reagowanie na wydarzające się spontanicznie, nieplanowane sytuacje, a jednocześnie – był w stanie zrealizować wszystkie założenia estetyczne, jakie poczynili, planując warstwę wizualną filmu. 

– Chciałam, aby ten film pulsował życiem – mówiła reżyser w wywiadzie dla magazynu „Spiegel”. – Widz ma mieć możliwość takiego doświadczania, jaką ma ktoś odkrywający nowy, nieznany świat, czyli za pomocą wszystkich zmysłów. Jednocześnie chciałam, aby każdy fragment filmu tchnął świeżością, autentyzmem. Aby to osiągnąć, musiałam często rezygnować z tego, co wcześniej zaplanowałam. Ale to jedna z zasad buddyzmu: Powinieneś być w każdej chwili gotowy porzucić wszystkie swoje plany.

Film kręcono w rejonie Allgäu, w Berlinie, nad Bałtykiem, w wielu lokacjach w Tokio, oraz u stóp góry Fuji. Wszystkie te miejsca zostały scharakteryzowane i utrwalone na odmienne, ale formalnie korespondujące ze sobą sposoby. Łączy je kontemplacyjny charakter oraz rytmiczny sposób montowania sekwencji obrazów przyrody, zwierząt, architektury. 

Aktorzy, którzy przyjęli role w filmie stanęli przed wyjątkowym wyzwaniem. Metoda realizacji, którą obrała reżyser oznaczała, że wiele ujęć kręconych było na ruchliwych ulicach Berlina a także Tokio, w sposób na wpół dokumentalny. W związku z tym, aktorzy nigdy nie wiedzieli do końca, co wydarzy się podczas ujęcia. Musieli mieć oczy i uszy otwarte, z kolei za nimi podążał operator kamery i reszta ekipy. 

– Aby pozwolić sobie na tego typu eksperymenty, trzeba mieć bardzo dużo doświadczenia, a jednocześnie umieć elastycznie reagować, mieć szeroko otwarte oczy i duży dar empatii. To wspaniałe uczucie, gdy zaczyna się wyczuwać, że fikcja i rzeczywistość pulsują w tym samym rytmie. Wtedy wydarzają się niesamowite rzeczy – mówi Doris Dörrie. – Ale tego typu projekty wymagają od aktorów zaangażowania i ogromnej odwagi.

Przed 20. laty Molly von Fürstenberg oraz Harald Kügler z firmy Olga-Film-Produktion wyprodukowali jeden z pierwszych filmów fabularnych Dörrie pt. „Mężczyźni...” (Männer..., 1985), wielki przebój kasowy, który tylko w Niemczech zobaczyło w kinach 5 mln widzów.

Zdecydowali się wyprodukować także najnowszy projekt reżyserki: – Rozmawialiśmy z Doris o projekcie „Kwiatów wiśni” niemal 3 lata. Jednak gdy tylko napisała pierwszą wersję scenariusza, stało się dla nas jasne, że chcemy zrobić go razem. Przedstawiliśmy ukończony scenariusz w instytucjach dofinansowujących produkcję filmową i niemal natychmiast otrzymaliśmy wnioskowane kwoty. Już na tym etapie było bowiem jasne, że powstanie film niezwykły, a naszą pasją jest produkowanie filmów niezwykłych. 

Film „Kwiaty wiśni” został zrealizowany przy wsparciu: FilmFernsehFonds Bayern, Medienboard Berlin-Brandenburg, Filmförderungsanstalt FFA oraz Deutsche Filmförderfonds. Koproducentami byli Bayrische Rundfunk, ARD/Degeto i Arte. Budżet filmu wyniósł 3 mln euro. 

Twórcy

Doris Dörrie
Kiedy na ekrany kin wszedł jej film „Mężczyźni...”, który zarobił miliony, miała zaledwie 29 lat. Bez najmniejszej trudności i z wielkim powodzeniem podróżuje pomiędzy mediami, w których się wypowiada. Realizuje filmy fabularne, dokumentalne i inscenizacje operowe, pisze powieści, opowiadania i książki dla dzieci. Jest scenarzystką i wykładowcą uniwersyteckim. Feministką, buddystką i matką. Przeżyła wielką katastrofę, ale jest ciągle gotowa na prawdziwą miłość, tę która stanowi temat niemal wszystkich jej filmów. 

Kariera charyzmatycznej Doris Dörrie jest dowodem na to, że nie zawsze droga do sukcesu komercyjnego wiedzie przez miałkość i schlebianie najniższym gustom. Jej kolejne filmy są nie tylko kasowymi przebojami, ale także są pozytywnie przyjmowane przez wymagającą krytykę filmową i nagradzane na międzynarodowych festiwalach. 

Dörrie urodziła się w 1955 r. w Hanowerze. W USA studiowała aktorstwo (University of the Pacific w Stockton), filozofię i psychologię (School for Social Research w Nowym Jorku). Po powrocie do Niemiec ukończyła studia na Wyższej Szkole Telewizji i Filmu (Hochschule für Fernsehen und Film) w Monachium, tę samą którą kończył m.in. Wim Wenders. W tym czasie pisywała krytyki filmowe w dzienniku Süddeutsche Zeitung”. Jej film dyplomowy pt. „Pierwszy walc” (Der erste Walzer) został dobrze przyjęty na festiwalach w Hof i w Lubece. W latach 1970-81 zrealizowała dla telewizji BR (Bayrische Rundfunk) kilka filmów dokumentalnych i film dla dzieci.

Bezpośrednio po studiach zwróciła na siebie uwagę producentów ze stacji WDR. Wówczas powstały jej pierwsze filmy telewizyjne, wśród nich debiut kinowy „Prosto przez serce” (Mitten ins Herz, 1983), który został zaprezentowany podczas festiwalu w Wenecji i w Tokio, i który otrzymał nagrodę Maxa Ophülsa – coroczne wyróżnienie dla debiutującego reżysera.

Już w tych wczesnych realizacjach można odnaleźć specyficzny filmowy charakter pisma Dörrie, wyróżniający ją spośród innych twórców jej generacji: dar obserwacji rzeczywistości i odwaga do niezwykle kreatywnego jej przetwarzania. 

W 1985 r. powstał film fabularny „Mężyczyźni...”, w którym zagrali m.in. Heiner Lauterbach i Uwe Ochsenknecht. Jego budżet wynosił zaledwie 400 tys. marek. Film był dystrybuowany w 230 kopiach i stał się prawdziwym przebojem (5 mln widzów w Niemczech i 6 mln na świecie). Tym samym Dörrie stała się pierwszą niemiecką reżyserką od końca lat 60., która odniosła tak znaczny sukces komercyjny. Zaś „Mężyczyzn...” okrzyknięto pierwszą niemiecką komedią feministyczną. O filmie tak pisał Wojciech Kuczok: „Dörrie jest kąśliwa, ale nie złośliwa – a jej dowcip rozbraja mnie z siłą filmów Allena. Poddaję mu się bez reszty w „Mężczyznach...", opartych na genialnie przewrotnym pomyśle: zdradzony mąż zamiast „honorowego" porzucenia żony będzie chciał raczej pozyskać łaski jej kochanka – i przerobić go na swoje podobieństwo, by żonę od romansu odwieść. /.../ Nieładnie i nieprawdziwie byłoby mówić o Dörrie, że jest feministką z ludzką twarzą – to raczej faceci w jej filmach są uczłowieczeni, po ludzku bezradni, wzruszająco nieporadni. Dörrie poróżnia pojęcia męskości i męstwa, to pierwsze nacechowując pejoratywnie. /.../ Feministyczna z ducha jest zaś pasja, z jaką reżyserka krytykuje społeczeństwo mieszczańskie – patriarchalne przecież w swej genezie; feministyczna jest lubość, z jaką Dörrie ukazuje współczesną inwersję tego patriarchatu w matriarchat (faceci mężni poza domami, zaś skapcaniali i potulni – ergo: męscy – pod domowym okiem silnych żon).” 

Dörrie mówi o zmianie, jaka zaszła w ciągu ostatnich 50 lat, i która dotyczy roli kobiety w społeczeństwie i rodzinie: „Kobiety uzyskały samodzielność finansową, mogą więc prowadzić normalne życie bez pomocy mężczyzn. Dlatego podstawą do zawarcia związku jest wyłącznie uczucie miłości. Ale ono jest bardzo delikatne, chwiejne i nieprzewidywalne. Drogą pośrednią, jakimś rozwiązaniem kompromisowym jest uczucie wzajemnego wspierania się, troski i współodczuwania, czyli agape. Eros, co wiedzieli już Grecy, jest przejściowy: pojawia się i znika. Ten stan trwający dwa, góra trzy lata określano stanem gorączki miłosnej, czyli stanu chorobowego. Dlatego małżeństwa zawierano z racjonalnie kalkulowanych powodów. W najlepszym wypadku małżonkowie troszczyli się o siebie. Dziś w małżeństwie oczekuje się nie tylko wielkiej miłości, ale także nieustannego pożądania. To chyba trochę za dużo naraz. Bardzo się stresujemy wymaganiami, które sami sobie stawiamy, i zatracamy się w nich.”

Jednocześnie kobiety mają coraz więcej ról do spełnienia, żyją coraz szybciej i zaniedbują najbliższych. W swojej twórczości Dörrie stara się analizować konsekwencje tych przemian. 

Po sukcesie, „Mężczyzn” powstały: „Raj” (Paradies, 1986), oraz „On i ja” (Ich und er, 1989). 

W 1989 r. wraz z grupą przyjaciół założyła firmę Cobra Filmproductions GmbH, która wyprodukowała jej kolejne filmy. Wśród założycieli znalazł się także Helge Weindler – autor zdjęć filmowych do wszystkich filmów Dörrie (począwszy od „Mężczyzn...), i mąż reżyserki, z którym ma córkę. 

W 1992 r. na podstawie opowiadania Jakoba Arjouni zrealizowała film „Wszystkiego najlepszego, Turku” (Happy Birthday, Türke!), piętnujący narodową hipokryzję oraz ksenofobię Niemców. Rola Fanny Fink w filmie „Nikt mnie nie kocha” (Keiner liebt mich, 1998) zaowocowała Niemiecką Nagrodą Filmową – Złotą Taśmą dla aktorki Marii Schrader. 

Wszystkie filmy Dörrie realizowała ze stałą ekipą, wśród której był także jej mąż – operator. W 1996 r. Helge Weindler zmarł nagle na planie filmu „Czy jestem piękna?”. Na krótko przedtem pokonał raka wątroby, a przyczyną jego tragicznej śmierci było zapalenie opon mózgowych. Dla Dörrie śmierć męża była wstrząsem, ale także doświadczeniem, które wzmocniło ją wewnętrznie: „Zmarł mój mąż, moja wielka miłość. Ale to tragiczne wydarzenie sprawiło, że stałam się optymistką. Ponieważ wszystko co miałam, wszystko co robiłam – inwestowałam w to małżeństwo i w tę miłość. Niczego nie żałowałam, niczego nie przegapiłam, nie byłam zbyt ostrożna. Często zadaję sobie pytanie: A co, jeśli ktoś w takiej sytuacji jak moja jest zmuszony stwierdzić, że zbyt mało kochał, że niedostatecznie ufał? I że to trzeba było zrobić inaczej i tamto... To musi być o wiele gorsze...” 

Siłę daje jej buddyzm zen, który rozumie nie jako religię, ale jak sama mówi – instrukcję obsługi życia, która nie obliguje do wierzenia w dogmaty religijne. „Buddyzm uczy mieć ciągłą świadomość przemijalności, tego że wszyscy umrzemy – tłumaczyła w jednym z wywiadów. – Kiedy uświadomię to sobie, że umrzemy: ja i inni, nie mogę nikogo nienawidzieć, nikomu zazdrościć, nikogo atakować. To antidotum na wszelką agresję. I na bazie tej świadomości rozwija się uczucie współodczuwania – bardzo ważne nie tylko w buddyzmie, ale także w religii chrześcijańskiej. Memento mori – warto mieć to w świadomości. Często jest to jednak mylnie interpretowane, i wówczas prowadzi do czarnych myśli, depresji. Tymczasem chodzi o coś zgoła odmiennego. Memento mori powinno pociągać za sobą carpe diem – czerpanie radości z każdej chwili życia. Na moją głowę zawalił się cały świat... Gdy mój mąż chorował na raka, musiałam znaleźć coś, cokolwiek, co pozwoliłoby mi przezwyciężyć paniczny strach, dzięki czemu byłabym w stanie troszczyć się o niego i o naszą córkę i nie wyskoczyć z przerażenia i paniki przez okno... I ta prosta metoda, fakt, że koncentrowałam się tylko na danej chwili i próbowałam kształtować ją tak dobrze, jak tylko potrafiłam, pomogła mi nie zwariować.”

Po tragicznym wydarzeniu nie mogła jednak wrócić od razu do realizacji filmów. Przyjaciel nieżyjącego męża Werner Penzel namówił ją do samodzielnego rejestrowania rzeczywistości przy pomocy małej kamery wideo. W ten sposób powstał film dokumentalny Dörrie „...mgnienie oka...” (...augenblick..., 1997), którego realizacja była dla niej formą terapii a także – zapoczątkowała przemianę w podejściu do konstruowania filmowej rzeczywistości. Reżyserka mówi o tym w ten sposób: – Mała kamerka była rodzajem kamuflażu; stałam się turystką, wystarczyło, że zatrzymywałam się i patrzyłam, zamiast gonić obrazy czy też naginać do tego, jakimi ja chciałabym je zobaczyć. Oddanie kontroli wydało mi się bardziej podniecające i przepełnione miłością do świata, niż sprawowanie kontroli. Tego rodzaju nastawienie wydało mi się stosowniejsze w procesie docierania do sedna zjawisk, by dzięki filmowaniu zrozumieć, jak naprawdę działa życie. 

W kolejnych filmach Dörrie wraca ciągle do tematu miłości i przemijania („Nadzy”, „Fischer und seine Frau”). Mówi o sobie, że w zasadzie opisuje ciągle ten sam temat – relacje między ludźmi, którzy mają w stosunku do siebie różne oczekiwania. Zauważa także, że społeczeństwa zachodnie stały się niezwykle ostrożne w swoich życiowych decyzjach. Tymczasem strach przed bólem uniemożliwia przeżycie prawdziwej miłości.

Tak jest w filmie „Nadzy” (Nackt, 2002), który powstał na podstawie dramatu teatralnego i którego bohaterowie są więźniami swojego luksusowego stylu życia. Mówi Dorris Dörrie: „Odruch ucieczki ma często źródła w uczuciu braku, pustki. Biegniemy do fryzjera, gdy czujemy się nieszczęśliwi, jesteśmy wręcz przekonani, że nowa sukienka, fryzura, praca, zmiana otoczenia, męża, miejsca zamieszkania czy mebli sprawi, że poczujemy się dobrze, że staniemy się kimś innym; tym kimś, kim zawsze chcieliśmy być. Nie jestem w tym względzie wyjątkiem. Ale wiem, że to, za czym gonimy jest iluzją.”

Strach i ucieczka przed stratą jest zdaniem reżyserki głęboko ludzkim odruchem, który łączy nas wszystkich. Prędzej czy później każdy z nas doświadcza straty. Wspaniałe jest to, że jesteśmy w stanie dostrzec strach i ból, jakie wywołuje utrata kogoś bliskiego w innych ludziach i zbliżyć się dzięki temu do nich. Ta myśl, fascynacja kulturą Japonii oraz nowa metoda realizacji filmowej, nastawiona w większym stopniu na impulsy rzeczywistości niż na sprawowanie nad nią kontroli, zainspirowały Doris Dörrie do napisania scenariusza najnowszego filmu pt. „Hanami - Kwiaty wiśni”

– Bohatera filmu wdowca Rudiego i młodą tancerkę Butoh Yu zbliża do siebie żałoba. Ona straciła matkę, on – żonę. Nie muszą o tym rozmawiać, po prostu dostrzegają to w sobie wzajemnie – mówi Dörrie. 

Generacja dzisiejszych niemieckich pięćdziesięciolatków próbowała w młodości walczyć z tradycjami, rytuałami i z wszelkimi konwencjami, które ograniczały jej wolność. Teraz, jak twierdzi reżyserka, do wielu z nich zaczęło docierać, że istnieją pewne obszary, w których nie dają sobie rady bez konwencji i form. „Zupełnie zapomnieliśmy o rytuałach żałoby, nie wiemy jak ten szczególny czas powinien w ogóle przebiegać. A teraz musimy sami szukać nowych form” – tłumaczy Dörrie. W „Kwiatach wiśni” bohater odnajduje rytuały, dzięki którym może wyrazić swój ból po stracie żony w kulturze obcej i egzotycznej – w Japonii. Wrzucony w wir rzeczywistości, której nie rozumie, z którą nie może komunikować ze względu na barierę językową Rudi aktywuje w sobie zepchnięte na daleki plan mechanizmy i zdolności – intuicyjnie odnajduje właściwą dla siebie drogę. 

Kiedy Doris Dörrie nie reżyseruje filmów, wykłada na swojej alma mater w Monachium, albo pisze książki.

W 1997 r. przyjęła stanowisko w Hochschule für Fernsehen und Film, gdzie jako profesor katedry Dramaturgii Stosowanej i Rozwoju Scenariusza wykłada do dziś.

Jest autorką wielu powieści i opowiadań. Często stają się one podstawą do jej scenariuszy filmowych. Tygodnik „Die Zeit” okrzyknął ją jedną z najlepszych autorek niemieckiej literatury współczesnej. Pierwszy zbiór opowiadań nosił tytuł „Liebe, Schmerz, und das ganze verdammte Zeug” (Miłość, ból i całe to cholerstwo), i ukazał się w 1986 r. Następnie w 1988 r. opublikowała opowiadania pt. „Was wollen Sie von mir” (Czego pan ode mnie chce), w 1991 r. „Der Mann meiner Träume” (Mężczyzna moich marzeń) oraz „Für immer und ewig” (Na wieki wieków). W 1996 r. ukazała się „Samara”, zaś w 1998 r. „Bin ich schön?” (Czy jestem piękna?) – tom 17 związanych ze sobą opowiadań, na podstawie których powstał film pod tym samym tytułem. Opowiadania i nowele Dörrie zostały wyróżnione wieloma nagrodami. W 2000 r. ukazały się dwie powieści jej autorstwa: „Was machen wir jetzt? (I co teraz zrobimy?), oraz „Erleuchtung garantiert” (Oświecenie gwarantowane). Film „Nadzy” powstał w oparciu o powieść „Happy”, którą napisała w 2001 r. Kolejna powieść pt. „Błękitna sukienka” (Das blaue Kleid, 2002 – w Polsce ukazała się nakładem Wydawnictwa Muza w 2007 r.) przez kilka tygodni utrzymywała się na liście bestsellerów niemieckiego tygodnika „Spiegel” i otrzymała Niemiecką Nagrodę Literacką. 

Doris Dörrie spełnia się także jako reżyser operowy. Na swoim koncie ma inscenizację „Cosi Fan Tutte” (Opera Narodowa, Berlin 2001), „Turandota” (2003), „Rigoletto” (Opera Monachijska, 2004/2005 r.), „Madame Butterfly” (Opera Monachijska, 2005 r.) oraz „La Finta Giardiniera” (Salzburger Festspiele, 2006). Jej interpretacje nierzadko są bardzo odważne i wzbudzają wiele kontrowersji. Sama Dörrie cieszy się, że publiczność na spektaklach przez nią reżyserowanych jest młoda i barwna. W widowiskach operowych urzeka ją moment absolutnego zapomnienia, oderwania od rzeczywistości. Opera jest magiczna, ponieważ muzyka oddziałuje w sposób najbardziej bezpośredni na nasze ciała.

W literaturze i filmie często pochyla się jednak nad najbardziej banalnymi sytuacjami. Tłumaczy to w ten sposób: – Uważam, że tendencja, aby ignorować codzienność i błądzić myślami wyłącznie w najwyższych rejestrach jest bardzo niebezpieczna i bardzo nieludzka. Uważam, że codzienność nie jest śmieszna, lecz komiczna i smutna równocześnie. Wszystko zależy od tego, jak się podchodzi do takich przyziemnych sytuacji. Bo może się zdarzyć, że stracą one swoją  błahość, i w swojej niepozorności – staną się wielkie... 

(cytaty pochodzą z wywiadów udzielonych przez Doris Dörrie dla tygodników „Der Spiegel”, „Stern”, „Die Zeit”, dzienników „Die Welt”, „Süddeutsche Zeitung”, „Frankfurter Allgemeiner Zeitung”, oraz portali internetowych cineastentreff.de, digitalvd.de, planet-interview.de) 
Doris Dörrie – Filmografia 

2008 „Hanami - Kwiaty wiśni”(Kirschblüten – Hanami)

2007 „Jak ugotować swoje życie” (Wie man sein Leben kocht)

2005 „Der Fischer und seine Frau”

2004 „Ein Seltsames Paar”

2002 „Nadzy” (Nackt)

2000 „Oświecenie gwarantowane” (Erleuchtung garantiert)

1998 „Czy jestem piękna?” (Bin ich schön?)

1997 „...mgnienie oka...” (...augenblick...)

1994 „Nikt mnie nie kocha” (Keiner liebt mich)

1993 „Was darf's denn sein?”

1992 „Wszystkiego najlepszego, Turku!” (Happy Birthday, Türke!)

1989 „Pieniądze” (Geld)

1989 „Love in Germany”

1988 „Ja i on” (Ich und Er)

1986 „Raj” (Paradies)

1985 „Mężczyźni...” (Männer...)

1985 „Wewnątrz wieloryba” (Im Innern des Wals)

1983 „Prosto przez serce” (Mitten ins Herz)

1982 „W międzyczasie” (Dazwischen)

1980 „Katharina Eiselt, 85, Arbeiterin”

1980 „Von Romantik keine Spur”

1979 „Paula aus Portugal”

1978 „Alt werden in der Fremde”

1978 „Hättest was Gescheites gelernt”

1978 „Max i Sandy” (Max und Sandy)

1978 „Pierwszy walc” (Der Erste Walzer)

1977 „Ene, mene, mink”

1976 „Ob's stürmt oder schneit”

Doris Dörrie – Nagrody 

2008 Bawarska Nagroda Filmowa (Bayerischer Filmpreis) za „Kwiaty wiśni – Hanami” – 
Najlepszy Film 2007 r.,


Nagroda „Złote Pióro” za długoletnią i wypełnioną sukcesami pracę reżyserską

2005 Nagroda literacka „Pro meritis scientiae et litterarum” 

2003 Niemiecka Nagroda Literacka za książkę „Błękitna sukienka” (Das blaue Kleid)


Niemiecka Nagroda Filmowa „Srebrna Taśma” za film „Nadzy” (Nackt)

2002 Nagroda honorowa miasta Monachium w dziedzinie kultury 

2000 Bawarski Order Zasłużonych (Bayerischer Verdienstorden)


Bawarska Nagroda Filmowa za „Oświecenie gwarantowane” (Erleuchtung garantiert)

1999 Nagroda DIVA

1998 Bawarska Nagroda Filmowa w kategorii najlepszy scenariusz, 


Nagroda Dolnej Sachsonii za działalność kulturalną


1996 Federalny Krzyż Zasługi (Bundesverdienstkreuz), 


Nagroda Literacka imienia Bettiny von Arnim za opowiadanie „Ojciec panny młodej” (Der Vater der Braut)


1995
Niemiecka Nagroda Filmowa „Srebrna Taśma” za film „Nikt mnie nie kocha” (Keiner liebt mich), 


Nagroda Ernsta Hoferichtera za pracę literacką 


1992 Nominacja do Federalnej Nagrody Filmowej za „Wszystkiego najlepszego, Turku!” (Happy 

Birthday, Türke!)

1986 Niemiecka Nagroda Filmowa „Srebrna Taśma” za reżyserię filmu „Mężczyźni...” (Männer...),


Niemiecka Nagroda Filmowa „Złota Taśma” za scenariusz filmu „Mężczyźni...”,


Nagroda Złoty Ekran za film „Mężczyźni...”,


IFF Vevey (Schweiz): Nagroda Główna za film „Mężczyźni...”,


IFF Hof:  Nagroda Miasta Hofza film „Mężczyźni...”,


Bambi

1984 Nagroda Maxa Ophülsa: nagroda publiczności miasta  Saarbrücken za film „Mitten ins 
Herz”

1976  razem z Wolfgangiem Berndtem – Nagroda Kuratorium Młody Film Niemiecki za film 
krótkometrażowy „Kinos der Provinz”

Aktorzy 

Elmar Wepper

Z odtwórcą roli Rudiego – Elmarem Wepperem Dorris Dörrie pracowała już podczas realizacji filmu „Rybak i jego żona”. Jednak metamorfoza, jaką przeszedł w „Kwiatach wiśni” zachwyciła prasę, która zgodnie okrzyknęła jego kreację wielką. Nie tylko zdobył się na przełamanie swojego dotychczasowego wizerunku, ale także wykazał ogromną otwartością i zdolnością do eksperymentowania i poszukiwań. Co ważne – nawet w scenach, które mogłyby ocierać się o śmieszność, czy też wzbudzać uczucie skrępowania, jak wtedy, gdy Rudi przebiera się w ubrania żony, wysublimowana i oszczędna gra Weppera podkreśla zagubienie, smutek ale i godność osobistą bohatera, a także sprawia, że wielka emocjonalna przemiana, jaką przechodzi Rudi, jest autentyczna i poruszająca.

Elmar Wepper urodził się w 1944 r. w Augsburgu. Studiował literaturę niemiecką i dramaturgię. W 1990 r. on i Uschi Glas otrzymali statuetkę Srebrnego Bambi, jako najbardziej ulubiona para aktorów telewizyjnych. Grał głównie role w serialach tv „Polizeiinspektion 1”, „Zwei Münchner in Hamburg”, a także w filmach takich jak „Die Sturmflut” (reż. Jorgo Papavassiliou), w kilku odcinkach serii „Tatort” a także „Zwei Brüder”. Wśród dużych ról kinowych Weppera należy wymienić udział w filmie „Lammbock”  (reżyseria Christian Zübert) oraz w „Der Fischer und seine Frau” (reż. Doris Dörrie).

Hannelore Elsner

Trudi w wykonaniu tej wybitnej niemieckiej aktorki jest kobietą tajemniczą. Czujemy, że życie, które wybrała było z jednej strony wypełnione troską o innych, a tym samym spełnione i szczęśliwe. Z drugiej strony, nagłe oznaki powściąganego temperamentu pozwalają domyślać się, że był kiedyś taki czas, kiedy Trudi marzyła o czymś innym i inaczej planowała swoje życie. Jest bardzo silną, a jednocześnie bardzo delikatną kobietą. Hannelore Elsner przyznaje, że jej postać przypomina jej własną babkę. Ciężkie życie, opieka nad mężem i rodziną sprawiły, że pamięta ją jako kobietę silną, ale skromną. Także Trudi jest skromna, bezpretensjonalna, ale równocześnie – bardzo chojna. 

Postać Trudi w interpretacji tej wybitnej aktorki wymyka się wszelkim jednoznacznym próbom sklasyfikowania. Zdaje się wiedzieć najwięcej o wszystkich członkach rodziny, ale nie nadużywa tej wiedzy. Rzadko mówi o sobie i swoich pragnieniach, jest wsłuchana w pragnienia innych. Ale dumna postawa, szlachetna uroda (godna odnotowania jest odwaga aktorki, aby ukazać piękno starzejącej się twarzy bez jakiegokolwiek makijażu) każą przypuszczać, że za jej obecnością w tej małej, urokliwej ale nudnej górskiej miejscowości kryje się jakaś tajemnica.

Hannelore Elsner należy od wielu już lat do czołówki niemieckich aktorek filmowych i teatralnych. Zaskakuje publiczność i krytykę kolejnymi nowymi wcieleniami. Stworzyła wybitne kreacje w takich filmach jak: „My last film” Oliviera Hirschbiegla, „No Place To Go” Oskara Roehlera oraz w „Go For Zucker” Daniela Levy’ego. 

Poza aktywnością sceniczną i filmową Hannelore Elsner udziela się w wielu organizacjach charytatywnych. Jest członkiem Instytutu Fritza Bauera, centrum dokumentacji i badań nad historią Holokaustu, niemieckiej fundacji zajmującej się chorymi na AIDS, oraz rzecznikiem organizacji wspierającej dzieci z niedorozwojem. 

Była wielokrotnie nagradzana – zarówno za role kinowe jak i telewizyjne. Otrzymała m.in. nagrodę Grimme, Niemiecką Nagrodę Filmową, Nagrodę Krytyków Niemieckich, Bambi, Telestar, Złotą Kamerę oraz Nagrodę Bawarskiego Festiwalu Filmowego. Wyróżniano ją i nagradzano także na wielu festiwalach zagranicznych: m.in w Monte Carlo, Chicago oraz Istambule, gdzie otrzymała nagrodę dla najlepszej aktorki. 

Hanami – Głosy prasy

„Hanami - Kwiaty wiśni” to głęboko smutny, a równocześnie uszczęśliwiający widza film o śmierci... W swoim chyba najwyrazistszym filmie Doris Dörrie snuje delikatnie, lakonicznie i poruszająco opowieść o stracie, żałobie i chęci życia, która budzi się wobec konfrontacji ze śmiercią. – Der Spiegel
Wielkie kino! – Stern
Elsner i Wepper to prawdziwe objawienie w tym bardzo emocjonalnym filmie... Poruszająca, genialnie zagrana historia miłosna. – TV Spielfilm
Melancholijny film o rozstaniu, z Elmarem Wepperem w roli, którą wszyscy będziemy jeszcze długo wspominali. – Vanity Fair/Berlinale Spezial 
...gdy Doris Dörrie tworzy obrazy, obrazy nieziemskiej wprost urody, zapierają one dech w piersiach. Ale autorka osiągnęła ten rodzaj wielkości, który nie rozkoszuje się tryumfem, ale pozwala by obrazy te przemijały z lekkością, tak, że pragnie się je zatrzymać, niczym jakieś cudowne zjawisko, niczym samo szczęście. Kto potrafi łączyć taką mądrość z taką bezpretensjonalnością, i nie jest istotne, jakimi drogami doszedł do tej umiejętności – niewątpliwie osiągnął poziom mistrzowski. – Süddeutsche Zeitung
Aktorski tryumf Elmara Weppera! – Der Tagesspiegel
Poruszająca poezja filmowa. – Focus
Ujmująco piękny. – Cosmopolitan

Gra Weppera jest tak wciągająca, że widz śledzi jego słodko-gorzkie przygody niczym zahipnotyzowany. – Stern 
Pan Wepper jest bardzo, bardzo dobry. A pani Dörrie potrafiła to pokazać. – Die Zeit
„Kwiaty wiśni” to surowa, dowcipna i udana mieszanka bawarskiego poczucia humoru, „Między słowami” (Lost in Translation) oraz wielkiego serca i uczuciowości. Prawdopodobnie najlepszy film Doris Dörrie. Wielkie emocjonalne kino z poczuciem humoru, tragizmem i ekstrawagancją. – Widescreen
To mógłby być czysty kicz, ale nie jest – to głównie zasługa wspaniałego Elmara Weppera... Głęboko poruszający film o śmierci a tym samym hymn pochwalny życia. – BR Abendschau 

Hanami – Nagrody 

Bawarska Nagroda Filmowa dla Elmara Weppera za najlepszą pierwszoplanową rolę męską

Film był nominowany w 6 kategoriach do Niemieckiej Nagrody Filmowej (Najlepszy Film, Reżyseria, Scenariusz, Aktor, Aktorka Drugoplanowa oraz Kostiumy).

Otrzymał zaś Srebro w kategorii Najlepszy Film Fabularny, Nagrodę dla Emara Weppera w kategorii Najlepsza Pierwszoplanowa Rola Męska oraz Nagrodę za Najlepsze Kostiumy dla Sabine Greunig. 
„Hanami - Kwiaty wiśni” był jednym z dwóch niemieckich filmów, które znalazły się w konkursie głównym festiwalu Berlinale 2008. 

Podczas MFF w Seattle film otrzymał nagrodę „Golden Space Needle” za Najlepszy Film

Hanami – Ekipa 

Reżyseria, scenariusz – Doris Dörrie
 

Zdjęcia – Hanno Lentz
 


Montaż – Frank C. Müller, Inez Regnier



Produkcja – Molly von Fürstenberg, Harald Kügler (Olga-Film-Produktion)

Muzyka – Claus Bantzer
 


Scenografia – Bele Schneider
 


Kostiumy – Sabine Greuning
 


Charakteryzacja – Evelyn Döhring

Kierownictwo produkcji – Olaf Schmidt

II reżyser – Ruth Stadler

Choreografia – Tadashi Endo

Obsada – Elmar Wepper (Rudi Angermeier), Hannelore Elsner (Trudi Angermeier), Aya Irizuki (Yu), Maximilian Brückner (Karl Angermeier), Nadja Uhl (Franzi), Birgit Minichmayr (Karolin Angermeier), Felix Eitner
(Klaus Angermeier)

Format: HD, barwny, 1.85 : 1, Dolby 

Niemcy, 2008 

127 minut 
