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GRAWITACJA
W KINACH OD 11 PAŹDZIERNIKA 2013 R.
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Nagrodzeni Oscarami Sandra Bullock (Wielki Mike. The Blind Side) oraz George Clooney  (Syriana) grają w przyprawiającym o szybsze bicie serca thrillerze Grawitacja, którzy przenosi widza w nieskończoną i bezlitosną głębię wszechświata. Reżyserem filmu jest nominowany do Oscara Alfonso Cuarón (Ludzkie dzieci).


Sandra Bullock gra dr Ryan Stone, błyskotliwą inżynier medyczną, która wyrusza w swoją pierwszą podróż kosmiczną wraz z astronautą-weteranem Mattem Kowalskym (Clooney). Na tej pozornie rutynowej wyprawie zdarza się wypadek. Prom kosmiczny ulega zniszczeniu, a Stone i Kowalsky zostają zupełnie sami — przywiązani do siebie linami odpływają w ciemny bezkres.

Ogłuszająca cisza dowodzi, że stracili jakiekolwiek połączenie z Ziemią… i być może wszelkie szanse na ratunek. Strach przeradza się w panikę, a każdy oddech pozbawia ich resztek niewielkiego zapasu tlenu.

Jednak jedyną drogą powrotną może być zapuszczenie się jeszcze dalej w przerażającą głębię kosmosu.
Autorami scenariusza do filmu Grawitacja są Alfonso Cuarón i Jonás Cuarón. Alfonso Cuarón i David Heyman (filmy z serii Harry Potter) są jego producentami, a Chris deFaria, Nikki Penny i Stephen Jones – producentami wykonawczymi.


W ekipie filmowej znalazł się także wielokrotnie nominowany do Oscara operator Emmanuel Lubezki (Ludzkie dzieci, Podróż do Nowej Ziemi), scenograf Andy Nicholson, montażyści Alfonso Cuarón i Mark Sanger oraz projektantka kostiumów Jany Temime (filmy z serii Harry Potter). Nad efektami specjalnymi pracował nominowany do Oscara specjalista ds. efektów specjalnych Tim Webber (Mroczny rycerz). Muzykę skomponował Steven Price.


Warner Bros. Pictures prezentuje produkcję Esperanto Filmoj/Heyday Films, film Alfonso Cuaróna – Grawitacja.  Film będzie pokazywany od 4 października 2013 roku w technologii 3D i 2D oraz w systemie IMAX i będzie rozpowszechniany na świecie przez Warner Bros. Pictures, spółkę Warner Bros. Entertainment Company. 

http://www.grawitacja-film.pl
WIĘCEJ NA KANALE YOUTUBE WB: http://www.youtube.com/user/WarnerBrosPL#p/u
INFORMACJE O PRODUKCJI

600 km nad Ziemią temperatura 
waha się od +126 do -100 stopni Celsjusza.

Dźwięk się nie rozchodzi.

Nie ma ciśnienia

ani tlenu.

Życie w kosmosie jest niemożliwe.

„Zawsze byłem zafascynowany kosmosem i jego eksploracją” — stwierdza Alfonso Cuarón, reżyser, producent oraz współautor scenariusza do thrillera Grawitacja. „Jest coś mitycznego i zarazem romantycznego w idei opuszczenia Matki Ziemi” — kontynuuje. „Jednak pod wieloma względami przebywanie w przestrzeni kosmicznej nie ma sensu, skoro życie toczy się tam w dole, na Ziemi”.

W tej chwili setki mil nad Ziemią, w stanie nieważkości, pracują ludzie, gdzie granica między życiem i śmiercią jest bardzo cienka. W ciągu ostatnich dziesięcioleci nieodłączne niebezpieczeństwa związane z lotami w kosmos wzrosły jeszcze bardziej od momentu, kiedy człowiek ośmielił się zapuścić ponad ziemską atmosferę... A do wzrostu tych zagrożeń przyczynili się sami ludzie. Odpady pozostałe po wcześniejszych misjach oraz nieczynne satelity utworzyły kosmiczne wysypisko, które w jednej chwili może doprowadzić do katastrofy. NASA nadała nawet nazwę temu zjawisku — Syndrom Kesslera.

„To prawdziwy problem. Każda upuszczona lub pozostawiona śruba czy jakaś niepotrzebna część porusza się z ogromną szybkością i jeśli, lub kiedy, się z czymś zderzy, tworzy się jeszcze więcej latających odłamków. Zagraża to życiu astronautów, funkcjonowaniu statków kosmicznych, a prawdopodobnie także nam wszystkim tutaj na Ziemi” — potwierdza David Heyman, który zajmował się produkcją filmu razem z Cuarónem.

Sandra Bullock wcielająca się w filmie Grawitacja w rolę początkującej astronautki Ryan Stone dowiedziała się o tym problemie od osób, których najbardziej to dotyczy. „Zawsze wydawało mi się, że astronauci chcą polecieć w kosmos, żeby poczuć adrenalinę i przeżyć przygodę. Jednak po rozmowie z nimi byłam wzruszona ich głęboką miłością do tego świata i pięknem Ziemi widzianej ich oczami — oceanów, łańcuchów górskich i świateł miast. Niesamowicie jest zdać sobie sprawę z tego, jacy mali jesteśmy w tym ogromnym wszechświecie” — wyjaśnia aktorka.

„Dorastałem w czasach wyścigu kosmicznego. Jestem dzieckiem tamtego okresu. Zawsze podobał mi się pomysł odkrywania kosmosu i podziwiam ludzi, którzy to robią. To naprawdę ostatni z wielkich pionierów” — dodaje George Clooney, który partnerował Bullock w filmie.

Jednak ta eksploracja miała również swoje konsekwencje. „Człowiekowi robi się smutno na samą myśl nie tylko o zagładzie naszej planety, ale również o tym, czego nie jesteśmy w stanie zobaczyć. Chodzi o śmieci, które dosłownie krążą nad naszymi głowami” — stwierdziła Bullock.

To założenie staje się podstawą do podjęcia rozpaczliwej walki o przetrwanie w obrazie Grawitacja, który przenosi widzów do budzącej zarówno podziw, jak i grozę pustki kosmosu.


Film rozpoczyna ujęcie przedstawiające bezgłośną otchłań ponad atmosferą Ziemi, gdzie po orbicie krąży prom kosmiczny Explorer. Przypięta do robotycznego ramienia Ryan Stone, specjalista misji, instaluje nowy system skanujący w teleskopie Hubble’a. Widoczny na pierwszy rzut oka dyskomfort odczuwany przez dr Stone, który wynika z przebywania w stanie nieważkości, kontrastuje z wyraźną swobodą dowódcy misji Matta Kowalskiego. Podczas swojego ostatniego lotu w kosmos Kowalski, grany przez Clooneya, świetnie się bawi, testując wytrzymałość nowego odrzutowego plecaka, który daje mu możliwość swobodnego poruszania się, bez konieczności przypinania się do zewnętrznego sprzętu. 

Po drugiej stronie planety, w następstwie planowego zniszczenia nieczynnego satelity, jego ostre fragmenty poruszające się z ogromną prędkością dostały się na orbitę, dając początek reakcji łańcuchowej, w wyniku której powiększająca się w szybkim tempie chmura latających odłamków znalazła się na kursie kolizyjnym z Explorerem. Nieuniknione zderzenie jest katastrofalne w skutkach. Wahadłowiec zostaje zniszczony, a Stone i Kowalski są jedynymi członkami załogi, którzy pozostali przy życiu. Wszelka komunikacja z Centrum Kontroli Lotów została zerwana... a wraz z nią — jakakolwiek szansa na ratunek. Dryfując w bezkresie kosmosu, dwójka bohaterów musi znaleźć sposób, aby pokonać własne ograniczenia i przezwyciężyć uczucie beznadziei, jeśli chcą jeszcze kiedyś powrócić na Ziemię. 

Autorami scenariusza do filmu Grawitacja są Alfonso Cuarón i jego syn Jonás. Jest to ich pierwszy wspólny, oficjalny projekt. „Zainspirowały mnie pomysły Jonása dotyczące tego filmu” — mówi Alfonso. „Byłem zaintrygowany jego wyczuciem tempa w sytuacji zagrożenia życia, które było pokazane głównie z perspektywy jednego bohatera. Jednocześnie umiejscowienie akcji w kosmosie przyczyniło się do rozszerzenia spektrum tej historii, dając ogromne możliwości wprowadzenia płaszczyzny metaforycznej”.


„Kosmos interesował nas obu. Trudno przeżyć w przestrzeni kosmicznej tysiące kilometrów od domu. Sceneria była więc doskonała w kontekście filmu opowiadającego o pokonywaniu przeciwności losu i konieczności odnalezienia drogi powrotnej. Chcieliśmy jednocześnie, aby ta historia była autentyczna, co wymagało od nas szczegółowego zapoznania się z zagadnieniem eksploracji kosmosu, aby stworzyć wiarygodną fabułę” — dodaje Jonás Cuarón.


Na wczesnym etapie realizacji projektu Alfonso Cuarón skontaktował się z producentem Davidem Heymanem, z którym współpracował przy produkcji filmu Harry Potter i więzień Azkabanu. Heyman mówi, że ucieszył się z możliwości ponownego podjęcia współpracy z reżyserem. „Czułem się zaszczycony, kiedy zaprosił mnie do współpracy. Alfonso jest wspaniałym reżyserem, człowiekiem, którego kreatywność i wyobraźnia nie mają granic. Jest bardzo inspirujący i sprawia, że pracujący z nim ludzie stają się lepsi w tym, co robią”. 

„Scenariusz ogromnie mi się spodobał, ponieważ pod pewnymi względami był to thriller, ale mimo to reprezentował sobą coś więcej” — mówi Heyman. „Jak mógłbym nie skorzystać z takiej okazji? Później zdałem sobie sprawę z tego, co zrobienie takiego filmu oznacza w praktyce.

Filmowcy szybko doszli do wniosku, że aby opowiedzieć historię, która w całości rozgrywa się w stanie nieważkości, będą musieli nagiąć granice dotychczasowego sposobu kręcenia filmów. „Muszę powiedzieć, że byłem trochę naiwny. Myślałem, że zrobienie tego filmu będzie dużo mniej skomplikowane” — przyznaje Cuarón. „Zdawałem sobie sprawę z tego, że będzie to wymagało zastosowania pewnych trików, ale dopiero kiedy zaczęliśmy wykorzystywać tradycyjne techniki, zrozumiałem, że aby nakręcić ten film w taki sposób, w jaki to sobie zaplanowałem, musieliśmy stworzyć coś zupełnie nowego”.

Aby to osiągnąć, Cuarón zaprosił do współpracy operatora Emmanuela „Chivo” Lubezkiego oraz specjalistę od efektów specjalnych Tima Webbera ze studia Framestore. „Od samego początku Chivo, Tim i ja zdecydowaliśmy, że chcemy, aby wszystko wyglądało tak, jakbyśmy kręcili film w kosmosie. To było moje marzenie, ale oczywiście takie coś jest niewykonalne” — śmieje się Cuarón. 

Ujmując to w najprostszy możliwy sposób, chociaż w tym przypadku nic nie było proste, filmowcy nie chcieli tworzyć świata rodem z filmów science fiction czy fantasy, a raczej przedstawić brutalną rzeczywistość związaną z uwięzieniem w najbardziej surowym środowisku znanym człowiekowi. 

Cel ten wpłynął na zmianę podejścia do realizacji całego projektu.

Filmowcy opracowali całe systemy mające na celu stworzenie iluzji przebywania w kosmosie w sposób, który był zarówno całkowicie przekonujący, jak i niesamowicie ekspresywny.


Webber zasugerował reżyserowi, że jedynym sposobem na to, aby zrobić to, jak należy, było stworzenie całkowicie wirtualnego otoczenia. „Początkowo byłem sceptycznie nastawiony do tego pomysłu. Chciałem osiągnąć możliwie jak najwięcej w praktyczny sposób. Jednak po przetestowaniu różnych technologii stało się jasne, że Tim miał rację” — mówi Cuarón. 

W rezultacie obraz Grawitacja to hybryda filmu kręconego tradycyjnie, animacji oraz grafiki komputerowej z planami zdjęciowymi, tłem, a nawet kostiumami stworzonymi cyfrowo.

Kluczowym elementem, jeśli chodzi o oddanie wrażenia przebywania w przestrzeni kosmicznej, było odtworzenie warunków stanu nieważkości. Biorąc pod uwagę fakt, że Cuarón woli kręcić długie, płynne ujęcia, wypróbowana metoda polegająca na zastosowaniu tradycyjnych uprzęży nie wchodziła w grę, tak samo jak użycie przeciwstawiających się grawitacji lotów parabolicznych w adekwatnie nazwanym „rzygającą kometą” samolocie, który najpierw wzbija się na znaczną wysokość, aby następnie gwałtownie zanurkować w dół, co daje chwilowe uczucie nieważkości. „Jeśli aktor wisi na linach, widoczne jest na nim napięcie. Grawitacja nadal ściąga wszystko w dół. Natomiast „rzygająca kometa” nadaje się tylko do kręcenia kilkusekundowych ujęć, a poza tym nie każdy dobrze znosi taką podróż” — wyjaśnił reżyser.

Zamiast tego filmowcy wykorzystali kombinację przełomowych technik, aby przenieść bohaterów filmu, a co za tym idzie, widzów w zapierającą dech w piersiach przestrzeń kosmiczną. W filmie wykorzystano uprzęże, jednak doświadczony specjalista od efektów specjalnych Neil Corbould i jego zespół zbudowali wyjątkową konstrukcję, z której zwisało 12 lin, dzięki czemu, z pomocą doświadczonych lalkarzy, można było „unieść” Sandrę Bullock na potrzeby konkretnych sekwencji.

W trakcie kręcenia innych scen aktorzy byli umieszczani na specjalnych konstrukcjach, które mogły się obracać lub przechylać ich pod różnym kątem. Cuarón i Lubezki mogli uzyskać większy kąt dzięki zastosowaniu kamer zamocowanych na ogromnych robotycznych ramionach sterowanych komputerowo, jakich używa się w fabrykach samochodów.


Prawdopodobnie najbardziej pomysłowym nowym narzędziem był element planu zdjęciowego nazwany „kostką świetlną”, wymyślony przez Lubezkiego i Webbera. Z wewnętrznymi ścianami zrobionymi z ogromnych, płaskich paneli, na których zainstalowano tysiące malutkich lampek LED, przypominał pusty w środku prostopadłościan. Tak jak wskazuje jej nazwa, celem kostki świetlnej było odpowiednie oświetlenie postaci nawet, przykładowo, w mrożącej krew w żyłach scenie, w której Ryan obraca się niekontrolowanie, dryfując coraz dalej w przestrzeń kosmiczną. Takiego efektu nie udałoby się osiągnąć jedynie przy użyciu tradycyjnego oświetlenia.

Światełka, kamery zamontowane na zautomatyzowanych ramionach i przechylające się konstrukcje mogły zostać zsynchronizowane dzięki wykorzystaniu technik komputerowych, co pozwoliło Cuarónowi i jego współpracownikom w gruncie rzeczy poruszać całym wszechświatem wokół aktorów, tworząc wrażenie, że bohaterowie filmu przemieszczają się w przestrzeni kosmicznej. Przy czym słowo przemieszczają się będzie tu jak najbardziej właściwe. 

Obraz Grawitacja od początku był planowany jako produkcja realizowana w technologii 3D. „Od początku plan był taki, żeby zrobić ten film w 3D, jako że chcieliśmy, żeby ta wizja wszechświata, jak również fabuła filmu, pochłonęły widzów bez reszty” — stwierdza Jonás Cuarón.

„Nakręcenie filmu w technologii 3D tylko po to, żeby różne rzeczy latały nad głowami widzów, nigdy nie było naszym zamiarem. Staraliśmy się zrobić to w subtelny sposób... żeby dać widzowi odczuć, że jest częścią tej podróży” — podkreśla Alfonso Cuarón.

Mimo wszystkich nowinek technologicznych, jakie powstały na potrzeby filmu Grawitacja, podróżą, która pozostała najistotniejszą częścią produkcji zarówno dla aktorów, jak i filmowców, była podróż osobista stanowiąca trzon fabuły, szczególnie podróż Ryan, która przez znaczną część filmu jest sama.

„Sądzę, że jest to opowieść o tym, co sprawia, że chcemy spróbować nawet wtedy, kiedy wydaje się, że na końcu tunelu nie widać światła. Co sprawia, że robisz ten jeden dodatkowy krok tylko na wypadek, gdyby miało się okazać, że ten wysiłek się opłacił?” — mówi aktorka.

„Jest to swego rodzaju podróż kobiety, która doznała straty i obecnie jest emocjonalnie martwa, do miejsca, gdzie na nowo odkrywa swój cel i sens życia... a następnie zaczyna o nie walczyć” — dodaje Heyman.

„Tak więc dla nas »grawitacja« to nie tylko siła, która utrzymuje człowieka na ziemi. To również siła, która cały czas sprawia, że chcesz wrócić do domu” — podsumował Jonás Cuarón.

„W trakcie całego filmu stale pojawiają się wizualne odniesienia do Ziemi jako tej pięknej planety, na której kwitnie życie. A nad nią unosi się kobieta, która jest odcięta od swojego źródła życia. Chcieliśmy zgłębić alegoryczny potencjał postaci w kosmosie, która dryfuje coraz dalej w pustkę, ofiary swojej własnej bezwładności, oddalającej się od Ziemi, na której istnieje życie i więzi międzyludzkie. Pośród wszystkich narzędzi i efektów nigdy nie mieliśmy wątpliwości, że walka Ryan jest metaforą dla każdego, kto musi zmierzyć się z przeciwnościami losu i je przezwyciężyć. Jest to podróż, która prowadzi do wewnętrznego odrodzenia” — mówi reżyser.

KOWALSKI

Houston, na ślepo. Potwierdzam:
Specjalista misji dr Stone i dowódca misji 
Matthew Kowalski są jedynymi ocalałymi członkami załogi lotu STS-157.


Szukając aktorki do roli Ryan, która jest obecna niemal w każdym ujęciu filmu, Cuarón zdawał sobie sprawę z tego, że potrzebował kogoś, kto poradzi sobie z rolą równie wymagającą zarówno pod względem fizycznym, jak i psychicznym. Znalazł ją w osobie Sandry Bullock, którą Heyman nazywa „genialną aktorką pracującą na wyżynie swoich możliwości”. „Wniosła tyle autentyczności i przekonania do swojej roli” — mówi Heyman.


Kiedy poznajemy specjalistę misji Ryan Stone, jest skupiona wyłącznie na swoim zadaniu i nie bierze udziału w zabawnej wymianie zdań pomiędzy innymi astronautami i Centrum Kontroli Lotów NASA. Nawet niewiarygodne historie opowiadane bez końca przez Matta Kowalskiego, które pracownicy z Houston znają już na pamięć, nie są w stanie oderwać Ryan od pracy nad wdrożeniem jej nowego systemu skanowania na teleskopie Hubble’a. Jednak jej skupienie i dystans nie wynikają z wykonywanej pracy, ale z osobistej tragedii. 


„Ryan poniosła ogromną stratę” — wyjaśnia Bullock. „Kiedy zaczęłam zagłębiać się w tę postać, musiałam zadać sobie pytanie, jak ja bym się zachowała, i prawdopodobnie zrobiłabym dokładnie to samo, co ona. Ona się wycofała. Kiedy zaczęliśmy rozmawiać o tej postaci z Alfonso, stało się jasne, że oboje rozumiemy jej sposób postępowania i mamy te same pytania. Dlaczego wycofujemy się w momencie, gdy dochodzi do tragedii, podczas gdy tym, co może nas ocalić, jest przebywanie z innymi? Jak często życie daje nam w kość, a my nie prosimy o pomoc? W pewien sposób to, przez co przechodzi Ryan, stanowi alegorię dla stwierdzenia »Uważaj, czego sobie życzysz«. Ona chciała być sama i właśnie to dostała”.


„Jednym z motywów przewodnich filmu jest właśnie element izolacji” — stwierdza Cuarón. „Jednak dla aktora spędzanie dużej ilości czasu ekranowego w pojedynkę, nie wchodząc w interakcje z inną osobą, może okazać się całkiem przerażającą perspektywą. Wiele razy rozmawialiśmy z Sandrą o znalezieniu równowagi pomiędzy tym, co by powiedziała, a czego nie, oraz jakimi działaniami wyraziłaby to, co czuje Ryan. Zgodziliśmy się co do tego, że jej postać powinna pozostać do pewnego stopnia nieokreślona, ale musieliśmy również zakotwiczyć ją emocjonalnie. Myślę, że Sandra sięgnęła w głąb naprawdę ciemnych zakątków swojej osobowości, żeby zagrać tę rolę w taki sposób. Byłem niesamowicie podekscytowany i wdzięczny za to, że to zrobiła”.


Bullock w równym stopniu chwali swojego reżysera. „Nigdy jeszcze nie współpracowałam z kimś w takim wymiarze. Podziwiałam Alfonso od dłuższego czasu, jednak praca z nim przeszła moje najśmielsze oczekiwania. To prawdziwy mistrz wśród filmowców i doskonały współpracownik, który sprawia, że wszyscy wokół chcą wznieść się na wyżyny swoich możliwości. Jest również niezwykłym człowiekiem... Mam na myśli to, że osoba, która nie zaangażuje się pod względem emocjonalnym, filozoficznym i duchowym, nie byłaby w stanie stworzyć czegoś tak przenikliwego”.


Chociaż pewne aspekty dotyczące tej bohaterki rozwijały się w wyniku kolejnych rozmów Bullock z reżyserem, istniało kilka stałych elementów, które nie podlegały zmianom, począwszy od faktu, że Ryan będzie kobietą. „Od początku kluczową kwestią było dla nas to, żeby główną bohaterką filmu była kobieta, jako że wydawało nam się, że istniała niedoceniana, ale jednak istotna korelacja pomiędzy nią jako matką na tle Matki Ziemi” — mówi Jonás Cuarón.


Ponadto scenarzyści chcieli, aby Ryan była niedoświadczoną astronautką, która znalazła się na orbicie tylko ze względu na swoją wiedzę naukową. „Oczywiście przeszła szkolenie, ale jest specjalistą misji, a nie pilotem, więc kiedy wahadłowiec zostaje zniszczony, nie jest przygotowana, by poradzić sobie w tak ekstremalnych okolicznościach” — zauważa Jonás.


„Z nieszczęściami jest tak, że zmuszają nas do opuszczenia naszej strefy bezpieczeństwa. Aby to osiągnąć w przypadku Ryan, loty kosmiczne musiały być dla niej czymś nowym. Jednak, żeby to wszystko tworzyło spójną całość, potrzebowaliśmy kogoś, kto odgrywałby rolę mentora, kto mógłby przeprowadzić ją przez ten proces i pomóc jej się odnaleźć” — mówi starszy z Cuarónów. 


W filmie Grawitacja takim mentorem jest Matt Kowalski grany przez George’a Clooneya, który twierdził, że ma całą listę powodów, jakie skłoniły go do zagrania w tym filmie, począwszy od scenariusza. „Zakochałem się w scenariuszu, co stanowi pierwszy powód, dla którego aktor w ogóle chce się zaangażować w jakiś projekt filmowy. Poza tym bardzo spodobała mi się sama postać. Pomyślałem, że fajnie będzie zagrać tego gościa”.

Clooney wyjaśnia, że obraz Grawitacja stanowił dla niego również okazję do podjęcia współpracy z dwiema osobami, które bardzo podziwia. „Od dawna jesteśmy z Sandy dobrymi przyjaciółmi, jednak nigdy nie udało nam się znaleźć odpowiedniego projektu, przy którym moglibyśmy współpracować. Zawsze niezmiernie ją szanowałem i nie mógłbym poprosić o lepszą partnerkę w tym filmie. Sądzę, że Alfonso Cuarón to jeden z najciekawszych i najbardziej utalentowanych reżyserów współczesnego kina. Naprawdę uważam, że film Ludzkie dzieci to arcydzieło i chciałem z nim pracować. Tak więc wszystko w tej produkcji wydawało się dla mnie wspaniałą szansą i jestem dumny z tego, że mogłem stać się częścią tego projektu”. 

Cuarón określa postać graną przez Clooneya jako „przeciwwagę dla Ryan”. „Matt zachowuje się bardzo swobodnie w tym środowisku. Jest otwarty w takim samym stopniu, w jakim Ryan się izoluje. Jeśli planowałbyś lot w kosmos, Matt to człowiek, którego chciałbyś mieć wtedy przy sobie”. 


Osoby pracujące na planie czuły dokładnie to samo w stosunku do aktora, który się w niego wcielił. „George jest pełen życia” — mówi Sandra Bullock. „Pod wieloma względami jest rzeczywiście podobny do odgrywanej przez siebie postaci, ponieważ Matt potrafi tchnąć życie w każdą chwilę. Ponad wszystko kocha widzieć świat z perspektywy kosmosu. Jednak w przypadku George’a to nie jego twarz elektryzuje najbardziej, ale jego głos. To on sprawia, że czujesz, że jest twoim przyjacielem, kimś kto już to przeżył i potrafi sprawić, że uwierzysz, że wszystko będzie dobrze. Właśnie tak czuje się Ryan, kiedy jest z Mattem. I tak właśnie wygląda współpraca z George’em... dopóki nie zacznie się wygłupiać, bo wtedy trzeba przez cały czas mieć się na baczności” — śmieje się aktorka.


Psikusy Clooneya rzeczywiście przeszły już do legendy w Hollywood, jednak ramy technologiczne, jakie zostały wymuszone przez produkcję, stanowiły pewnego rodzaju ograniczenie. „Wymagało to od nas pewnej dyscypliny z powodu całego sprzętu, który znajdował się na planie” — przyznaje aktor. „Dlatego po prostu oddałem się w ręce najmądrzejszych ludzi, jacy się tam znaleźli, począwszy od Alfonso. Jednak praca z Sandy sprawiła, że było bardzo zabawnie, więc naprawdę dużo się śmialiśmy”.

„Sandra i George mają niesamowite poczucie humoru i nawzajem się rozśmieszali. Nikt nie mógł czuć się bezpiecznie. Praca z tą dwójką była czystą przyjemnością. Całkowicie zaangażowali się w projekt, są niezwykle utalentowani, a do tego okazywali wszystkim szacunek i dostarczyli nam wiele radości” — mówi Heyman.

RYAN

Jak się tu znalazłeś?

KOWALSKI

Mówię ci, to niesamowita historia.

Wizualizacja wizji


Poza grą aktorską niemal cały film został zrealizowany przy użyciu doskonałej kombinacji grafiki i animacji komputerowej, co wymagało absolutnej synchronizacji człowieka z maszyną. 

Produkcja rozpoczęła się od procesu zwanego wizualizacją wstępną (prewizualizacją), w czasie którego cały film został rozrysowany w najdrobniejszych szczegółach na komputerze, ujmując wszystko, począwszy od ustawienia scen, kąta nachylenia kamery i oświetlenia, a skończywszy na projektowaniu. 

„Wizualizacja może być bardzo podstawowa, jednak w przypadku Grawitacji zagłębiliśmy się w ten proces dużo bardziej. Musieliśmy szczegółowo rozpracować wszystkie ujęcia, jako że duża ich część miała stanowić podstawę do wykonania animacji komputerowej, z tą różnicą, że fragmenty filmu animowane komputerowo musiały wyglądać autentycznie, jak na fotografii. To nie kreskówka ani film science fiction. Wszystko musiało wyglądać autentycznie, jak w prawdziwym życiu, dlatego trzeba było dokładnie wiedzieć, jak to wszystko będzie wyglądało i razem się poruszało. W przypadku aktorów i ujęć kamery stosowaliśmy głównie animację metodą klatek kluczowych, ale daliśmy również kamerę Alfonso, który mógł dzięki temu oglądać wirtualny obraz na ekranie. Poruszając się, mógł kręcić ujęcia i nakreślić całą akcję rozgrywającą się w filmie” — mówi specjalista od efektów wizualnych Tim Webber.

„Nie dysponowaliśmy taką swobodą, jaka zwykle wiąże się z animacją, ponieważ musieliśmy wkomponować do niej ujęcia z udziałem aktorów, które były ograniczone tym, co zostało wcześniej zaplanowane podczas wizualizacji wstępnej. Tim starał się dać nam maksymalnie dużo swobody, ale przeważnie kiedy już coś zaplanowaliśmy, nie można było tego zmienić. W związku z całą obróbką technologiczną prawie nie było miejsca na improwizację i spontaniczność, co jeszcze bardziej utrudniało zadanie Sandrze i George’owi. Jednak oglądając ich na ekranie, nikt nie odczuje ograniczeń, jakie zostały na nich nałożone i to właśnie świadczy o klasie tych aktorów” — twierdzi Cuarón.

Starszy specjalista ds. animacji David Shirk oraz specjalista ds. animacji Max Solomon, jak również ich zespół, zostali postawieni przed problemem zestawienia ujęć z udziałem aktorów z animacją komputerową w połączeniu z warunkami braku grawitacji, gdzie to, co się uniosło, nigdy nie spada. „Wszyscy musieliśmy na nowo nauczyć się praw fizyki, ponieważ przyzwyczailiśmy się do wprawiania w ruch ujęć, które były zdeterminowane ciężarem” — zauważa Shirk. „Musieliśmy o tym zapomnieć i założyć że, przykładowo, jeśli coś się obraca, będzie się obracało bez końca aż do momentu, kiedy zderzy się z czymś, co wpłynie na zmianę tego ruchu”.

„W przestrzeni kosmicznej nie ma góry i dołu” — mówi Cuarón. „Animatorom dużo czasu zajęło zrozumienie w pełni faktu, że standardowe prawa przyczyny i skutku tutaj nie istnieją. Wszyscy musieliśmy się tego nauczyć”.

Jedno z narzędzi do nauki, jakich używali animatorzy, było nazywane symulacją z lalką (ragdoll), ponieważ, jak wyjaśnia to Solomon: „to po prostu bezwładna postać, którą mogliśmy wyrzucać w wirtualną przestrzeń, aby symulowała sposób, w jaki może poruszać się ciało”. „Zmuszenie ludzi do zastanowienia się, w jaki sposób leciałby człowiek, okazało się całkiem przydatne. Natomiast tym, co okazało się zupełnie nieprzydatne, był fakt, że ludzie to nie szmaciane lalki — mają ręce i nogi, które reagują na różne rzeczy” — uśmiecha się.

Podczas wizualizacji wstępnej Cuarón i operator Emmanuel Lubezki mieli również okazję opracować długie ujęcia, które stały się znakiem rozpoznawczym reżysera, czego najlepszy przykład może stanowić sekwencja otwierająca film, w której Ryan Stone i Matt Kowalski znajdują się na tle imponującej panoramy kosmosu.

„Alfonso od początku chciał kręcić bardzo długie, ciągłe ujęcia, które udawało nam się robić w czasie realizacji poprzednich filmów, jednak Grawitacja to pierwszy film, kiedy miałem zająć się zdjęciami wirtualnymi. Doszliśmy do wniosku, że przy zastosowaniu znacznych ilości grafiki komputerowej możemy rozszerzyć to podejście na tyle, na ile jest to możliwe. Dzięki temu byliśmy w stanie wykonać coś, co nazwaliśmy „elastycznymi ujęciami”, w trakcie których przechodziliśmy od obiektywnego szerokiego pola widzenia do dużego zbliżenia twarzy Sandry, a następnie ujęcia subiektywnego z perspektywy jej kasku, aż w końcu ponownie do ujęcia »z lotu ptaka«. To daje widzom wrażenie klaustrofobii i pozwala lepiej zrozumieć, przez co przechodzi bohater” — mówi Lubezki.

„Alfonso bardzo dobrze wykorzystał możliwości kamery w aspekcie jej unoszenia, obracania i wirowania w wirtualnym otoczeniu. Postacie mogły przekręcać się do góry nogami, a kamera była w stanie przesuwać się nad nimi, pod nimi i wokół nich. W szczególności, jeśli chodzi o te długie ujęcia, oznaczało to, że wszystko mogło dziać się bardzo płynnie i istniało wiele możliwości zastosowania nietypowych ruchów kamery” — dodał Webber.

Kostka świetlna

Podczas wizualizacji wstępnej twórcy filmu napotkali wiele innych przeszkód, które należało pokonać. W niektórych przypadkach technologia musiała nadążyć za ambicjami filmowców w kwestii tego, jak chcieli opowiedzieć tę historię. Jednym z pionierskich wynalazków był pomysł Lubezkiego i Webbera: Kostka świetlna.

„Musieliśmy rozwiązać bardzo skomplikowany problem z oświetleniem, który pojawił się już podczas wizualizacji wstępnej. Kiedy ustaliliśmy, w jaki sposób światła będą się odbijały na twarzach aktorów w komputerze, musieliśmy być w stanie osiągnąć ten sam efekt w rzeczywistości, żeby idealnie połączyć realne ujęcia z animacją komputerową. Potrzebowałem świateł, które poruszałyby się z dużą prędkością i w jednej chwili zmieniały kolor” — podkreśla Lubezki.

Jak to często bywa, inspiracja nadeszła w najmniej oczekiwanym momencie. „Byłem na koncercie i zauważyłem, że specjalista od oświetlenia w bardzo sprytny sposób użył diod LED, żeby stworzyć przepiękne efekty świetlne i wizualizacje. Byłem bardzo podekscytowany, bo zdałem sobie sprawę z tego, że to może być rozwiązanie naszego problemu. Następnego dnia zadzwoniłem do Alfonso i powiedziałem: »Myślę, że znalazłem sposób na oświetlenie filmu«” — dodaje.

Lubezki skontaktował się z Webberem i rozpoczęli testy, które, jak przyznaje filmowiec, były dalekie od doskonałości. „Pojawiły się problemy takie jak migotanie i zróżnicowane odcienie danego koloru, których musieliśmy się pozbyć. Muszę przyznać, że to Tim wymyślił, jak je rozwiązać, i wprowadził cały pomysł w życie. Następnie Manex Efrem i specjaliści od efektów specjalnych zbudowali prostopadłościan w oparciu o szczegóły techniczne dotyczące projektu, którego potrzebowaliśmy. To była prawdziwa praca zespołowa. A kiedy Kostka świetlna była gotowa, zdałem sobie sprawę z tego, że oświetlę w ten sposób nie tylko ten film, ale będzie ona miała również wpływ na to, jak będę oświetlał filmy przez wiele następnych lat”.

Ukończona Kostka świetlna stała na planie R londyńskiego Shepperton Studios na podwyższonej platformie i miała ok. 6 metrów wysokości i ok. 3 metry szerokości. Schodki po jednej stronie prowadziły w górę do rozsuwanych drzwi, które pozwalały dostać się do wnętrza, a po drugiej znajdowała się brama łącząca konstrukcję z jej własnym „centrum kontroli” — technikami odpowiedzialnymi za efekty wizualne siedzącymi za rzędem komputerów. Blask monitorów stanowił jedyne dozwolone w studio oświetlenie poza samą Kostką świetlną.

„To całkiem niezły wyczyn geometryczny” — mówi Efrem. „Zbudowaliśmy ją w taki sposób, żeby można było zmieniać jej kształt: przesunąć ściany do wewnątrz, obniżyć sufit lub zmienić konfigurację podłogi. Niektóre panele zostały również umocowane na zawiasach, żeby umożliwić ich otwieranie i zamykanie”.

Wnętrze kostki składało się ze 196 paneli, z których każdy mierzył ok. 0,5 m na 0,5 m i był wyposażony w ponad 4 tysiące żarówek LED mogących rzucać wszelkiego rodzaju światło lub kolory, w zależności od potrzeb, i zmieniać je z dowolną prędkością. 

„Mówiąc najprościej, działały na zasadzie pikseli na ekranie telewizyjnym lub monitorze komputera. Świetną sprawą w przypadku Kostki świetlnej jest fakt, że nie tylko dała nam możliwość dostosowywania oświetlenia w sposób, jaki w innym przypadku byłby fizycznie niemożliwy, ale pozwoliła nam również wynieść oświetlenie na wyższy poziom złożoności dzięki nieznacznym zmianom dotyczącym zarówno koloru, jak i struktury” — objaśnia Webber.

Dodatkową zaletą był fakt, że na ścianach można było wyświetlić dowolny obraz, czy to planetę Ziemię, Międzynarodową Stację Kosmiczną (MSK), czy odległe gwiazdy, „dając aktorowi obraz tego, co widzi grana przez niego postać” — kontynuuje Webber. „Głównie chodziło nam o to, żeby uzyskać na aktorach odbicie odpowiedniego światła, ale dzięki temu osiągało się podwójną korzyść — również jako wizualnego odniesienia dla nich”. 

Twórcy filmu musieli wziąć pod uwagę miejsce, w którym znajdowali się bohaterowie w odniesieniu do kuli ziemskiej, aby określić odcień i jasność światła odbijającego się od Ziemi. „W stopniu, w jakim to było możliwe, staraliśmy się sensownie przedstawiać wschody i zachody słońca, dnie i noce oraz różne środowiska, począwszy od błękitu Oceanu Spokojnego, przez skupiska świateł miast, a kończąc na zorzy polarnej nad Arktyką. Trochę oszukiwaliśmy, bo chcieliśmy stworzyć przekonującą podróż, która jednocześnie pokazuje zapierające dech w piersiach piękno naszej planety” — powiedział Cuarón.

Na szczęście, według Webbera, mieli najlepszy materiał referencyjny z możliwych. „Mieliśmy szczęście, że NASA zgodziła się udostępnić nam wiele informacji, jakie udało im się zebrać, w szczególności w postaci zdjęć i materiałów filmowych. Astronauci to naprawdę bardzo dobrzy fotografowie. Niektóre ze zdjęć, jakie otrzymaliśmy, są wręcz rewelacyjne. Patrzyliśmy na ujęcia sfilmowane w technice poklatkowej, które nakręcili z MSK, i mówiliśmy: »Rany, jeśli my zrobilibyśmy coś takiego, nikt by nie uwierzył, że to autentyczne zdjęcia.« To było po prostu takie niesamowite”.

„Tym, co zrobiło na mnie największe wrażenie, był sposób, w jaki pokazali nasz świat widzom. Nigdy wcześniej nie widziałam go z takiej perspektywy i poczułam się winna, że nigdy nie doceniałam go tak mocno jak teraz” — zapewnia Bullock.

Aktorka spędziła wiele dni zamknięta w Kostce świetlnej, co według Cuaróna w pewien sposób odzwierciedlało samotność granej przez nią postaci. „Zasadniczo wewnątrz tego pomieszczenia była zdana na siebie, odizolowana od innych osób na planie, z wizualizacjami Słońca, Księżyca i Ziemi obracającymi się wokół niej. To było interesujące, bo martwiliśmy się o to, jak długo będziemy ją tak izolować, ale Sandra podeszła do tego kreatywnie i na tym etapie była w stanie wyrazić niektóre ze swoich własnych uczuć”.

„Nie było tam żadnego kontaktu z człowiekiem poza głosami dochodzącymi z mojej małej słuchawki, co okazało się pomocne, bo dzięki temu czułam się bardzo samotna” — przyznaje Bullock. „Cieszę się, że zrobiliśmy to w ten, a nie w inny sposób, ponieważ za każdym razem, kiedy zaczynałam odczuwać frustrację, samotność czy bezradność, mówiłam sobie: »po prostu to wykorzystaj«”.

Robotyka, sprzęt i latanie na linach


Mimo że Kostka świetlna rozwiązała niektóre problemy techniczne, to wywołała również pytanie o sposób filmowania aktorów znajdujących się w jej wnętrzu, nie zaburzając przy tym jej funkcji. Twórcy filmu musieli skonstruować kamerę, która byłaby na tyle mała i elastyczna, aby mogła przejść przez otwór o szerokości ok. 0,5 metra, a następnie poruszać się zgodnie z otrzymywanymi wskazówkami.

Po raz kolejny potrzeba okazała się matką wynalazku dla Cuaróna i jego ekipy. 

Przy realizacji produkcji skorzystano z pomocy robotów, jakich używa się w fabrykach samochodów, pochodzących z firmy Bot & Dolly. Dostosowana do potrzeb filmowców głowica kamery sterowana ruchem została zamocowana na końcu ogromnego ramienia robotycznego, które rozciągało się, aby umieścić ją wewnątrz kostki z różną prędkością. Duża liczba osi umożliwiła twórcom filmu dostosowanie ruchu kamery w poziomie i w pionie oraz kręcenie ujęć kamerą sterowaną komputerowo.


„Zautomatyzowana kamera umożliwiła nam osiągnięcie niespotykanej dokładności i powtarzalności. W momencie, kiedy ujęcie zostało zaprogramowane w komputerze, kamera za każdym razem filmowała to samo miejsce” — opowiada Cuarón.


Możliwość poruszania światłami i kamerami nie oznaczała, że aktorzy mogli stać nieruchomo, podczas gdy wszystko obracało się wokół nich. W podłodze Kostki świetlnej zespół odpowiedzialny za efekty specjalne zainstalował stół obrotowy, gdzie można było zamontować wiele mechanizmów, które przekręcały, obracały i unosiły aktorów w zależności od wymogów danej sceny.


„To był bardzo wszechstronny sprzęt” — mówi Manex Efrem. „Mieliśmy jedną instalację o nazwie »szczera rozmowa«, która była względnie łagodna i umożliwiała Sandrze i George’owi komunikowanie się twarzą w twarz, przy jednoczesnym dryfowaniu w przestrzeni. Poza tym była jeszcze konstrukcja o nazwie »odchylenie-plus« i wyglądało to tak, jakbyśmy umieścili ich w żyroskopie”.


Mechanizm »odchylenie-plus« przypominał stożek złożony z metalowych obręczy ułożonych koncentrycznie, które opasały aktora od pasa w dół. Po zabezpieczeniu aktora cała konstrukcja zachowywała się stosownie do swojej nazwy, obracając i przechylając go pod dużymi kątami i z różną prędkością. Jednak cała sekwencja musiała zostać zakończona, zanim aktor całkowicie się odwróci, jako że „to oczywiście spowodowałoby napięcie mięśni i zniszczyło wrażenie nieważkości” — wyjaśnia Efrem.


Stworzenie pozorów stanu nieważkości było kluczem do całego filmu. „Jednym z największych wyzwań podczas realizacji obrazu Grawitacja była właśnie grawitacja. Innymi słowy, jak stworzyć iluzję braku przyciągania ziemskiego i utrzymać ją przez cały film?” — pyta producentka wykonawcza Nikki Penny.


W różnych sekwencjach wykorzystano różne techniki symulacji stanu nieważkości, w tym rozmaite konstrukcje, ale również tradycyjne uprzęże. Jednak w przypadku kilku scen, zwłaszcza tej, w której Ryan przemieszcza się po korytarzach MSK, sprawienie wrażenia, że przesuwa się bez trudu, wymagało dużego wysiłku.

Tradycyjne uprzęże nie wchodziły w grę, bo nie dawały wrażenia unoszenia się, jakie chcieli osiągnąć filmowcy. Aby uzyskać taki efekt, specjalista od efektów specjalnych Neil Corbould opracował przełomową 12-linową konstrukcję, która mogła być obsługiwana zarówno ręcznie, jak i sterowana zdalnie za pomocą skomputeryzowanej miniaturowej repliki 12-linowego mechanizmu.


Tuzin pojedynczych lin opadał, wyznaczając kształt trójkąta, ze skomplikowanego systemu bloczkowego zwanego głową, a każda z nich była wyposażona we własny silnik i kołowrót, stanowiący rodzaj szpuli. Liny były napięte ku dołowi i przymocowane do uprzęży zrobionej z niezwykle cienkiego włókna węglowego, która została idealnie dopasowana do figury Bullock tak, że była niewidoczna nawet pod bezrękawnikiem i szortami. Po trzy liny z obu stron były przyczepione do jej ramion, a kolejne trzy z każdej strony do jej bioder, wszystko po to, aby zawiesić ją w powietrzu bez efektu wahadła.

Po dziesięciu miesiącach prac misterny 12-linowy mechanizm był wyposażony w odrębne siłowniki, które były w stanie popchnąć Bullock w dowolnym kierunku lub skierować ją w górę albo w dół. Mechanizm mógł również poruszać się ze znaczną prędkością — do 75 m/s — jednak ze względów bezpieczeństwa napędy zostały zaprogramowane w taki sposób, aby wyłączać się automatycznie, jeśli zacznie poruszać się zbyt szybko lub zbyt mocno obciąży organizm.


12-linowy mechanizm przypominał marionetkę, aczkolwiek dosyć zaawansowaną technologicznie, więc producenci zaprosili do współpracy najlepszych lalkarzy w branży, aby zajęli się jego obsługą. Robin Guiver, Avye Leventis oraz Mikey Brett byli jednymi z artystów, którzy stworzyli postać głównego bohatera wielokrotnie nagradzanej sztuki zatytułowanej „Czas wojny”. Na planie filmu Grawitacja pomagali Sandrze Bullock latać.


„Stan nieważkości w przypadku istot ludzkich jest sprzeczny z ich intuicją, jednak w świecie kukiełek możemy złamać prawa fizyki na różne pełne wdzięku i ekspresji sposoby. Zastosowaliśmy te same umiejętności przy realizacji tego zadania, jakim było odnalezienie swobody poruszania się, która w innym przypadku nie byłaby możliwa” — zauważa Guiver.


Bullock stwierdziła, że w trakcie realizacji zdjęć udało jej się zbudować z zespołem lalkarzy zarówno wzajemne zaufanie, jak i instynktowną więź. “Udało nam się osiągnąć wysoki poziom synchronizacji, do tego stopnia, że w momencie gdy odwracałam głowę, byli w stanie powiedzieć, w którym kierunku chciałam się przemieścić. To prawdziwi mistrzowie w swoim fachu”.


Liny i mechanizmy mogły zawiesić i podtrzymywać Bullock, jednak aktorka zdawała sobie sprawę z tego, że spędzanie wielu godzin bez przerwy dzień w dzień w tej pozycji było wymagające pod względem fizycznym. Aby się na to przygotować, na kilka miesięcy przed początkiem prac na planie rozpoczęła intensywne treningi, które kontynuowała przez cały okres realizacji zdjęć. „Popychałam swój organizm do granic wytrzymałości” — zdradza aktorka. „Pod względem siłowym chciałam być pewna, że będę w stanie wykonać wszystko to, o co w danym momencie poprosi mnie Alonso, tak więc nie było dnia, żebym nie trenowała. To była część mojego wkładu w to, co stworzyły te genialne umysły, aby zrealizować niezwykłą opowieść Alonso”. 


Aktorka ściśle współpracowała również z trenerką ruchową Francescą Jaynes, która pomogła nauczyć ją takiego sposobu poruszania się, jakby znajdowała się w stanie nieważkości. Obydwie oglądały materiały filmowe nagrane przez prawdziwych astronautów, zauważając, że każdy ruch wydaje się bardziej wyważony. „Szybkość, z jaką wykonuje się ruchy w kosmosie, ma swój rytm, który ma bardziej baletowy charakter” — mówi Jaynes.


Rytm ten stanowił dla Bullock wyzwanie innego rodzaju. Mianowicie musiała poruszać się wolniej, ale mówić w normalnym tempie. Ten brak synchronizacji jest trudniejszy do osiągnięcia, niż się to wydaje. „Mózg w normalnych warunkach nie każe ci rozmawiać ani poruszać się w ten sposób” — mówi Bullock. „Musiałam nauczyć swoje ciało reagować tak, jak zachowywałoby się w kosmosie. Każda najmniejsza część mojej osoby musiała przyzwyczaić się do odgrywania stanu nieważkości w poetycki i liryczny sposób”.


Cel ten został być może najlepiej zilustrowany w ujęciu, w którym Ryan znajduje się w śluzie powietrznej MSK. Sekwencja ta stanowiła jedno z tych ujęć, które były najtrudniejsze do sfilmowania, ponieważ wymagała zsynchronizowania pracy trzech robotów: jednego z obracającą się kamerą, drugiego trzymającego główne źródło światła reprezentujące przesączające się promienie słoneczne oraz trzeciego, dzięki któremu luk w śluzie powietrznej krążył wokół tylnej ściany, potęgując wrażenie obracania się. Pośród najnowocześniejszych urządzeń w tej scenie obecny był również bardzo ludzki element. Postępując zgodnie ze wskazówkami Cuaróna, Bullock, która była przywiązana do specjalnego siodełka tylko za jedną nogę, musiała idealnie zgrać w czasie swoje ruchy, jednocześnie płynnie przenosząc górną część ciała oraz wolną nogę bez pomocy lin czy lalkarzy.


Zaowocowało to momentem zapierającym dech w piersiach w każdym znaczeniu tego słowa — jedną chwilą, która bez słów w pełni wyraża przewodni motyw filmu, jakim jest odrodzenie. 

Projektowanie kosmosu


Duża część planów w filmie Grawitacja, w tym korytarze MST i jej śluza powietrzna, jest wirtualna. „Miałem już wcześniej do czynienia z efektami wizualnymi przy okazji poszerzania planów fizycznych czy generowania tła itd. To było dla mnie coś zupełnie nowego, jako że całe plany zdjęciowe były tworzone na komputerze, ale jednocześnie musieliśmy pod każdym względem osiągnąć taki poziom autentyczności detali, jaki widać na zdjęciach” — zauważa scenograf Andy Nicholson.


Biorąc pod uwagę fakt, że zespół projektowy w przeważającej części odtwarzał istniejące i dobrze udokumentowane konstrukcje, Nicholson i pracownicy jego działu prowadzili szeroko zakrojone badania. „Gdybyśmy nie mieli dostępu do ogromnej ilości zdjęć i danych technicznych pochodzących z NASA, które zostały upublicznione, nie osiągnęlibyśmy takiego poziomu szczegółowości. Chcieliśmy opierać się na faktach na tyle, na ile się da, a następnie dostosować je do naszych potrzeb” — mówi.


Nicholson rozpoczął proces projektowania już w trakcie etapu wizualizacji wstępnej. Ekipa rozpoczęła pracę od opracowywania przestrzeni w technologii CG, po kolei ustawiając sceny. „Następnie otrzymaliśmy informację zwrotną na temat tego, co było dobre, a czego mieliśmy nie stosować. Braliśmy to na warsztat, zaczynaliśmy od początku i nanosiliśmy poprawki” — mówi Nicholson. „Rozwijaliśmy wszystkie elementy zatwierdzone przez Alfonso, co w rezultacie prowadziło do otrzymania ostatecznego kształtu opracowywanego przez Framestore”.


„Na początku było nam ciężko przyzwyczaić się do myśli, że wszystko, co zaprojektujemy, będzie istniało tylko w formie grafiki komputerowej, która jednak musi wyglądać możliwie realistycznie. Jednocześnie zdaliśmy sobie sprawę z faktu, że duża część tego wszystkiego jest już zakorzeniona w ludzkiej świadomości, co oznaczało, że wszystko musiało być na tyle dokładne i autentyczne, na ile to tylko możliwe. Chcieliśmy, żeby wszystko wyglądało tak, jakbyśmy faktycznie znaleźli się na promie kosmicznym lub w MSK” — wspomina główny dyrektor artystyczny Mark Scruton.


Każdy z setek rekwizytów, począwszy od ogromnych narzędzi ręcznych, a na najmniejszej śrubce skończywszy, był skrupulatnie analizowany i projektowany, a następnie poddawany obróbce komputerowej, dzięki czemu powstała biblioteka rekwizytów, które później można było wykorzystać do cyfrowego wyposażenia planów zdjęciowych. Mając na uwadze fakt, że w MSK przebywają osoby różnych narodowości, aby odzwierciedlić to zróżnicowanie kulturowe, Nicholson wzbogacił plan zdjęciowy o kilka elementów. 


Rekwizyty musiały również uwzględniać fakt, że nawet w kosmosie różne rzeczy się zużywają i psują. „Stacja kosmiczna była nieprzerwanie zamieszkana przez prawie 13 lat, tak więc zarówno w jej wnętrzu, jak i na zewnątrz znajdują się elementy, po których widać, że są już zużyte. Do pewnego stopnia nadaliśmy naszym projektom taki wygląd i poinformowaliśmy o tym grafików z Framestore. Każda powierzchnia, jaką widać na ekranie, zawiera ogromną ilość ułożonych warstwowo detali, nawet jeśli tylko obok niej przechodzisz” — wyjaśnia Nicholson.


Z taką samą dbałością o szczegóły podchodzono do prawdziwych planów zdjęciowych budowanych na potrzeby produkcji, w tym rosyjskiego pojazdu kosmicznego Sojuz. „Znaleźliśmy wystarczająco dużo materiałów źródłowych, żeby wykonać całkiem wierną reprodukcję prawdziwego statku kosmicznego Sojuz, z kilkoma planowymi nieścisłościami, jak np. boczny właz. Mieliśmy szczęście, bo udało nam się uzyskać nieocenioną pomoc prawdziwego astronauty Andy’ego Thomasa, który opowiedział nam o interfejsie komputera i poleceniach funkcjonujących na Sojuzie, jak również o wewnętrznym wyposażeniu statku. Kluczową kwestią było dla nas zrozumienie w jak największym wymiarze, w jaki sposób wszystko działało” — przyznaje Nicholson.


Bullock stawiała te same pytania. „Chciałam się dokładnie dowiedzieć, w jaki sposób pracowali i co by się stało, gdybym przycisnęła jakiś przycisk” — wspomina. „Wszyscy bardzo się zaangażowali, żeby dopilnować, by wszystko, co robiliśmy, było autentyczne”.


Plan zdjęciowy z Sojuzem został zbudowany w częściach, aby umożliwić kręcenie długich, ciągłych ujęć, w tym kluczową rozmowę pomiędzy Ryan i Kowalskim. „Mieliśmy pięć części planu na odrębnych torach tak, aby w miarę rozwoju sceny każda z nich mogła zostać przesunięta, umożliwiając przejazd kamery. Następnie, na dany znak, każda część była po cichu ustawiana z powrotem na miejsce w momencie, gdy kamera zwracała się z powrotem w stronę, z której właśnie nadjechała” — opisuje Scruton.


„To było dosyć skomplikowane, ponieważ wymagało dużej liczby ruchów kamery na bardzo ograniczonej powierzchni. W przypadku niektórych ujęć częściami statku po cichu poruszało
w tę i z powrotem nawet 16 osób, zgodnie z opracowaną w najdrobniejszych szczegółach choreografią zsynchronizowaną z ruchem kamery. Opanowanie i dokładne powtórzenie każdego ujęcia kosztowało nas trochę czasu” — dodaje Nicholson.


Podobnie jak Nicholson, również projektantka kostiumów Jany Temime musiała podejść do swojego zadania zarówno z wirtualnego, jak i praktycznego punktu widzenia. Kombinezony, w których po raz pierwszy widzimy Ryan i Kowalskiego, są dziełem grafików komputerowych. „To było dla mnie coś zupełnie nowego. Nadal wynajdywałam materiały, żeby zobaczyć ich kolor i poczuć fakturę, ponieważ nie byłabym w stanie pracować jedynie z wykorzystaniem komputera” — stwierdza Temime.


Nawet w wirtualnym świecie kolor skafandrów kosmicznych okazał się problematyczny w związku z tym, że „biały to najbardziej zdradliwy kolor w połączeniu ze światłem” — wyjaśnia Temime. „Niemniej jednak musiały pozostać białe, jako że kombinezony NASA są białe, a to odgrywało kluczową rolę. Eksperymentowaliśmy z różnymi odcieniami bieli i w końcu zdecydowaliśmy się obszyć zewnętrzną warstwę szarym materiałem, co rozwiązało problem”.


Temime pozostała wierna kolorowi skafandra, ale podjęła pewne ryzyko, zmieniając jego kształt. „Lepiej się prezentuje z większym wcięciem w talii i dłuższymi nogawkami, w przeciwnym wypadku wyglądałby jak wielki, bezkształtny worek. Są to jedynie nieznaczne zmiany, ale robią kolosalną różnicę. Zbierasz nieco materiału tutaj, podciągasz trochę tam i efekt jest niesamowity”.


Oryginalne skafandry kosmiczne NASA są nie tylko niezwykle masywne, ale także niesamowicie ciężkie z powodu wielu warstw materiałów ochronnych i systemów kontrolujących temperaturę oraz dostarczających tlen. Wszystko to jest niezbędne, aby przetrwać w warunkach panujących w przestrzeni kosmicznej, ale tu na Ziemi byłoby to niezmiernie uciążliwe dla aktorów, gdyby musieli w nich grać. 


W związku z tym Bullock i Clooney nosili kombinezony zastępcze. „Były w całości uszyte z odpowiedniego materiału o właściwym kolorze, więc światło wywierało na nie analogiczny wpływ jak w przypadku animacji komputerowej. Pod spodem nosili kombinezony ograniczające, które stworzyliśmy specjalnie po to, żeby ograniczyć możliwość wykonywania przez nich ruchów i stworzyć wrażenie objętości” — opisuje Temime.


Zgodnie z zamysłem głównego modelarza Pierre’a Bohanny kombinezon ograniczający był lekki oraz miał wbudowane elastyczne rurki, które mogły się rozszerzać, aby utrudnić poruszanie się aktorom. „Rozmawialiśmy z astronautami, którzy nam powiedzieli, że prawdziwy skafander kosmiczny stale naciska na noszącą go osobę, co można przyrównać do znajdowania się wewnątrz opony. Chcieliśmy stworzyć coś, co wywoływałoby podobne uczucie, dlatego, przykładowo, gdy George i Sandra poruszają rękoma, ich ruch jest w pewnym stopniu ograniczony. Dzięki temu mogą na coś napierać i rozumieją, jakby się czuli, gdyby mieli na sobie prawdziwy skafander kosmiczny, w którym nie musieliby cały czas pamiętać o blokowaniu swoich ruchów” — mówi Bohanna.


Aktorzy nosili również zastępcze kaski, które zostały zastąpione grafiką komputerową, zgodną z projektem Temime, we współpracy z Cuarónem. Odmiennie niż w przypadku prawdziwych kasków w kaskach zastępczych wprowadzono niewielkie zmiany w kształcie i wielkości, aby były bardziej proporcjonalne w stosunku do twarzy aktorów, ale jednocześnie nadal zachowały wiarygodność.


Szybki w kaskach zostały w całości stworzone cyfrowo, a Tim Webber twierdzi, że jednym z największych wyzwań, jakiemu musiał sprostać, było odtworzenie mgiełki oddechu bohaterów, jaka się na nich pojawiała. „Musieliśmy dostosować ją do tempa ich oddychania oraz zwracać uwagę na to, w którą stronę byli zwróceni w stosunku do szybki. W rzeczywistości oddech nie byłby aż tak widoczny na szybce, jako że systemy, w które wyposażony jest kombinezon sprawiają, że powietrze jest bardzo suche, ale dla nas oddech stanowił widoczny wskaźnik napięcia postaci”.


W przeciwieństwie do skafandrów NASA mniej masywny rosyjski kombinezon noszony przez Ryan był rzeczywistym kostiumem uszytym z materiału przemysłowego. Nie było również problemów z kolorem. „Zafarbowaliśmy go na beżowo z dodatkiem zieleni. Dużo czasu zabrało nam znalezienie właściwego koloru, który w odpowiedni sposób odbijałby światło. Ponadto dostosowaliśmy kombinezon w taki sposób, aby nadać mu bardziej kobiecy kształt i dodaliśmy dwa zamki z przodu, co stanowiło zmianę w stosunku do oryginału” — mówi Temime.


Co ciekawe, kostium, który wydawał się najprostszy do wykonania, sprawił Temime najwięcej kłopotów. „Jeśli chodzi o ubrania, jakie Sandra nosiła w MSK, musieliśmy wziąć pod uwagę kształt uprzęży do lin. To było trudne zadanie, ponieważ musieliśmy dokładnie wiedzieć, co będzie zakryte oraz w jaki sposób, i się do tego dostosować”.

Dźwięk i muzyka


W przypadku filmu, którego akcja rozgrywa się w świecie ciszy, dźwięk stał się dla filmowców jednym z najbardziej wymagających elementów do zaprojektowania. „W przestrzeni kosmicznej dźwięk się nie rozchodzi, dlatego chcieliśmy to uszanować na tyle, na ile było to możliwe. Są pewne bezdźwięczne sekwencje, jednak w całym filmie zdecydowaliśmy się pozostawić dźwięk, bo w przeciwnym wypadku widzowie by się do niego zrazili” — przyznaje Cuarón.


Cuarón oraz montażysta i realizator dźwięku Glenn Freemantle zastosowali podejście mające na celu skorelowanie dźwięku z dotykiem. „Jedna z koncepcji dźwięku opiera się na założeniu, że dźwięk przemieszcza się za pośrednictwem wibracji. Kiedy czegoś dotykamy, przedmiot rezonuje poprzez wewnętrzne połączenie. Dlatego też, kiedy Ryan dotyka lub uderza w różne przedmioty, słychać dźwięk, który rozchodzi się poprzez nią” — wyjaśnia Freemantle.


Gwałtownie zapadająca cisza stanowi również integralną część udźwiękowienia filmu. Cuarón uważnie wybrał te momenty, niespodziewanie odcinając to słuchowe źródło kontaktu ze światem, aby przypomnieć widzom, że bohaterowie filmu znajdują się w próżni, gdzie nie ma nic, co podtrzymywałoby życie.


Cuarón wykorzystał także muzykę po to, aby, jak sam mówi: „pełniła rolę dźwięku lub dawała tonalne wrażenie dźwięku”.


Kompozytor Steven Price ściśle współpracował z Glennem, aby odpowiednio rozłożyć te dwa elementy. „Świetnie mi się pracowało z Glennem i jego zespołem. Wykorzystywali wibracje i niskie częstotliwości, aby w subtelny sposób podbudować akcję, tak więc można wyczuć uderzenia, nie słysząc ich w tradycyjnym znaczeniu tego słowa. Chciałem osiągnąć taki efekt w inny sposób, wykorzystując do tego celu muzykę” — mówi Price.


Chciałem, żeby muzyka tworzyła pewną warstwę, zacierała granicę między muzyką a dźwiękiem, więc powiedziałem Steve’owi, że nie chcę słyszeć żadnej perkusji. To stanowiło dla niego wyzwanie, ponieważ musiał napisać muzykę do całej akcji i punktów kulminacyjnych, nie używając jednej z podstawowych grup instrumentów, które wykorzystałby w normalnych okolicznościach na tradycyjnej ścieżce dźwiękowej do filmu akcji. Zaczął łączyć więcej elektroniki z instrumentami akustycznymi, aby wywołać pulsowanie zamiast perkusji. Kiedy już wpadł na pomysł, reszta poszła gładko” — zapewnia Cuarón.

„W tym przypadku chodziło o zbudowanie głębi w muzyce bez standardowego udziału orkiestry” — dodaje Price. „Dzięki temu mogłem spróbować wszystkiego i stworzyć własną wersję akcji i emocji pokazywanych na ekranie. Wspaniałą cechą Alfonsa jest jego dążenie do sięgania coraz dalej,
co w rezultacie inspiruje cię do spróbowania czegoś nowego, o czym nigdy byś nie pomyślał”.


„To film tworzony pod kierunkiem wyśmienitego reżysera ze wspaniałą aktorką w roli głównej. Zawiera wątki, które są niewiarygodnie głębokie w porównaniu z tym, czego można by się spodziewać po »filmie o kosmosie«. Opowiada o pogodzeniu się ze swoją śmiercią... albo z własnym życiem. Wydaje mi się, że stanie się tematem wielu dyskusji” — mówi George Clooney.


„Rozpoczynając pracę nad tym filmem, nie zdawałam sobie sprawy z tego, do czego jestem zdolna fizycznie, emocjonalnie i mentalnie. To doświadczenie odmieniło moje ciało, mój umysł i sposób patrzenia na świat. Mam nadzieję, że ludzie, którzy wezmą udział w tej niesamowitej podróży, również wyjdą z kina z poczuciem, że coś się zmieniło” — opowiada Sandra Bullock.

„Grawitacja jest prawdopodobnie najbardziej wymagającym projektem, w jakim do tej pory brałem udział” — mówi David Heyman. „Ten film dotyka wielu różnych problemów i wszyscy dali z siebie to, co najlepsze, aby osiągnąć coś wyjątkowego. To piękny obraz nakręcony w elegancki sposób, którego złożoność i kompleksowość wykonania była dla wszystkich testem granic własnych możliwości. Jednak tego nie widać na ekranie”.

„To była współpraca na najwyższym poziomie. Ten film stanowi kombinację wielu różnych elementów obrazu, dźwięku i fenomenalnej gry aktorskiej. Chcemy, aby widzowie wzięli udział w tej podróży razem z nami... Aby razem z nami bezwładnie dryfowali w zachwycającej, a zarazem przerażającej przestrzeni kosmicznej” — kończy Alfonso Cuarón.

OBSADA

Sandra Bullock (Dr Ryan Stone) jest jedną z najbardziej rozchwytywanych aktorek pierwszoplanowych w Hollywood. W 2010 roku Bullock otrzymała Oscara dla najlepszej aktorki za rolę w filmie Wielki Mike. The Blind Side, opartym na prawdziwej historii Michaela Ohera, w którym wcieliła się w postać głowy konserwatywnej, drobnomieszczańskiej rodziny. Wielki Mike. The Blind Side wszedł na ekrany w roku 2009 i na całym świecie przyniósł zyski w wysokości 309 milionów dolarów. Rola Leigh Anne Tuoy przyniosła Bullock także nagrodę Critics’ Choice Award, Złoty Glob i nagrodę SAG dla najlepszej aktorki. W tym samym roku Sandra zagrała w niezwykle popularnym filmie wytwórni Disney Narzeczony mimo woli, który odnotował zyski ze sprzedaży biletów na świecie przekraczające 317 milionów dolarów i przyniósł Bullock nominację do Złotego Globu dla najlepszej aktorki komediowej. 
Bullock można obecnie oglądać w cieszącej się dużym powodzeniem komedii policyjnej Gorący towar, w której gra wraz z Melissą McCarthy. W październiku zobaczymy ją u boku George’a Clooneya w niezwykle oczekiwanym thrillerze science fiction Grawitacja w reżyserii Alfonso Cuaróna.   
Po udanych kreacjach w kilku filmach, przełomem w karierze Sandry Bullock był rok 1994 i film Speed: Niebezpieczna prędkość. Kolejne dwa filmy z jej udziałem, Ja cię kocham, a ty śpisz, który przyniósł jej pierwszą nominację do Złotego Globu, oraz  System, zostały doskonale przyjęte przez krytyków i widzów. Później zagrała główne role w filmach Czas zabijania, Miłość i wojna,  Skradzione serca, Zaginiona bez śladu, Człowiek demolka, Zapasy z Ernestem Hemingwayem, W pogoni za sukcesem, Boskie sekrety siostrzanego stowarzyszenia Ya-Ya oraz w thrillerze psychologicznym Śmiertelna wyliczanka, którego była również producentem wykonawczym. Uznanie krytyków przyniosła jej rola Harper Lee w filmie Bez skrupułów, przedstawiającym kroniki życia Trumana Capote’a w latach 1959–1965. Inne filmy, w których ostatnio zagrała, to Strasznie głośno, niesamowicie blisko, thriller psychologiczny Przeczucie, Dom nad jeziorem z Keanu Reevesem, Miasto gniewu, film niezależny w reżyserii Paula Haggisa oraz Miss Agent 2: Uzbrojona i urocza.
Bullock otrzymała liczne nagrody i nominacje, w tym dwie nagrody Blockbuster Entertainment Award, pięć MTV Movie Award, nagrodę American Comedy Award, osiem nagród Teen Choice Award, pięć nagród People’s Choice Award dla ulubionej aktorki, nagrodę SAG oraz dwie nominacje do Złotego Globu. Poza tym, w 2001 i 1996 roku została wybrana kobiecą gwiazdą roku w głosowaniu NATO/ShoWest.

Bullock przekazała miliony dolarów na wsparcie Amerykańskiego Czerwonego Krzyża, w tym darowiznę na zlikwidowanie skutków trzęsienia ziemi i tsunami na Oceanie Indyjskim w roku 2004 oraz na działania pomocowe po ostatnich trzęsieniach ziemi na Haiti i w Japonii. Ponadto, stale wspiera  szkołę New Orleans’ Warren Easton Charter School, najstarszą publiczną szkołę  średnią w  Luizjanie, która została zniszczona przez huragan Katrina w roku 2005. 

GEORGE CLOONEY (Matt) doceniany jest w równym stopniu za swoją działalność humanitarną o globalnym zasięgu i za sukcesy w branży rozrywkowej. Za osiągnięcia aktorskie i w dziedzinie tworzenia filmów wyróżniono go Oscarem, dwoma Złotymi Globami, nagrodą Emmy oraz czterema nominacjami do Oscara, sześcioma do Złotego Globu, a także licznymi nagrodami SAG, BAFTA, Emmy i Critics’ Choice Awards. W 2006 r. otrzymał nagrody American Cinematheque Award oraz Modern Master Award na Festiwalu Filmowym w Santa Barbara.


Ostatnio wyreżyserował film Idy marcowe według scenariusza, którego był współautorem — pierwszą produkcję wytwórni Smokehouse w ramach umowy z Sony Pictures. W filmie Clooney występuje razem z takimi gwiazdami jak: Ryan Gosling, Philip Seymour Hoffman, Paul Giamatti, Marisa Tomei oraz Evan Rachel Wood. W Spadkobiercach Alexadra Payne’a zagrał rolę ojca, który musi opiekować się dwiema córkami, podczas gdy jego żona przebywa w szpitalu po wypadku na łódce. Film ukaże się pod szyldem Fox Searchlight w listopadzie.


Kiedy Clooney otrzymał Oscara dla najlepszego aktora drugoplanowego za film Syriana w 2006 r., przyznano mu również nominację do tej nagrody w kategorii najlepszy reżyser i najlepszy scenariusz oryginalny za film Good Night, and Good Luck. Był to pierwszy przypadek w historii tych nagród, kiedy jedna osoba otrzymała nominacje jako aktor i jako reżyser za dwa różne filmy w tym samym roku.


Ponadto za rolę w Syrianie przyznano mu Złoty Glob w kategorii najlepszy aktor drugoplanowy oraz nominowano go do nagród SAG, BAFTA oraz Critics’ Choice Award.


W 2009 r. Clooney otrzymał nominacje do Oscara, Złotego Globu, nagrody SAG oraz BAFTA w kategorii najlepszy aktor za rolę w dobrze przyjętym przez krytyków filmie W chmurach. Za rolę w tym filmie otrzymał także nagrody National Board of Review oraz New York Film Critics Circle, a w tym samym roku odebrał też kolejną nagrodę New York Film Critics Circle za podłożenie głosu w przebojowym filmie animowanym Fantastyczny Pan Lis. 


Jako reżyser Clooney zadebiutował w 2002 r. filmem Niebezpieczny umysł wytwórni Miramax, który przyniósł mu nagrodę za wyjątkowe filmowe osiągnięcie przyznawaną przez National Board of Review.


Oprócz nominacji do Oscara za scenariusz i reżyserię drugiego filmu, który wyreżyserował, Good Night, and Good Luck, Clooney otrzymał także nagrodę im. Paula Selvina od Amerykańskiego Stowarzyszenia Scenarzystów oraz Freedom Award od stowarzyszenia Broadcast Film Critics. Film ten przyniósł Clooneyowi również nominacje do dwóch Złotych Globów, dwóch nagród BAFTA, nagrody SAG, Independent Spirit, dwóch nagród Critics’ Choice, nagrody WGA oraz DGA.


Uznanie krytyków przyniosły Clooneyowi nagradzany dramat Złoto pustyni (Warner Bros.) oraz nominowany do Oscara obraz Co z oczu, to z serca (Universal). Zagrał też w takich filmach, jak: Solaris (FOX), Peacemaker (DreamWorks), Batman i Robin (Warner Bros.), Szczęśliwy dzień (20th Century Fox), Od zmierzchu do świtu (Miramax) oraz Tajne przez poufne (Focus Features). Podczas pracy nad ostatnim filmem ponownie współpracował z braćmi Coen. (Razem tworzyli już Bracie, gdzie jesteś?, film, za który Clooney otrzymał Złoty Glob w kategorii najlepszy aktor w musicalu lub komedii, oraz Okrucieństwo nie do przyjęcia. Clooney te trzy filmy nazywa „moją trylogią idiotów”.)
W 2009 r. Clooney wystąpił w filmie Człowiek, który gapił się na kozy, w który zaangażowany był również jako producent. Film zrealizowano pod szyldem wytwórni Smokehouse Production, którą Clooney założył razem z Grantem Heslovem. Pierwszym projektem Smokehouse była komedia romantyczna Miłosne gierki, z udziałem i w reżyserii Clooneya na zamówienie Universal. 


Po raz pierwszy Heslov i Clooney pracowali razem w Section Eight, spółce założonej przez Clooneya i Stevena Soderbergha. Produkcje Section Eight to między innymi: Ocean's Eleven: Ryzykowna gra, Ocean's Twelve: Dogrywka, Ocean's 13, Michael Clayton, Dobry Niemiec, Good Night, and Good Luck, Syriana, Niebezpieczny umysł, Obłęd, Full Frontal. Wszystko na wierzchu oraz Witajcie w Collinwood.


Ostatnio Clooney wystąpił w thrillerze Focus Features pod tytułem Amerykanin. Pełnił również funkcję producenta tego filmu. 


W telewizji na początku kariery można go było zobaczyć w kilku serialach, ale największą popularność przyniosło mu pięć lat w cieszącym się dużą oglądalnością serialu NBC – Ostry dyżur. Rola dr. Douglasa Rossa przyniosła mu nominacje do Złotego Globu, nagrody SAG, People’s Choice oraz Emmy. W 2009 r. powrócił na plan w ostatnim odcinku, w którym jego bohater znów spotkał się ze swoją ukochaną.


W ramach telewizyjnego oddziału Section Eight Clooney pełnił funkcję producenta wykonawczego i reżysera pięciu odcinków Unscripted – serialu opartego na faktach, który po raz pierwszy pokazano w HBO. Był też producentem wykonawczym i operatorem na planie serialu K Street również realizowanego dla HBO.


Clooney był producentem wykonawczym i jedną z głównych gwiazd telefilmu Ocalić Nowy Jork transmitowanego na żywo w ramach teatru telewizji, opracowanego za pośrednictwem Maysville Pictures. Ocalić Nowy Jork nominowano w 2000 r. do Złotego Globu w kategorii najlepszy miniserial lub film wyprodukowany dla telewizji. Obraz powstał na podstawie powieści z 1960 r. zatytułowanej „Fail-Safe”.


Clooney, syn prowadzącego i wydawcy wiadomości, jest zagorzałym orędownikiem pierwszej poprawki do amerykańskiej konstytucji i uczestnikiem wielu akcji humanitarnych. W 2006 r. Clooney i jego ojciec Nick pojechali do dotkniętego suszą Darfuru, aby nakręcić film dokumentalny pod tytułem Journey to Darfur. Jego zaangażowanie w sprawę uzyskania pomocy dla Darfuru doprowadziło do tego, 
że zwrócił się do Rady Bezpieczeństwa ONZ. Clooney jest też narratorem w filmie dokumentalnym o Darfurze zatytułowanym Sand and Sorrow. 


W 2007 r. Clooney, Brad Pitt, Matt Damon, Don Cheadle i Jerry Weintraub założyli organizację Not On Our Watch, której misją jest zwracanie uwagi całego świata na zbrodnie w Darfurze i przeciwdziałanie takim zdarzeniom. 


Spośród wielu wyróżnień, jakie otrzymał w uznaniu dla jego działalności humanitarnej na rzecz Darfuru, wymienić należy Peace Summit Award przyznaną w 2007 r. na ósmym Światowym Szczycie Laureatów Nagród Nobla podczas dorocznego spotkania w Rzymie. W ceremonii udział wzięli burmistrz Rzymu Walter Veltroni, Lech Wałęsa, Michaił Gorbaczow i Dalai Lama. W 2008 r. Clooneyowi przyznano tytuł Posłańca Pokoju ONZ, jako jednej z ośmiu osób, które wybrano na rzeczników ONZ i jej działań na rzecz utrzymania pokoju.


W styczniu 2010 r. Clooney razem z Joelem Gallenem i wytwórnią Tenth Planet Productions zorganizował ogólnoświatową akcję charytatywną Hope for Haiti Now!, dzięki której zebrano ponad 66 milionów dolarów, co stanowiło nowy rekord, jeżeli chodzi o fundusze zebrane w ramach takiej akcji. 


W 2010 r. Academy of Television Arts and Sciences nagrodziła Clooneya nagrodą humanitarną im. Boba Hope’a na rozdaniu nagród Primetime Emmy. Był czwartym laureatem tej prestiżowej nagrody. 


W tym samym roku Clooney otrzymał również nagrodę Robert F. Kennedy Ripple of Hope Award za zaangażowanie w działalność humanitarną w Sudanie i Haiti. 


W grudniu 2010 r. we współpracy z ONZ, Uniwersytetem Harvarda i firmą Google uruchomił projekt „The Satellite Sentinel Project”, który ma pomóc monitorować przypadki przemocy i naruszeń praw człowieka na pograniczu Sudanu Południowego i Północnego. Organizacja Not on Our Watch ufundowała technologię do monitoringu, która umożliwia prywatnym satelitom robienie zdjęć wszelkich potencjalnych zagrożeń dla osób cywilnych, wykrywanie bomb, obserwowanie ruchów wojsk i odnotowywanie wszelkich dowodów przemocy na masową skalę.
TWÓRCY FILMU


Alfonso Cuarόn (reżyser/scenarzysta/producent) jest jednym z najbardziej znanych reżyserów swego pokolenia. Jego debiutancki film Tylko ze stałym partnerem z 1991 roku, mroczna komedia z Danielem Giménezem Cacho i Claudią Ramírez, był najbardziej dochodowym filmem w Meksyku w 1992 roku i przyniósł Cuarónowi nagrodę Ariel Award dla współscenarzysty. Sydney Pollack był pod wrażeniem jego debiutanckiego filmu pełnometrażowego i zatrudnił Cuaróna jako reżysera jednego z odcinków serialu stacji Showtime Fallen Angels zatytułowanego Murder, Obliquely (tym samym Cuarón dołączył do grona reżyserów tego serialu, w którym znaleźli się także Steven Soderbergh, Jonathan Kaplan, Peter Bogdanovich i Tom Hanks). Odcinek, w którym zagrali Laura Dern i Alan Rickman, przyniósł Cuarónowi w 1993 roku nagrodę Cable ACE Award dla najlepszego reżysera.

Pierwszym amerykańskim filmem pełnometrażowym Cuaróna była uznana przez krytyków adaptacja popularnej książki dla dzieci — obraz Mała księżniczka (1995 r.), który był nominowany do Oscara za najlepsze zdjęcia i scenografię i otrzymał nagrodę New Generation Award od stowarzyszenia krytyków L.A. Film Critics. Później, w 1998 roku, Cuarón pracował nad współczesną adaptacją klasycznej powieści Charlesa Dickensa „Wielkie nadzieje”, w której zagrali Gwyneth Paltrow, Robert De Niro, Anne Bancroft i Ethan Hawke. 

Następnie Cuarón powrócił do Meksyku, aby reżyserować zabawną, prowokacyjną i kontrowersyjną komedię z hiszpańskojęzyczną obsadą I twoją matkę też, za którą otrzymał nominację do Oscara dla najlepszego oryginalnego scenariusza (który napisał wraz z bratem Carlosem) oraz nominacje do nagrody BAFTA dla najlepszego filmu zagranicznego i najlepszego oryginalnego scenariusza. Później przyszedł czas na film Harry Potter i Więzień Azkabanu z 2003 roku, trzecią z serii niezwykle popularnych adaptacji powieści J.K. Rowling. Autorka sama określiła film w reżyserii Cuaróna jako jej ulubiony w całej serii. 

Kolejny projekt Cuaróna, film Ludzkie dzieci, który napisał wraz z Timothym Sextonem, był jednym z najgłośniejszych filmów 2006 roku i został doceniony przez krytyków i fanów za zastosowanie przełomowych technik, między innymi robiących wrażenie ujęć typu „travelling”. Film był nominowany do wielu nagród, w tym do trzech Oscarów, za najlepszy scenariusz-adaptację, najlepsze zdjęcia i największe osiągnięcie w dziedzinie montażu filmowego, a później otrzymał dwie nagrody BAFTA za najlepsze zdjęcia i najlepszą scenografię.
Po tym, jak wyprodukował ceniony na całym świecie film swojego przyjaciela Guillermo del Toro Labirynt fauna (2006 r.), Cuarón założył niezależną firmę producencką Cha Cha Cha wraz z urodzonym w Meksyku del Toro i reżyserem Alejandro Gonzálesem Iñárritu, która dotychczas wyprodukowała nominowany do Oscara i nagrody BAFTA obraz Iñárritu Biutiful (2010 r.).

JONÁS CUARÓN (scenarzysta) jest synem Alfonso Cuaróna. Zadebiutował jako reżyser w 2007 roku na planie filmu Rok paznokcia — historii miłosnej rozgrywającej się między meksykańskim nastolatkiem a starszą Amerykanką, przedstawionej za pomocą fotografii filmowej. Film powstał na podstawie oryginalnego scenariusza autorstwa Jonása i zdobył nagrodę specjalną jury za osiągnięcie artystyczne podczas Festiwalu Filmowego w Salonikach. 

Jonás wyreżyserował też film krótkometrażowy Doktryna szoku, nad którego produkcją i scenariuszem pracowali Alfonso Cuarón i Naomi Klein. 


DAVID HEYMAN (producent) był producentem wszystkich filmowych adaptacji niezwykle popularnych książek o Harrym Potterze autorstwa J.K. Rowling. W 1997 roku przeczytał pierwszą książkę, kiedy była jeszcze nieopublikowanym rękopisem, i od razu dostrzegł jej kinowy potencjał. Filmem Harry Potter i Insygnia Śmierci: część II zamyka najbardziej popularną serię wszech czasów. 

Oprócz filmów z Harrym Potterem Heyman zajmował się również produkcją filmu Davida Hare’a Ósma strona, thrillera szpiegowskiego z Rachel Weisz i Billem Nighym, obrazu Jestem na tak z Jimem Carreyem, popularnego thrillera science-fiction Jestem legendą Francisa Lawrence'a z Willem Smithem, cieszącego się dużym uznaniem dramatu Marka Hermana Chłopiec w pasiastej piżamie z Vegą Farmigą i Davidem Thewlisem, oraz niezależnego dramatu Czy ktoś tam jest? w reżyserii Johna Crowleya z Michaelem Caine'em w jednej z głównych ról.


Heyman zdobywał wykształcenie w Anglii i Stanach Zjednoczonych. Rozpoczynał karierę jako asystent produkcji na planie filmów Ragtime Milosa Formana i Podróż do Indii Davida Leana. W 1986 roku Heyman przeniósł się do Los Angeles, gdzie jako dyrektor kreatywny w Warner Bros. pracował nad filmami Goryle we mgle i Chłopcy z ferajny. Pod koniec lat osiemdziesiątych został wiceprezesem wytwórni United Artists. 


Równocześnie Heyman rozpoczął karierę jako niezależny producent i wyprodukował kilka filmów, między innymi Miasto aniołów 2 w reżyserii Ernesta R. Dickersona z Tupakiem Shakurem i Omarem Eppsem, oraz niskobudżetowy klasyk Rodzinna wyprawa w reżyserii Grega Mottoli z Lievem Schreiberem, Parker Posey, Hope Davis, Stanleyem Tuccim i Campbellem Scottem. 


Heyman przez wiele lat pracował w Stanach Zjednoczonych, a w roku 1996 powrócił do Wielkiej Brytanii i założył firmę producencką Heyday Films. Zamierzał wykorzystać swoje powiązania ze Stanami Zjednoczonymi i Europą w tworzeniu międzynarodowych filmów i programów telewizyjnych.

 
W 2003 roku Heyman otrzymał nagrodę dla producenta roku podczas gali ShoWest, zostając tym samym pierwszym brytyjskim producentem, któremu przyznano ten tytuł. Na tegorocznych targach CineEurope przyznano mu tytuł „Producenta dziesięciolecia”.


NIKKI PENNY (współproducentka) od trzynastu lat zajmuje się efektami specjalnymi i jest jedną z najbardziej cenionych producentek ds. efektów specjalnych w Wielkiej Brytanii. W latach 1998–2000 Nikki była szefową produkcji w firmie Mill Film Ltd. W tym czasie współpracowała między innymi z Ridleyem Scottem nad filmem Gladiator, przyczyniając się do tego, że film otrzymał w 2001 roku Oscara za najlepsze efekty wizualne, a także z Chrisem Columbusem nad filmem Harry Potter i Komnata Tajemnic (2002 r.). Od tamtego czasu Nikki pracowała jako producentka najlepszych w historii kina filmów z efektami specjalnymi, wśród których znalazły się obrazy Troja (Wolfgang Peterson, 2004 r.), Gwiezdny pył (Matthew Vaughn, 2005 r.), Prince of Persia (Mike Newell, 2008 r.) oraz Starcie tytanów (Louis Leterrier, 2010 r.). Ponadto pracowała na planie trzech filmów Tima Burtona: Charlie i fabryka czekolady (2005 r.), Ripley’s Believe it Or Not (2006 r.) oraz Sweeney Todd (2007 r.). Grawitacja jest pierwszym filmem, nad którym Penny współpracuje z reżyserem Alfonso Cuarόnem.

TIM WEBBER (kierownik ds. efektów specjalnych) jest współtwórcą czołowych współczesnych filmów z efektami specjalnymi. Po raz pierwszy współpracował z Alfonso Cuarόnem nad docenionym przez krytyków obrazem Ludzkie dzieci, który wykroczył poza wyznaczone w branży filmowej granice i przyniósł mu nominację do nagrody BAFTA za najlepsze efekty specjalne. W 2008 roku otrzymał nominację do Oscara za wybitne osiągnięcia w dziedzinie efektów specjalnych za pracę nad światowym hitem kasowym Chrisa Nolana Mroczny rycerz. Ostatnio Tim pracował z Jamesem Cameronem nad filmem Avatar (2009 r.), który zdobył między innymi Oscara i nagrodę BAFTA za wybitne osiągnięcia w dziedzinie efektów specjalnych, a także nad obrazem Spike’a Jonze’a Gdzie mieszkają dzikie stwory (2009 r.). 

Wcześniej Webber pracował nad filmem Mike’a Newella Harry Potter i Czara Ognia (2005 r.), obrazem Laurence’a Dunmore’a Rozpustnik (2004 r.), produkcją Rogera Michella Przetrzymać tę miłość (2004 r.), obrazem Richarda Curtisa To właśnie miłość (2003 r.) oraz nad filmem Rogera Michella Notting Hill (1999).
Poza tym praca w telewizji również przyniosła mu liczne nagrody i nominacje, w tym cztery nominacje do nagrody Emmy za seriale Dinotopia (2002 r.), Dziesiąte królestwo (2000 r.), Merlin (1998) oraz Podróże Guliwera (1996 r.).


EMMANUEL LUBEZKI członek ASC i AMC — jest reżyserem obrazu znanym ze stosowania przełomowych technik i charakterystycznego stylu. Lubezki urodził się w Meksyku i rozpoczynał karierę w meksykańskich produkcjach filmowych i telewizyjnych pod koniec lat osiemdziesiątych. Jego pierwszą amerykańską produkcją był film niezależny z 1993 roku Dwadzieścia dolców. Na przestrzeni dwudziestu pięciu lat współpracował z wieloma cenionymi reżyserami, wśród których znaleźli się Terrence Malick, Mike Nichols, Tim Burton, Michael Mann oraz bracia Coen. Lubezki był czterokrotnie nominowany do Oscara za pracę nad filmami Mała Księżniczka (1996 r.), Jeździec bez głowy (1999 r.), Podróż do Nowej Ziemi (2006 r.) oraz Ludzkie dzieci (2007 r.). Za ten ostatni otrzymał też nagrodę BAFTA. Jego wcześniejsze projekty to między innymi The Bird Cage, Zabić prezydenta, Wielkie nadzieje oraz I twoją matkę też. Ostatnio Emmanuel współpracował z cenionym reżyserem Terrence’em Malickiem nad filmem Drzewo życia nagrodzonym Złotą Palmą na Festiwalu Filmowym w Cannes w 2011 roku. Grawitacja jest jego szóstym projektem we współpracy z Alfonso Cuarόnem.

MARK SANGER (montażysta) poprzednio współpracował z Alfonso Cuarόnem nad docenionym przez krytyków obrazem Ludzkie dzieci (2006 r.) jako montażysta ds. efektów wizualnych. Wcześniej współpracował z Timem Burtonem nad trzema filmami: Alicja w Krainie Czarów (2010 r.), Sweeney Todd: Demoniczny golibroda z Fleet Street (2007 r.) oraz Charlie i fabryka czekolady (2005 r.). Inne filmy, nad którymi pracował, to Jutro nie umiera nigdy (Roger Spottiswoode, 1997 r.), Mumia (Stephen Sommers, 1999 r.), 102 Dalmatyńczyki (Kevin Lima, 2000 r.), Mumia powraca (Stephen Sommers, 2001 r.), Śmierć nadejdzie jutro (Lee Tamahori, 2002 r.) oraz Tajemnica Rajskiego Wzgórza (Gabor Csupo, 2008 r.). 

ANDY NICHOLSON (scenograf) jest wielokrotnie nagradzanym scenografem i głównym dyrektorem artystycznym z osiemnastoletnim doświadczeniem głównie w filmach amerykańskich. Obecnie pracuje w Londynie jako scenograf na planie produkcji Grawitacji — realizowanego w 3D filmu grozy, którego akcja rozgrywa się w kosmosie, zrealizowanego przez wytwórnię Warner Brothers według scenariusza i w reżyserii Alfonso Cuarόna. Grawitacja to przełomowy projekt, który wyznacza nowe standardy integracji efektów wizualnych i techniki cyfrowej z tradycyjną scenografią i techniką filmową.

W 1989 roku Andy z wyróżnieniem ukończył Brighton College, zdobywając tytuł magistra architektury. W latach 1990–1993 pracował dla firm architektonicznych w Londynie i Toronto. Andy zdecydował się porzucić architekturę i rozpocząć karierę w departamentach artystycznych przemysłu filmowego. Zgłosił się do prestiżowej brytyjskiej szkoły filmowo–telewizyjnej (ang. British National Film and Television School), gdzie odrzucił ofertę stałej posady ze względu na sukcesy, jakie odnosił jako dyrektor artystyczny reklam i filmów promocyjnych. W 1994 roku scenograf Eugenio Zanetti zaproponował Andy’emu pierwszą posadę na planie filmu pełnometrażowego. Nicholson został członkiem wyróżnionego Oscarem zespołu scenografów pracujących nad filmem Czas przemian. Przez pięć lat Andy wspinał się po kolejnych szczeblach kariery w dziale artystycznym. W 1999 roku zaczął współpracę jako dyrektor artystyczny ze scenografem Rickiem Heinrichsem na planie filmu Tima Burtona Jeździec bez głowy, później współpracował z nim jeszcze kilka razy. W 2000 roku film Jeździec bez głowy zdobył Oscara za scenografię. Jako dyrektor artystyczny pracował w wielu krajach (Maroko, Hiszpania, Włochy, Francja, Holandia, Izrael, Malta) i miał zaszczyt współpracować z najlepszymi reżyserami i producentami nad międzynarodowymi projektami tak różnorodnymi, jak na przykład Zawód: Szpieg Tony’ego Scotta, Ultimatum Bourne’a Paula Greengrassa, Troja i Mumia.


W latach 2000–2002 Andy pracował w dziale artystycznym na planie dwóch wyróżnionych nagrodami projektów stacji HBO — jako asystent dyrektora artystycznego miniserialu Kompania braci oraz jako główny dyrektor artystyczny filmu telewizyjnego Na żywo z Bagdadu. W 2004 roku Andy pracował jako dyrektor artystyczny filmu Tima Burtona Charlie i fabryka czekolady we współpracy ze scenografem Alexem McDowellem wyróżnionym tytułem Royal Designer for Industry. Później McDowell jako pierwszy zaproponował Andy’emu pracę na stanowisku głównego dyrektora artystycznego filmu pełnometrażowego na planie ostatniego obrazu Anthony’ego Minghelli Rozstania i powroty. Wkrótce po zakończeniu pracy nad tym projektem scenograf Rick Heinrichs powrócił do pracy w Wielkiej Brytanii i zaproponował Andy’emu objęcie stanowiska głównego dyrektora artystycznego filmu Wilkołak. Następnie Andy ponownie podjął współpracę z reżyserem Timem Burtonem i scenografem Robertem Strombergiem jako członek nagrodzonego Oscarem zespołu scenografów na planie filmu Alicja w Krainie Czarów.


Pod koniec 2009 roku scenograf Rick Heinrichs ponownie zaprosił Andy’ego do współpracy, tym razem w Los Angeles, w roli głównego dyrektora artystycznego na planie filmu Tima Burtona Frankenweenie realizowanego przez wytwórnię Disney. Po powrocie do Wielkiej Brytanii w 2010 roku Andy pracował z Rickiem nad filmem Captain America: Pierwsze starcie, pierwszej brytyjskiej produkcji Marvel.


Andy od wielu lat jest zwolennikiem projektowania wielowymiarowego zwanego „immersive design” i regularnym uczestnikiem forum 5D: Przyszłość wielowymiarowego projektowania i wydarzeń transmedialnych w 5D (ang. 5D: The Future of Immersive Design and 5D’s transmedia events). Na bieżąco śledzi rozwój technologii i oprogramowania, wciąż doskonaląc zastosowania modelowania w 3D i komputerowego wspomagania projektowania w filmowych działach artystycznych i aktywnie dążąc do połączenia technologii cyfrowej z tradycyjną pracą projektantów, integrując wszelkie dziedziny, które pomagają przenieść słowo pisane na ekran. Andy właśnie zakończył pracę w Londynie nad scenografią do filmu Grawitacja w reżyserii Alfonso Cuarόna.


NEIL CORBOULD (konsultant kierownika ds. efektów specjalnych) ma w swoim dorobku Oscara za film Gladiator oraz nagrody BAFTA za produkcje Pojutrze, Piąty element i Szeregowiec Ryan. 

Corbould zaczął zajmować się efektami specjalnymi jeszcze jako nastolatek, zdobywając doświadczenie na planie filmu Richarda Donnera Superman oraz pracując dla Martina Gutteridge’a na planie takich filmów jak: Człowiek słoń, Amerykański wilkołak w Londynie, Superman III, Krwiożercza roślina i Amadeusz.


Od tamtej pory był twórcą najbardziej zachwycających efektów specjalnych w historii kina. Pracował nad trzema filmami o Jamesie Bondzie — Zabójczy widok, W obliczu śmierci i Licencja na zabijanie, a także nad obrazami Piraci z Karaibów: Na nieznanych wodach, Ukryty wymiar, Osaczeni, Granice wytrzymałości, Król Arthur, Królestwo niebieskie, Superman: Powrót, Krwawy diament, Opór oraz Skarb narodów: Księga tajemnic, Mumia powraca, Miasto radości, The Devil’s Double oraz Helikopter w ogniu. Ostatnio Neil pracował nad filmami Czas wojny i Gniew tytanów.

CHRIS MUNRO (kierownik ds. dźwięku) jest wyróżnionym licznymi nagrodami dźwiękowcem, którego doświadczenie obejmuje prawie cztery dziesięciolecia. Ma na swoim koncie liczne nominacje do Oscara i nagrody BAFTA, a w 2002 roku otrzymał Oscara za pracę nad filmem Jerry’ego Bruckheimera Helikopter w ogniu oraz nominację do Oscara za pracę nad filmem Mumia (Simon West, 1999 r.). W 2007 roku otrzymał nagrodę BAFTA za najlepszy dźwięk do filmu Martina Campbella Casino Royale. W tym samym roku otrzymał nominację do nagrody BAFTA za pracę nad filmem Paula Greengrassa Lot 93, a później ponowną nominację do tej samej nagrody w 2009 roku za obraz Marca Forstera 007 Quantum of Solace. Inne filmy, nad którymi pracował to Lara Croft: Tomb Raider Simona Westa (2001 r.), Walkiria (Bryan Singer, 2008 r.), Chłopiec z latawcem (Marc Forster, 2008 r.) oraz trzy kolejne filmy o przygodach Jamesa Bonda: Jutro nie umiera nigdy, Śmierć nadejdzie jutro oraz Świat to za mało. Ostatnio pracował nad filmami John Carter of Mars (Andrew Stanton, 2012 r.), Sherlock Holmes: Gra cieni (Guy Ritchie, 2012 r.) oraz Królewna Śnieżka i Łowca (Rupert Sanders, 2012 r.).


JANY TEMIME (projektantka kostiumów) jest kojarzona z najbardziej udaną serią filmów w historii kina, ponieważ pracowała na planie filmów Harry Potter i Więzień Azkabanu, Harry Potter i Czara Ognia, Harry Potter i Zakon Feniksa, za który otrzymała nominację do nagrody stowarzyszenia projektantów kostiumów Costume Designers Guild Award, Harry Potter i Książę Półkrwi oraz obu części filmu Harry Potter i Insygnia Śmierci.

W 1995 roku podczas Festiwalu Filmowego w Utrechcie przyznano jej nagrodę Golden Calf dla najlepszej projektantki kostiumów za nagrodzony Oscarem film Marleen Gorris Ród Antonii. Później przyznano jej nagrodę BAFTA Cymru za pracę nad filmem Marka Evansa Sen o Ameryce. Kostiumy do filmu Damy i bandyci (Mel Smith, 2001 r.) przyniosły jej nominację do nagrody British Independent Film Award. 


W najnowszym dorobku Temime znalazły się filmy Gniew tytanów (2012 r., Jonathan Liebesman), Najpierw strzelaj, potem zwiedzaj Martina McDonagha, Ludzkie dzieci Alfonso Cuarόna, Kopia Mistrza Agnieszki Holland oraz Bridget Jones: W pogoni za rozumem Beeban Kidron.


Temime ma w swoim dorobku ponad 40 międzynarodowych projektów filmowych i telewizyjnych, między innymi produkcje: Niezwyciężony Wernera Herzoga, Ruch oporu Todda Komarnickiego, Obrona Łużyna Marleen Gorris, Gangster nr 1 Paula McGuigana, Ślepe naboje Edwarda Thomasa, nagrodzony Oscarem dla najlepszego filmu obcojęzycznego film Charakter Mike'a van Diema, The Ball Danny'ego Depreza, The Commissioner i Kronika kryminalna George'a Sluizera, Nieśmiertelny kochanek Ate’a de Jonga oraz The Last Call Fransa Weisza.


Charles Howell (producent ds. efektów specjalnych) od 2000 roku, kiedy to dołączył do studia Framestore, wyprodukował sceny z efektami specjalnymi do wielu filmów pełnometrażowych, między innymi do wyróżnionych nagrodami produkcji Wierny ogrodnik (Fernando Meirelles, 2005 r.), Królowa (Stephen Frears, 2006 r.) oraz Wanted – Ścigani (Timur Bekmambetov, 2008 r.). Swoje techniki zaprezentował w filmie Złoty kompas (Chris Weitz, 2007 r., film nagrodzony Oscarem za najlepsze efekty specjalne w 2008 roku), w którym był odpowiedzialny za opracowanie stworzonych komputerowo niedźwiedzi polarnych, w tym głównych bohaterów Lorka i Ragnara, oraz w filmie Książę Persji: Piaski czasu (Mike Newell, 2010 r.) w którym pracował nad generowaną komputerowo przyrodą i stworzeniami. Ostatnio prace wizualne Howella można było oglądać w komedii Davida Gordona Greena Wasza Wysokość (2011 r.). 

http://www.grawitacja-film.pl
WIĘCEJ NA KANALE YOUTUBE WB: http://www.youtube.com/user/WarnerBrosPL#p/u
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