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WIELKI GATSBY
W KINACH OD 17 MAJA 2013 ROKU 
Warner Bros. Entertainment Polska
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„Chcę napisać coś nowego, coś niezwykłego i pięknego, prostego  
i misternie wymodelowanego.”
— Francis Scott Fitzgerald
 Nowa kinowa adaptacja powieści F. Scotta Fitzgeralda pt. „Wielki Gatsby” jest dziełem niezwykle pomysłowego scenarzysty, producenta i reżysera Baza Luhrmanna. W adaptacji tej filmowiec łączy swój charakterystyczny styl tworzenia obrazu i dźwięku oraz sposób budowania opowieści w trzech wymiarach, przedstawiając obraz barwnej epoki jazzu, który jest wierny tekstowi Fitzgeralda, a zarazem aktualny i dzisiaj. W tytułową postać wcielił się Leonardo DiCaprio.

Film Wielki Gatsby przedstawia losy niedoszłego pisarza Nicka Carrawaya, który opuszcza Środkowy Zachód i przybywa do Nowego Jorku wiosną 1922 roku, w epoce upadającej moralności, połyskliwego jazzu, królów przemytu alkoholowego i szybujących w górę akcji. Podążając za swoim amerykańskim snem, Nick zamieszkuje w sąsiedztwie tajemniczego, urządzającego liczne przyjęcia milionera Jaya Gatsby’ego, po drugiej stronie zatoki, nad którą mieszka jego kuzynka Daisy wraz ze swym żądnym romansów, arystokratycznym mężem Tomem Buchananem. Nicka pochłania czarujący świat niezwykle zamożnych ludzi, ich iluzji, miłości i kłamstw. Obserwując go od środka i z zewnątrz, Nick pisze opowieść o niemożliwej miłości, snach nie na sprzedaż oraz wysokooktanowej tragedii i stawia przed nami lustro, w którym widzimy odbicie naszej współczesności.

Nominowany do Oscara DiCaprio (Krwawy diament, Aviator) gra Jaya Gatsby’ego, Tobey Maguire wciela się w postać Nicka Carrawaya, Joel Edgerton i nominowana do Oscara Carey Mulligan (Była sobie dziewczyna) występują jako Tom i Daisy Buchananowie, Isla Fisher i Jason Clarke grają Myrtle i George’a Wilsonów, a nowa twarz ekranu, Elizabeth Debicki, wciela się w postać Jordan Baker. Legenda hinduskiego kina, Amitabh Bachchan, gra Meyera Wolfsheima.

Nominowany do Oscara Luhrmann (Moulin Rouge) wyreżyserował film w technologii 3D według scenariusza, którego współautorem jest jego częsty współpracownik Craig Pearce. Scenariusz oparty jest na motywach powieści Fitzgeralda. Oprócz Luhrmanna producentami filmu są Catherine Martin, zdobywca Oscara Douglas Wick (Gladiator), Catherine Knapman i Lucy Fisher. Producentami wykonawczymi są nagrodzony Oscarem Barrie M. Osborne (Władca Pierścieni: Powrót Króla), Shawn „JAY Z” Carter oraz Bruce Berman.

Współpracę producencką z reżyserem podjęła również dwukrotna zdobywczyni Oscara, scenografka i projektantka kostiumów Catherine Martin (Moulin Rouge). Reżyserem obrazu jest Simon Duggan, a montażystami - Matt Villa, Jason Ballantine i Jonathan Redmond. Muzykę skomponował Craig Armstrong, a kierownikem muzycznym oraz współproducentem został Anton Monsted.    

We współpracy z Village Roadshow Pictures, A&E Television, Bazmark/Red Wagon Entertainment Production,  Warner Bros. Pictures przedstawia film Baza Luhrmanna Wielki Gatsby. Film będzie rozpowszechniany w formacie RealD 3D, 3D i w 2D przez Warner Bros. Pictures, spółkę Warner Bros. Entertainment Company, oraz na wybranych obszarach przez Village Roadshow Pictures. W Polsce film pokazywany będzie od 17 maja 2013 r.
www.wielkigatsby.pl
WIĘCEJ NA KANALE YOUTUBE WB: http://www.youtube.com/user/WarnerBrosPL#p/u
 “The Great Gatsby” follows would-be writer Nick Carraway as he leaves the Midwest and comes to New York City in the spring of 1922, an era of loosening morals, glittering jazz, bootleg kings, and sky-rocketing stocks. Chasing his own American Dream, Nick lands next door to a mysterious, party-giving millionaire, Jay Gatsby, and across the bay from his cousin, Daisy, and her philandering, blue-blooded husband, Tom Buchanan. It is thus that Nick is drawn into the captivating world of the super rich, their illusions, loves and deceits. As Nick bears witness, within and without of the world he inhabits, he pens a tale of impossible love, incorruptible dreams and high-octane tragedy, and holds a mirror to our own modern times and struggles.

Academy Award® nominee DiCaprio (“Django Unchained,” “The Aviator”) plays Jay Gatsby, with Tobey Maguire starring as Nick Carraway; Oscar® nominee Carey Mulligan (“An Education”) and Joel Edgerton as Daisy and Tom Buchanan; Isla Fisher and Jason Clarke as Myrtle and George Wilson; and newcomer Elizabeth Debicki as Jordan Baker.  Indian film legend Amitabh Bachchan plays the role of Meyer Wolfshiem.

Oscar® nominee Luhrmann (“Moulin Rouge!”) directed the film in 3D from a screenplay he co-wrote with frequent collaborator Craig Pearce, based on Fitzgerald’s novel.  Luhrmann produced, along with Catherine Martin, Academy Award® winner Douglas Wick (“Gladiator”), Lucy Fisher and Catherine Knapman.  The executive producers are Academy Award® winner Barrie M. Osborne (“The Lord of the Rings – The Return of the King”), Shawn “JAY Z” Carter, and Bruce Berman.

Two-time Academy Award®-winning production and costume designer Catherine Martin (“Moulin Rouge!”) designed the film, as well as produced.  The director of photography is Simon Duggan, and the editors are Matt Villa, Jason Ballantine and Jonathan Redmond. The music is by Craig Armstrong, with Anton Monsted serving as executive music supervisor and co-producer.

Warner Bros. Pictures presents, in association with Village Roadshow Pictures, in association with A&E Television, a Bazmark/Red Wagon Entertainment Production, a Film by Baz Luhrmann, “The Great Gatsby.”  The film will be distributed in RealD 3D, 3D and 2D by Warner Bros. Pictures, a Warner Bros. Entertainment Company, and in select territories by Village Roadshow Pictures.

www.the-great-gatsby-movie.com.uk
INFORMACJE O PRODUKCJI
„Czy wszystko to jest wyłącznie produktem twojej wyobraźni?”

· Daisy Buchanan
Nick Carraway, narrator (który w samej powieści pracuje nad książką o Wielkim Gatsby’m — „człowieku, który użycza swego imienia tej książce…”), opisuje swojego sąsiada — podejrzanego i pozornie zepsutego, lecz tak naprawdę ambitnego i porywającego Jaya Gatsby’ego — jako człowieka, u którego dało się dostrzec „jakiś wyższy stopień wrażliwości na obietnice życia [...] niezwykły dar nadziei […] jakiej nigdy u nikogo nie spotkałem i pewnie już nigdy nie spotkam”. Od ponad wieku opowieść o Gatsby’m, napisana przez Francisa Scotta Fitzgeralda między nowojorską Long Island i francuskim St. Raphael (ok. 25 kilometrów od Cannes) w latach 1923-24, odbywa podróż w czasie i przestrzeni, znajdując czytelników na całym świecie. 

Pisarz, producent i reżyser Baz Luhrmann po raz pierwszy zetknął się z Wielkim Gatsby’m na ekranie w roku 1974 w dalekim australijskim Heron’s Creek, gdzie jego ojciec był właścicielem stacji benzynowej oraz — przez krótki czas — kina. 

Cięcie. Rok 2004. Zimna, północna Rosja. Plątanina torów kolejowych. Migotliwe światło w pokrytym szronem oknie. „Właśnie skończyłem pracę nad Moulin Rouge i wyruszyłem na wyprawę” — wspomina Luhrmann. „W swoim szaleństwie postanowiłem jechać koleją transsyberyjską z Pekinu, przez północną Rosję, aż do Paryża na spotkanie żony i nowonarodzonej córeczki Lilly”. To właśnie na Syberii, w wagonie ciasnym jak puszka sardynek, Luhrmann po raz drugi trafił na „Wielkiego Gatsby’ego”, tym razem w postaci audiobooka, jednego z dwóch, które zabrał ze sobą.

„Nalałem sobie wina, wyjrzałem za okno i popatrzyłem na mijany syberyjski krajobraz i zacząłem słuchać. Zasnąłem dopiero o czwartej nad ranem” — wspomina. „Następnego dnia nie mogłem się doczekać wieczoru, by wrócić do mojego małego przedziału, otworzyć drugą butelkę wina i dokończyć słuchanie. Gdy skończyłem, uświadomiłem sobie trzy rzeczy: po pierwsze, że tak naprawdę w ogóle nie znałem „Wielkiego Gatsby’ego”, po drugie, że jego struktura była niezwykle zwarta, i po trzecie, że to doskonały materiał na film. Oczywiście wiąże się z tym podstawowa trudność — wyrażenie wewnętrznego życia Nicka Carrawaya, jego głosu wewnętrznego — ale to niewiarygodnie filmowa książka. Pomyślałem, że pewnego dnia chciałbym nakręcić ten film.” W ten sposób, gdy pociąg sunął po rdzewiejących szynach, w głowie Luhrmanna narodził się pierwszy pomysł adaptacji „Wielkiego Gatsby’ego”.


Ostatecznie Luhrmann połączył siły z producentami Douglasem Wickiem oraz Lucy Fisher, którzy, tak jak Luhrmann, od jakiegoś czasu próbowali zdobyć prawa do adaptacji filmowej. „Przez dwa lata ubiegaliśmy się o uzyskanie praw. To było niezwykle skomplikowane” — mówi Fisher. „Wreszcie, pewnego dnia usłyszałem pukanie do drzwi naszego biura. Stanął w nich Baz Luhrmann i powiedział: >>Ja też próbuję nakręcić Wielkiego Gatsby’ego.>> Byliśmy bardzo podekscytowani, ponieważ trudno nam było wyobrazić sobie lepszego reżysera dla tego filmu. Mieliśmy wrażenie, że spełniają się nasze marzenia. Nagle zyskaliśmy sposób na to, by nie tylko zobaczyć lata dwudzieste, ale także przenieść się w tamte czasy. Praca z Bazem to jak podróż wehikułem czasu do innego świata”.

Zdobycie praw było zaledwie pierwszym krokiem, Luhrmann wiedział, że powodzenie projektu będzie zależało od odtwórcy roli tytułowej. Musiał znaleźć aktora, który byłby w stanie oddać całą złożoność postaci Gatsby’ego, zaprezentować „jeden z tych rzadkich uśmiechów, dających pewność i otuchę na zawsze”*, by w ułamku sekundy zmienić się w kogoś wyglądającego „jakby zabił człowieka”*.

„Pracowałem nad tym potajemnie od jakiegoś czasu, przez cały czas wiedząc, kogo chciałbym zobaczyć w roli Jaya Gatsby’ego. Naprawdę nietrudno było wybrać odpowiednią osobę! Hmm, sam nie wiem — złożony, romantyczny, mroczny, czarujący, wspaniały aktor”. Leonardo DiCaprio, z którym Luhrmann pracował na planie „Romea i Julii” i który należał do grona przyjaciół i współpracowników Luhrmanna, był oczywistym kandydatem. 

„Czytałem tę książkę w liceum i bardzo poruszyła mnie ta opowieść” — mówi DiCaprio o projekcie. „Po raz drugi sięgnąłem po powieść, gdy Baz wręczył mi egzemplarz i powiedział: »Mam prawa do tej książki«”. Pomysł nie wzbudził mojego entuzjazmu: wiązał się z odpowiedzialnością stworzenia filmu, który zapadnie w pamięć i na zawsze będzie kojarzony z jedną z największych powieści wszech czasów”.

Powieść przynosi obraz świata Nowego Jorku, który Fitzgerald nazwał swoim „wspaniałym mirażem”, miasta, w którym autor odniósł sukces i znalazł inspirację do napisania książki. Dla zespołu Luhrmanna i Bazmark to miasto było pierwszym kluczowym przystankiem. W apartamencie Ace Hotel w Midtown Manhattan, a później na rogu Canal i Broadwayu, na 24. i 26. piętrze budynku nr 401, Bazmark zbudował zespół, w skład którego wchodzili: jego żona, Catherine Martin, projektantka kostiumów i scenografka, zdobywczyni Oscara, która od ponad 20 lat współpracuje z Luhrmannem i odpowiada za charakterystyczną wizualną stronę jego filmów i produkcji teatralnych, Anton Monsted, kierownik muzyczny i współproducent filmu, Craig Pearce, scenarzysta, przyjaciel i współscenarzysta Luhrmannowskiej Red Curtain Trilogy oraz pozostali członkowie kreatywnego zespołu produkcyjnego.

Nowy Jork i jego „podniecające, pełne niepokoju wieczory…nieustająca migotliwość tłumu mężczyzn, kobiet i pojazdów”* były źródłem inspiracji. Cały zespół chłonął energię i historię tego miejsca, jego wyjątkowy charakter w powieści Francisa Scotta Fitzgeralda.

„W czasie naszego pobytu w Nowym Jorku sporo czytaliśmy o tamtych czasach — szczególnie o systemie finansowym, rynku akcji i obligacji — mówi Pearce. „Światowy kryzys finansowy trwał w najlepsze…lub powoli się kończył”.

„Myślę, że „Wielki Gatsby” jest obecnie bardziej aktualny niż kiedykolwiek wcześniej” — zauważa Wick. „W czasie, w którym gospodarka stwarza wielkie szanse, lecz zarazem bywa nieprzewidywalna, wszyscy mamy dojmujące poczucie, że się pogubiliśmy, „Gatsby” mógłby powstać wczoraj. Tak się jednak nie stało. Książka to podróż w inny czas i inne miejsce, do straconego świata oślepiającego uroku, wygórowanych oczekiwań i straconych złudzeń, które, naszym zdaniem, Baz był w stanie przedstawić widzom lepiej niż ktokolwiek inny”.

„Uważam, że Fitzgerald wyczuł silne pęknięcie w moralnej tkance lat 20. XX wieku, rozumiał, że rozwój gospodarczy nie może trwać w nieskończoność” — mówi Luhrmann — „ Ta refleksja brzmiała bardzo aktualnie w czasie światowego kryzysu finansowego w roku 2008. Można było dostrzec wyraźną paralelę. Gdy myślę o tym obecnie, to właśnie ten fakt skłonił mnie do nakręcenia Gatsby’ego właśnie teraz i w taki sposób. Przyjechaliśmy do Nowego Jorku, ponieważ chcieliśmy na własną rękę odkryć i zrozumieć owe podobieństwa miejsca, kultury i mentalności między epoką jazzu i naszymi czasami”.

„Baz jest bardzo literackim reżyserem. Jeśli chce nakręcić film na podstawie książki, to dlatego, że pragnie ukazać to, co jego zdaniem, jest rdzeniem utworu” — wyjaśnia Martin. „Dlatego zawsze zaczynamy od opisów zawartych w książce, a następnie staramy się postępować jak detektywi, odkryć pewne rzeczy i wydobyć je na światło dzienne”.

„Gdy rozpoczynam pracę nad jakimś projektem, zawsze zaczynam od gromadzenia” — tłumaczy Luhrmann, opisując swoją metodę działania. „W przypadku warstwy wizualnej oznacza to, że zaczynam gromadzić fotografie, tworzę z nich kolaże i straszliwie bazgrolę. Tak właśnie zaczynam pracę z CM [Catherine Martin]: potworne bazgroły, których nikt nie jest w stanie rozszyfrować, ale ona jest cudowna: »Nie, są pełne emocji!« — przekonuje. Chodzi jej o to, że tylko ja wiem, co oznaczają owe bazgroły, prawda? ” 

„Mamy szczęście, ponieważ sztuka fotograficzna i filmowa była niezwykle popularna w latach 20.” — dodaje Martin. „Tamte czasy uchwycono więc nie tyko na ilustracjach i rysunkach — kreskówkach tamtych czasów; istnieją także obszerne archiwa fotograficzne. To niezwykle ekscytujące, ponieważ pozwala obserwować narodziny naszej współczesnej kultury”.

Poza gromadzeniem przedmiotów i obrazów z tamtej epoki, Luhrmann i jego zespół przeprowadzili również staranną analizę tekstu „Gatsby’ego” i innych pism Fitzgeralda, szczególnie pierwszej wersji „Wielkiego Gatsby’ego” zatytułowanej „Trimalchio” (na cześć słynnego gospodarza przyjęć w Rzymie, jednej z postaci rzymskiej powieści „Satyricon”) oraz konsultowali się z jej wydawcą, Jamesem L. Westem III, profesorem Pennsylvania State University i badaczem twórczości Fitzgeralda. 

Zespół odbył również wiele różnych wypraw w teren — odwiedził wspaniałe posiadłości Long Island, park Astorii i zielone trawniki Louisville, gdzie Daisy dorastała i po raz pierwszy spotkała Gatsby’ego. Luhrmann złożył również wizytę Donowi Skemerowi, kuratorowi działu rękopisów w bibliotece Princeton University, gdzie Francis Scott Fitzgerald studiował i gdzie przechowuje się jego pisma i powiązane zbiory. 

„Baz zawsze odtwarza światy, które powstały w jego wyobraźni, ale ta adaptacja jest niezwykle mocno zakorzeniona w książce” — mówi DiCaprio. „W sposobie budowania opowieści jest niewiele odstępstw od pierwowzoru. Spójność fabuły oraz tekstu Fitzgeralda pozostała nietknięta.”

Jest to po części efekt odkrycia i rozwoju języka o roboczej nazwie „fitzlish”. Pearce definiuje go w następujący sposób: „fitzlish to język, który wyrósł z szacunku dla prozy Fitzgeralda i pragnienia włączenia do filmu możliwie obszernych jej fragmentów, napisania komentarza zza kadru i dialogów, które oddawałyby styl prozy Fitzgeralda, jego energię i urodę, a zarazem brzmiałyby naturalnie dla uszu dzisiejszych widzów. Ponadto, lektura książki od deski do deski trwa siedem godzin, więc ze względów czysto technicznych musieliśmy zagęścić akcję i przedstawić myśli bohaterów w postaci uzewnętrznionych działań, mieliśmy wszak do czynienia z filmem. W pewnym momencie stwierdziliśmy, że musimy opracować reguły języka, który spełniłby te kryteria i tak właśnie powstał język fitzlish”.

Luhrmann chciał, by film był wierny książce i epoce, a zarazem łatwy w odbiorze dla młodego pokolenia, by powstały powiązania kulturowe. Wykorzystanie muzyki współczesnej w ścieżce dźwiękowej — dzięki współpracy z artystą wyznaczającym trendy i producentem wykonawczym filmu Shawnem „JAYEM Z” Carterem — stanowiło istotną część owych powiązań.

„Chcieliśmy, aby nasi widzowie mogli przekonać się, co czuli ludzi żyjący w czasie, gdy rodził się nasz świat, a wszyscy byli piękni, młodzi, pijani, szaleni i bogaci i prowadzący taki właśnie styl życia” — mówi Pearce. „Pragnęliśmy, aby widzowie mogli przekonać się, jakie to uczucie znaleźć się w najwspanialszym klubie nocnym na świecie i usiąść za kierownicą najszybszego samochodu, jaki prowadzili w swoim życiu. Już na początku musieliśmy zdecydować, jaką muzykę chcemy wykorzystać i jak przedstawić historię za pomocą muzyki”.

Była to strona wyrwana z księgi piosenek towarzyszących budowaniu opowieści opracowanej przez samego Fitzgeralda. W swoich pismach zawarł ponad 70 popularnych piosenek. Jedną z nich jest „Three O’Clock in the Morning”, największy przebój roku 1922, który pojawia się w „Gatsby’m”.

„Uważam, że wszystko, co opatrujemy przymiotnikiem klasyczny, ma charakter ponadczasowy i ponadnarodowy” — mówi Luhrmann. „Dla mnie oznacza to tyle, że zachowuje aktualność w każdym czasie i w każdym kraju. Zwykle dzieje się tak, ponieważ opowieści te mają charakter uniwersalny, ogólnoludzki, a my znamy takich ludzi. Taki właśnie jest „Gatsby”. I taka jest historia, którą wszyscy próbujemy opowiedzieć od samego początku”.

„Byłem bardzo podekscytowany perspektywą wystąpienia w tym filmie” — mówi Tobey Maguire, który gra rolę Nicka Carrawaya. „Moim zdaniem film jest bardzo piękny i atrakcyjny wizualnie, ale największe znaczenie mają w nim historie bohaterów”.

Luhrmann wspomina jeden z epizodów współpracy, gdy on i Pearce dopiero co wprowadzili się do apartamentu w Ace Hotel, otoczonym przez wiele gmachów wybudowanych za czasów Fitzgeralda. „Było tam okno wykuszowe, z którego roztaczał się widok na Nowy Jork. Leonardo usiadł na oknie i wtedy ktoś gdzieś zaczął grać na trąbce, to było takie Fitzgeraldowskie” — wspomina Luhrmann. „Leonardo zaczął czytać, Tobey również, a wtedy nagle słońce zaszło, a Tobey przeczytał ostatnią kwestię Nicka: »Tak oto dążymy naprzód, kierując łodzie pod prąd, który nieustannie znosi nas w przeszłość«”. Pamiętam, że Leonardo zaczął klaskać, przyłączyłem się do niego i wyruszyliśmy w tę podróż do świata Fitzgeralda, jego opowieści, jej czasu i miejsca, a także do naszych czasów”. 

OBSADZIĆ KLASYKĘ

„Moje życie musi takie być... Nieprzerwanie do przodu”.

—Jay Gatsby
„Założę się, że zabił człowieka”.

„Mógł być niemieckim szpiegiem w czasie wojny”.

„Bardzo uważa, żeby się nie narazić absolutnie nikomu”.

„Boję się go. Za nic nie chciałabym mieć z nim do czynienia”.

Na początku wszystko, co wiemy o Gatsbym pochodzi z „dziwnych oskarżeń, którymi zaprawione były konwersacje w jego salonach”*: że to wspaniały, ale tajemniczy mężczyzna, który wydaje przyjęcia, człowiek, który zjawił się „bezczelnie znikąd, by kupić pałac na Long Island”,* który co weekend otwiera przed wszystkimi ogromne drzwi tego pałacu, ale którego nikt właściwie nie poznał. Do czasu, kiedy Gatsby na jedno z swych wystawnych przyjęć zaprasza swojego nowego sąsiada, narratora tej historii, Nicka Carrawaya. To uruchamia wydarzenia, które doprowadzą do ujawnienia Gatsby'ego, a ostatecznie — do jego śmierci, za którą stoi jego romantyczne uczucie do kuzynki Nicka, „złotej dziewczyny”* Daisy Buchanan

„W końcu dowiadujemy się, że Gatsby dorastał w biedzie. Kiedy był młodszy, miał wielką wizję swojego życia. Aż któregoś dnia zakochuje się w Daisy” — mówi Luhrmann. „Gatsby miał wiele kobiet, sądził więc, że dostanie od niej to, czego chce i ruszy na wojnę, jak gdyby nigdy nic. Ale ona jest niezwykłą dziewczyną, Gatsby oszaleje na jej punkcie. Potem on wyjeżdża na wojnę, a ona obiecuje czekać na jego powrót, ale wtedy pojawia się bogaty i potężny Tom Buchanan, który odbija Daisy. Gatsby traci ukochaną, wraca do domu po wojnie bez grosza przy duszy i tak zaczyna się jego dążenie do wymazania przeszłości i przeżycia jej ponownie, tym razem zgodnie z tą wspaniałą wizją, którą zawsze snuł”.

Gatsby ma nadzieję odzyskać Daisy dzięki temu, że „stanie się kimś”. Całe jego życie — okazała rezydencja, wystawne przyjęcia, biblioteka pełna książek, których wcale nie czytał, setki jedwabnych koszul, których nigdy nie nosił, ekstrawaganckie, szybkie samochody — to zbiór przedmiotów, które 
w istocie go w ogóle nie obchodzą, ale to dzięki nim zamierza odzyskać miłość Daisy. 

„Gatsby to wspaniała postać do zagrania” — przyznaje DiCaprio. „Myślę, że w ogromnym stopniu ucieleśnia amerykański sen, wyobrażenie, kim można się stać ... i robi to wszystko z miłości do kobiety. Można jednak wątpić w tę interpretację: być może Daisy jest jedynie uzewnętrznieniem jego marzeń? A może on tak naprawdę nie jest zakochany w tej kobiecie? Wydaje mi się, że to beznadziejny romantyk, a jego życie jest puste i pozbawione sensu: Gatsby poszukuje czegoś, czym mógłby tę pustkę wypełnić”. 

„Gatsby ucieleśnia romantyczny ideał” — zauważa Pearce. „Mówiąc to, nie twierdzę, że jest  świetnym facetem, bo w rzeczywistości Gatsby jest dość mroczną postacią. Chodzi mi raczej o to, że reprezentuje on tę prawdziwą, najczystszą wizję tego, co jest gotów zrobić dla miłości”.

DiCaprio starał się nadać Gatsby'emu nowy, frapująco-mroczy wymiar. To jest wersja bliższa postaci w powieści. „Kiedy James West pierwszy raz zobaczył materiał filmowy z Leonardem w roli Gatsby'go, powiedział: »To jest Gatsby, jego ciemna obsesja, jego absolutyzm«” — mówi Luhrmann, i dodaje: „DiCaprio jest tym Gatsby'm, który nie pozwoli, by ktokolwiek przerobił scenariusz, jaki napisał dla siebie”. 
Chociaż Gatsby jest postacią tragiczną, jego „nietknięte w swej czystości marzenie”* oraz jego poświęcenie się dla tego marzenia ostatecznie czynią go postacią porywającą, w oczach Nicka „wartą więcej, niż oni wszyscy razem wzięci”. „Nick zdaje sobie sprawę, że Gatsby, pomimo wszystkich swoich wad, jest »wielki«, bo Jay Gatsby ma niespotykany dar — dar nadziei: nawet jeśli coś ostatecznie okazuje się nieosiągalne lub stracone, jego cel jest czysty i prawdziwy” — mówi Pearce. 

„Postacie takie, jak Gatsby, są z natury tragiczne” — zauważa Luhrmann. „To, o co zabiegają, jest nieosiągalne. I nie zmieniają się. Wiemy, że Fitzgerald był fanem »Jądra ciemności« (1899) Josepha Conrada, powieści o orfeuszowskiej strukturze: niewinna osoba udaje się w podróż do krainy cieni i spotyka postać-ikonę; w przypadku Gatsby'ego ta postać nie podlega żadnej transformacji, Jay żyje i umiera ze słowem »Daisy« na ustach. A jednak z biegiem czasu Gatsby staje się dla nas, zwykłych śmiertelników, inspiracją do zmian na lepsze, do szukania celu w życiu. I Nick pozwala się zainspirować. Carraway zaczyna opowieść w chwili, gdy porzucił swoje literackie ambicje, by skoncentrować się 
na zarabianiu pieniędzy na Wall Street; jednak ostatecznie zdaje sobie sprawę, pisząc w końcu tę historię, że on także, tak jak Gatsby, musi szukać w życiu sensu i celu.”

A co Nick daje Gatsby'emu?

„Myślę, że Nick jest jedynym prawdziwym przyjacielem Gatsby'ego na tym świecie” — przyznaje DiCaprio. „I to jest szokujące dla Gatsby'ego ... On nie ma prawdziwych przyjaciół. Tylko Nick naprawdę interesuje się nim jako człowiekiem, a nie jako swego rodzaju widowiskiem pt. »Gatsby«”.
„Zawsze starałem się widzieć w ludziach to, co najlepsze”.

—Nick Carraway
Rolę Nicka Carrawaya gra jeden z najbliższych przyjaciół DiCaprio, Tobey Maguire. Aktor wspomina: „Dostałem telefon od Leo, który powiedział: »Właśnie rozmawiałem z Bazem, myśli 
o nakręceniu Wielkiego Gatsby'ego ... Ze mną w roli Gatsby'ego i z Tobą w roli Nicka. Jest w mieście ... Co robisz dziś wieczorem?«. No więc spotkaliśmy się we trzech, spędziliśmy razem kilka godzin, a potem wziąłem egzemplarz „Wielkiego Gatsby'ego” i przeczytałem tę powieść po raz pierwszy”.

Nick Carraway jest narratorem tej historii. Tak jak Fitzgerald, Nick przyjeżdża do Nowego Jorku z St. Paul w Minnesocie, aby zbić fortunę (Fitzgerald próbował swoich sił w reklamie, Nick — 
w kwitnącej branży maklerskiej). Wchodząc do świata finansów, Nick, jak sam przyznaje, rezygnuje z marzeń o byciu pisarzem. Wynajmuje mały domek w West Egg na Long Island, nowobogackiej dzielnicy. Zupełnie przypadkowo ma za najbliższego sąsiada tajemniczego pana nazwiskiem Gatsby. Tak się składa, że Nick jest kuzynem Daisy Buchanan, obiektu uczuć Gatsby'ego. Carraway daje się zwabić do świata Gatsby'ego. Najpierw przychodzi na „niewielkie przyjęcie”, a potem wyświadcza Gatsby'emu przysługę, zapraszając Daisy na herbatę i pozwalając, by Gatsby, niby przypadkiem, mógł również wpaść.

„Nick symbolizuje podróżnika, który szuka właściwej ścieżki. Jest wrażliwy, ma artystyczną duszę i ... jest obserwatorem” — mówi Maguire o swojej postaci.

„Nick tkwi między dwoma światami: z jednej strony jest oddany Daisy i Gatsby'emu, a tym samym szalonemu ideałowi miłości, jaki dzielą ci dwoje, z drugiej zaś jest przywiązany do tradycji, którą uosabia Tom jako mąż Daisy, choć Tom nie jest ani najmilszym facetem na świecie, ani specjalnie godnym zaufania” — konstatuje Joel Edgerton, który gra Toma Buchanana.

„Nick jest niewinną osobą, która wchodzi w ten świat i zmienia się — ten świat i wydarzenia, których jest świadkiem, mocno na niego wpływają ” — mówi Pearce. 

W końcu dochodzi do tragedii. To, że Nick jest tak blisko tych dramatycznych wydarzeń oraz jego uwikłanie z Gatsby'm, Buchananami, w Nowy Jork, przyjęcia, wizyty w nielegalnych barach i „obfitość szampana”*, staje się przyczyną jego załamania. „Zachowanie wszystkich ludzi wokół Nicka napawa go odrazą” — mówi Maguire. „A jest to postać, która na początku książki mówi o sobie, że unika pochopnych sądów. W gruncie rzeczy on wciąż chce wierzyć, że ludzie są zasadniczo dobrzy, więc kiedy odkrywa, że jednak nie są, jest zrozpaczony. Sądzę, że jego własne winy i pobłażliwość dla tych ludzi potęgują w nim poczucie odrazy”.  
„Nie wiem, czy Nick jest moralnym kompasem, ale jest na pewno naszym moralnym przewodnikiem” — mówi Luhrmann. „Myślę, że Nick prowadzi nas przez moralne zawiłości historii 
o Gatsby'm, a przed końcem tej podróży jest gotów, by odkryć, kim jest i czego chce”.

„Już na początku Tobey szukał prawdziwego Nicka i myślę, że dokonał niezwykłego odkrycia” — opowiada Luhrmann. „Podobnie jak Fitzgerald, Nick ma w sobie coś z outsidera, niezdary na salonach. To uczciwy, ale jednak obcy facet ze Środkowego Zachodu, który zmaga się z życiem na Wschodzie. Tobey nie szczędził wysiłku, by na początku pokazać to w nieco komiczny sposób, ale później, gdy Nick przechodzi załamanie i doświadcza rozpaczy, także gra Tobey'a staje się bardziej psychologiczna, aż wreszcie, pod koniec filmu, poznajemy takiego Nicka, jakiego spotkaliśmy na początku: zupełnie zniszczonego człowieka, bynajmniej nie zabawnego. Pokazanie tej ewolucji bohatera było ze strony Tobeya niesłychanie odważnym posunięciem — jego Nick jest i komicznym outsiderem, i obserwatorem, i ofiarą załamania, w rezultacie człowiekiem zmienionym”.

„Tobey wykonał świetną robotę, budując postać Nicka” — dodaje DiCaprio. „Oto doświadcza życia z tymi ludźmi, ale jednocześnie przygląda im się z boku, bo tak naprawdę jest outsiderem. W istocie nigdy nie był jednym z nich”. 
Od dawna porównywano Carrawaya i Fitzgeralda. Sam Fitzgerald wyznał: „Czasami nie wiem, czy istnieję naprawdę czy jestem postacią z jednej z moich powieści.” Rzeczywiście, Fitzgerald i Nick mają wiele wspólnego: rok urodzenia (1896), rodzinne miasto (St. Paul w Minnesocie), temperament 
i pasję pisania — to przecież właśnie Nick Carraway pisze o Gatsby'm w powieści Francisa Scotta Fitzgeralda. 

„Nie ukrywaliśmy pomysłu, że Nick Carraway jest w pewnym stopniu Francisem Scottem Fitzgeraldem, przecież tak wiele z tego, co dzieje się w „Wielkim Gatsby'm” przydarzyło się Fitzgeraldowi” — wyznaje Luhrmann. 

W swojej kolekcji autobiograficznych esejów pt. „The Crack Up” Fitzgerald przyznaje: „Opowiedziałem na tych stronicach o tym, jak wyjątkowo optymistyczny młody człowiek doświadczył załamania wszystkich wartości, załamania, o którym niewiele wiedział jeszcze długo po tym, jak do niego doszło.” Nick Carraway przechodzi w powieści podobne załamanie, a potem wraca do St. Paul, aby napisać swoją książkę. 

„To jasne w powieści, że Nick pisze książkę” — zauważa Luhrmann. „Sam przecież odnotowuje: »Po przeczytaniu tego, co dotąd napisałem...«. On rzeczywiście pisze książkę o facecie nazwiskiem Gatsby, ale nie ma żadnej wskazówki, dlaczego pisze, gdzie lub dla kogo to robi. Craig i ja mieliśmy tu twardy orzech to zgryzienia. Chcieliśmy, by głos Nicka nie był jedynie bezcielesnym głosem zza kadru. Chcieliśmy zobaczyć Nicka walczącego z własnymi myślami i uczuciami. Potrzebowaliśmy więc kogoś w rodzaju redaktora, księdza, kogoś, komu Nick mógłby opowiedzieć o tragedii, która się zdarzyła, 
a później zacząć pisać. I tak wpadliśmy na pomysł wprowadzenia postaci Doktora. Mieliśmy szczęście poznać doktora Menningera, członkowie jego rodziny już w latach 20. byli jednymi z pierwszych zwolenników progresywnych technik psychoanalizy w Stanach. Doktor Menninger wyjaśnił nam, a jego wyjaśnienie okazało się dla nas przełomowe, że można przyjąć, iż zachęcano pacjentów, by uporali się z własnymi doświadczeniami poprzez jakąś formę ekspresji, na przykład pisząc o nich. I wtedy stało się coś absolutnie sensacyjnego. Odkryliśmy w notatkach Fitzgeralda do jego ostatniej, niedokończonej powieści »Ostatni z wielkich«, że pisarz chciał, aby narrator powieści pisał swą książkę z sanatorium: pomysł z Doktorem oraz z narracją Nicka nabrał wówczas realnego kształtu”. 

„Baz nagrał Tobeya na bardzo wczesnym etapie i usłyszeliśmy jego głos snujący narrację. Tobey natychmiast wniósł jakiś ludzki element do tej historii”, mówi Lucy Fisher. „Rozwiał wszelkie obawy typu: »Czy to nie trąci myszką?» albo «Czy to nie wydaje się zbyt literackie?«”.

„To najlepsza rzecza dla kobiety na tym świecie być pięknym głuptaskiem”.

—Daisy Buchanan
Daisy jest fantazmatycznym obiektem namiętności Gatsby'ego, eterycznym i absolutnie zniewalającym, zwłaszcza jej głos, „ten rodzaj głosu, który ucho śledzi z napięciem, odbierając 
każde zdanie jak muzyczną frazę, graną nieodwołalnie tylko jeden raz.”* Daisy jest „zielonym światłem”, jego „zaczarowanym przedmiotem”, kuszącym zza zatoki, ale zawsze poza zasięgiem, „na wysokim białym zamku, królewska córa, dziewczę złote...”*

„Jak tylko usłyszałem słowa wypowiadane przez Carey jako Daisy, dałem się jej omotać, tak jak Daisy ma omotać widza. Owładnęła mną” — wspomina Maguire.

Carey Mulligan, której powierzono rolę Daisy, mówi: „Najważniejsza w Daisy jest jej dwoistość. Chce być chroniona, bezpieczna i chce żyć w określony sposób. Ale jednocześnie pragnie epickiego romansu. Pociąga ją to, co w danym momencie wydaje się najmocniejsze i najbardziej atrakcyjne. W pewnym sensie nie jest osobą, która twardo stąpa po ziemi, nie jest też do końca prawdziwa.”

Kiedy spotykamy ją po raz pierwszy, Daisy znajduje się w dość smutnym momencie życia. Niegdyś najbardziej podziwiana piękność z Południa, „najpopularniejsza dziewczyna wśród wszystkich oficerów z Camp Taylor”*, wciąż jest urocza i piękna, ale niestety świadoma, że jej mąż jest nieuleczalnym i nie skorym do skruchy kobieciarzem ze skłonnością do hulanek. Dlatego, gdy Nick ponownie przedstawia ją Gatsby'emu, jej utraconej miłości sprzed pięciu laty, Daisy odczuwa pokusę powrotu do przeszłości. 
Luhrmann poświęcił sporo czasu, aby znaleźć odpowiednią aktorkę do tej roli: „Nie przesadzę chyba, twierdząc, że każda aktorka, która przychodzi mi na myśl, chętnie zagrałaby tę rolę, to jedna z tych wielkich, kultowych ról. Znaleźliśmy się zatem w sytuacji a la Przeminęło z wiatrem: badaliśmy wszystkie możliwości nie tyle w formie przesłuchań, ile małych prób.” 

„Poszukiwania Daisy były zakrojone na wielką skalę, w staromodny hollywoodzki sposób” — wtóruje mu Fisher. 

„Leonardo stale towarzyszył nam w tych poszukiwaniach” — mówi Luhrmann, który natychmiast poprosił aktora o opinię po tym, jak Mulligan przeczytała swoją rolę. „Leo powiedział najgenialniejszą rzecz: »Wiesz, zastanawiałem się na tym... Gatsby miał wiele bardzo pięknych, narzucających mu się kobiet. Carey jest bardzo piękna, ale również wyjątkowa. Daisy musi być drogocenna, niepowtarzalna, by Gatsby czuł, że musi ją chronić. Ma być czymś, czego nigdy wcześniej nie doświadczył«. Spojrzeliśmy na siebie i powiedzieliśmy: «To ona«”.

„Wiedzieliśmy, że znaleźliśmy naszą Daisy Buchanan” — wspomina tę chwilę DiCaprio. „Daisy jest niezwykle ważną postacią w filmie. Musi łączyć piękną niewinność, którą Jay w niej widzi, 
z kapryśną beztroską. Taka rola wymaga nie tylko aktorki bardzo inteligentnej, ale także takiej, która potrafi zagrać to wszystko jednocześnie”. 
Okazuje się, że Mulligan również była pod wrażeniem DiCaprio: „Pamiętam moje pierwsze przesłuchanie” — mówi. „Pracowaliśmy nad sceną tuż pod koniec filmu, Leonardo grał Gatsby'ego, Toma Buchanana i Nicka Carrawaya. Siedział na jednym krześle i grał swoją postać, potem wskoczył na inne i zagrał Toma, a potem wstał i był Nickiem. Uczył się wszystkich kwestii. Był niesamowity”.

Daisy w interpretacji Mulligan jest osobą o złożonej osobowości, więcej niż tylko próżną kobietą. „Kiedy Daisy coś mówi, mówi to szczerze, ale pięć minut później już wcale nie musi tak być” — zauważa Mulligan. „Jej życie jest niemal jak film, Daisy jakby ogląda samą siebie, co sprawia, że jej osobowość jest dość powierzchowna. To było zapewne typowe dla kobiet żyjących w takich warunkach, a dla mnie stanowiło ciekawy materiał do zagrania”. 

„Urodziliśmy się różni. Mamy to we krwi”.

—Tom Buchanan
Tom Buchanan jest mężem Daisy, a więc rywalem Gatsby'ego. 

„Tom jest czarnym charakterem, destruktywnym tyranem, jest także bardzo bogaty 
i utytułowany” — mówi o swej postaci Joel Edgerton. „Moim zadaniem jest to zagrać, ale chciałbym również pokazać Toma jako osobę z krwi i kości, nie oceniać go. Sporo czytałem 
o Fitzgeraldzie, wiem, że nie znosił takich ludzi, jak Tom. To był facet, który uosabia bogaczy tamtych czasów, ożenił się z kobietą, która w istocie miała szansę na związek z miłości z kimś, kto nie miał takich pieniędzy. Zamiast tego wybrała Toma” — dziwi się Edgerton. „To mnie fascynuje. Sądzę, że jest między nimi jakieś uczucie, ale kultura pieniądza ma tu także głębsze znaczenie”.

Mimo tego, jak nieszczęśliwa czuje się Daisy, Mulligan zwraca uwagę, że jej związek z Tomem kryje coś więcej. „Między Daisy i Tomem wytwarza się ogromna energia. Gdziekolwiek się pojawiają, wiedzą, że ze względu na swoje bogactwo i status są tam najbardziej potężnymi osobami” — mówi. „Jest powód, dla którego są razem i jest pewnie powód, dla którego w jakimś momencie byli w sobie naprawdę zakochani. Mieliśmy z tym sporo zabawy. Łatwo zrobić z nich nieszczęśliwą parę, ale oni niekoniecznie są nieszczęśliwi”. 

Luhrmann uważał rolę Toma za trudną do obsadzenia. „Szczerze mówiąc, najróżniejsi aktorzy chcieli zagrać tę rolę, ale znalezienie dokładnie tej jakości, o jaką nam chodziło, było naprawdę trudne” — mówi. „Joel jest utalentowanym młodym chłopakiem z Australii. Miał przyjechać na casting do roli Toma Buchanana, nie mogę jednak powiedzieć, że pomyślałem wtedy: »No cóż, to mamy pewniaka.« Ale od chwili, gdy Joel się pojawił na przesłuchaniu aż do chwili, gdy wyszedł, był Tomem Buchananem”.

Edgerton był tak zanurzony w swojej postaci, że nie przestawał mówić z akcentem typowym dla amerykańskiej klasy wyższej na długo po zatrzymaniu pracy kamery na planie. Luhrmann wspomina: „Zapomniałem, jak brzmi Joel Edgerton, facet z australijskim akcentem, którego dobrze znam. Naprawdę myślę, że byłoby bardzo trudno znaleźć kogoś, kogo nie przekona Tom Buchanan ze stron „Wielkiego Gatsby'ego” F. Scotta Fitzgeralda w interpretacji Joela, ponieważ jego Tom jest chamem, w stosunku do którego z przyjemnością odczuwa się nienawiść. Tom ma swoje własne moralne uniwersum. I jest mu wierny. Jak mówi Nick: »Nie mogłem przebaczyć mu ani czuć do niego sympatii, lecz wiedziałem, że uważa swoje postępowanie za zupełnie usprawiedliwione«. To jednocześnie skomplikowane i zabawne”. 

„Fitzgerald powiedział, że Tom Buchanan był jedną z najlepszych postaci, jakie kiedykolwiek stworzył” — dodaje Wick Doug. „Joel ma to wszystko. Jest fanatyczny, ma energię, nadaje postaci wielowymiarowość. Jego interpretacja jest genialna”. 
„Lubię duże przyjęcia.  Są takie intymne.  W małym gronie nigdy nie ma nastroju prywatności.”*
—Jordan Baker

Częstym gościem w domu Buchananów jest Jordan Baker, zawodowa golfistka, bywalczyni salonów, niestroniąca od przyjęć u Gatsby'ego. W tej roli zobaczymy Elizabeth Debicki. To jej pierwsza tak znacząca rola filmowa. Nick uważa Jordan za kobietę szalenie elegancką, piękną i… absolutnie onieśmielającą. 

„Ona jest nieco przerażająca” — przyznaje Mulligan — ale gdzieś głęboko pod skórą skrywa pokłady ciepła przeznaczone dla wybranych osób, w tym dla Daisy”. 

Fisher nazywa Elizabeth Debicki, która obroniła się wśród gigantów Hollywood, „odkryciem”.

„Nie znaliśmy jej dorobku, nie wiedzieliśmy, kim jest” — wyjaśnia Wick. „Baz powiedział, że znalazł Jordan i że to bardzo wysportowana i wysoka aktorka. Zapytaliśmy: »W jakich filmach zagrała?« 
i okazało się, że nie było ich zbyt dużo. Ale potem przeszliśmy do czytania odpowiednich fragmentów scenariusza i choć Elizabeth była stosunkowo niedoświadczona, wniosła dowcip, humor i aparycję. To, że znalazła się w towarzystwie tak niezwykłych aktorów i czuła się swobodnie, było zadziwiające”.

„Mam nadzieję, że Jordan wyda się widzom współczesną kobietą” mówi Debicki o swojej roli. „Fitzgerald bardzo konkretnie przedstawia tę postać: to nowy typ kobiety, która zjawiła się dosłownie nie wiadomo skąd. Jednego dnia wszystkie panie chodzą w gorsetach, a następnego jakaś odważna kobieta bierze nożyczki i ścina sobie włosy. Nie jest zamężna i nie wydaje się, by miała zamiar wyjść za mąż. Jest zadziorna, odważna i arogancka, z pewnością nie ma w zwyczaju schlebiać ludziom”. 
„Nie można żyć wiecznie, nie można żyć wiecznie!” *
—Myrtle Wilson

Myrtle Wilson, kochanka Toma Buchanana, która mieszka po drugiej stronie drogi, jest rażącym przeciwieństwem kobiet z East Egg. Postać Myrtle w interpretacji australijskiej aktorki Isly Fisher to uwodzicielska kobieta-wamp, dramatycznie pełna życia. 

“Uwielbiam postać Myrtle. Ona stara się być niezależna, ma romans, wiedzie dość zwykłe życie, a przy tym rozpaczliwie próbuje być wyrafinowana”, mówi Fisher o swojej bohaterce. „Jest także zmysłowa i zakochana po uszy: jej serce wyrywa się do Toma Buchanana, chce się wydostać z tej »doliny popiołów«; to dość oczywiste, że postrzega Toma jako przepustkę do wolności. Jest naprawdę wspaniałą, złożoną postacią, która ostatecznie kończy w dramatycznych okolicznościach”.

„Isla jest jedną z prawdziwych niespodzianek filmu” — mówi Lucy Fisher. „W książce została opisana jako korpulentna osóbka, ale Isla jest zmysłowa, więc naprawdę łatwo zrozumieć dlaczego pociągała Toma”.

„Myślę, że związek Toma i Myrtle jest bardzo ważny” — zauważa Edgerton. „Tom jest najpotężniejszym, najbogatszym mężczyzną w tej historii, ale nawet on nie może mieć tego, czego naprawdę pragnie”. 

„Chory jestem. Jestem chory od rana. Jestem wykończony”.
—George Wilson

Zdradzanego męża Myrtle, pechowca George'a Wilsona, gra australijski aktor Jason Clarke. Zubożały mechanik wpada w sieć oszustw Buchananów, Gatsby'ego i własnej żony; ostatecznie to właśnie temu bohaterowi historia zawdzięcza swój tragiczny finał. 

„George Wilson prowadzi garaż w »dolinie popiołów« pod szyldem: »Naprawy — George 
B. Wilson — Kupno i Sprzedaż Samochodów«. Pompuje benzynę, naprawia samochody, a także sprzedaje używane wozy” — mówi Clarke. „George jest mężem Myrtle To w zasadzie bardzo dobry człowiek, który po prostu nie może zapewnić swojej żonie takiego życia, jakiego ona pragnie, i to sprawia, że Myrtle i George oddalają się od siebie”. 

Obsadę Wielkiego Gatsby'ego uzupełniają: Jack Thompson jako doktor Walter Perkins, powiernik Carrawaya, oraz legendarny indyjski aktor Amitabh Bachchan w roli Meyera Wolfshiema, podejrzanego partnera Gatsby'ego w interesach.

„Dla mnie ta historia pokazuje niewinność, piękno i jednocześnie słabości amerykańskiego snu, wszystko, co w nim kontrowersyjne” — zauważa Wick. „Członkowie zespołu, który skompletował Baz, naprawdę tchnęli życie w bohaterów, których wyobrażałem sobie, setki razy czytając powieść, sprawili, że postacie ze świata Fitzgeralda wydały mi się bardziej prawdziwe niż kiedykolwiek wcześniej”.

UBIÓR NA SPECJALNĄ OKAZJĘ

„Wygląda pan znakomicie. Pan zawsze wygląda znakomicie.”

— Daisy Buchanan

Odtwarzanie mody burzliwych lat dwudziestych — ich splendoru, blasku i innowacji — było dla projektantki kostiumów, Catherine Martin, ekscytującym wyzwaniem. „W latach 20. narodziła się moda XX w. w znanej nam dziś postaci. Tuż po I wojnie światowej porzucono ciężką, wiktoriańską bieliznę, na scenę weszły krótkie spódnice i nastąpiła pewnego rodzaju rewolucja seksualna, dzięki której kobiety zaczęły nosić bardziej skąpe stroje. Nastąpił zwrot w stronę obfitego, ozdobnego stylu, który jest kluczowym elementem moich projektów.”

Bogata proza Fitzgeralda w powieści „Wielki Gatsby” obfituje w opisy. Martin bardzo dokładnie przeszukała ją pod kątem wszelkich informacji — począwszy od wychowania poszczególnych bohaterów, a skończywszy na tym, gdzie mieszkali i jak się ubierali.

„Wszystko zaczyna się od scenariusza: od pomysłów, wizji i historii przygotowanych przez Baza. On podąża za czymś w rodzaju filozofii obrazu, zgodnie z którą chce opowiedzieć daną historię” — wyjaśniła Martin. „Naturalnie dokonaliśmy więc dogłębnej analizy literackiej dotyczącej F. Scotta Fitzgeralda, jego świata, kontekstu i życia, ale oprócz tego dokładnie zbadaliśmy też kontekst wizualny tego świata z perspektywy historycznej. W ramach naszej analizy przestudiowaliśmy ogromną bibliotekę w Metropolitan Museum of Art, która posiada olbrzymie zbiory i archiwa poświęcone kostiumom, a także odszukaliśmy różnego rodzaju informacje o Nowym Jorku i jego okolicach.”

Ramy czasowe potraktowano z pewną elastycznością, tak, aby ukazać jak najlepszą modę z tamtej epoki. „Akcja powieści, którą wydano w 1925 r., rozgrywa się latem 1922 r. Stanowi ona też zapowiedź wielkiego kryzysu, więc ustaliliśmy, że możemy wykorzystać całą tę dekadę” — objaśniła Martin. „W przypadku kostiumów męskich trzymaliśmy się bliżej początku dziesięciolecia, ponieważ chcieliśmy ukazać szczuplejsze sylwetki. Kostiumy aktorek inspirowane są późniejszymi latami dekady, kiedy to stroje znacznie bardziej podkreślały kobiece kształty.”

Co prawda Tom mógłby uznać strój wybrany dla Gatsby’ego za absurdalny, ale trudno o ubiór lepiej definiujący tę postać — różowy garnitur, który jest bardzo stylowy, ale zdecydowanie nie na miejscu w świecie, do którego Gatsby tak bardzo chce należeć. 

Przy wielu kostiumach męskich Martin ściśle współpracowała z legendarną amerykańską marką Brooks Brothers, która dostarczyła ponad 2000 części garderoby do filmu, w tym stroje wizytowe — 200 smokingów — oraz stroje codzienne. Pomogła w ten sposób skompletować łącznie ok. 1 200 kostiumów. 

„Uznaliśmy tę współpracę za niezwykle istotną między innymi dlatego, że marka Brooks Brothers była synonimem dostawcy modnej odzieży, a nawet sprzedawała ubrania samemu Fitzgeraldowi.” — powiedziała Martin. „Posiada ona obszerny zbiór zamówień listownych na ubrania złożonych przez pisarza.” 

Martin przeanalizowała najdrobniejsze detale zawarte w książce — od niebieskiej liberii szofera po trójkątny toczek Daisy — oraz dodała do kostiumów własne szczegóły, aby pomóc aktorom wcielić się w role. 

„Podam wam przykład geniuszu Catherine” — powiedział Edgerton. „Tom Buchanan został opisany jako absolwent i członek elit Uniwersytetu Yale. Wraz z Nickiem należał do pewnego tajnego stowarzyszenia. Zespołowi z przedsiębiorstwa produkcyjnego Bazmark udało się odkryć stowarzyszenie Skull and Bones (Czaszka i kości), które jest prawdopodobnie najbardziej tajną z takich grup. Martin dodała więc do moich kostiumów detal w postaci znaków przedstawiających czaszki i skrzyżowane kości. Nie musiała tego robić i prawdopodobnie nikt tego nawet nie zauważy, ja jednak miałem świadomość, że one tam są.” 

„Na tym polega rola kostiumu — to aktor dokonuje metamorfozy. Aktor ze scenariuszem i reżyser tak naprawdę tworzą opowieść, a kostium ma ich wesprzeć w tym procesie” — powiedziała Martin. 

Niektóre z tradycyjnych fasonów uwspółcześniono — szczególnie najbardziej efektowne stroje wieczorowe. „Baz zawsze interesował się spojrzeniem na przeszłość ze współczesnej perspektywy” — wyjaśniła Martin. „Proces ten polega na dogłębnym zbadaniu historii kostiumów i szczegółów dotyczących ich produkcji, które były w przeszłości interesujące, oraz zastosowaniu tej wiedzy przy tworzeniu ubiorów w nowoczesny, ciekawy sposób.” 
Współczesny styl udało się zawrzeć w niektórych damskich kostiumach, między innymi dzięki współpracy z włoską projektantką Miuccią Pradą. „Miuccia zaprojektowała 40 drugoplanowych sukni do scen z przyjęć. 20 z nich na »wystawne przyjęcie« i 20 na »smutne, tandetne przyjęcie« — tak je nazwaliśmy” — powiedziała Martin, uśmiechając się. 

Oprócz sukni wieczorowych, Prada wykonała także ozdobną suknię i futro, które Daisy ma na sobie, kiedy pierwszy i jedyny raz pojawia się na jednym z przyjęć Gatsby’ego — w kulminacyjnym punkcie filmu. Zwieńczeniem stroju Daisy jest perłowo-diamentowa opaska na głowę od Tiffany'ego oraz oszałamiający pierścionek zaręczynowy, który nosi ona przez cały film. 

„Jeszcze nigdy nie pracowałam przy filmie o takim rozmachu, w którym przywiązuje się tak dużą wagę do szczegółów — w każdym kostiumie, który zakładam i każdej scenografii, w której gram” — powiedziała Mulligan. „Za każdym razem, gdy zakładam parę butów Daisy lub element biżuterii Tiffany'ego… Na przykład w pierścionku zaręczynowym Daisy osadzony jest olbrzymi diament i zawsze, gdy go zakładam, czuję się inaczej. Czuję się jak… Daisy.” 

POZNAJĄC MIASTO OD PODSZEWKI

„Nowy Jork w 1922 roku. Tempo miasta zmieniło się. Budynki są 
wyższe, przyjęcia bardziej wystawne, moralność bardziej swawolna, a 
alkohol tańszy. Niepokój niebezpiecznie zbliżał się do... histerii”.

— Nick Carraway

Od kostiumów z lat 20. ubiegłego wieku do samego Nowego Jorku z tamtych czasów, dla twórców filmu topografia była jak najbardziej integralną częścią historii: gorące, zapiaszczone, tętniące życiem ulice Nowego Jorku; niesamowite bogactwo placu zabaw, jakim dla elity miasta była Long Island, a pośrodku tych dwóch rejonów Dolina Popiołów, czyli pokryte pyłem leżące odłogiem nieużytki. 

„Akcja książki jest tak naprawdę osadzona w dekoracjach Manhattanu oraz dzielnic East Egg i West Egg na Long Island” — tłumaczy Pearce „Musieliśmy dobrze poznać ich topografię, dlatego studiowaliśmy mapy tych okolic, a potem poszliśmy też tam w ten straszy upał i spacerowaliśmy po rejonie fabryk odzieżowych, który jest jednym z niewielu obszarów Manhattanu niekojarzących się z bardzo wysokim statusem. To było trochę jak Nowy Jork za czasów Fitzgeralda. I to naprawdę pomogło nam poczuć się jak w tamtej epoce” — dodaje. 
Chociaż zdecydowana część procesu poznawczego i pisania — w tym wycieczek do okazałych rezydencji — odbyła się w Nowym Jorku, film był w większości kręcony w Fox Studios w Sydney. 

„Kiedy mówisz mieszkańcowi Nowego Jorku, że film był kręcony w Australii, patrzy na ciebie ze śmiechem: «Żartujesz sobie ze mnie? Zrobiliście ten film w Australii?»” — mówi producentka Catherine Knapman. „Oczywiście Baz wolałby, żeby film był kręcony faktycznie w Nowym Jorku, ale okazało się, że zrobienie filmu w Australii będzie dużo bardziej efektywne. A tworzenie planów zdjęciowych to konik Catherine Martin i jej ekipy. Kręcenie w Australii zaowocowało wieloma korzyściami, takimi jak m.in. hojne zachęty ze strony władz Australii i Nowej Południowej Walii. W Australii jest niezwykle dużo utalentowanych ludzi. Mieliśmy naprawdę ogromną ekipę — ponad 1000 osób — a oprócz tego 960 statystów. W dni, kiedy kręciliśmy ujęcia z przyjęć, na planie przebywało ich naraz prawie 300. ”

Tak więc Nowy Jork z lat 20. ubiegłego wieku został przeniesiony do Sydney i tam odtworzony z dokładnością co do najdrobniejszego szczegółu: od najbardziej luksusowo wyglądających planów zdjęciowych po najmniejsze rekwizyty. 

„Dla mnie najbardziej niesamowite było to, jak te dekoracje niejako opowiadają całą historię. Cały czas zwracałem uwagę na pewne elementy, które zostały włączone do scenografii i wszystko wyglądało tak autentycznie, że bez trudu można było uwierzyć, że jest prawdziwe” — mówi Maguire.

Najważniejszymi elementami scenografii, którą trzeba było stworzyć na planie, były wspaniałe domy Gatsby’ego i Buchananów, ponieważ to one właśnie ilustrowały ważne różnice między dzielnicami East Egg i West Egg oraz ich mieszkańcami.

„Dzielnice East Egg i West Egg całkowicie się od siebie różniły” — mówi Luhrmann i dodaje — „East Egg to było miejsce, w którym mieszkali ludzie bardzo dobrze urodzeni, naprawdę majętni, dziedziczący z pokolenia na pokolenia ziemię. I ta ich enklawa zostaje nagle „najechana” przez mieszkańców West Egg, czyli takich nonszalanckich cwaniaczków, ludzi nowobogackich, którzy swoje fortuny zdobyli nagle i w bardzo krótkim czasie. To zderzenie dwóch światów jest mocno widoczne i żywe przez całą historię”.

Jak mówi Martin, domy te zostały celowo zaprojektowane tak, by imponować. „W bardzo dużym stopniu celem Baza było pokazanie tych oszałamiających i ogromnych domów, które w pewien sposób rywalizują o miłość Daisy”.

Kolosalna posiadłość Gatsby’ego z jej błyszczącymi wieżyczkami wzorowana była na kilku rzeczywiście istniejących budowlach” — mówi Luhrmann i dodaje — „Ale tak naprawdę ten dom jest trochę jak Disneyland, ponieważ wydawało nam się, że ten wakacyjny wymysł Gatsby’ego jest jak fantazja — jak taki plac zabaw dla dorosłych”.

„Nasza wersja rezydencji Gatsby’ego jest wypadkową wielu wskazówek, które dał mi Baz” — dodaje z kolei Martin. To rodzaj francuskiego gotyckiego zamku, który z jednej strony jest smutną pustą gotycką posiadłością, ale z drugiej jest okazem niezwykłego bogactwa i piękna. Ta rezydencja musiała pokazywać nadzwyczajne ambicje Gatsby’ego i jego optymistyczną, romantyczną duszę człowieka, który jest gotów zrobić wszystko, aby osiągnąć swój cel: odzyskać swoją wielką miłość, Daisy.

Dom Gatsby’ego został stworzony tak, że różne jego części zostały wybudowane na różnych planach zdjęciowych. Basen, który odgrywa w historii bardzo ważną rolę, został zbudowany na osobnym planie zdjęciowym, w drugim etapie, a jego część stanowiły elementy wykonane z lastriko, które schodziły aż do samej „plaży”, którą w rzeczywistości była plaża w Doll’s Point w Sydney. Wielki hall, ogród na tyłach domu i elementy z lastriko tworzyły jeden plan zdjęciowy. Sala map, wielka sala balowa, schody, organy i trzypiętrowy ogród zostały stworzone na osobnym planie zdjęciowym, co sprawiło, że sceny z przyjęć odbywających się w posiadłości Gatsby’ego są jeszcze bardziej spektakularne. 

Po wybudowaniu cała scenografia była tak niesamowita, że zrobiła wrażenie nawet na weteranach  ekipy filmowej. Jak wspomina Maguire: „Były takie momenty, kiedy kręciliśmy przy basenie w rezydencji Gatsby’ego, podczas wydawanego przez niego przyjęcia, że kiedy odwróciłeś się i spojrzałeś ponad kamery, widziałeś nagle 20–30 osób z ekipy filmowej nagrywających wszystko swoimi telefonami. Takie rzeczy zazwyczaj nie mają miejsca na planie filmowym, ale tym razem zrobiliśmy takie widowisko, że każdy chciał zapamiętać z niego jak najwięcej.” 

Front rezydencji Gatsby’ego, furtka, grota prowadząca z rezydencji Gatsby’ego do domku Nicka i część tego domku zostały sfilmowane w Centennial Park w Sydney.  Wszystko to zebrane zostało potem za pomocą skanera LIDAR, małego skanera laserowego, który umożliwia stworzenie modelu 3D każdej scenografii, pozwalając w ten sposób zespołowi ds. efektów wizualnych — działającemu pod egidą Chrisa Godfreya — na połączenie i skomponowanie wszystkich części w jednym miejscu.  Ekipa Godfreya pomogła ożywić na ekranie obraz boomu budowlanego w Nowym Jorku z tamtych czasów, pokazując nowe drapacze chmur, wyrastające wysoko od Wall Street po Midtown w bardzo szybkim tempie. 

O ile nieposkromiony pałac, jakim jest rezydencja Gatsby’ego, jest najbardziej ekstremalną ilustracją „nowobogactwa”, o tyle posiadłość Buchanana obok zatoki ma symbolizować bogactwo ludzi posiadających fortunę od wielu pokoleń. Dlatego właśnie Martin zaprojektowała gustowną, ale jednocześnie ogromną posiadłość jako przykład rezydencji amerykańskiej arystokracji, wraz z elementami z czerwonej cegły, stajniami i wyszukanymi, doskonale utrzymanymi ogrodami. „Pomysłem Baza było to, żeby najbardziej jak to się uda przeciwstawić sobie efemeryczną fantazję (czyli dom Gatsby’ego) z od dawna istniejącą rezydencją” — wyjaśnia Martin. 

Rezydencja Buchananów była jednym z największych elementów scenografii planu zdjęciowego i zajmowała powierzchnię jednej z największych scen Fox Studios w Sydney. Obejmowała ona front domu, hol prowadzący do salonu, w którym po raz pierwszy spotykamy Daisy, a następnie wychodziła dalej na taras. 

„Historia opisana w książce tak naprawdę zaczyna się właśnie tutaj, tego wieczoru, kiedy Nick idzie do domu Buchananów po raz pierwszy” — mówi Martin i dodaje — „Baz zawsze podkreśla, że ​w książce jest wyraźnie napisane, że rodzina Buchananów była niewiarygodnie bogata; Fitzgerald posługiwał się nazwiskami rodzin, których bogactwo w owym czasie było wprost niewiarygodne. Tak więc ten dom miał służyć temu, żeby widz zrozumiał rozmiar fortuny Toma Buchanana, dlatego też konieczne było pokazanie bogactwa Gatsby’ego w podobnej skali, ponieważ głęboko w swoim sercu Gatsby od zawsze wierzył, że powodem, dla którego nie udało mu się zdobyć Daisy był fakt, że był za biedny”.

„Moim ulubionym elementem scenografii była rezydencja Buchanana, gdzie kiedy szło się holem — który oni nazywali Holem Mistrzów — po obu stronach wisiała niezliczona liczba portretów i zdjęć Toma Buchanana ubranego w jego koszulkę polo” — mówi Mulligan. „Porozwieszane były od podłogi do sufitu i na absolutnie każdym z nich widniała inskrypcja mówiąca o jego dokonaniach sportowych. To sprawiało, że praktycznie od razu czułeś się częścią tego świata — połowa pracy aktorskiej była już  jakby wykonana za ciebie” — dodaje. 

Innym ważnym elementem scenografii był bar, gdzie Nick spotyka podejrzanego wspólnika Gatsby’ego, Meyera Wolfshiema. Ten nieoficjalny klub jest częścią epoki prohibicji, czasów, w których korupcja, przestępczość zorganizowana, picie alkoholu i rozpusta szerzyły się w nieposkromionym tempie. 

„Barów było naprawdę sporo” — mówi Martin. „W Harlemie był bardzo słynny Cotton Club, w którym występowali czarni muzycy, ale klientelę stanowili tylko biali. W naszym barze klientela była mieszana, zarówno biała jak i czarna, co było zresztą dość powszechnie spotykane, szczególnie w Harlemie” — dodaje.

Studio dźwiękowe zostało również wykorzystane do stworzenia scenerii pokoju w hotelu Plaza, w którym to w nieznośnie gorący letni dzień pięć kluczowych postaci w tej historii odgrywa jedną z najbardziej dramatycznych scen filmu: chwilę, w której Tom staje przed Gatsbym i domaga się poznania prawdy o jego przeszłości. 

„Nigdy wcześniej nie doświadczyłam czegoś podobnego, jak to, co działo się, kiedy kręciliśmy sceny w apartamencie w hotelu Plaza” — wspomina Mulligan. „Przez parę dni kręciliśmy sekwencję każdego z nas w tej scenie — dość długiej zresztą — w sposób konwencjonalny, tak jakby ta scena „płynęła”. Następnie, na samym końcu Baz wziął wszystkie kamery i ustawił je za oknami apartamentu. Tak więc, nie było widać ekipy, nie było żadnego światła wewnątrz, nie było widać żadnych urządzeń technicznych. To było jak granie na scenie, ale bez publiczności. Naprawdę czułam się jakbyśmy byli sami, tylko nasza piątka i nikogo więcej. To było jedno z najbardziej niezwykłych doświadczeń, które przytrafiły mi się nie tylko przy okazji kręcenia tego filmu, ale w całej karierze” — dodaje aktorka.

„Scena kręcona w hotelu Plaza, gdzie wszyscy kłócą się ze wszystkimi, to dziesięć stron czystego aktorstwa, które ma miejsce w jednym pomieszczeniu” — wyjaśnia Luhrmann. „Czuć intensywność gry aktorskiej, jaką zazwyczaj obserwuje się w teatrze, a ja naprawdę chciałem wtedy wyciągnąć z tych niesamowicie utalentowanych aktorów jak najwięcej” — dodaje.

Inne sceny były kręcone w różnych miejscach w samym Sydney i w okolicach miasta. Miejsca, które udawały Long Island, to malownicze miasteczko Mount Wilson w Górach Błękitnych i okoliczne tereny. „To jest naprawdę piękne, rodzinna posiadłość o nazwie Breenhold, która jest cała porośnięta europejskimi drzewami” — mówi Knapman i dodaje, że „było to zatem miejsce świetnie imitujące Long Island”. 

Bungalow Nicka również został tam zbudowany. „Bungalow Nicka jest opisany w książce jako «dom z tektury za osiemdziesiąt dolarów miesięczne»” — opowiada Martin, odwołując się do początkowych inspiracji stworzenia domu Nicka. „Tak więc kiedy zrobiliśmy rozeznanie dotyczące dzielnicy West Egg na Long Island, czyli miejsca, które przyciągało ówczesnych nowobogackich, zdaliśmy sobie sprawę, że rzeczywiście były tam domki wakacyjne pochodzące z początku XIX wieku upchnięte dokładnie tak, jak zostało to opisane w książce, pomiędzy różnymi budowlami powstałymi już w wieku XX. Stały tam więc te olbrzymie domy, a między nimi wciśnięte małe, zapomniane bungalowy, domki na weekend, zapewne dla ludzi mieszkających na co dzień w Nowym Jorku. I doszliśmy do wniosku, że tak najprawdopodobniej wyglądał dom, który opisywał Fitzgerald” — dodaje. 

Wpisana na Listę światowego dziedzictwa UNESCO elektrownia White Power w Sydney posłużyła za Valley of Ashes (Dolinę Popiołu), czyli obszar piaszczystych nieużytków, przez które przejeżdżały pociągi jadące do i z miasta, i gdzie George Wilson, mąż Myrtle, ma swój kiepsko dochodowy biznes, którym zarządza pod czujnym okiem doktora-okulisty T.J. Eckleburga. Z elektrownią jako tłem, ekipa wwiozła na plan tony popiołu i zbudowała scenografię, na którą składała się droga, opuszczona zajezdnia dla pociągów i warsztat samochodowy Wilsona. 

„Valley of Ashes to miejsce, które istniało naprawdę i które podróżujący ze swego domu na Long Island do Nowego Jorku i z powrotem Fitzgerald regularnie mijał. To obszar, gdzie znajduje się dziś Citi Field (dawniej Shea Stadium) i gdzie swego czasu odbyła się Wystawa Światowa” — mówi Martin. 

W trakcie robienia rozeznania terenu, członkowie ekipy filmowej odkryli, że co kilka miesięcy trzeba było kłaść w Dolinie nowe tory, bo opadało tam tyle popiołu, że zasypywał on dotychczas istniejące tory kolejowe. 

„Trzeba było gdzieś składować wszystkie odpady z kotłów węglowych Nowego Jorku z tamtych lat, a były one składowane właśnie tam, w postaci wielkich hałd” — opisuje Martin. „Wydaje mi się, że oglądanie tego obszaru w trakcie jego cotygodniowych, a czasem nawet codziennych wycieczek do Nowego Jorku, obszaru ziemi zapomnianej, który tak kontrastował z buzującą życiem metropolią, musiało wywrzeć na Fitzgeraldzie naprawdę ogromne wrażenie. Tak więc zbudowaliśmy wszystkie elementy, które opisuje Fitzgerald, po to, by dokładnie odtworzyć miasteczko z jego powieści” — dodaje na koniec. 

SPRAWIĆ, BY WSZYSTKO ZAGRAŁO

„Oddany swojemu marzeniu, z  twórczą pasją wciąż je wzbogacał, wciąż przyozdabiał każdym barwnym piórkiem, jakie wpadło mu do rąk”*.

— Nick Carraway

Choć Luhrmann chciał, aby jego kinowa wersja „Wielkiego Gatsby‘ego” była wierna wizji Fitzgeralda oraz tamtej epoce, nieoczekiwanie podjął decyzję o realizacji filmu w technologii 3D w celu ożywienia świata Gatsby’ego w sposób, którego nikt dotąd nie próbował. 

„Baz wspominał mi, że nie chce, żeby ten film wyglądał jak typowy obraz historyczny — żeby był próbą odtworzenia świata z lat 20. z naszego punktu widzenia” — wspomina operator filmowy Simon Duggan. „Chciał, aby widz miał wrażenie, że znalazł się w tamtym czasie i tamtej rzeczywistości, w złożonym świecie pachnącym nowością. Dlatego absolutnie nie staraliśmy się odtwarzać klimatu epoki”.


Luhrmann wykorzystał technologię 3D po to, by zwiększyć siłę oddziaływania aktorów. „Moment objawienia przeżyłem w dniu, gdy zobaczyłem M jak morderstwo Hitchcocka w 3D — wspomina.  „Przedmioty, które zdawały się przemieszczać w moim kierunku, nie zrobiły na mnie wrażenia — to, co mnie interesowało, to Grace Kelly  w 3D krzątająca się po pokoju. Chciałem wyciągnąć rękę i ją dotknąć. Kamera stoi nieruchomo — to ona porusza się i gra. Uderzyło mnie, jak bardzo oglądanie filmu w 3D przypomina wizytę w teatrze, jak wielkie wrażenie w 3D wywołuje się przez sam fakt, że to aktor idzie w kierunku kamery, nie zaś kamera w kierunku aktora”. 
„Prawdopodobnie jesteśmy jedną z pierwszych ekip, która realizuje film dramatyczny w technologii 3D” — mówi Knapman. „Oczywiście zwykle technika 3D kojarzona jest z filmami pełnymi efektów specjalnych czy osadzonymi w fantastycznym świecie. Nasz świat jest prawdziwy i to jest bardzo nietypowe. Wydaje mi się, że technologia 3D użyta w filmie doskonale się sprawdziła”.

„Myślę, że to fantastyczne medium dla stylu, w jaki Baz tworzy swoje obrazy, zwłaszcza w przypadku tego filmu” — zgadza się Duggan. „Znacznie zwiększa to dramatyczny i wizualny wydźwięk efektu, który staraliśmy się uzyskać. Chcieliśmy uzyskać efekt możliwie bliski rzeczywistości (bardzo pomogła nam w tym technika 3D), dlatego często korzystaliśmy z obiektywów szerokokątnych, zapewniających podobne pole widzenia jak ludzkie oko”.

„Fakt, że Baz chciał skorzystać z techniki 3D w kontekście dramatycznym, wydaje mi się bardzo interesujący” — zauważył DiCaprio. „Dzięki temu można naprawdę poczuć intensywność relacji między bohaterami”.

„Uważam, że użycie technologii 3D to w przypadku Baza bardzo naturalny krok” — mówi Martin. „On zawsze dąży do zatarcia granicy między opowieścią a widzami. To po prostu kolejny sposób na wprowadzenie widzów do przedstawionego świata, zniesienie tej bariery i stworzenie wrażenia, że naprawdę znajdują się w jednym pomieszczeniu z bohaterami”. 

„Baz wyposażony w technikę 3D jest naprawdę uzbrojony i niebezpieczny” — mówi Wick. „Już podczas pierwszych zdjęć przekonaliśmy się, jak dobrze rozumie dramatyczne relacje między aktorami, a z drugiej strony jak doskonale zna sposób budowania dynamicznego i ekscytującego świata dzięki energii i emocjom. Uważam, że to wspaniałe narzędzie i myślę, że nasz film zainspiruje wielu ludzi do korzystania z niego w nowy sposób”.

Luhrmann ma powód sądzić, że sam autor poparłby zastosowane tego podejścia. „Gdy myślę o Fitzgeraldzie, mam wrażenie, że w całej swojej twórczości był bardzo zainteresowany nowoczesną techniką. Pasjonował się kinem, pisaniem scenariuszy, nową muzyką, kulturą popularną — interesowały go wszelkie nowinki. Do tworzenia powieści podchodził w całkowicie nowatorski sposób”.

„Panie i panowie, proszę przejść na
taras, by wysłuchać premierowego wykonania
„Jazzowej historii świata” Władimira Tostoffa i obejrzeć pokaz fajerwerków!”

—Trimalchio, dyrygent orkiestry
Luhrmann, tak jak w przypadku Romea i Julii oraz Moulin Rouge, ponownie wybrał klasyczny utwór i zilustrował go współczesną muzykę, sprawiając, że odbiór filmu jest jak bogaty, pełny i ponadczasowy. 

„Fitzgerald wytyczył zupełnie nową drogę, zyskując sławę i rozgłos dzięki licznym odniesieniom do nowej wybuchowej mieszanki dźwięków zwanej jazzem i zanurzeniu swojej opowieści w kulturze popularnej” — opowiada Luhrmann. „Tak jak w przypadku wcześniejszych produkcji, chciałem przenieść tę opowieść w czasy współczesne, zarazem oddając ducha epoki, w której się rozgrywa, ponieważ niezależnie od tego, jak bardzo będziemy się starać, nigdy do końca nie zrozumiemy, jakie to było uczucie — czym był jazz w roku 1925”.

Fitzgerald ukuł termin „epoka jazzu”, który nie odnosi się bynajmniej tylko do muzyki tamtego czasu, jego zakres znaczeniowy był znacznie szerszy — obejmował nowoczesny styl życia, kulturę młodości i reprezentował energię tamtych czasów: Roaring Twenties (burzliwe lata dwudzieste). Dlatego Luhrmann chciał, aby muzyka była odzwierciedleniem naszych czasów, a zarazem pomogła w opowiedzeniu tej klasycznej historii. 

„Ścieżka dźwiękowa do filmu Wielki Gatsby musiała spełnić oczekiwania wszystkich, ponieważ z jednej strony jest to rozdzierająca serce historia miłosna o niespełnionych marzeniach, ale z drugiej strony to także opowieść, która zyskała popularność dzięki opisanych w niej przyjęciach i pełnym nieumiarkowania dekadenckim świecie. Wiedzieliśmy, że musi znaleźć się na niej bombastyczna, głośna i ekscytująca muzyka taneczna — hip-hop, muzyka ulic, jak również muzyka wyrażająca tragiczny romans i miłość, która nie może zostać spełniona — opowiada Anton Monsted, kierownik muzyczny i współproducent filmu.

„Sądzę, że Baz szybko zdał sobie sprawę z tego, że słuchanie jazzu i rozkoszowanie się nim na początku lat 20. mogło być niebezpieczne” — dodaje Monsted. „Dlatego właśnie znalezienie dla niej odpowiednika w realiach, w których żyjemy i w których żyją nasi widzowie, było chyba przedmiotem naszych najbardziej burzliwych dyskusji i największym muzycznym wyzwaniem”.

Dyskusja doprowadziła do hip-hopu, muzyki, która ma swoje korzenie w jazzie. „Jazz to muzyka Afroamerykanów, muzyka opowiadająca pewną historię” — mówi Luhrmann. „W obu tych formach muzycznych kluczowe znaczenie ma czysta, pełna samoekspresja”.

Trudno wyobrazić sobie lepszego kandydata, który mógł rozwijać tę koncepcję muzyki wspólnie z Luhrmannem, niż raper i producent Shawna „JAYA Z” Cartera, podczas pracy nad Wielkim Gatsby’m pełniący funkcję producenta wykonawczego oraz współtworzącego ścieżkę dźwiękową. 

„Nagrywał utwór „No Church in the Wild” w Mercer Hotel” — mówi Luhrmann, wspominając początki współpracy. „Leonardo powiedział mi: »Hej, przyszedł Jay, chcesz go poznać?«” Poszedłem, Jay robi swoje, a ja siedzę i patrzę, myśląc »Genialna rzecz«! Później zaczęliśmy rozmawiać i pokazałem mu małą próbkę Gatsby’ego, a Jay na to: »O co jeszcze pytasz? Oczywiście musimy to zrobić razem!«”.

„Jest wykonawcą kilku utworów, ale pomógł także w zdefiniowaniu i poprowadzeniu muzycznej struktury filmu, tak, by zachować spójność wyrazu i punktu widzenia” — stwierdza Monsted. „Na ścieżce dźwiękowej znalazł się utwór „No Church in the Wild” wraz z oryginalnym utworem JAYA Z „100$ Bill”.” 

Poza włączeniem własnej muzyki oraz odniesieniami do jazzu i hip-hopu JAY Z poparł zaproponowaną przez Luhrmanna koncepcję umieszczenia na ścieżce dźwiękowej mieszanki różnych gatunków. „Płynnie połączyliśmy muzykę pochodzącą z różnych epok” — wyjaśnia JAY Z. „Było to wielkie wyzwanie”.

Wiązało się to z pozyskaniem do współpracy różnych wpływowych wykonawców, takich jak Bryan Ferry, Florence and The Machine, Lany Del Rey; londyńskiego zespołu The xx, Fergie wraz z Q Tip i GoonRock, Coco O. Oz grupy Quadron, Gotye, Nero, Sia i Beyoncé oraz André 3000. 

Wykonawcy tacy jak The xx i Florence Welch pojawili się nawet na sesjach nagraniowych w Londynie i zarejestrowali swoje utwory, oglądając materiał filmowy Wielkiego Gatsby’ego, by lepiej dopasować piosenkę do emocji pojawiających się w konkretnej scenie” — wyjaśnia Monsted. „Kiedy widzowie obejrzą tę scenę w filmie, będą zaskoczeni, ponieważ Florence nie tylko śpiewa tam wcześniej przygotowany utwór, ona tworzy muzyczne tło filmu i buduje emocje dla poszczególnych obrazów”.

Oprócz oryginalnych utworów kinomani rozpoznają covery znanych przebojów, między innymi nagrany przez Jacka White’a cover piosenki U2 pt. „Love is blindness” oraz wzruszającą balladę Amy Winehouse „Back To Black”, wykonaną przez Beyonce i André 3000. 

„André 3000 i Beyoncé wykonują piosenkę razem, to niesamowite” — tłumaczy Jay Z. „Ten album jest olśniewający. To nie będzie muzyka, którą gra się w klubie. To album, którego słucha się w samochodzie przy opuszczonych oknach. Moim zdaniem przed wysłuchaniem tego albumu warto kupić sobie samochód albo chociaż rower — coś, co się porusza”.

Partia orkiestry w filmie obejmuje zaadaptowane przez Craiga Armstronga melodie kilku głównych utworów wplecionych w ścieżkę dźwiękową towarzyszącą opowieści, wywołujących odpowiednie emocje u widzów. 

„Dobrym przykładem jest piosenka „Young and Beautiful” Lany Del Rey, reprezentująca dawną, naiwną miłość Gatsby’ego i Daisy — uczucie, które łączyło ich pięć lat przed początkiem opowieści, gdy wszystko było u nich mniej skomplikowane” — opowiada Monsted. „To wyraz miejsca, do którego Gatsby próbuje z nią wrócić. Craig wykorzystał tę melodię i wplótł w różne miejsca partie orkiestry, więc mimo że nie słyszymy głosu Lany, przypominamy sobie, co oznacza ten motyw”.

Kolejnym ważnym współtwórcą ścieżki dźwiękowej był Bryan Ferry, który ponownie nagrał kilka bardziej tradycyjnych utworów jazzowych ze swoją Bryan Ferry Orchestra. „Chciałem również, żeby ścieżka dźwiękowa była mieszanką różnych form jazzu — jazzu tradycyjnego — mówi Luhrmann. „Bryan Ferry, który ma obsesję na punkcie jazzu tradycyjnego, jest także autorem kilku ścieżek dobrze znanych utworów”.

Ferry opracował kilka klasycznych utworów: własny „Love is the Drug” oraz „Crazy in Love” Beyoncé (w tym utworze towarzyszyła mu Emeli Sandé) oraz wiele innych standardów jazzowych, które zyskały nieco ognia. „W tej samej scenie można usłyszeć fragment bardzo tradycyjnego jazzu wykonywanego przez Bryan Ferry Orchestra, który po chwili płynnie przechodzi w utwór opracowany przez JAYA Z” — mówi Monsted. 

„W ten sposób chcieliśmy sprawić, by widzowie poczuli się tak samo jak czytelnik, który otwierał książkę w roku 1925, i mogli zrozumieć, co oznaczała obecność jazzu w tej opowieści. Ta muzyka była niebezpieczna, upajająca, ekscytująca i seksowna. To był jazz!” — mówi Luhrmann.

„Wielki Gatsby” to niezwykle zajmująca i nowoczesna opowieść” — podsumowuje Luhrmann. „Jest w niej fantastyczny romans, świat przemytników, blichtr, pieniądze, ale także przemoc, śmierć i tragedia. Co najważniejsze jednak, pod powierzchnią toczy się gra gwałtownych uczuć, namiętności i miłości między bohaterami o złożonej, bogatej osobowości”.
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*Cytat pochodzi z powieści „Wielki Gatsby” Francisa Scotta Fitzgeralda w przekładzie Ariadny Demkowskiej-Bohdziewicz.
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LEONARDO DiCAPRIO (Jay Gatsby) to wielokrotnie nagradzany aktor, trzykrotnie nominowany do nagrody Akademii. DiCaprio zagrał ostatnio w filmie Quentina Tarantino Django; 
za rolę w tym obrazie otrzymał nominację do Złotego Globu. Przed Django wystąpił w roli tytułowej 
w filmie J. Edgar w reżyserii Clinta Eastwooda, za którą otrzymał nominację do Złotego Globu, a także do nagród Critics’ Choice oraz Amerykańskiej Gildii Aktorów Filmowych (Screen Actors Guild (SAG) Award). Ponadto, zagrał w kinowym hicie Christophera Nolana Incepcja i w dramatycznym thrillerze Martina Scorsese Wyspa tajemnic. DiCaprio niedawno zakończył zdjęcia do obrazu The Wolf of Wall Street, piątego filmu w reżyserii Scorsese z jego udziałem, który ukaże się jeszcze w tym roku. 

DiCaprio zdobył po raz ostatni nominację do Oscara w 2007 roku za rolę w dramacie Edwarda Zwicka Krwawy diament; w związku z tym obrazem był także nominowany do Złotego Globu oraz 
do nagród Critics' Choice i Amerykańskiej Gildii Aktorów Filmowych. W tym samym roku za rolę w filmie Infiltracja w reżyserii Martina Scorsese otrzymał nominację do Złotego Globu, a także do nagród: BAFTA, Critics' Choice oraz Amerykańskiej Gildii Aktorów filmowych. Sam obraz nagrodzono Oscarem w kategorii najlepszy film. Był też nominowany do nagrody Amerykańskiej Gildii Aktorów Filmowych w kategorii najlepszy filmowy zespół aktorski jako członek obsady Infiltracji.
Wcześniej otrzymał nominację do nagrody Akademii za rolę w biograficznym Aviatorze (2004) 
w reżyserii Martina Scorsese; film został dobrze przyjęty przez krytyków, a DiCaprio stworzył w nim niezapomniany portret Howarda Hughesa. Za tę rolę otrzymał Złoty Glob w kategorii najlepszy aktor 
w filmie dramatycznym oraz nominacje do nagród Critics' Choice i BAFTA. Został również uhonorowany dwiema nominacjami do nagrody Amerykańskiej Gildii Aktorów Filmowych 
w kategoriach: najlepszy aktor oraz najlepszy filmowy zespół aktorski jako członek  obsady Aviatora. 

Oprócz aktorstwa, DiCaprio zajmuje się także produkcją: założył własną firmę producencką Appian Way. Pod szyldem Appian Way aktor napisał i wyprodukował dobrze przyjęty film dokumentalny związany z ochroną środowiska The 11th Hour, którego był także narratorem. Inne obrazy, wyprodukowane w Appian Way, to wspomniane wyżej Wyspa tajemnic oraz Aviator, a także: Idy marcowe, Dziewczyna w czerwonej pelerynie, Sierota, Wrogowie publiczni oraz dwa filmy, które niebawem wejdą na ekrany: Out of the Furnace z udziałem Christiana Bale'a i Woody'ego Harrelsona i Runner, Runner z Justinem Timberlake'm i Benem Affleckiem.

Urodzony w Hollywood, DiCaprio zaczął grać w wieku 14 lat. Przełomową rolą w jego karierze filmowej była rola w ekranizacji autobiograficznej sztuki Tobiasa Wolffa „Chłopięcy świat” (pod tym samym tytułem) w reżyserii Michaela Caton-Jonesa (1993). W tym samym roku wystąpił w filmie Lasse Hallströma Co gryzie Gilberta Grape'a, zdobywając swoje pierwsze nominacje do Oscara oraz Złotego Globu za rolę niepełnosprawnego umysłowo chłopca. Ponadto za rolę w tym filmie zdobył nagrodę National Board of Review dla najlepszego aktora drugoplanowego oraz nagrodę New Generation przyznawaną przez Los Angeles Film Critics Association.

W 1995 roku DiCaprio zagrał główne role w trzech bardzo różnych filmach, począwszy od westernu Szybcy i martwi w reżyserii Sama Raimiego. Zdobył również uznanie krytyków za rolę narkomana Jima Carrolla w przejmującym dramacie Przetrwać w Nowym Jorku oraz za rolę zaburzonego, biseksualnego poety Arthura Rimbauda w filmie Agnieszki Holland Całkowite zaćmienie. W następnym roku DiCaprio zagrał we współczesnej ekranizacji Romea i Julii 
w reżyserii Baza Luhrmanna; za rolę Romea DiCaprio otrzymał nagrodę dla najlepszego aktora 
na Międzynarodowym Festiwalu Filmowym w Berlinie. Wystąpił również w gwiazdorskiej obsadzie w obrazie Pokój Marvina i był nominowany wraz z innymi aktorami występującymi w filmie do nagrody Amerykańskiej Gildii Aktorów Filmowych w kategorii najlepszy filmowy zespół aktorski.

W 1997 roku DiCaprio zagrał u boku Kate Winslet w kinowym przeboju Titanic, za który otrzymał nominację do Złotego Globu. Film pobił wszelkie rekordy box office’u, zdobywając 11 Oscarów, w tym dla najlepszego filmu. Jego dorobek filmowy to także: Człowiek w żelaznej masce (podwójna rola), Niebiańska plaża, Celebrity Woody'ego Allena, Złap mnie, jeśli potrafisz Stevena Spielberga (nominacja do Złotego Globu), Gangi Nowego Jorku (pierwszy z pięciu filmów w reżyserii Martina Scorsese, w którym wystąpił DiCaprio), W sieci kłamstw Ridleya Scotta oraz Droga do szczęścia Sama Mendesa, w którym DiCaprio ponownie zagrał z Winslet, a sam film przyniósł mu siódmą nominację do Złotego Globu.

Aktor jest znany ze swojego zaangażowania w ochronę środowiska na światową skalę poprzez udział w takich projektach, jak wyprodukowanie dokumentu 11th Hour, inicjowanie licznych kampanii społecznych oraz założenie fundacji Leonardo DiCaprio Foundation. DiCaprio zasiada w zarządach World Wildlife Fund, Natural Resources Defense Council oraz International Fund for Animal Welfare.

TOBEY MAGUIRE (Nick Carraway) cieszy się nieustannym uznaniem zarówno krytyki, jak 
i publiczności; jest aktorem znanym z umiejętności zagrania ról na najwyższym poziomie zarówno 
w wysokobudżetowych przebojach kinowych, jak i w prowokujących do myślenia filmach nurtu kina niezależnego.

Maguire wystąpił ostatnio w czarnej komedii Jacoba Aarona Estesa The Details u boku Laury Linney, Raya Liotty, Kerry Washington i Elizabeth Banks. Będzie go można wkrótce zobaczyć wraz 
z Joshem Brolinem i Kate Winslet w dramacie Labor Day w reżyserii Jasona Reitmana (premiera filmu planowana w tym roku).

Maguire współpracował z jednymi z najbardziej cenionych filmowców w branży. Ma na swoim koncie przykuwającą uwagę rolę w filmie Jima Sheridana sBracia u boku Jake'a Gyllenhaala i Natalie Portman (za tę rolę otrzymał Złoty Glob dla najlepszego aktora w 2010 roku), występ u Gary'ego Rossa w filmie Niepokonany Seabiscuit oraz wzruszającą rolę w obrazie Lasse Hallströma Wbrew regułom (te dwa ostanie filmy otrzymały po siedem nominacji do Oscarów, w tym dla najlepszego filmu).

W 2007 roku Maguire i Sam Raimi spotkali się ponownie na planie Spider-Mana 3; do tego filmu należał wówczas dwukrotny rekord oglądalności wszech czasów w otwierający weekend w USA i na całym świecie, a obraz stał się numerem jeden wśród najbardziej kasowych filmów 2007 roku. Ponadto, wpływy z dystrybucji były jednymi z najwyższych w historii kina: łączna wartość sprzedaży na całym świecie wyniosła około 2,5 mld dolarów.

Maguire ma także w swoim dorobku udział w dramacie Stevena Soderbergha Dobry Niemiec 
u boku George’a Clooneya i Cate Blanchett oraz rolę w Cudownych chłopcach Curtisa Hansona (oprócz Maguire'a w filmie wystąpił Michael Douglas); zagrał u Anga Lee w Przejażdżce z diabłem, a także 
w dobrze przyjętym przez krytyków filmie Burza lodowa. W Miasteczku Pleasantville Gary'ego Rossa wystąpił u boku Reese Witherspoon; zagrał także u Terry'ego Gilliama w Las Vegas Parano, w komedii Woody'ego Allena Przejrzeć Harry'ego oraz w przełomowym, nominowanym do Oscara (1996) Duke 
of Groove w reżyserii Griffina Dunne'a.
Pod szyldem Pictures Material Maguire wyprodukował kilka filmów, w tym zeszłorocznego Rock of Ages z udziałem Toma Cruise'a, a także Country Strong, film napisany i wyreżyserowany przez Shanę Feste, w którym wystąpili Gwyneth Paltrow i Tim McGraw. Wśród wielu projektów filmowych, które obecnie produkuje Pictures Material, znajdują się: Pawn Sacrifice na podstawie scenariusza Stevena Knighta (historia życia ikony amerykańskich szachów, Bobby'ego Fischera, aż do chwili historycznej rozgrywki o mistrzostwo świata między Fisherem a Borysem Spasskim), Good People z udziałem Jamesa Franco (film wyreżyseruje Henrik Ruben Genz), Z for Zachariah w reżyserii Craiga Zobela oraz Robotech — epos science-fiction na podstawie popularnego serialu telewizyjnego, którego reżyserię powierzono Nicowi Mathieu. We współpracy z Appian Way Leonarda DiCaprio oraz Executive Options Toma Hardy'ego firma Maguire'a wyprodukuje również film poświęcony problemowi nielegalnego handlu zwierzętami. Ponadto, Material Pictures wyprodukuje niebawem, we współpracy z GK Films, obraz science-fiction 5th Wave oraz Cardboard, adaptację powieści graficznej Douga TenNapel'a. Kinowa adaptacja powieści Davida Benioffa 25. godzina to producencki debiut Maguire'a. Film wyreżyserował Spike Lee, główną rolę zagrał Edward Norton, a sam obraz zdobył uznanie krytyków.

CAREY MULLIGAN (Daisy Buchanan) jest aktorką nominowaną do Oscara, która otrzymała statuetkę dla najlepszej aktorki pierwszoplanowej za rolę w filmie Była sobie dziewczyna. Jest także laureatką nagród przyznanych przez: BAFTA, British Independent Film, London Critics Circle 
(dla brytyjskiej aktorki roku) oraz National Board of Review; była nominowana do Złotego Globu oraz nagrody Amerykańskiej Gildii Aktorów Filmowych. Film Była sobie dziewczyna na podstawie scenariusza Nicka Hornby'ego i w reżyserii Lone Scherfig miał swoją premierę w 2009 roku na Festiwalu Filmowym w Sundance i został entuzjastyczne przyjęty. Akcja rozgrywa się w 1961 roku w Anglii, 
w filmie występują także Peter Sarsgaard, Emma Thompson, Alfred Molina i Rosamund Pike.

Mulligan wystąpiła ostatnio w 2011 roku w filmie pt. Wstyd w reżyserii Steve'a McQueena 
z udziałem Michaela Fassbendera oraz w Drive u boku Ryana Goslinga, Bryana Cranstona i Oscara Isaaca; film na podstawie powieści Jamesa Sallisa wyreżyserował Nicolas Winding Refn. Udział w obu filmach przyniósł jej nagrodę Hollywood Film dla drugoplanowej aktorki roku oraz kilka innych prestiżowych nominacji. Mulligan ponownie wystąpiła u boku Oscara Isaaka (oraz Justina Timberlake'a) 
w filmie w braci Coenów Inside Llewyn Davis, dramacie, którego akcja rozgrywa się w świecie nowojorskiej muzyki folkowej w latach 60. XX wieku.

We wrześniu 2010 roku Carey Mulligan zagrała w filmie Nie opuszczaj mnie w reżyserii Marka Romanka, na motywach wielokrotnie nagradzanej powieści Kazuo Ishigury pod tym samym tytułem. Towarzyszą jej Andrew Garfield i Keira Knightley. Film pokazano na Festiwalu Filmowym w Telluride oraz na Międzynarodowym Festiwalu Filmowym w Toronto. Za rolę w tym obrazie Mulligan zdobyła 
w 2010 roku nagrodę British Independent Film w kategorii najlepsza aktorka. 

Również we wrześniu 2010 roku Mulligan wystąpiła w filmie Olivera Stone'a Wall Street 2: Pieniądz nie śpi, kontynuacji filmu Wall Street z 1987 roku. Film miał premierę na Międzynarodowym Festiwalu Filmowym w Cannes w maju 2010 roku.

Mulligan zagrała także w takich filmach, jak: Wrogowie publiczni, Najlepszy, Bracia, Duma 
i uprzedzenie oraz And When Did You Last See Your Father? z Jimem Broadbentem i Colinem Firthem.

Na teatralnych deskach Mulligan zagrała w przedstawieniu w Atlantic Theater Company z 2011 roku pt. „Jak w zwierciadle”, na podstawie nagrodzonego Oscarem filmu Ingmara Bergmana, zaadaptowanego na potrzeby teatru przez Jenny Worton. Spektakl gościł na deskach New York Theatre Workshop przez osiem tygodni i przyniósł jej uznanie krytyków. Oznaczało to powrót Mulligan na scenę nowojorską po jej debiucie na Broadwayu w 2008 roku we wznowieniu „Mewy” Antoniego Czechowa; za rolę w tym dramacie aktorka otrzymała nominację do nagrody Drama Desk.

JOEL EDGERTON (Tom Buchanan) ostatnio wystąpił w wysoko cenionym i wielokrotnie nagradzanym dramacie Wróg numer jeden w reżyserii Kathryn Bigelow. W tym samym roku zagrał także u boku Jennifer Garner w filmie Petera Hedgesa Niezwykłe życie Timothy Greena. W czerwcu Edgerton zagra główną rolę w dramacie Wish You Were Here, fabularnym debiucie reżyserskim swojego rodaka Kierana Darcy-Smitha. Film weźmie udział w konkursie podczas Festiwalu Filmowego w Sundance.

Aktor pracował już wcześniej z Darcy-Smithem, grając razem z nim w dramacie kryminalnym Królestwo zwierząt w reżyserii Davida Michôda. Edgerton został uhonorowany nagrodą przyznawaną przez Australian Film Institute (AFI) dla najlepszego aktora drugoplanowego za rolę w tym filmie. Obraz otrzymał Wielką Nagrodę Jury na Festiwalu Filmowym w Sundance w 2010 roku oraz nagrodę AFI 
w kategoriach: najlepszy filmu oraz wybór Członków Akademii.

Obecnie trwają zdjęcia do filmu Jane Got a Gun, dramacie w stylu dawnych westernów 
z udziałem Edgertona i Natalie Portman; obraz reżyseruje Gavin O'Connor. Edgerton pracował wcześniej z O'Connorem przy filmie Wojownik — uznanej przez krytyków opowieści o rozbitej rodzinie, osadzonej w świecie mieszanych sztuk walki. Edgertonowi partnerują w filmie Nick Nolte i Tom Hardy. W tym samym roku Edgerton wystąpił wraz z Mary Elizabeth Winstead w filmie Coś o wydarzeniach poprzedzających akcję kultowego klasyka Johna Carpentera. Inne filmy z udziałem Joela Edgertona to: The Square w reżyserii jego brata Nasha Edgertona, Akolici, Zabójczy szept z Joshem Hollowayem, thriller kryminalny As w rękawie, komedia Kozaczki z pieprzykiem oraz Gwiezdne Wojny: część II – Atak klonów i Gwiezdne Wojny: część III – Zemsta Sithów George'a Lucasa. Aktor także użyczył głosu jednej 
z postaci animowanego filmu Legendy sowiego królestwa: Strażnicy Ga'Hoole w reżyserii Zacka Snydera oraz tytułowemu bohaterowi nominowanej do Oscara krótkometrażowej animacji Tajemnicze wyprawy Jaspera Morello.

W 2009 roku zagrał na deskach Sydney Theatre Company Stanleya Kowalskiego obok Cate Blanchett w roli Blanche DuBois w wysoko cenionej przez krytykę inscenizacji „Tramwaju zwanego pożądaniem.” Para wystąpiła w tej sztuce przed publicznością w Kennedy Center w listopadzie 2009 roku, a w grudniu tego roku — w Brooklyn Academy of Music (BAM).

Zanim zaczął grać w teatrze, w szczególności w Sydney Theatre Company (grał tam w takich sztukach, jak: „Blackrock”, „Third World Blues” czy „Love for Love”) oraz w Bell Shakespeare, gdzie zagrał w „Henryku IV”, Edgerton uczył się aktorstwa w Nepean Drama School w zachodnim Sydney. Widzom australijskiej telewizji jest znany jest z roli Willa w tasiemcowym serialu Secret Life of Us, za którą otrzymał nominację do nagrody AFI.

ISLA FISHER (Myrtle Wilson) – będzie ją można wkrótce zobaczyć w thrillerze Louisa Leterriera Iluzja u boku Morgana Freemana i Marka Ruffalo oraz w komedii opartej na powieści Elmore'a Leonarda z udziałem Jennifer Aniston i Tima Robbinsa. 

Najnowszy film z jej udziałem to komedia Wieczór panieński, w którym oprócz Fisher wystąpiły Kirsten Dunst i Rebel Wilson; aktorka użyczyła także swego głosu bohaterom kilku filmów animowanych (można ją usłyszeć w Strażnikach marzeń, w Rango w reżyserii Gore'a Verbinskiego 
z Johnnym Deppem oraz w Horton słyszy Ktosia z Jimem Carreyem i Stevem Carellem). Inne filmy 
z udziałem Fisher to: czarna komedia Johna Landisa Burke i Hare, Wyznania zakupoholiczki P.J. Hogana (zagrała tu rolę tytułową, a film jest oparty na bestsellerowej serii książek Sophie Kinselli), komedia romantyczna Na pewno, być może z Ryanem Reynoldsem, Hot Rod z Andy'm Sambergiem, Świadek bez pamięci (w reżyserii Scotta Franka oraz na podstawie jego scenariusza; w filmie wystąpili także Joseph Gordon-Levitt i Jeff Daniels), Weselna gorączka Michaela Iana Blacka z Jasonem Biggsem, Jak być sobą w reżyserii Davida O. Russella oraz Scooby-Doo. Jedną z jej najbardziej znanych, a jednocześnie docenionych przez krytyków kreacji, jest rola ekscentrycznej i rozkapryszonej Glorii, którą uwodzi oszust weselny (w tej roli Vince Vaughn) w przebojowej komedii Polowanie na druhny.

Na małym ekranie Fisher będzie można zobaczyć w czwartym sezonie cieszącego się uznaniem krytyków serialu Bogaci bankruci; premierę zaplanowano na 26 maja w Netflix. Wcześniej Fisher wystąpiła w serialu telewizyjnym Pilot Season — częściowo opartym na scenariuszu, a częściowo improwizowanym — u boku takich aktorów komediowych, jak David Cross, Andy Dick czy Sarah Silverman.

Isla Fisher urodziła się na Omanie na Bliskim Wschodzie; jej rodzina przeprowadziła się do Perth w Zachodniej Australii, kiedy Isla była nastolatką. W wieku dziewięciu lat pojawiła się w reklamach emitowanych w australijskiej telewizji, a wkrótce stała się znana dzięki roli w popularnej operze mydlanej Home and Away, tej samej, która okazała się trampoliną do sławy dla jej rodaków: Guya Pearce'a, Naomi Watts i Heatha Ledgera. Pracując w serialu, Fisher znalazła również czas na napisanie 
i wydanie dwóch bestsellerowej powieści dla nastolatek.

JASON CLARKE (George Wilson) pojawił się w USA z pokaźnym dorobkiem ról telewizyjnych i filmowych; ostatnio można było oglądać go u boku Jessiki Chastain w entuzjastycznie przyjętym przez krytykę i wielokrotne nagradzanym dramacie Kathryn Bigelow Wróg numer jeden. Za rolę w tym filmie Clarke był nominowany do nagrody Chicago Film Critics Association dla najlepszego aktora drugoplanowego.

W tym roku pojawi się w dwóch obrazach: The Green Blade Rises (to wyprodukowany przez Terrence'a Malicka film o kształtowaniu się osobowości prezydenta Lincolna) oraz w White House Down (film akcji w reżyserii Rolanda Emmericha, w którym Clarke'owi partnerują Channing Tatum, Jamie Foxx i James Woods). Aktualnie pracuje nad filmem Dawn of the Planet of the Apes w reżyserii Matta Reevesa; to kontynuacja bardzo popularnego obrazu Geneza planety małp z 2011 roku. 

Clarke wystąpił także w dramacie Johna Hillcoata Gangster z Tomem Hardy'm, Shią LaBeouf, Guyem Pearce'm i Jessiką Chastain oraz w filmie Teksas – Pola śmierci z Chastain i Samem Worthingtonem; film miał premierę na Festiwalu Filmowym w Wenecji w 2011 roku.

Clarke zagrał również w kilku dużych, głośnych produkcjach, w tym we Wrogach publicznych Michaela Manna u boku Johnny'ego Deppa oraz w thrillerze science-fiction Death Race: Wyścig Śmierci w reżyserii Paula W.S. Andersona z Joan Allen.

Clarke nie stroni od filmów niezależnych: zagrał w debiucie reżyserskim Jady Pinkett Smith Gra zmysłów, u Davida Schwimmera w Pożegnaniu z niewinnością (występuje tu u boku Clive'a Owena 
i Catherine Keener), w Yelling to the Sky w reżyserii Victorii Mahoney oraz w Swerve Craiga Lahiffa. 
W rodzinnej Australii Clarke wystąpił u Phillipa Noyce'a w filmie Polowanie na króliki oraz w Better than Sex i Park Street.

Clarke po raz pierwszy zwrócił na siebie uwagę amerykańskich krytyków w doskonałym serialu dramatycznym Braterstwo; aktor zagrał w tej produkcji ambitnego polityka z Rhode Island, który steruje zdradliwym światem lokalnej polityki i zorganizowanej przestępczości. Niedawno wystąpił 
w innym znakomitym serialu sensacyjnym w reżyserii Shawna Ryana The Chicago Code (na kanale FOX). Clarke zagrał detektywa chicagowskiej policji, który prowadzi specjalną jednostkę do walki 
z korupcją. W australijskiej telewizji grał u boku Geoffreya Rusha w serialu Mercury.

Jason Clarke jest absolwentem Victorian College of the Arts w Melbourne; zdobył także uznanie w teatrze, zarówno jako aktor oraz jako reżyser.

ELIZABETH DEBICKI (Jordan Baker) zadebiutowała w australijskiej komedii Kochanie, poznaj moich kumpli w reżyserii Stephana Elliota.

Jest absolwentką Victorian College of the Arts na Uniwersytecie w Melbourne (2010); wystąpiła na tamtejszej scenie w kilku sztukach, w tym w „The Black Sequin Dress”, „Getto” i „Wiele hałasu 
o nic” (w tej ostatniej zagrała rolę Beatrice). W 2011 roku zagrała w Melbourne Theatre Company 
w przedstawieniu „The Gift”, a w czerwcu tego roku zadebiutuje na scenie Sydney Theatre Company 
w sztuce „The Maids” wraz z Cate Blanchett i Isabelle Huppert.

INFORMACJE O TWÓRCACH FILMU
BAZ LUHRMANN (reżyser, producent, scenarzysta) zdobył uznanie widzów i krytyków na całym świecie wieloma różnymi projektami, które odniosły sukces komercyjny — w filmie, operze, teatrze, muzyce oraz projektami multimedialnymi i wydarzeniami. Założyciel i dyrektor Bazmark Inq i spółek zależnych: Bazmark Live oraz Bazmark Music. Ogromny sukces komercyjny projektów Luhrmanna zdradza jego instynktowną zdolność trafiania w gusta widowni i wyczuwania ducha czasu.
Ostatni film Lurhmanna, Australia, został pomyślany jako pierwsza część planowanej trylogii epickich dzieł. Spektakularny dramat historyczny otrzymał nominację do Nagrody Akademii Filmowej za najlepsze kostiumy dla Catherine Martin, żony i współpracowniczki Luhrmanna. W filmie tym Luhrmann po raz trzeci współpracował z Nicole Kidman, która wystąpiła w jego poprzednim obrazie Moulin Rouge
W Moulin Roug! wystąpił również Ewan McGregor. Luhrmann był pomysłodawcą, współscenarzystą, producentem i reżyserem filmu, który otworzył festiwal filmowy w Cannes w maju 2001 r. i szybko trafił na pierwsze miejsce box office’u w Wielkiej Brytanii, Francji, Australii i Szwajcarii. Wpływy z biletów na świecie przekroczyły 170 milionów dolarów, a film został obsypany wieloma prestiżowymi nagrodami; otrzymał Złoty Glob za najlepszy film komediowy lub musical, nagrodę za najlepszy film roku przyznawaną przez stowarzyszenie National Board of Review oraz Amerykańską Gildię Producentów Filmowych, a także dwie Nagrody Akademii Filmowej dla Catherine Martin za scenografię i kostiumy. Film zdobył sześć innych nominacji do Oskara, w tym za najlepszy film. Luhrmann otrzymał również nominację do nagród BAFTA dla najlepszego reżysera i za najlepszy scenariusz oraz nominację do Złotego Globu dla najlepszego reżysera. Był również producentem wykonawczym dwóch albumów ze ścieżką dźwiękową, które wielokrotnie pokryły się platyną; na całym świecie sprzedano w sumie sześć milionów egzemplarzy.

Luhrmann zyskał również uznanie za śmiałą adaptację „Romea i Julii” Williama Szekspira z udziałem Leonarda DiCaprio oraz Claire Danes. Luhrmann był współautorem, reżyserem i producentem tego przeboju, który odniósł sukces w kinach na całym świecie. Film od razu stał się liderem box-office’u w USA — zarobił na całym świecie ponad 140 milionów dolarów i zdobył liczne nagrody, m.in. cztery nagrody BAFTA, w tym nagrodę dla najlepszego reżysera i za najlepszy scenariusz adaptowany, dwie nagrody w festiwalu w Berlinie, również dla najlepszego reżysera; Złotego Niedźwiedzia dla najlepszego aktora dla Leonarda DiCaprio oraz nominację do Nagrody Akademii Filmowej dla Catherine Martin za najlepszą scenografię. Albumy ze ścieżką dźwiękową (ich producentem wykonawczym był Luhrmann) pokryły się w USA potrójną platyną, a na całym świecie sprzedano ponad siedem milionów kopii.

Romeo i Julia był drugim filmem Luhrmanna po debiutanckim Roztańczonym buntowniku, który odniósł międzynarodowy sukces. Roztańczony buntownik, który zarobił ponad 80 milionów, miał premierę na Festiwalu Filmowym w Cannes, gdzie zdobył Prix de la Jeunesse i wyróżnienie Camera D’Or, by później zdobyć wiele innych międzynarodowych nagród, w tym trzy nagrody BAFTA oraz osiem nagród Australijskiego Instytutu Filmowego (AFI).

Film fabularny Roztańczony buntownik powstał na podstawie sztuki, której pomysłodawcą, współautorem i reżyserem był Luhrmann — wówczas jeszcze student aktorstwa w National Institute of Dramatic Arts (NIDA) w Sydney. Sztuka, od której zaczęła się również wieloletnia współpraca Luhrmanna z pisarzem Craigiem Pearcem, była później wystawiana jeszcze kilkakrotnie — po raz pierwszy w okresie, gdy Luhrmann pełnił funkcję dyrektora artystycznego eksperymentalnej grupy teatralnej Six Years Old (dla Sydney Theatre Company), by ostatecznie stać się podstawą filmu, który w roku 1992 odniósł spektakularny sukces. 
Po ukończeniu NIDA, między kolejnymi wystawieniami „Roztańczonego buntownika” piastował stanowisko dyrektora artystycznego kolejnej eksperymentalnej grupy teatralnej Ra Project dla Australian Opera, gdzie wystawił doskonale przyjętą przez krytykę operę „Lake Lost” z kompozytorem Felixem Meagherem. Od tej produkcji zaczęła się jego współpraca z projektantką i scenografką Catherine Martin. Po „Lake Lost” przyszła kolej na „Dance Hall”, wielki musical wystawiony przez Luhrmanna i Martina w Sydney Town Hall. Później było kilka innych oryginalnych i klasycznych oper, w tym bardzo chwalony spektakl na podstawie „La Bohème” Pucciniego dla Australian Opera, nagrodzony MO za przedstawienie operowe roku. W roku 2002 operę wystawiono w całkowicie nowy sposób na Broadwayu. Zyskała wielkie uznanie krytyki. Wystawiona przez Baza Luhrmanna na Broadwayu opera „La Bohème” Pucciniego otrzymała siedem nominacji do nagród Tony Awards, w tym za najlepsze wznowienie i dla najlepszego reżysera (dla Luhrmanna) i zdobyła nagrodę za najlepszą obsadę, scenografię i oświetlenie. Po ponad 200 spektaklach operę wystawiono gościnnie na scenie Ahmanson Theatre w Los Angeles w styczniu 2004 r. Spektakl zdobył siedem nominacji do nagród Ovation Awards, zdobywając statuetkę za najlepszą obsadę, scenografię, oświetlenie i udźwiękowienie.

Na scenie Australian Opera Luhrmann wystawił również swoją interpretację „Snu nocy letniej” w wersji Benjamina Brittena. Akcję sztuki umieszczono w kolonialnych Indiach. Po sukcesach w sezonie teatralnym w Sydney i Melbourne spektakl zdobył nagrodę krytyków na festiwalu w Edynburgu. W tym samym roku, Luhrmann, Martin i Bill Marron pełnili gościnnie funkcję wydawców Vogue Australia z Nicole Kidman and Kylie Minogue.

Po nakręceniu Romea i Julii Luhrmann założył firmę Bazmark Inq. z siedzibą w Sydney i rozpoczął pracę nad albumem koncepcyjnym „Something For Everybody”. W albumie znalazł się przebój „Everybody’s Free to Wear Sunscreen”, który na brytyjskich listach przebojów dotarł do pierwszego miejsca, a w USA zyskał status złotej płyty i bardzo często pojawiał się na antenie.

Pod kierownictwem Catherine Martin Bazmark wyprodukował kolekcję jesień-zima 1998 autorstwa znanej australijskiej projektantki Collette Dinnigan w paryskim Luwrze. Później zespół Bazmark Live wymyślił i zaprojektował krajobraz ulicy dla studia Fox Studios Australia, jako współproducent show „Lights Camera Chaos” napisanego i wyreżyserowanego przez znanego australijskiego reżysera teatralnego Barrie’go Kosky’ego. 

Ostatnio Luhrmann wymyślił, wyprodukował i wyreżyserował rewolucyjną ogólnoświatową kampanię telewizyjną i kinową dla producenta perfum Chanel Nº5, z udziałem gwiazdy Moulin Rouge Nicole Kidman i wschodzącej brazylijskiej gwiazdy Rodriga Santoro. Kampania otrzymała amerykańską nagrodę Cinema Advertising Council Award za najlepszy spot krajowy.

CRAIG PEARCE (scenarzysta) to absolwent najlepszej australijskiej szkoły teatralnej, The National Institute of Dramatic Art. W 1991 on i Baz Luhrmann wspólnie napisali scenariusz filmu fabularnego Roztańczony buntownik, który zdobył osiem nagród Australijskiego Instytutu Filmowego (Australian Film Institute), w tym nagrodę za najlepszy scenariusz, oraz uzyskał pięć nominacji do nagród BAFTA, w tym do nagrody za najlepszy scenariusz. Zdobył również Prix de la Jeunesse na Festiwalu Filmowym w Cannes oraz nagrodę literacką premiera Nowej Południowej Walii za scenariusz.

W roku 1994 Pearce and Luhrmann dokonali kinowej adaptacji „Romea i Julii” Williama Szekspira. Film z udziałem Leonarda DiCaprio, pobił wszystkie światowe rekordy box office’u dla filmów opartych na sztukach Szekspira. Wśród wielu nominacji i nagród film zdobył nagrodę Alfreda Bauera oraz Srebrnego Niedźwiedzia na Festiwalu Filmowym w Berlinie oraz trzy nagrody BAFTA w tym nagrodę za najlepszy scenariusz adaptowany. Pearce i Luhrmann wspólnie napisali scenariusz filmu Moulin Rouge. Film wziął udział w konkursie na Festiwalu Filmowym w Cannes i otwierał festiwal. Wśród wielu nagród, którymi uhonorowano film, są nagrody stowarzyszenia National Board of Review, w tym nagroda za najlepszy film, dziewięć nagród Golden Satellite Awards, nominacja za najlepszy scenariusz oryginalny, trzy Złote Globy, w tym za najlepszy film komediowy lub musical, nagroda Grammy Award, pięć nagród Australijskiego Instytutu Filmowego, dwie nagrody filmowe AFI i wiele innych na całym świecie. Film nominowano również do dwunastu nagród BAFTA, w tym do nagrody za najlepszy scenariusz oryginalny, a także do nagrody Amerykańskiej Gildii Scenarzystów za najlepszy scenariusz kinowy, oraz do ośmiu Nagród Akademii Filmowej, w tym nagrody za najlepszy film.

Pearce jest współscenarzystą filmu Charlie St. Cloud Burra Steersa z udziałem Zaca Efrona i jest zaangażowany w realizację wielu projektów, w tym The Power of the Dark Crystal z Jim Henson Company. Wraz z Luhrmannem pracuje obecnie nad sceniczną wersją musicalu „Roztańczony buntownik”.
Pearce pracuje również nad epickim serialem telewizyjnym The Maid o Joannie d’Arc i jest twórcą i kierownikiem wykonawczym serialu telewizyjnego Will opowiadającego o młodości Williama Szekspira, którego premierę zaplanowano na sierpień 2014 r. w Pivot TV, nowej sieci kablowej Participant Media.

CATHERINE MARTIN (producentka, projektantka kostiumów i scenografka) od ponad 20 lat współpracuje z Bazem Luhrmannem, reżyserem i wizualistą, odpowiadając za charakterystyczny styl wszystkich jego filmów i produkcji teatralnych. Wraz z Luhrmannem Martin jest partnerką w firmie Bazmark Inq oraz spółkach zależnych Bazmark Live i Bazmark Music i jest jednym z najbardziej innowacyjnych producentów w świecie filmu, teatru i rozrywki.

Martin rozpoczęła współpracę z Luhrmannem na ostatnim roku studiów w NIDA, gdy została zatrudniona przez eksperymentalny zespół teatralny Luhrmanna do pracy przy produkcji „Lake Lost” dla Australian Opera. Martin i jej współpracownik Angus Strathie otrzymali za nią nagrodę Victorian Green Room  za najlepszą scenografię.

Od tego czasu Martin stworzyła scenografię do niemal wszystkich kolejnych produkcji Luhrmanna, w tym do „Snu nocy letniej” w wersji Benjamina Brittena, za którą otrzymała Sydney Theatre Critics’ Circle Award za najlepszą scenografię operową, i do adaptacji opery „La Bohéme” Pucciniego umieszczonej w roku 1957. W roku 2002 operę tę wystawiono na Broadwayu - zyskała uznanie krytyków, a Martin zdobyła za nią cenną nagrodę Tony za scenografię.

Dziesięć lat później, w roku 1992, Martin zadebiutowała w filmie, współpracując z Luhrmannem przy produkcji Roztańczonego buntownika. Za scenografię do tego filmu zdobyła nagrody BAFTA i AFI za najlepszą scenografię i najlepsze kostiumy.

Rok 1996 przyniósł kolejny sukces, za film Romeo i Julia (również w reżyserii Luhrmanna) otrzymała kolejną nagrodę BAFTA za najlepszą scenografię i nominację do Nagrody Akademii Filmowej za najlepszą scenografię.

W roku 2001 Martin zdobyła dwie Nagrody Akademii Filmowej za najlepsze kostiumy i scenografię za pracę przy filmie Moulin Rouge Otrzymała również nagrody AFI za najlepszą scenografię i kostiumy oraz nagrodę Stowarzyszenia Krytyków Filmowych z Los Angeles za najlepszą scenografię i wiele innych nagród. 

Martin odpowiadała za scenografię i kostiumy w Australii Luhrmanna z roku 2008. Była również współproducentem filmu. Za ten film (z udziałem Nicole Kidman i Hugh Jackmana) Martin otrzymała nominację do Nagrody Akademii Filmowej za najlepsze kostiumy.

Wśród innych projektów, które Martin realizowała z Luhrmannem, warto odnotować pracę nad wydaniem specjalnego numeru Vogue Australia (styczeń 1994 r.) i udział w realizacji wysmakowanej produkcji „Chanel Nº5: The Film” z 2004 r., globalnej kampanii z udziałem Nicole Kidman we współpracy z Karlem Lagerfeldem. 

Oprócz projektów realizowanych z Luhrmannem Martin prowadzi własną firmę zajmującą się projektowaniem kreatywnych artykułów dla domu we współpracy z Designer Rugs i Mokum. Projektowane dywany, tkaniny i tapety to wyraz jej własnej charakterystycznej estetyki i stylu. Niektóre z tych rzeczy pojawiają się w filmie i zostały użyte w hotelu Plaza w Nowym Jorku i kilku flagowych salonach Tiffany & Co na całym świecie. 

Martin już cieszy się na kolejną współpracę z Luhrmannem przy produkcji scenicznej „Strictly Ballroom Live” (Roztańczony buntownik w wersji scenicznej), której premierę zaplanowano na rok 2014.

Martin dzieli czas między Sydney, Nowy Jork i Paryż i ma dwoje pięknych dzieci, Lillian (9 lat) i Williama (7 lat).
DOUGLAS WICK (producent) to wielokrotnie nagradzany producent filmów, które zarobiły ponad 1,5 miliarda dolarów w box office, uzyskały 20 nominacji do Oscara i zdobyły siedem statuetek Oscara.

Wyprodukowany przez Wicka Gladiator w reżyserii Ridleya Scotta zdobył pięć Nagród Akademii Filmowej, w tym statuetkę za najlepszy film, i stał się kinowym fenomenem, który zarobił na całym świecie ponad 450 milionów dolarów. Film zdobył również dwa Złote Globy, cztery nagrody BAFTA, nagrodę Amerykańskiej Gildii Producentów Filmowych za film roku, nagrodę filmową MTV za najlepszy film oraz nagrodę AFI za film roku.

Wick zgromadził również wiele nominacji do Nagród Akademii Filmowej i zdobył Złoty Glob za najlepszy film komediowy za swój pierwszy samodzielnie wyprodukowany film Pracująca dziewczyna w reżyserii Mike’a Nicholsa.

Film, nad którym obecnie pracuje Wick, a który trafi do kin wiosną 2014 r., to adaptacja powieści „Niezgodna” („Divergent”) Veroniki Roth, która znalazła się na liście bestsellerów New York Timesa  w kategorii „Literatura dla starszej młodzieży”, w reżyserii Neila Burgera z udziałem Shailene Woodley i Kate Winslet.

Wcześniejsze filmy Wicka to między innymi Wilk — również w reżyserii Nicholsa, z udziałem Jacka Nicholsona i Michelle Pfeiffer; Szkoła czarownic, który rozpoczął serię filmów o nastoletnich czarownicach, Zawód: Szpieg, thriller szpiegowski, w którym spotkały się dwie filmowe ikony: Robert Redford i Brad Pitt, w reżyserii Tony’ego Scotta; oraz Człowiek widmo Paula Verhoevena.  Wyprodukowany przez Wicka film Przerwana lekcja muzyki zdobył Nagrodę Akademii Filmowej i Złoty Glob za doskonałą kreację stworzoną przez Angelinę Jolie.

W roku 2001 Wick rozwinął swoją firmę Red Wagon Entertainment, której współprezesem została Lucy Fisher, była wiceprezes Columbia Tri-Star Motion Picture Group należącej do holdingu Sony. Pierwszym obrazem wyprodukowanym w ramach nowego partnerstwa był Stuart Malutki 2, sequel wyprodukowanego przez Wicka przeboju Stuart Malutki. Wick i Fisher wyprodukowali wiele kolejnych filmów, takich jak Jarhead. Żołnierz piechoty morskiej, Piotruś Pan czy Wyznania gejszy. Film Gangster, w którym wystąpili Jessica Chastain, Shia LaBeouf i Tom Hardy, miał swoją premierą w zeszłym roku w Cannes.

Po ukończeniu z wyróżnieniem (cum laude) Yale Wick rozpoczął pracę jako asystent producenta dla filmowca Alana Pakuli. Jego nazwisko pojawiło się na ekranie po raz pierwszy przy okazji filmu Zacznijmy od nowa. Był wówczas zastępcą producenta. 
Wick jest współzałożycielem CuresNow, organizacji promującej medycynę regeneracyjną i badania nad komórkami macierzystymi. Ponadto jest współprezesem Prop 71, popularnej inicjatywy związanej z komórkami macierzystymi w Kalifornii, która przeznacza obecnie 3 miliardy dolarów na badania nad komórkami macierzystymi w Kalifornii. Był również członkiem Rady Wykonawczej Centrum Wczesnej Edukacji w Los Angeles i Zarządu Gildii Producentów Ameryki. Otrzymał nagrodę NATO ShoWest dla producenta roku, nagrodę Amerykańskiej Gildii Producentów Filmowych im. Davida O. Selznicka za najlepszy film kinowy, nagrodę dla producenta roku na Festiwalu Filmowym w Hollywood, nagrodę dla producenta roku na Międzynarodowym Festiwalu Filmowym w Santa Barbara, nagrodę dla producenta roku od Motion Picture Club, nagrodę Saturn, nagrodę dla ojca roku w Los Angeles oraz nagrodę organizacji Friends of Cancer za całokształt działań w ramach wspierania badań.

LUCY FISHER (producent) była wiceprezes Columbia Tri-Star Motion Picture Group w Sony Studios, producentka filmów uhonorowana wieloma nagrodami. Obok swego partnera i męża Douglasa Wicka jest współszefem Red Wagon Entertainment.

Film, nad którym obecnie pracuje Fisher, a który trafi do kin wiosną 2014 r., to adaptacja powieści „Niezgodna” („Divergent”) Veroniki Roth, która znalazła się na liście bestsellerów New York Timesa w kategorii „Literatura dla starszej młodzieży”, w reżyserii Neila Burgera z udziałem Shailene Woodley i Kate Winslet. Wyprodukowany przez Wicka i Fisher film Gangster, w którym wystąpili Jessica Chastain, Shia LaBeouf i Tom Hardy, miał swoją premierę w zeszłym roku w Cannes.

W okresie, w którym Fisher pełniła funkcję wiceprezesa Sony, wpływy (krajowe i światowe) uzyskane z filmów, których produkcję nadzorowała, pobiły rekordy wszech czasów. Były wśród nich takie tytuły jak Faceci w czerni, Mój chłopak się żeni, Air Force One, Jerry Maguire, Lepiej być nie może i Stuart Malutki Po opuszczeniu stanowiska wiceprezesa Fisher została partnerką laureata Oscara, producenta Douglasa Wicka. Razem wyprodukowali wiele filmów, które wzbudziły uznanie krytyków i publiczności, takich jak Jarhead. Żołnierz piechoty morskiej, Piotruś Pan czy Wyznania gejszy, filmu, który otrzymał sześć nominacji do Nagród Akademii Filmowej i zdobył trzy Oscary.

Przed rozpoczęciem pracy w firmie Sony Fisher przez 14 lat piastowała stanowisko wiceprezesa wykonawczego Worldwide Production w Warner Bros., gdzie współtworzyła i nadzorowała produkcję wielu różnych filmów, takich jak Ścigany, Kolor purpury, Gremliny, Goonies, Malcolm X, Kosmiczny mecz, Imperium Słońca, Wyrzutki i Czarownice z Eastwick. Fisher wcześniej pełniła funkcję wiceprezesa ds. produkcji w wytwórni Twentieth Century Fox, zanim została szefem ds. światowej produkcji w Zoetrope Studios Francisa Forda Coppoli.

Oprócz dokonań artystycznych Fisher ma na swoim koncie i inne sukcesy — jest uważana za pionierkę walki o prawa kobiet i pracujących matek w branży rozrywkowej. Była spiritus movens powstania Centrum dla Dzieci przy Warner Bros. Studios, które zapewniło dotąd opiekę nad 2000 dzieci i stanowiło wzór, na którym oparły się świetlice przy innych studiach.

Wśród licznych nagród, jakie otrzymała Fisher, jest nagroda Amerykańskiej Gildii Producentów Filmowych im. Davida O. Selznicka za najlepszy film kinowy, nagroda za wybitne osiągnięcia w dziedzinie produkcji na Festiwalu Filmowym w Hollywood, nagroda Crystal Award od organizacji Women in Film, nagroda Icon Award Premiere Magazine oraz nagroda organizacji Friends of Cancer za całokształt działań w ramach wspierania badań. Znalazła się również na liście 50 najbardziej wpływowych kobiet amerykańskiego biznesu, opracowanej przez magazyn Fortune.

Po tym jak u ich najmłodszej córki zdiagnozowano młodzieńczą postać cukrzycy, Fisher i Wick wspólnie ufundowali CuresNow, organizację promującą medycynę regeneracyjną i badania nad komórkami macierzystymi. Ponadto jest współprezesem Prop 71, popularnej inicjatywy związanej z komórkami macierzystymi w Kalifornii, która przeznacza obecnie 3 miliardy dolarów na badania nad komórkami macierzystymi w tym stanie.

Fisher, absolwentka Harvardu (cum laude), obecnie pełni funkcję wiceprezesa Rady Nadzorczej Uniwersytetu Harvarda. Jest także doradcą Wydziału Sztuki Uniwersytetu Harvarda.

CATHERINE KNAPMAN (producent) pracuje w australijskim przemyśle filmowym od roku 1976, i od ponad 12 lat współpracuje z Bazem Luhrmannem - od czasu, gdy była współproducentką i kierownikiem produkcji podczas realizacji uhonorowanego dwiema Nagrodami Akademii Filmowej filmu Moulin Rouge z udziałem Nicole Kidman. Była producentką kolejnego filmu Luhrmanna, dramatu Australia, również z udziałem Kidman. W przerwie między realizacją tych projektów Knapman współpracowała z nim przy produkcji światowej kampanii „Chanel Nº5: The Film”, w której również udział wzięła Kidman.

Zanim rozpoczęła współpracę z Luhrmannem, pracowała nad kilkoma niezależnymi projektami, pełniąc funkcję kierownika postprodukcji podczas realizacji filmu Gilliana Armstronga Oskar i Lucinda, i zastępcy producenta i kierownika produkcji przy filmie Żyć w Blackrock.

BARRIE M. OSBORNE (producent wykonawczy) to uhonorowany nagrodą Akademii Filmowej producent trylogii WładcaPierścieni. Statuetką za najlepszy film nagrodzono go za trzecią część Powrót króla. Za ten film zdobył również nagrodę Gildii Producentów. Ponadto otrzymał dwie nominacje do Oscara za najlepszy film — za pierwszy i drugi film Drużyna Pierścienia i Dwie wieże.  Osborne zdobył również nagrody BAFTA za Powrót króla i Drużyna Pierścienia oraz otrzymał nominację za Dwie wieże.  

Obecnie pracuje przy produkcji filmu Gloria! opowiadającym o życiu latynoskiej ikony muzyki pop-rockowej, Glorii Trevi, oraz filmu Now Wait for Last Year na podstawie powieści Philipa K. Dicka wydanej pod polskim tytułem „Teraz czekaj na zeszły rok”. Inne filmy wyprodukowane przez Osborne’a to między innymi Bez twarzy Johna Woo, Koń wodny: Legenda głębin, Honor wojownika, Porcelanowy księżyc i Syrup. Był producentem wykonawczym takich filmów jak Matrix, Prawdziwa historia, Płotka, Fan, Dick Tracy, Laleczka Chucky, Piromani, Rapa Nui i Peggy Sue wyszła za mąż
W okresie dwóch lat pracy na stanowisku wiceprezesa ds. produkcji filmów fabularnych wytwórni Walt Disney Pictures, Osborne nadzorował produkcję takich filmów jak Bezlitośni ludzie, Kolor pieniędzy, Blaszany bohater, Trzech mężczyzn i dziecko, Twardziele, Zwariowane szczęście, Kto wrobił królika Rogera i Good Morning, Vietnam.
Osborne, rodowity nowojorczyk, uzyskał stopień licencjata Carleton College w Minnesocie i stopień doktora honoris causa na Academy of Art University w San Francisco. Przed rozpoczęciem pracy w przemyśle filmowym w 1970 r. Osborne służył w Korpusie Inżynieryjnym Armii Stanów Zjednoczonych w stopniu porucznika. Po przyjęciu na staż w Amerykańskiej Gildii Reżyserów Osborne pracował pod kierunkiem takich reżyserów jak Francis Ford Coppola, Alan Pakula i Sydney Pollack, podczas realizacji takich filmów jak Ojciec chrzestny II, Wszyscy ludzie prezydenta i Trzy dni kondora.  Następnie pracował przy produkcji wielu filmów (pełniąc różne funkcje), takich jak Czas Apokalipsy, Wielki chłód, Król komedii, Cotton Club, Sposób Cuttera, Fandango i Chiński syndrom.

SHAWN “JAY Z” CARTER (producent wykonawczy) to zdobywca 17 nagród Grammy, który od roku 1996 zdominował ewolucję kultury popularnej. Jest właścicielem wielu firm i otrzymał liczne nagrody przemysłu muzycznego; dla największych światowych inwestorów, takich jak Warren Buffet, JAY Z jest uosobieniem „amerykańskiego snu”. Jest założycielem i prezesem Rocawear, współwłaścicielem New Jersey Nets, posiadaczem większości udziałów w klubach sportowych 40/40 oraz udziałowcem większościowym Translation Advertising; jest również partnerem Iconix Brand Group.

JAY Z pełnił funkcję dyrektora generalnego i prezesa firmy Def Jam Recordings, w której przyczynił się do rozwoju kariery międzynarodowych gwiazd, takich jak Rihanna, Ne-Yo i Kanye West; później został partnerem Live Nation, tworząc przedsiębiorstwo rozrywkowe Roc Nation. W roku 2009 jego album Blueprint 3 stał się 11 płytą artysty, która zadebiutowała na szczycie listy przebojów, co jest największą w historii liczbą albumów artysty solowego na pierwszym miejscu zestawienia. W roku 2011 dzięki albumowi Watch The Throne, wydanemu wspólnie z Kanye Westem, JAY Z po raz dwunasty zadebiutował na szczycie zestawienia. W roku 2012 JAY Z dał się poznać jako organizator MADE IN AMERICA, 2-dniowego festiwalu w Filadelfii; był również główną gwiazdą imprezy z okazji otwarcia nowej hali zespołu Brooklyn NETS Barclays Center  — bilety na osiem koncertów sprzedano na pniu.

JAY Z nadal wspiera dobroczynność przez inicjatywę Water For Life oraz fundację Shawn Carter Scholarship Foundation.

BRUCE BERMAN (producent wykonawczy) jest prezesem i dyrektorem generalnym wytwórni Village Roadshow Pictures.  Firma jest sprawdzonym partnerem wytwórni Warner Bros. Pictures, z którą współpracowała przy produkcji wielu filmów, gdzie światowym dystrybutorem był Warner Bros., a dystrybutorem w wybranych regionach — Village Roadshow Pictures.

Wśród pierwszych filmów wyprodukowanych w ramach tej współpracy znalazły się takie produkcje jak Totalna magia z udziałem Sandry Bullock i Nicole Kidman, Depresja gangstera z Robertem De Niro i Billym Crystalem, Matrix z udziałem Keanu Reevesa i Laurence’a Fishburne’a, Złoto pustyni z Georgem Clooneyem, Kosmiczni kowboje z Clintem Eastwoodem po obu stronach kamery oraz Miss Agent z udziałem Bullock i Benjamina Bratta.

Pod szyldem Village Roadshow Pictures Berman był producentem wykonawczym tak wielkich przebojów kinowych jak Dzień próby, za który Denzel Washington zdobył Oscara, trylogii Ocean’s,  Dwóch tygodni na miłość z Bullock i Hugh Grantem, Rzeki tajemnic Clinta Eastwooda z udziałem zdobywców Oscara Seana Penna i Tima RobbinsaMatrix Reaktywacja i Matrix Rewolucje, Charlie i fabryka czekolady z Johnnym Deppem, kinowego hitu Jestem legendą z Willem Smithem, docenionego Gran Torino z udziałem i w reżyserii Clinta Eastwooda, hitu kina przygodowego Sherlock Holmes Guya Ritchiego z udziałem Roberta Downeya Jr. i Jude’a Law oraz jego sequelu Sherlock Holmes: Gra cieni. Jego nazwisko pojawi się wkrótce na ekranie przy okazji premiery takich filmów jak Mad Max: Fury Road; animowanego filmu The LEGO Movie, thrillera science-fiction All You Need is Kill z udziałem Toma Cruise’a oraz filmu przygodowy science-fiction Jupiter Ascending rodzeństwa Wachowskich. 

Berman rozpoczął swoją karierę w branży filmowej od pracy z Jackiem Valentim w MPAA, był wtedy wciąż studentem Georgetown Law School w Waszyngtonie. W roku 1978 po zakończeniu studiów prawniczych rozpoczął pracę w wytwórni Casablanca Films. Po przejściu do wytwórni z czasem awansował na stanowisko wiceprezesa ds. produkcji (w roku 1982).

W roku 1984 Berman rozpoczął pracę w Warner Bros. jako wiceprezes ds. produkcji, a cztery lata później został starszym wiceprezesem ds. produkcji. W sierpniu 1989 r. został mianowany prezesem ds. produkcji filmowych, a w roku 1991 otrzymał stanowisko prezesa ds. światowych produkcji filmowych, które piastował do maja 1996 r.  Pod jego egidą, wytwórnia Warner Bros. Pictures wyprodukowała i rozpowszechniła takie filmy jak Uznany za niewinnego, Chłopcy z ferajny, Robin Hood: Książę złodziei, Wożąc panią Daisy, obraz nagrodzony Oscarem za najlepszy film, Batman Forever, Liberator, Malcolm X, Bodyguard, JFK, Ścigany, Dave, W sieci, Raport Pelikana, Epidemia, Klient, Czas zabijania  i Twister.

W maju 1996 r. Berman założył Plan B Entertainment, niezależną wytwórnię filmową przy Warner Bros. Pictures.  W lutym 1998 r. został mianowany prezesem i dyrektorem generalnym wytwórni Village Roadshow Pictures. 

SIMON DUGGAN (operator zdjęć) ostatnio pracował przy niecierpliwie wyczekiwanej kontynuacji 300, cenionego filmu Zacka Snydera: 300: Rise of an Empire; premierę zaplanowano latem tego roku.  

Duggan pochodzi z Wellington w Nowej Zelandii i jest jednym z najbardziej cenionych filmowców na świecie. Jest członkiem SOC i ACS; za swoją pracę otrzymał wiele nagród, w tym nagrodę ACS Golden Tripod Award, ACS Gold Award, nagrodę Australijskiego Instytutu Filmowego za największe osiągnięcie w kinematografii oraz nagrodę filmową przyznaną przez organizację Film Critics Circle of Australia.

Duggan rozpoczął swoją karierę w Ross Wood Film Studios w Sydney, kręcąc filmy reklamowe z takimi reżyserami jak Alex Proyas, David Denneen, James Holt, Kinka Usher i Bruce Hunt. Obecnie pracuje nad zdjęciami do międzynarodowych kampanii z wielokrotnie nagradzanymi reżyserami takimi jak Noam Murro, Tim Godsall, and Steve Rogers.

Pracę przy filmach fabularnych zaczął w Sydney. Później wyjechał do Stanów Zjednoczonych i od tego czasu zrealizował takie filmy jak Szklana pułapka 4.0 czy Underworld: Evolution z Lenem Wisemanem, Mumia: Grobowiec Cesarza Smoka z Robem Cohenem, Elita zabójców z Garym McKendrym oraz Zapowiedź, Ja, robot i Garażowe dni — wszystkie z Proyasem.

MATT VILLA (montażysta) jest członkiem australijskiej społeczności filmowej od dwudziestu lat. Zanim został pełnoprawnym montażystą, pokonywał kolejne szczeble kariery jako asystent i montażysta efektów specjalnych przy wielu krajowych i międzynarodowych produkcjach. Jego bogata znajomość zarówno technicznych aspektów sztuki filmowej, jak i sekretów budowania opowieści sprawia, że jest cennym specjalistą sprawdzającym się w przypadku filmów różnych gatunków, stylów i o różnym rozmachu. 
Pracował między innymi przy takich filmach jak: Daybreakers-Świt, The Final Winter, Happy Feet: Tupot małych stóp 2 oraz King Kong Petera Jacksona. Wielki Gatsby to trzecia wspólna produkcja Villi i Baza Luhrmanna. Wcześniej współpracowali przy Moulin Rouge  i Australii.

JASON BALLANTINE (montażysta) został uhonorowany nagrodą organizacji Film Critics Circle of Australia (FCCA) za swoją pracę nad Wish You Were Here i otrzymał nominację do nagrody AACTA Australijskiego Instytutu Filmowego (AFI) oraz nagrody Australian Screen Editors Guild (ASE). Wcześniej był nominowany do nagrody AFI za swoją pracę przy Wolf Creek, filmie, za który otrzymał również nominację do nagrody FCCA oraz do nagrody ASE za film Zabójca i Jedno życzenie.

Ballantine obecnie zajmuje się montażem oczekiwanego filmu Mad Max: Fury Road, czwartego z serii, dla reżysera George’a Millera. Tytułową rolę w tym filmie przygodowym o wartkiej akcji gra Tom Hardy, któremu towarzyszą Charlize Theron i Nicholas Hoult.

Jako pierwszy asystent montażysty i montażysta efektów specjalnych Ballantine w ciągu swojej ponad dwudziestoletniej kariery pracował z wieloma cenionymi reżyserami i montażystami. Ma na swoim koncie takie filmy jak Babe — świnka z klasą i Babe — świnka w mieście oraz Happy Feet: Tupot małych stóp George’a Millera; Moulin Rouge i Australia Baza Luhrmanna; Mission: Impossible II Johna Woo; Mroczne miasto; Kraina wiecznego szczęścia; Spokojny Amerykanin i Gwiezdne wojny Część II — Atak klonów i Część III — Zemsta Sithów George’a Lucasa.

JONATHAN REDMOND (montażysta) od 18 lat zajmuje się postprodukcją filmową i telewizyjną. W tym czasie współpracował z firmą Bazmark przy wszystkich projektach filmowych — Moulin Rouge! i Australii Baza Luhrmana, światowej kampanii „Chanel Nº5: The Film” realizowanej przez tego samego reżysera, z udziałem Nicole Kidman; był również zaangażowany w prace, dzięki którym trylogia Luhrmanna (Red Curtain Trilogy) ponownie weszła na ekrany.  Jako montażysta pełnił rozmaite funkcje — zajmował się montażem wersji Blu—ray, pracował jako pitch/development editor i pierwszy asystent montażysty.

Redmond odpowiadał również za montaż wielu filmów dokumentalnych, teledysków oraz instalacji wideo.

ANTON MONSTED (kierownik muzyczny, współproducent) pracował przy realizacji trzech poprzednich filmów Baza Luhrmanna: Romea i Julii, Moulin Rouge i Australii. Po sukcesie Romea i Juli,i Monsted zaczął kierować wytwórnią muzyczną Luhrmanna, Bazmark Music, a w roku 1997 współpracował z Luhrmannem nad niezwykle udanym albumem „Something for Everybody”, na którym znalazł się przebój „Everybody’s Free to Wear Sunscreen.”

Monsted kontynuował współpracę z Luhrmannem podczas realizacji Moulin Rouge, pełniąc funkcję kierownika muzycznego i producenta wykonawczego filmu i dwóch albumów ze ścieżką dźwiękową. Był również producentem wykonawczym zrealizowanej przez tego samego reżysera światowej kampanii „Chanel Nº5: The Film” z udziałem Nicole Kidman. Pełnił również funkcję kierownika muzycznego filmu Australia i pochodzącej z niego ścieżki dźwiękowej oraz otrzymał nominację do nagrody Satellite Award za najlepszą oryginalną piosenkę za utwór „By the Boab Tree”.  Ponadto Monsted produkował również materiały zdradzające kulisy produkcji filmów.

W latach 2004—2006 Monsted skupił się na reżyserowaniu muzyki do rozmaitych imprez, przygotowując muzykę dla dziesiątków australijskich pokazów mody, imprez promocyjnych, wydarzeń sportowych, koncertów z okazji otwarcia nowych obiektów i rozpoczęcia nowego sezonu telewizyjnego.  Zwieńczeniem tego okresu jego pracy był koncert z okazji 75-lecia mostu Sydney Harbour Bridge w marcu 2007 r. Efekty jego pracy jako reżysera dźwięku podziwiało niemal milion spacerowiczów.
Ostatnio Monsted był producentem serii ośmiu filmów krótkometrażowych Baza Luhrmanna w Metropolitan Museum of Art w Nowym Jorku nakręconych z okazji wystawy w Costume Institute w roku 2012 zatytułowanej „Impossible Conversations: Prada and Schiaparelli”.
CRAIG ARMSTRONG (kompozytor) jest zdobywcą wielu Złotych Globów i nagród Grammy za muzykę do wielu różnych filmów i nagrań solowych. Jest autorem pięknych, złożonych partytur do filmów, które zyskały uznanie krytyków, takich jak Siostry Magdalenki, Elizabeth: Złoty wiek, To właśnie miłość i Spokojny Amerykanin. Współpracował z wieloma czołowymi reżyserami, między innymi z laureatem Nagrody Akademii Filmowej Oliverem Stonem i nominowanym do Oscara Richardem Curtisem. Wśród licznych nagród zdobytych przez Armstronga jest nagroda Grammy za najlepszą ścieżkę dźwiękową do biografii Ray Charles’a zatytułowanej Ray oraz nagroda im. Ivora Novello za Spokojnego Amerykanina.
Armstrong po raz pierwszy pracował z nominowanym do Nagrody Akademii Filmowej reżyserem Bazem Lurhmannem przy produkcji Romea i Julii; za ten film Armstrong otrzymał nagrodę BAFTA im. Anthony’ego Asquitha oraz nagrodę im. Ivora Novello. Reżyser i kompozytor ponownie spotkali się przy okazji pracy nad filmem Moulin Rouge, który spotkał się ze świetnym przyjęciem ze strony krytyków, a Armstrongowi przyniósł Złoty Glob za najlepszą oryginalną ścieżkę dźwiękową, nagrodę BAFTA, nagrodę AFI Award, nagrodę Golden Satellite Award oraz nagrodę World Soundtrack Award za odkrycie roku.

Ostatnio Arstrong pracował nad muzyką do filmów Wyścig z czasem, Chuligani, Wall Street:  Pieniądz nie śpi oraz World Trade Center. 

Swoją karierę zaczynał jako etatowy kompozytor wysoko cenionego Tron Theatre Company. Jego utwory były wykonywane przez Scottish Ensemble, London Sinfonietta, Scottish Chamber Orchestra oraz Royal Scottish National Orchestra. Napisał również muzykę do innych dzieł scenicznych, takich jak „Burza” oraz „A Broken Heart” w reżyserii Michaela Boyda w Royal Shakespeare Company. 

Jako znakomity pianista Armstrong podpisał umowę z wytwórnią płytową Melankolic należącą do Massive Attack. Wcześniej współpracował z zespołem przy albumie „Protection”. Armstrong wydał dwa albumy solowe z gościnnym udziałem U2, Liz Fraser i Davida McAlmonta. Wśród innych jego projektów solowych jest „Piano Works”, którego fragmenty grał w Carnegie Hall podczas Festiwalu Filmowego w Sundance. W roku 2008 ukazał się album „Memory Takes My Hand” (EMI Classics), na którym znalazły się utwory orkiestrowe wykonywane przez skrzypaczkę Clio Gould i BBC Symphony Orchestra.

W roku 2010 został kawalerem Orderu Imperium Brytyjskiego za zasługi w dziedzinie muzyki.
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