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SYNOPSIS
Głównym bohaterem "Wenus w futrze" jest Thomas, reżyser poszukujący do swojej nowej sztuki odtwórczyni głównej roli. Wyczerpujący casting do nowego spektaklu nie przynosi rezultatu. Żadna z kandydatek nie nadaje się do roli kobiety, która zawiera umowę z mężczyzną, by uczynić z niego niewolnika. Zrezygnowany reżyser już zbiera się do wyjścia, gdy do teatru wpada Wanda. Wydaje się bezczelna, niewychowana, zdesperowana i nieprzygotowana. Gdy Thomas niechętnie zgadza się dać jej szansę, aktorka przechodzi oszałamiającą metamorfozę.

„Wenus w futrze” to adaptacja opromienionej wielkimi sukcesami na Broadwayu sztuki Davida Ivesa, inspirowanej nowelą pod tym samym tytułem autorstwa Leopolda von Sacher-Masocha. Autorem zdjęć do filmu jest wybitny polski operator Paweł Edelman, który współpracował z Polańskim na planie "Pianisty", "Oliviera Twista" i "Autora widmo". Muzykę napisał rozchwytywany francuski kompozytor Alexandre Desplat. W rolach głównych występują Emmanuelle Seigner oraz Mathieu Amalric. Producentem „Wenus w futrze” jest R.P. Productions, a współproducentem Monolith Films. Film powstał przy współudziale Polskiego Instytutu Filmowego.

ROMAN POLAŃSKI - REŻYSER
W jaki sposób zetknąłeś się po raz pierwszy ze sztuką Davida Ivesa?

To sprawka mojego agenta, Jeffa Berga. W zeszłym roku przybyłem do Cannes, by uczestniczyć w pokazie odrestaurowanej „Tess”, a on podał mi „Wenus w futrze” i powiedział: „To idealny materiał dla ciebie!” Nie miałem nic ciekawego do roboty, więc zamknąłem się w pokoju i zacząłem czytać. W pewnym momencie pomyślałem: „To rzeczywiście idealny materiał dla mnie!”. Tekst był tak zabawny, że śmiałem się na głos, co zdarza mi się niezwykle rzadko. Był zniewalająco ironiczny, balansujący na pograniczu z sarkazmem. Spodobał mi się również aspekt feministyczny. Z miejsca zapragnąłem zrobić z tego film. To była również wspaniała rola dla Emmanuelle, a rozmawialiśmy od jakiegoś czasu o tym, że chcielibyśmy znowu coś razem nakręcić. Prawdopodobnie ze względu na moje doświadczenie zawodowe od razu wyobraziłem sobie akcję osadzoną w opustoszałym teatrze. Teatr pozwala wytworzyć zupełnie inną, specyficzną atmosferę…

Po „Rzezi” Yasminy Rezy drugi raz z rzędu adaptujesz sztukę teatralną. To również twój pierwszy film nakręcony od dłuższego czasu we Francji…

Nie zastanawiałem się nad takimi rzeczami, zainteresował mnie temat. Na ekranie pojawiają się jedynie dwie postaci. Od mojego debiutanckiego „Noża w wodzie”, w którym była trójka bohaterów, zawsze chciałem zrobić film z dwójką postaci. To prawdziwe wyzwanie – nakręcić film w jednej lokacji, z dwiema postaciami, który nie wygląda jak teatr nagrywany do telewizji, jednocześnie nie zanudzając widzów. Wyzwanie dodatkowo interesujące, ponieważ w dzisiejszych czasach doświadczenie kinowe musi wiązać się z wybuchowym obrazem i dźwiękiem. Ciężko mi czasami przebrnąć przez same zwiastuny! Zawsze wyświetlane są dwa lub trzy, w których upakowana jest przemoc z całego filmu, kilkanaście eksplozji, kilkanaście kraks samochodowych i zawsze ten sam dźwięk pomiędzy kadrami, jak gdyby nie mieli nic więcej w swoich zasobach…

Opowiedz o adaptowaniu sztuki Davida Ivesa na ekran kinowy.

Zaczęliśmy od cięcia dialogów i modyfikowania scen. Naszym celem było stworzenie filmu. W sztuce cała akcja dzieje się w pokoju przesłuchań – nic ciekawego. Natomiast we Francji, w szczególności w teatrach prywatnych, przesłuchania bardzo często odbywają się na scenie. Moją pierwszą myślą było więc przeniesienie akcji do teatru, który otwiera mnóstwo ciekawych możliwości – choćby samo przemieszczanie się pomiędzy sceną, widownią i kulisami. Podeszliśmy do projektu z wielką atencją do detali, nawet jeśli w trakcie zdjęć zmieniałem na bieżąco różne sytuacje i starałem się improwizować niektóre ruchy…

Znasz świat Sacher-Masocha?

Praktycznie wcale!

Przemawia do ciebie?

Nie! Trochę mnie bawi. Przyjaciel pokazał mi kilka sadomasochistycznych japońskich filmów pornograficznych. Czyste szaleństwo! Chwilami autentycznie przerażające. Nie miałem pojęcia, że tylu ludzi może preferować tego typu rzeczy. Uważam, że można to porównać do punków oraz subkultury gotyckiej – jest w tym coś pozowanego, lub przynajmniej jakaś forma podążania za trendami. Myślę, że wiele osób się w to wciąga, by przynależeć do jakiejś grupy, nie jest to koniecznie związane z odczuwaniem przyjemności w przekłuwaniu policzków lub noszeniu niezbyt wygodnych ubrań. W sadomasochizmie jest również coś z doświadczenia teatralnego: stajesz się we własnej wyobraźni reżyserem, grasz jakąś rolę, zatrudniasz kogoś do zagrania głównej roli… Ten film stara się igrać z podobnymi koncepcjami, to sztuka wewnątrz sztuki: przestrzeń, w której dominacja, uległość, teatr, prawdziwe życie, postaci, rzeczywistość oraz fantazja zamieniają się miejscami, zacierają granice własnych definicji. Aktorka mówi w pewnym momencie: „Nagość na scenie? Nie ma problemu. Zrobię to za darmo. Znam się na sadomasochizmie, w końcu pracuję w teatrze!”

Uważasz, że relacje pomiędzy reżyserem i aktorem mają w sobie coś z sadomasochizmu?

Oczywiście, że tak. Nie może być inaczej. W filmie wyraźnie to widać. David Ives wspaniale zarysował tę granicę, to jeden z elementów, który mnie przekonał, że powinienem dokonać filmowej adaptacji. Odnajdywanie różnych języków i form wyrazu dla różnych sytuacji było fajne i ekscytujące, w szczególności dla postaci granej przez Emmanuelle. Bohater Mathieu Amalrica przechodzi kilka przemian, lecz w jego przypadku różnice są one subtelniejsze…

Do której postaci jest ci najbliżej?

Do żadnej! Mój zawód zbliża mnie do postaci reżysera, ale daleko mi do Thomasa! Mam nadzieję, że nigdy nie popełnię takiego błędu jak on – reżyserowanie własnej adaptacji Sacher-Masocha… Wydaje mi się, że nie dałbym się również tak mocno usidlić kobiecie. Podoba mi się scena, w której on mówi, że wykorzysta koncepcje Albana Berga, na co ona odpowiada, że to genialny pomysł. On jest zaskoczony i pyta jej, czy wie, o czym on mówi, a ona na to, że nie. Uwielbiam takie momenty.

Które cechy Emmanuelle Seigner sprawiły, że idealnie nadawała się do tej roli?

Jej fizyczność, sposób, w jaki ludzie ją postrzegają, umiejętność płynnego przechodzenia od jednej emocji do drugiej. Wiedziałem, że postać aktorki nie będzie stanowić dla niej większego wyzwania, natomiast w trakcie zdjęć zdałem sobie sprawę, że to bohaterka z powieści Masocha, Vanda von Dunajev, okazała się dla niej łatwiejsza. Przechodziła od jednej do drugiej tak, jak gdyby było to całkowicie naturalne, potrafiła zmieniać głosy, akcenty, style..

A Mathieu Amalric?

To świetny aktor, jest również reżyserem, więc rozumie inaczej wiele rzeczy. Ma wielki talent, jest inteligentny, znajduje się w odpowiednim wieku. Miał w sobie wszystko, czego potrzebowała ta postać! Niewielu aktorów byłoby w stanie osiągnąć to, co on…

W tym filmie wygląda bardzo podobnie do ciebie. Przychodzą na myśl twoje role w „Nieustraszonych pogromcach wampirów” oraz „Lokatorze”. Czy to było świadome?

Być może zdecydował się pójść w tym kierunku, ale nie była to moja decyzja. Z początku nawet tego nie zauważyłem. Tak czy inaczej, przy naszym pierwszym spotkaniu (poznał nas Steven Spielberg, kiedy kręcił z nim „Monachium”), Mathieu powiedział mi, że często mu mówiono, że jest do mnie podobny.

To zaskakujące, że projekt, który przypadkiem trafił w twoje ręce, tak bardzo przypomina twoje inne produkcje, od „Nieustraszonych pogromców wampirów” poprzez „Gorzkie gody” po „Lokatora”. Nie tylko ze względu na klaustrofobiczne otoczenie, ale także pod kątem ekranowej atmosfery oraz głównych wątków…

Tego też z początku nie zauważyłem. Przy tego typu filmie, prostym, niezbyt drogim, znajdującym się pod całkowitą kontrolą reżysera, nic cię nie ogranicza. Nic więc dziwnego, że twoje myśli zaczynają nawiedzać „stare duchy” lub „stare demony”… Szczerze mówiąc, nigdy się nad tym nie zastanawiałem. Po prostu spodobał mi się tekst i nakręciłem na jego podstawie taki film, jaki chciałem. Dla każdego na planie była to wspaniała przygoda. Mieliśmy zresztą sporo szczęścia. Za każdym razem, gdy stawaliśmy przed potencjalną przeszkodą, problem sam się rozwiązywał. Już samo znalezienie teatru, w którym mogliśmy zbudować wystarczająco duży plan zdjęciowy, spełniający wszelkie nasze potrzeby, wiązał się z niesamowitym łutem szczęścia… Po przeczytaniu scenariusza pierwszym miejscem, o którym pomyślałem, był Théâtre Hébertot – nie ten, który został niedawno odnowiony, lecz ten lekko podniszczony, w którym wystawiłem „Wątpliwość” (2006 r.). Pod tym kątem zaczęliśmy nasze poszukiwania i wreszcie doszliśmy do starego Théâtre Récamier, który stał zamknięty od dłuższego czasu i był raczej pustą betonową przestrzenią z pozostałościami sceny widowni. Mój scenograf Jean Rabasse zbudował wszystko od zera. Scenę, siedzenia, kulisy… Kiedy plan był już ukończony, znaleźliśmy się w normalnym teatrze! Po pięciu tygodniach prób byliśmy w stanie zacząć kręcić film chronologicznie. Takie coś nie zdarza się często i byłoby grzechem odpuścić tak nadarzającą się okazję.

Inscenizacja wygląda na bardzo starannie zaplanowaną i jednocześnie spontaniczną…

Człowiek nauczył się czegoś przez te wszystkie lata!

Ilu kamer używaliście w trakcie zdjęć?

Tylko jednej. Dla mnie zawsze istnieje tylko jeden „odpowiedni kąt patrzenia”. Być może są inne, pewnie kilka z nich dobrych, ale tylko jeden jest najlepszy! Kręcę z mojej własnej perspektywy, zapisując na kamerze to, co ja sam chciałbym zobaczyć. Jednakże zawsze pozwalam aktorom na ruch sceniczny – wolę, żeby to pochodziło od nich, nie ode mnie. Nie można uprzeć się przy jednym reżyserskim pomyśle i wciskać go na siłę aktorom. To mniej więcej tak, jak gdyby mieć piękny, uszyty na miarę garnitur i próbować zmuszać jakiegoś faceta, żeby w niego wszedł! W pewnym momencie opowieści to aktorka wybiera swoje miejsce na scenie. Coś podobnego dzieje się ze mną w trakcie zdjęć. Zaczynam od prób z aktorami i zastanawiam się nad tym, w jaki sposób ich sfilmować. Kamera później opowiada historię, którą wymyśliłem. Właśnie dlatego używam tylko jednej. Nie wspominając nawet o tym, że w tym przypadku druga kamera wchodziłaby prawdopodobnie pierwszej w kadr!

Ponownie współpracujesz z Pawłem Edelmanem. Czego oczekujesz od autora zdjęć?

Musi dokładnie rozumieć moją wizję. Z Pawłem porozumiewamy się w zasadzie bez słów; on doskonale wie, że chcę zrobić film jak najszybciej. Podobnie z Alexandre’em Desplat. Z oboma się zaprzyjaźniłem, obaj są wyjątkowymi ludźmi, którzy rozumieją moje pomysły i są w stanie je przewidywać, a także na swój sposób rozwijać.

W „Wenus w futrze” jest bardzo dużo muzyki, która kontrastuje z sytuacjami, uzupełnia je elementami fantazji, humoru, ironii, pewnej lekkości…

Alexandre usłyszał ode mnie tylko tyle, że potrzebuję dużo muzyki. Przeczytał scenariusz i zasugerował kilka kierunków, które idealnie korespondowały z moją koncepcją. Tyle i tylko tyle. Podobnie było z Pawłem. Na początku zdjęć pragnąłem przede wszystkim atmosfery podniszczonego teatru, ujętej relatywnie realistycznie, po czym z każdą kolejną chwilą zwracać się w stronę fantazji i królestwa wyobraźni…

Po scenie rozmowy telefonicznej za kulisami uświadamiamy sobie, że film przeszedł metamorfozę. Światło jest inne. Bohaterka Emmanuelle Seigner nie jest już taka sama. Może się wręcz wydawać, że znaleźliśmy się we śnie…

Lubię stopniowo dawkowaną wieloznaczność. Gdy pisaliśmy wraz z Davidem Ivesem scenariusz filmu, chcieliśmy podkreślić poczucie odchodzenia od rzeczywistości, ale bez uświadamiania widzowi momentu, w którym zaczyna się to dziać. W tym samym duchu podeszliśmy do zdjęć, chcieliśmy wprowadzić publiczność w stan lekkiego niepokoju.

Finałowy taniec jest pewnego rodzaju punktem kulminacyjnym takiego rozwoju akcji… 

Ten pomysł pojawił się dość późno. Wiedziałem, jaki klimat chcę osiągnąć, ale miałem problem z wybraniem najlepszego sposobu ukazania go na ekranie. I wtedy wymyśliłem koncepcję tańca, inspirowanego, podobnie jak muzyka, dawnymi greckimi tańcami.

Nawet kaktus na planie przypominał grecką kolumnę!

No tak… Wszystko zaczęło się od musicalowej wersji „Dyliżansu”! Szukaliśmy z Davidem przedstawienia, które byłoby tak bardzo odmienne od Sacher-Masocha, jak to tylko możliwe. Musiało być klapą, żeby pozostawić teatr do dyspozycji naszego Thomasa Novacheka. Przesyłaliśmy sobie różne śmieszne pomysły. Pewnego dnia pomyślałem o jakimś westernie i stąd wzięła się koncepcja musicalowej wersji filmu Johna Forda. Jean Rabasse, który zbudował plany inspirowane lokacjami w Monument Valley, zasugerował mi kilka inspirujących rzeczy i rekwizytów, w tym kaktusy. To był znakomity pomysł!

Przeczytałeś „Wenus w futrze” w zeszłym roku w Cannes i wróciłeś dokładnie dwanaście miesięcy później, by wystartować w konkursie głównym. To rzadkość… 

To prawda, ale zdarzają się filmy takie jak ten, w których wszystko idzie jak po maśle. Aktorzy i ekipa byli fenomenalni, to w dużej mierze dzięki ich pracy byłem w stanie zrobić ten film tak szybko. Ale naprawdę ciężko nad tym pracowaliśmy! Podobnie z montażem!

Gdybyś miał pozostawić w pamięci jeden obraz z „Wenus w futrze”, który byś wybrał?

To łatwe – scena przesłuchania!

BIOGRAFIA:

Urodził się 18 sierpnia 1933 roku w Paryżu, wychował się jednak w Polsce. W 1941 roku jego ojciec został deportowany do obozu prazy w austriackim Mauthausen, a jego matka została wysłana do Auschwitz. Nigdy nie wróciła. Młodego Romana Polańskiego przygarniały kolejno różne polskie rodziny.

Po wojnie odnalazł ojca, a w wieku 14 lat zaczął stawiać pierwsze kroki w zawodzie aktora w popularnej audycji radiowej „Wesoła Gromadka”. Jako nastolatek wystąpił w filmie „Trzy opowieści” i zagrał małe rólki w „Niewinnych czarodziejach” oraz „Samsonie” Andrzeja Wajdy.

W 1954 roku dostał się na wydział reżyserii Państwowej Wyższej Szkoły Filmowej w Łodzi, gdzie nakręcił swoje pierwsze filmy - „Dwaj ludzie z szafą” (1958 r.) oraz „Gdy spadają anioły” (1959 r.). Oba zdobyły nagrody na wielu festiwalach. Następnie dostał pracę asystenta reżysera Jean-Marie Drota, który kręcił właśnie serię dokumentów o polskiej kulturze. W latach 1959-1961 mieszkał i pracował w Paryżu, reżyserując krótkometrażowy „Gruby i chudy”, w którym zagrał również główną rolę. Rok później wrócił do Polski i nakręcił „Ssaki” oraz swój pełnometrażowy debiut fabularny „Nóż w wodzie”, który dostał Nagrodę Krytyków na festiwalu w Wenecji i był nominowany do Oscara w kategorii „Najlepszy Film Zagraniczny”. Jego pierwszym filmem anglojęzycznym był „Wstręt” z 1965 roku z Catherine Deneuve w roli głównej. Film zdobył Srebrnego Niedźwiedzia na festiwalu w Berlinie. Kolejny film, „Matnia”, otrzymał Złotego Niedźwiedzia. Polański następnie wyreżyserował i zagrał w „Nieustraszonych pogromcach wampirów” i niedługo później nakręcił swój pierwszy film amerykański, „Dziecko Rosemary”, który okazał się jednym z największych komercyjnych hitów w jego karierze. W 1972 roku wrócił do Europy, by wyreżyserować własną adaptację filmową „Makbeta”.

W tym samym roku wyprodukował „Weekend of a Champion” Franka Simona, dokument o kierowcy rajdowym Jackym Stewarcie. Rok później wyreżyserował „Co?” z Marcello Mastroiannim.

W 1974 rok wrócił do Hollywood i nakręcił „Chinatown”, który otrzymał Złoty Glob oraz 11 nominacji do Oscara. W 1976 roku w Europie powstał „Lokator” z Isabelle Adjani oraz Shelley Winters. Nakręcona trzy lata później „Tess” zdobyła trzy Oscary i dwa Cezary (w kategoriach „Najlepszy Reżyser oraz „Najlepszy Film”). W 1984 roku napisał autobiografię „Roman by Polanski”, która uzyskała w kilku krajach status bestsellera.

W 1986 roku wyreżyserował „Piratów”, komedię przygodową z Walterem Matthau. Jego kolejnym filmem był thriller „Frantic”z Harrisonem Fordem oraz Emmanuelle Seigner, która wystąpiła również z Hugh Grantem i Peterem Coyote w „Gorzkich godach” oraz „Dziewiątych wrotach” z Johnnym Deppem i Leną Olin. W 1994 roku Polański nakręcił w oparciu o sztukę Ariela Dorfmana „Śmierć i dziewczynę” z Sigourney Weaver oraz Sir Benem Kingsleyem. Został również członkiem francuskiej Akademii Sztuk Pięknych.

W 2002 roku nakręcił opartego na pamiętnikach Władysława Szpilmana „Pianistę”, który podobał się na całym świecie i zdobył wiele znaczących nagród, w tym trzy Oscary, Złotą Palmę Festiwalu w Cannes oraz siedem Cezarów.

W 2005 roku Polański zrealizował „Olivera Twista”, adaptację powieści Karola Dickensa z Benem Kingsleyem w roli Fagina.

W 2009 roku powstał „Autor widmo”, oparty na powieści Roberta Harrisa thriller z Ewanem McGregorem, Piercem Brosnanem, Kim Catrall oraz Olivią Williams, za który Polański zdobył nagrodę za reżyserię na festiwalu w Berlinie. Następnie nakręcił „Rzeź” na podstawie sztuki Yasminy Rezy, z Kate Winslet, Christophem Waltzem, Jodie Foster oraz Johnem C. Reillym w rolach głównych.

Roman Polański wyreżyserował również operę „Lulu” Albana Berga dla Spoleto Festival, „Rigoletto” Verdiego dla Opery w Monachium oraz „Opowieści Hoffmana” Offenbacha dla Opery Bastille. W 1981 roku wyreżyserował i wystąpił w „Amadeuszu” Petera Schaffera, najpierw w Warszawie, później w Paryżu. W 1988 roku zagrał główną rolę w „Przemianie”, adaptacji klasyka Franza Kafki wyreżyserowanej przez Stephena Berkoffa. W 1996 roku wyreżyserował w Wiedniu musical „Taniec wampirów”, z muzyką Joima Steinmana, oparty na „Nieustraszonych pogromcach wampirów”. Od tamtego czasy wyreżyserował w Paryżu „Master Class - La leçon de chant” Terrence'a McNally'ego oraz „Heddę Gabler” Ibsena.

Jako aktor współpracował z wieloma reżyserami, zagrał m.in. u boku Gerarda Depardieu w „Czystej formalności” Giuseppe Tornatore oraz „Zemście” Andrzeja Wajdy.

EMMANUELLE SEIGNER JAKO WANDA
W jaki sposób dowiedziałaś się od Romana Polańskiego o „Wenus w futrze”?

Kiedy Roman przeczytał po raz pierwszy tekst Davida Ivesa w Cannes, wiedziałam, że znalazł coś, co do niego przemówiło. Od dłuższego czasu planowaliśmy zrobienie wspólnego filmu, klasycznej komedii, ale nie potrafiliśmy znaleźć odpowiedniej tematyki. Tego typu komedie, z wielkimi kobiecymi rolami, bardzo ciężko dzisiaj znaleźć. Muszę przyznać, że nie byłam pewna, czy chcę zaangażować się w adaptację sztuki, ale gdy przeczytałam ten tekst, od razu go pokochałam. Nie brzmiał jak sztuka sceniczna – był inteligentny, zabawny, skręcał bardziej w kierunku burleski niż standardowego komizmu, miał ogromny potencjał.

I nie zagrałaś tylko jednej Wandy, lecz kilka: aktorkę przechodzącą przesłuchanie, kobietę wykreowaną przez Sacher-Masocha, osobę wymyśloną przez reżysera, a także tą ucieleśniającą Wenus… Granice pomiędzy tymi postaciami są mało wyraźne, często różne osobowości się na siebie nakładają…

Właśnie dlatego ten projekt był tak ekscytujący.

Trudno było wczuć się w szereg tak odmiennych osobowości? 

Najtrudniejsze było… nauczenie się kwestii w tak krótkim czasie! Grałam równocześnie w teatrze Odeon w „The Homecoming” na podstawie Pintera. „Wenus w futrze” nakręciliśmy w pospiechu, co zresztą bardzo mi się podobało. Marzyłam o pracy z Romanem przy tak intymnym filmie, a przynajmniej przy projekcie przywołującym filmy z jego młodości. To niesamowite, że „Wenus w futrze” ma tak wiele wspólnego z jego wczesnymi produkcjami. Nie potrafiłam przestać o tym myśleć w trakcie zdjęć: mieliśmy sukienkę z epoki jak w „Tess”, nóż z „Dziecka Rosemary”, makijaż podobny do tego z „Matni”, motyw bohatera przebierającego się za kobietę jak w „Lokatorze”…

Czuć również „Gorzkie gody”…

Też, chociaż już nie aż tak bardzo, bo „Gorzkie gody” były bardzo dosłowne, podczas gdy ten film jest zrobiony z większym przymrużeniem oka…

Uważasz, że Roman Polański świadomie bawił się nawiązaniami do swoich wcześniejszych filmów, czy może zrobił to podświadomie?
Nie jestem pewna, czy był tego całkowicie świadomy, ale z pewnością to jeden z powodów, dla których tak bardzo zainteresował się tym projektem. I właśnie dlatego nakręcił film tak szybko: w sierpniu dał mi angielski tekst, w październiku napisał adaptację, kręciliśmy w grudniu i dokładnie rok od momentu, gdy odkrył scenariusz w Cannes, wrócił na festiwal z gotowym filmem! Wracając do poprzedniego pytania, najtrudniejsze było właśnie nauczenie się tekstu – zawierał ogrom kwestii dialogowych! Trzeba się ich nauczyć na pamięć, żeby później grać, nie myśląc o tym, co trzeba powiedzieć. Potem pracowałam z moim trenerem, Frédérikiem Faye, ażeby odkryć w sobie każdą z tych postaci, żeby nie wymyślać ich na poczekaniu. A później dałam się po prostu ponieść kolejnym sytuacjom. Chronologiczne kręcenie zdjęć znacznie ułatwiło mi zadanie. Granice pomiędzy osobowościami zacierają się wraz z rozwojem akcji. Na samym początku gram wampa, a kończę w skórze bogini! Kiedy Thomas pojawia się za kulisami, Wanda przeszła już transformację: inaczej ułożyła włosy, zmieniło się oświetlenie. Mniej więcej w tym momencie zaczyna stawać się boginią.

Do której z tych kobiet jest ci najbliżej?

W każdej z nich znajduje się coś ze mnie. Najbardziej podobało mi się granie wampa. Często bawię się w taką osobę, gdy przebywam z przyjaciółmi, choć nigdy do takiego stopnia. Kiedy kręciliśmy zdjęcia, potrafiłam całkowicie się w tej roli zatracić. To była świetna zabawa. Wszystkie role były fajną zabawą, gdy już przyswoiłam tekst. Byłam zdziwiona, jak łatwo przychodzi mi przechodzenie od jednej do drugiej. 

Grałaś już z Mathieu Amalriciem w „Motylu i skafandrze” Jak było tym razem?

Fantastycznie! Jest błyskotliwy, kochany i nie posiada żadnych wad, które często posiadają aktorzy jego kalibru. Czułam to już przy „Motylu i skafandrze”, ale tam miałam z nim zaledwie pięć scen, podczas gdy w tym filmie nie rozstajemy się nawet na sekundę. Praca z Mathieu jest bardzo przyjemna i inspirująca. Idealnie nadawał się do tej roli. Niepokojące było natomiast to, że z wyglądu przypomina trochę Romana …

Bardziej niż trochę…

To prawda! Julian Schnabel, który też uważał, że Mathieu wygląda jak Roman, obsadził w „Motylu i skafandrze” naszego syna w roli młodszej wersji głównego bohatera. Wydaje mi się, że Mathieu znakomicie bawił się tymi porównaniami na planie „Wenus w futrze”.

Czy świat Sacher-Masocha przemawia do ciebie?

Nie, czuję do niego spory dystans. Nawet nie próbowałam przeczytać jego książki. Jednak pierwszego dnia zdjęć Mathieu dał mi wyznania prawdziwej Wandy – te, które zainspirowały Sacher-Masocha. Przeczytałam je w trakcie zdjęć. Nie mogę powiedzieć, że mi jakoś bardzo pomogły w roli, ale to inspirująca lektura. Nasz film tak naprawdę lekko wyśmiewa ten świat, co mi się bardzo podobało. A jeśli nie wyśmiewa, to przynajmniej przyjmuje wobec niego ironiczny stosunek. Wanda uważa, że ta sztuka jest bardzo mizoginistyczna i niezbyt dobra. Jest okropna dla Thomasa. Właśnie dlatego niektórzy mężczyźni wychodzą z „Wenus w futrze” poruszeni. Film nakręcił mężczyzna, ale ma w sobie sporo feministycznego podejścia.

Uważasz, że w relacji reżyser-aktor jest coś sadomasochistycznego?

Oczywiście! Zawsze tak uważałam. Uwielbiam aktorstwo, ale mam często problem z elementem pasywności, który ono ze sobą niesie. Bycie uległą i zależną od czyjejś woli zawsze sprawiało mi kłopoty, chociaż ostatnio radzę sobie z tym trochę lepiej. Ten film dał mi możliwość, by się tym aspektem pobawić na ekranie. Nie wiem, czy byłabym w stanie zrobić to, co robi Wanda, czy potrafiłabym być tak agresywna, ale rozumiem ten jej buntowniczy aspekt, jej determinację. Niektórzy reżyserzy są twardzi i bardzo chętnie narzucają nam swoją wolę. Dla mnie to sprawa osobista, ale jest wiele aktorek i aktorów, którzy nie mają z tym większego problemu.

Roman Polański reżyserował cię już w teatrze, w 2003 roku. Na początku filmu pojawia się do tego nawiązanie, kiedy aktorka mówi o sukcesie Heddy Gabler…

To nie nawiązanie, tak było w tekście źródłowym – to szczęśliwy zbieg okoliczności!

Jak zdefiniowałabyś Romana jako reżysera?

To oczywiste, że jest wielkim reżyserem! (śmiech) Przy nim czuję się wyjątkowo pewna siebie. Bardzo dobrze mnie zna. Ale praca z nim jest ciężka, ponieważ, jak wielu wielkich reżyserów, unika improwizacji, co automatycznie odbiera coś samym aktorom. Roman jest bardzo wymagający i precyzyjny, daje bardzo konkretne wskazówki: „Podnieś głowę, obróć górną część ciała, popatrz się w tamtym kierunku…” Ciężko w takim przypadku na dłuższą metę o świeżość i naturalność, ale właśnie dlatego to ekscytujące wyzwanie, które niesie ze sobą dużo satysfakcji. Trzeba mieć spore doświadczenie, by grać w filmach Romana.

Czy była jakaś scena, której wyjątkowo się obawiałaś?

Nie, jak już mówiłam, obawiałam się tak naprawdę jedynie tekstu. Trzeba go znać tak dobrze jak modlitwę, dopiero wtedy można go odpowiednio zinterpretować. Na szczęście miałam Annette Hirsch (asystentkę Luca Bondy, reżysera „The Homecoming”), która mi pomagała, zmuszając do recytowania całych 93 stron tekstu. W teatrze Odeon, w trasie, godzinę przed występem w „The Homecoming”, zawsze i wszędzie… Nieoceniona pomoc.

Finałowa scena niesie w sobie wiele radości, nie tylko w perspektywie treści, ale również w sposobie, w jaki zostaje przedstawiona…

No tak, tej sceny bardzo się obawiałam, bo od dawna nie tańczyłam, a taniec nago jedynie z nałożonym na siebie futrem jest nieco… ryzykowny! (śmiech) Na szczęście całość jest oświetlona dość mgliście. Pracowałam z Redhą, z którym ćwiczyłam do „Gorzkich godów” (1992 r.). I na szczęście okazało się, że gdy zaczęliśmy próby, przypomniałam sobie wiele z tego, co robiliśmy dwadzieścia lat wcześniej. Nie mieliśmy zbyt wiele czasu i przerobiliśmy układ jedynie cztery czy pięć razy, ale to było bardzo stymulujące doświadczenie.

Gdybyś miała zatrzymać w pamięci tylko jeden obraz z tego filmu, który byś wybrała?

Każdy! To było iście magiczne doświadczenie. Był okres świąteczny, na zewnątrz padał śnieg, a my tkwiliśmy zamknięci w teatrze dwanaście godzin dziennie. Pracowaliśmy jak szaleni, ale było fenomenalnie. Czułam się częścią tej ekipy, jak gdybyśmy kręcili pierwszy film w życiu, lub przynajmniej jeden z pierwszych… Uwielbiam takie uczucia.

BIOGRAFIA:

Urodzona w rodzinie aktorskiej (jej dziadek Louis oraz ciotka Francoise należali do Comedie Francaise), Emmanuelle Seigner rozpoczęła w wieku 14 lat karierę modelki. Zadebiutowała również na dużym ekranie w „Roku meduzy” Christophera Franka. Niedługo później wystąpiła również w „Detektywie” Jeana-Luca Godarda oraz „Cours Prive” Pierre'a Granier Deferre'a. W 1988 roku dostała od Romana Polańskiego swoją pierwszą dużą rolę we „Franticu”, gdzie wystąpiła u boku Harrisona Forda. Z reżyserem spotkała się ponownie cztery lata później na planie „Gorzkich godów”. Obecnie są małżeństwem, mają również dwójkę dzieci. Pracowali razem ponownie w 1999 roku przy filmowych „Dziewiątych wrotach” oraz na scenie teatralnej przy sztuce „Hedda Gabler” na podstawie Henrika Ibsena. „Wenus w futrze” to ich piąty wspólny projekt. Od samego początku kariera Seigner była bardzo eklektyczna, aktorka grała różnorodne bohaterki oraz eksperymentowała z różnymi stylami, także na scenie (przykładowo, w 2012 roku zagrała w „The Homecoming” na podstawie Harolda Pintera, sztuce wyreżyserowanej przez Luca Bondy). Pracowała z wieloma reżyserami, wśród nich byli Mario Monicelli, Francois Ozon, Claude Miller, Michel Deville, Nicole Garcia, Yvan Attal, Emmanuelle Bercot, Olivier Dahan, Danièle Thompson, Julian Schnabel, Dario Argento, Yasmina Reza, Jerzy Skolimowski, Stéphane Brizé oraz Jean-Pierre Améris. Zrobiła również karierę muzyczną. Po zaśpiewaniu piosenek do „Kulis sławy” Emmanuelle Bercot nagrała kilka płyt oraz dała kilka koncertów.

WYBRANA FILMOGRAFIA

2013 WENUS W FUTRZE, reż. Roman Polanski

2012 U NIEJ W DOMU, reż. François Ozon

L’HOMME QUI RIT, reż. Jean-Pierre Améris

QUELQUES HEURES DE PRINTEMPS, reż. Stéphane Brizé

2010 CHICAS, reż. Yasmina Reza

2009 ZMIANA PLANÓW, reż. Danièle Thompson

2007 MOTYL I SKAFANDER, reż. Julian Schnabel

NICZEGO NIE ŻAŁUJĘ, reż. Olivier Dahan

2005 KULISY SŁAWY, reż. Emmanuelle Bercot

2004 I ŻYLI DŁUGO I SZCZĘŚLIWIE, reż. Yvan Attal

1999 DZIEWIĄTE WROTA, reż. Roman Polanski

1998 PLACE VENDOME, reż. Nicole Garcia

1994 LE SOURIRE, reż. Claude Miller

1992 GORZKIE GODY, reż. Roman Polanski

1988 FRANTIC, reż. Roman Polanski

1986 COURS PRIVE, reż. Pierre Granier-Deferre

1985 DETEKTYW, reż. Jean-Luc Godard

1984 ROK MEDUZY, reż.Christopher Frank

MATHIEU AMALRIC JAKO THOMAS
Jesteś aktorem, reżyserem, kinofilem… Czy współpraca z Romanem Polańskim była dla ciebie spełnieniem marzeń?

Spełnieniem marzeń? Była czymś znacznie więcej! To jedna z osób, której praca zainspirowała mnie do związania się z kinem.
Dlaczego?
Widziałem w jego filmach nie tylko niesamowite rzemiosło, ale także pasję, instynkt, miłość do kina. To prawdziwy mistrz, widać to również na planie. Jest także wspaniałym aktorem. Świadomość jego pasji do wszystkich czynności mających na celu nakręcenie ujęcia skłoniła mnie do spróbowania tego na własną rękę.

Byłeś zaskoczony, gdy do ciebie zadzwonił?

Tak, wszystko potoczyło się bardzo szybko. Planowałem nowe projekty, jego propozycja kompletnie mnie zaskoczyła. Na szczęście niedawno zszedłem z planu filmu Desplechina („Jimmy P.”), dzięki czemu miałem za sobą dobry trening pamięciowy i byłem w stanie nauczyć się tekstu relatywnie szybko. Roman chciał rozpocząć zdjęcia natychmiast, nie mieliśmy więc czasu na próby, które są dla niego bardzo ważne. Bywały dni na planie, w których nic nie kręciliśmy, po prostu przerabialiśmy sam tekst. Kiedy już go całkowicie przyswoiliśmy, pozostało nam jedynie zrozumieć wizję Romana. Nie było to trudne. Jako że znam wszystkie jego filmy na pamięć, często rozumieliśmy się bez słów. Wywiązała się między nami naturalna, organiczna wręcz współpraca. Również dlatego, że „Wenus w futrze” zawiera wiele z typowych dla niego motywów: klaustrofobiczne sytuacje, dominacja, manipulacja, przebieranki, humor, specyficzny rodzaj erotyki…

To zadziwiające, jak bardzo film, który jest adaptacją sztuki Davida Ivesa, zainspirowanej Sacher-Masochem, stał się zwierciadłem dla twórczości Polańskiego…

Aż do poziomu detali i kostiumów! Zakładając zieloną aksamitną marynarkę czułem się jak na planie „Nieustraszonych pogromców wampirów” – to była ta sama zieleń! Emmanuelle nosi sukienkę, która wygląda jak z planu „Tess”. Samo zakończenie przywodzi na myśl „Lokatora”. Ten film jest pełen tego typu aspektów, choć nigdy w otwarty sposób. 

Rozmawialiście o tym, że jesteście do siebie podobni pod względem fizycznym? 

Nie, nigdy! Ale gdy poprosił wizażystkę, żeby ułożyła mi włosy w konkretny sposób, od razu zrozumiałem aluzję! Wspomniał o tym tylko jeden raz, dość zdawkowo, gdy kupowaliśmy kostiumy. Zażartował do sprzedawczyni: „Szukam marynarki dla syna!” Nic więcej nie musiał mówić! W taki właśnie sposób wyraża swoje myśli, ale także swoje ciepło i łagodność – jest niezwykle ciepłą i łagodną osobą. Wiesz, że się o ciebie troszczy. To poruszające…

Bawiłeś się tym podobieństwem na planie?

Nie mogłem o tym myśleć. Z drugiej strony, często mi mówiono, że wyglądam jak on, więc całe doświadczenie miało jakiś dziwny sens. To było niemalże jak przeznaczenie. Moja babcia urodziła się w Polsce, jest polską żydówką. Wielki pianista Richter powiedział kiedyś coś, co idealnie pasuje do tej sytuacji: „Nie można wybierać własnego fortepianu, to przeznaczenie”. I o to właśnie chodzi!

Echa jego filmów, wasze fizyczne podobieństwo, wszystkie te aspekty podkreślają koncepcję zacierania granic pomiędzy rzeczywistością a wyobraźnią, która jest ważną częścią tego projektu. Dominacja i uległość, aktorzy i postaci, rzeczywistość i fantazja, wszystko się ze sobą miesza…

Oczywiście, ale Roman o tym nie mówił. Nigdy nie powiedział: „Chciałem tą sceną powiedzieć to lub to”. Nigdy! On nie chce kręcić dydaktycznych filmów, zdaje sobie sprawę, że życie jest absurdalne, że nie ma żadnego sensu, więc po cóż narzucać mu jakieś znaczenie? Kiedy zadzwoniłem do niego po przeczytaniu scenariusza, powiedział mi tylko jedną rzecz: „Będziemy się przy tym dobrze bawić!” Roman jest bardzo praktycznym człowiekiem. Jak gdyby wyznawał zasadę, że należy ignorować intelektualne przesłanki i  zawierzyć filmowi. Analizy wątków, dociekanie tego, co oznaczają dane ujęcia, atmosfera, psychoanaliza, to wszystko należy do widzów i nie warto się tym przejmować,  o ile umieści się w konkretnych kadrach właściwe elementy. Chodzi o rytm, scenariusz, zabawę. I pracę zespołową.

To znaczy?

Wbrew temu, co myślisz, i nawet pomimo faktu, że jest diabelsko precyzyjny i wymagający, na planie Roman nie ma nic wspólnego z dyktatorem. Pragnie zrozumieć swoją ekipę, jak gdyby byli częścią jego umysłu. Bierze wszystko, co mu dajesz, kimkolwiek jesteś. Nie uznaje żadnej hierarchii. Upewnia się, że wszystkie elementy do siebie dobrze pasują: ruch, rytm, światło, dźwięk, plan, odpowiednie rekwizyty w odpowiednich miejscach – a jeśli wszystko dobrze się zgrywa, przechodzimy do następnego ujęcia. Poszukuje w każdym ujęciu głębi, więc wszystko ma dla niego znaczenie: małe światełko z tyłu, sposób, w jaki książka leży na stole, poszczególne części planu. 

Jak byś opisał reżysera, którego grasz w „Wenus w futrze”?

Maksymalnie pretensjonalny. Jest wszystkim, czego Roman nienawidzi! To mężczyzna, który ogłasza, że jest reżyserem, mówiąc: „Inni reżyserzy nie mają o tym pojęcia, więc równie dobrze mogę sam zaadaptować własny tekst”. Ale nie ma żadnego doświadczenia, nie wie, jacy aktorzy są w rzeczywistości, nie wspominając nawet o aktorkach. Tkwi w burżuazyjnym związku z żoną, co dobrze charakteryzuje jego niechęć do podejmowania ryzyka.

Nie wcielasz się jedynie w reżysera, ale także w postać z jego sztuki, aktora, który ma go zagrać, człowieka onieśmielonego tą kobietą… Ciężko było znaleźć subtelne różnice pomiędzy tymi wszystkimi osobowościami?

Wraz z Romanem i Emmanuelle przeczytaliśmy ten tekst kilka razy, pracowaliśmy nad nim, żebyśmy oboje mogli znaleźć odpowiednie różnice pomiędzy różnymi osobowościami bez zbytniego narzucania ich widzom. Nie chcieliśmy, żeby ten film wyglądał jak „tradycyjny teatr”. Potem doszły kostiumy, rekwizyty, różne rodzaje fizyczności. Roman nie lubi naturalizmu. Jego filmy skręcają raczej w stronę przyjemności z obcowania z commedia dell’arte. Pojawiają się maski, które się zakłada, żeby zmylić innych.

Znasz świat Sacher-Masocha?

Wcześniej nie znałem. Odkryłem go i… jest zaskakujący! Nie znałem tekstów źródłowych, więc je przeczytałem. Przeczytałem również teksty Deleuze’a na ich temat. Na końcu „Wenus w futrze”, kiedy Masoch podejmuje kwestię związków sadomasochistycznych, to naprawdę fantastyczny tekst. Mówi, że dopóki mężczyźni i kobiety nie staną się społecznie i finansowo równi, zawsze będzie istniała relacja oparta na dominacji i uległości, co musiało być ówcześnie zaskakującym stwierdzeniem…

Uważasz, że pomiędzy aktorami i reżyserami istnieje sadomasochistyczna relacja?

Nie. Roman w taki sposób nie funkcjonuje. Wręcz przeciwnie.

A ogólnie?

Też nie. No cóż, to zależy, o kim mowa. Nie spotykam się z takim podejściem. Nazwałbym to raczej niewiarygodnie szalonym współudziałem w tworzeniu jakiegoś dzieła…

Które z cech Emmanuelle Seigner sprawiły, że idealnie pasowała do roli Wandy, a raczej kilku postaci, które odgrywa na ekranie?

To, kim jest, co robi, co potrafi zrobić. Jest w niej coś niepokojącego, pewien rodzaj projektowanego erotyzmu, intuicyjne podejście do różnych sytuacji. To aktorka, która wciela się całkowicie w swoją postać. Musieliśmy grać i jednocześnie… umieć się w tym zagubić! (śmiech) Granie u jej boku jest prawdziwie inspirujące. Jest w niej coś technicznego i równocześnie instynktownego, surowego. Nigdy nie dowiadujemy się tak naprawdę, kim Wanda jest. Wydaje nam się, że jest jednym, a tu nagle staję się kimś zupełnie innym. Udaje czy nie? Emmanuelle jest w tym znakomita. Rozmawialiśmy o echach i nawiązaniach, to właśnie ta aktorka, która partneruje mi na planie, jest żoną reżysera, który kręci o niej film. To tak, jakby oglądać rzeźbiarza lub malarza próbujących sportretować swe małżonki. Obserwowanie tej pary przy pracy było fascynujące. 

Gdybyś miał zatrzymać w pamięci jeden obraz z tego filmu, który byś wybrał?

Z miejsca przychodzi mi na myśl obraz Romana. Kręciliśmy na planie, który był realistyczny jak prawdziwy teatr, a on siedział na widowni, wracał regularnie na scenę, by dawać nam wskazówki, umieszczać w odpowiednich pozach. Zadziwiała mnie ta energia, szybkość myślenia, ten błysk, który pojawiał się w jego oczach pomiędzy ujęciami.

BIOGRAFIA:
Urodzony 25 października 1965 roku, Mathieu Amalric, syn dwójki dziennikarzy, spędził część swojego dzieciństwa w Waszyngtonie i Moskwie. Następnie wrócił do Francji, by tam studiować. Odczuwając pasję do kina, zaczął kręcić filmy krótkometrażowe i dostawał angaże  jako rekwizytor, asystent oświetleniowca, asystent producenta oraz... aktor. Po raz pierwszy pojawił się na ekranie w 1984 roku w „Ulubieńcach księżyca” Otara Iosselianiego. Trzy lata później otrzymał ofertę zostania asystentem reżysera w „Do zobaczenia, chłopcy” Louisa Malle. Od tamtego momentu rozwija swój talent zarówno jako aktor, jak i reżyser. W 1996 roku zyskał uznanie za rolę w „Le Journal du seducteur” i zadziwił wszystkich rolą w „O co chodzi w seksie?” Arnaud Desplechina, zdobywając Cezara w kategorii „Najlepszy Nowy Aktor”. Kolejnego roku nakręcił swój pierwszy pełnometrażowy film fabularny „Mange ta soupe”, potem przyszły kolejne projekty, ale nie zaprzestawał pracy w zawodzie aktora. Będąc jednym z autorów filmowych francuskiej sceny filmowej, dość niespodziewanie otrzymał w 2005 roku propozycję roli w „Monachium” Stevena Spielberga. Zagrał także ponownie u Arnaud Desplechina (obecnie stałego współpracownika) w „Królowych i królach”, za który dostał Cezara w kategorii „Najlepszy aktora”. Jego kariera weszła w kolejną fazę. Dzielił swój czas pomiędzy występy w wysokobudżetowych produkcjach jak „007 Quantum of Solace”, „Niezwykłe przygody Adeli Blanc-Sec” czy „Cosmopolis” oraz skromniejsze filmy Bertranda Bonello, Alaina Resnais, Noemie Lvovsky oraz braci Larrieu. Zdobył kolejnego Cezara za rolę w „Motylu i skafandrze” Juliana Schnabela, a w 2010 roku jego czwarty film reżyserski, „Tournee”, zyskał mu nagrodę dla najlepszego reżysera na festiwalu w Cannes. W tym roku wrócił na festiwal z dwoma filmami: „Wenus w futrze”, przy którym po raz pierwszy pracował z Romanem Polańskim, oraz „Jimmy P.”, który jest jego piątym wspólnym projektem z Arnaud Desplechinem, tym razem jednak w języku angielskim i nakręconym w Stanach Zjednoczonych.

WYBRANA FILMOGRAFIA:

2014 THE GRAND BUDAPEST HOTEL, reż. Wes Anderson

2013 JIMMY P. (PSYCHOTHERAPIE D’UN INDIEN DES PLAINES), reż. Arnaud Despechin

WENUS W FUTRZE, reż. Roman Polanski

AMOUR CRIME PARFAIT, reż. Arnaud i Jean-Marie Larrieu

2012 LES LIGNES DE WELLINGTON, reż. Raoul Ruiz i Valeria Sarmiento

CAMILLE REDOUBLE, reż. Noémie Lvosky

COSMOPOLIS, reż. David Cronenberg

JESZCZE NIC NIE WIDZIELIŚCIE, reż. Alain Resnais

2011 KURCZAK ZE ŚLIWKAMI, reż. Marjane Satrapi

2010 TOURNEE, reż. Mathieu Amalric

NIEZWYKŁE PRZYGODY ADELI BLANC-SEC, reż. Luc Besson

2009 SZALONE TRAWY, reż. Alain Resnais

SZCZĘŚLIWE ZAKOŃCZENIE, reż. Arnaud i Jean-Marie Larrieu

2008 007 QUANTUM OF SOLACE, reż. Marc Forster

WRÓG PUBLICZNY NUMER JEDEN, reż. Jean-François Richet

O WOJNIE, reż. Bertrand Bonello

ŚWIĄTECZNE OPOWIEŚCI, reż. Arnaud Desplechin

2007 TAJEMNICA, reż. Claude Miller

HISTORIA RICHARDA O., reż. Damien Odoul

MOTYL I SKAFANDER, reż. Julian Schnabel

AKTORKI, reż. Valeria Bruni-Tedeschi

LA QUESTION HUMAINE, reż. Nicolas Klotz

2006 LE GRAND APPARTEMENT, reż. Pascal Thomas

2005 MELODIA ŻYCIA, reż. Xavier Giannoli

MARIA ANTONINA, reż. Sofia Coppola

MONACHIUM, reż. Steven Spielberg

2004 KRÓLOWIE I KRÓLOWA, reż. Arnaud Desplechin

2003 PRAWDZIWY MĘŻCZYZNA, reż. Arnaud i Jean-Marie Larrieu

2000 LA BRECHE DE ROLAND, reż. Arnaud i Jean-Marie Larrieu

1999 TROIS PONTS SUR LA RIVIERE, reż. Jean-Claude Biette

1998 ALICE AND MARTIN, reż. André Téchiné

FIN AOUT, DEBUT SEPTEMBER, reż. Olivier Assayas

1996 LE JOURNAL DU SEDUCTEUR, reż. Danièle Dubroux

O CO CHODZI W SEKSIE?, reż. Arnaud Desplechin

1985 ULUBIEŃCY KSIĘŻYCA, reż. Otar Iosseliani

ALEXANDRE DESPLAT – MUZYKA W „WENUS W FUTRZE”
To twój trzeci wspólny projekt z Romanem Polańskim. Na czym polegała wasza współpraca w przypadku tego wypakowanego dialogami oraz muzyką filmu?

Miałem wielkie szczęście, że ponownie dostałem możliwość odwiedzenia planu zdjęciowego. Był niezwykle realistyczny. To zabawne, bo znałem Théâtre Récamier – byłem tam na próbach do „Papa doit manger” w reżyserii André Engela dla Comédie Française. Kiedy przybyłem na plan „Wenus w futrze”, wszystko wyglądało cudownie, od drzwi obrotowych poprzez wejście na scenę po złocenia. Pomyślałem sobie, że nic się nie zmieniło, zapominając o tym, że niedawno była to po prostu pusta przestrzeń! W „Rzezi” zdaliśmy sobie sprawę, że muzyka przeszkadza w narracji, natomiast w tym przypadku Roman od samego początku czuł, że muzyka powinna być sercem filmu – w pewien sposób tak, jakby film był osłonięty welonem, który podnosiłby się za sprawą muzyki. Kiedy po raz pierwszy o tym rozmawialiśmy, nie byłem pewien tej koncepcji, ale nie zajęło mu długo przekonanie mnie do swoich racji. Jego instynkt jest niezawodny. I rzeczywiście muzyka podnosiła ten welon, który zakrywał większą część filmu. Tak jakby nagle tylna ściana upadła, ukazując zupełnie inną perspektywę, nieskończoną przestrzeń. 

Muzyka podkreśla atmosferę filmu, zawartą gdzieś pomiędzy ironią oraz powagą. A jednak czasami sugeruje coś innego, niemalże w kontraście do pozostałych fragmentów, w szczególności w scenach początkowych…

To prawda. Aktorka i reżyser bawią się w grę w uwodzenie, więc muzyka również musi w tej grze uczestniczyć. Wszystko rozwija się na bazie początkowej muzyki, która powraca w finałowym tańcu. Ten utwór zapowiada muzykę, która dopiero nadejdzie. Roman jest jak reżyserzy Nowej Fali, albo przynajmniej ci pracujący w czasach Nowej Fali, którzy wraz z takimi kompozytorami jak Georges Delerue, Maurice Jarre i innymi utrzymywali dzięki muzyce poczucie dramaturgii. Podobnie jest tutaj: długie ujęcie z prologu, w padającym deszczu, które wprowadza nas do teatru, zawiera dziwaczny podkład muzyczny, który korzysta z nietypowej tonacji 9/4. To rytm grecki, który rozpoznają niektórzy koneserzy. Na potrzeby tej inspirowanej Grecją muzyki użyłem greckich instrumentów. Od samego początku wprowadziłem na ekran sporą dozę „greckości”, która jest również częścią mnie, ponieważ jestem w połowie Grekiem.

Skąd w tym filmie taka „greckość”?

No cóż, na końcu pojawia się Afrodyta! (śmiech) W filmach Romana istnieje wiele warstw i on zawsze zachęca mnie do eksperymentowania z nimi. To jak zabawa z matrioszkami: jest jedna, w środku niej druga, potem następna i kolejna. 

Łatwo ci było skomponować muzykę z prologu?

Roman wyzwala z siebie tak wielką energię, jest tak zdeterminowany, że kiedy z nim pracuję, wszystko idzie bardzo szybko. Tak było zarówno przy „Autorze widmo”, jak i przy „Rzezi”. Doskonale się rozumiemy. Inni reżyserzy nie są tak szybcy i ekstrawaganccy, ale Roman kocha muzykę. Kocha muzykę w kinie, więc kocha ją także w swoich filmach. Z mojej perspektywy to idealny współpracownik. Z nim wszystko wydaje się możliwe. Wystarczy posłuchać muzyki w jego filmach, szczególnie tych wczesnych z Krzysztofem Komedą, lub obejrzeć „Lokatora” z muzyką Phillippe’a Sarde’a.

Szybko podejmuje decyzje?

Tak. Przykładowo, w przypadku „Autora widmo” tylko raz wysłuchał proponowanej przeze mnie muzyki i zdecydował w mgnieniu oka, że pojawi się ona na napisach początkowych. Podobnie było z „Wenus w futrze”. Gdy wysłałem mu propozycję utworu otwierającego, powiedział po prostu: „To właśnie ten!”

Jak byś określił rozwój waszych relacji od czasu „Autora widmo”?
Bardzo się cieszę, że mogliśmy znowu razem pracować. Podziwiam go tak bardzo, że gdy zobaczyłem go po raz pierwszy, pięć czy sześć lat temu, na kolacji z kilkoma przyjaciółmi, bałem się zagaić rozmowę! Obecnie nasze relacje są bardzo proste. Kiedy pracujemy, jesteśmy sobie równi, siedzimy obok siebie przy fortepianie i próbujemy nowych rzeczy. Ja sugeruję, on wyraża swoje zdanie. Dobrze się przy tym bawimy. Zabawa jest ważnym aspektem naszej współpracy. Ciągle czymś się zaskakujemy, ciągle fascynuje nas to, w jaki sposób muzyka wpływa na dramaturgię filmu. Możliwości są nieskończone…

W szczególności w tym filmie, który przypomina nieskończony labirynt luster…

To prawda. Czasami pracuję przy filmach, które po kilku seansach tracą dla mnie poczucie świeżości. Byłem niemalże cały czas na planie „Wenus w futrze”, widziałem film wiele razy i za każdym razem znajdywałem w nim coś nowego, coś, co pozwalało mi dalej odkrywać. Jak już wspomniałem, Roman od samego początku uważał, że w filmie będzie potrzeba dużo muzyki, ponieważ chciał, żeby ona podnosiła ten welon i podkręcała tajemniczość opowieści. Ten efekt jest widoczny po raz pierwszy w momencie, gdy Emmanuelle staje się Wandą, a Mathieu odwraca się w jej stronę: wchodzi muzyka, zabierając nas do świata wyobraźni. Muzyka gra również na nawiązaniach, o których wspominałeś: nie zatrzymuje się w momencie, w którym zatrzymują się aktorzy, czasami nie wchodzi również od razu, gdy aktorzy zaczynają znowu grać. Subtelność oznacza, że film nie staje się dydaktyczny, ale jednocześnie posiada płynną muzyczną narrację, odgrywając w ten sposób ważną rolę w wytwarzaniu poczucia zagubienia, które wkrada się w relacje bohaterów, a także w sam film.

Roman Polański bierze udział w każdej fazie tworzenia muzyki, łącznie z jej nagrywaniem? 

Oczywiście, uwielbia to. Nagrywaliśmy w Paryżu, przychodził do studia i dawał kolejne wskazówki. Bierze również udział w montażu oraz montażu muzyki w trakcie pierwszych pokazów. Nigdy nie odpuszcza. Ale to reguła w przypadku wielkich filmowców.

W „Wenus w futrze” zaskakujące jest to, że choć projekt trafił w jego ręce dość niespodziewanie, wydaje się odzwierciedlać jego karierę. Myślałeś o tym w trakcie nagrywania? Brałeś to w ogóle pod uwagę?

Oczywiście, że się nad tym zastanawiałem, ale nie brałem tego pod uwagę. Każdy film jest inny. Wszystkie te echa przeszłości z wcześniejszych filmów były oczywiste w trakcie czytania tekstu. A kiedy obserwuje się sposób, w jaki Mathieu gra tę postać, wrażenie jedynie się potęguje. Jest fizycznie podobny do Romana, ma podobny styl chodzenia, w szczególności w scenie, w której nakłada makijaż i wysokie szpilki. Czyż można tego nie skojarzyć z „Lokatorem”? W tym projekcie Roman odnalazł świat, który przypomina mu jego własny.

Co cię najbardziej zaskoczyło na planie?

Sposób, w jaki prowadzi aktorów. Jest niezwykle precyzyjny, posiada wspaniałą energię, która dosłownie się z niego wylewa. Ma fenomenalną koncentrację, świetną znajomość aktorskiego rzemiosła, oświetlania scen, każdego detalu na planie. 

Gdybyś mógł zatrzymać w umyśle tylko jeden moment z pracy przy „Wenus w futrze”, który byś wybrał?

Chyba ten, w którym słychać muzykę do napisów końcowych, do finałowego tańca. Nie miałem pojęcia, jak Roman na to zareaguje. Widząc go tak szczęśliwego i zaskoczonego, podekscytowanego muzyką, którą uznał za idealną, poczułem się naprawdę wspaniale. Kiedy Roman Polański mówi ci, że ci się udało, chwila jest iście magiczna.

BIOGRAFIA:
Urodziny 23 sierpnia 1961 roku, jego ojciec był Francuzem, a matka Greczynką, poznali się w Stanach Zjednoczonych. Desplat rozpoczął swoją karierę w telewizji, obecnie jest natomiast jednym z najbardziej renomowanych kompozytorów muzyki filmowej na świecie. Stworzył ilustracje muzyczne do prawie 150 filmów. Jego najczęstszym współpracownikiem jest Jacques Audiard – wszystkie napisane do jego filmów partytury były nominowane do Cezara, przynosząc kompozytorowi dwie nagrody, za „W rytmie serca” oraz „Rust and Bone”. Pracuje regularnie z takimi reżyserami jak Florent Emilio Siri, Xavier Giannoli, Gilles Bourdos, Robert Guédiguian, Anne Fontaine, Francis Veber, Jérome Salle oraz Daniel Auteuil. W ciągu ostatnich kilku lat zyskał popularność również u angielskich i amerykańskich twórców – zatrudniali go Ben Affleck, Terrence Malick, Kathryn Bigelow, Wes Anderson, David Yates, Ang Lee, Tom Hooper, Stephen Frears, George Clooney oraz David Fincher. Był pięciokrotnie nominowany do Oscara i zdobył liczne inne nagrody branży filmowej: trzy Cezary, Złoty Glob (za muzykę do „Malowanego welonu” Johna Currana”), nagrodę BAFTA (za partyturę do „Jak zostać królem” Toma Hoopera), dwie Europejskie Nagrody Filmowe (za  ilustracje muzyczne do „Autora widmo” Romana Polańskiego i „Królowej” Stephena Frearsa”), a także Srebrnego Niedźwiedzia festiwalu w Berlinie (za muzykę do „W rytmie serca”). Od czasu „Autora widmo”, który przyniósł mu Cezara, stale współpracuje z Romanem Polańskim – napisał dla niego muzykę do „Rzezi” oraz „Wenus w futrze”.

PAWEŁ EDELMAN – ZDJĘCIA W „WENUS W FUTRZE”
„Wenus w futrze” to twój piąty film nakręcony wspólnie z Romanem Polańskim, po „Pianiście”, „Oliverze Twiście”, „Autorze widmo” oraz „Rzezi”, z których każdy posiada inny styl wizualny. Na czym polegało największe wyzwanie przy tym projekcie?

To był bez wątpienia nasz najtrudniejszy film. Kolejna adaptacja sztuki, ale wyzwanie było o wiele większe niż w przypadku „Rzezi”: ponownie kręciliśmy w jednej lokacji, ale tym razem jedynie z dwiema postaciami. Nie ma nic trudniejszego dla reżysera i autora zdjęć. Jak przez półtorej godziny utrzymać zainteresowanie widza, podążając wyłącznie za dwójką ludzi znajdujących się w przestrzeni o wielkości kilkudziesięciu metrów i jednocześnie utrzymać stricte filmowy wygląd? Najważniejsze było światło, bowiem zmiany w nim definiują i zarysowują całą przestrzeń. Pozwala czemuś zaistnieć i zniknąć, pomaga aktorom w swobodnym poruszaniu się po planie itd. 

Jak opisałbyś światło, które stworzyłeś na potrzeby „Wenus w futrze”?

Za każdym razem jest mi ciężko opisać szczegółowo światło, które tworzę. Wiedziałem, że musimy wyróżnić aktorów z tła, pozostawiając jednocześnie wiele obszarów w mroku, aby widzowie mogli wypełnić je własną wyobraźnią. Najważniejszym założeniem było oczywiście zrobienie filmu tak, by widzowie zapominali, że akcja dzieje się w teatrze. Musieliśmy stworzyć konkretną atmosferę, klimat niemalże balansujący na granicy symbolizmu. Teatr to określona przestrzeń, często musieliśmy lekko ją modyfikować.

Czy Roman Polański podzielił się z tobą swoją wizją przed rozpoczęciem zdjęć?
Nie mieliśmy zbyt wiele czasu, by to przedyskutować, ponieważ wszystko działo się bardzo szybko. Przed rozpoczęciem zdjęć odbyliśmy kilka dyskusji na temat tego, co chcemy osiągnąć. Obejrzeliśmy również kilka filmów, m.in. „Chicago” Roba Marshalla, film zupełnie inny od naszego, ale zajmujący się również koncepcjami fantazji i rzeczywistości.

Najtrudniejsza scena do oświetlenia?

Finałowa scena tańca, bez dwóch zdań. Nie mieliśmy konkretnego pomysł na nakręcenie tego fragmentu, więc przetestowaliśmy kilka typów oświetlenia zanim zdecydowaliśmy się na ten, który mamy. To przepiękna scena. Taniec jest tak dziwny, muzyka tak cudowna, a Emmanuelle tak zadziwiająca…

Roman Polański jest precyzyjny i wymagający. Jak wiele daje ci wolności na planie? 

Znamy się już bardzo długo i doskonale wiem, co powinienem robić na planie. Mam wielką wolność w kontekście pracy ze światłem. Cała reszta – pozycja kamery, gdzie aktorzy znajdują się w kadrze itd. – to już jego działka. Dla mnie najważniejsze jest to, by całkowicie zaangażować się w wybrany projekt, służyć mu swoją wiedzą i doświadczeniem. 

Co uważasz za jego najlepszą cechę jako reżysera?

W Romanie fascynujące jest to, że jest nie tylko reżyserem, ale także aktorem, więc bardzo łatwo przychodzi mu tłumaczenie tego, co chce osiągnąć, na język, który jest natychmiast zrozumiały dla aktorów. Wspaniale jest obserwować jego komunikację z aktorami, a oglądanie gry Emmanuelle i Mathieu było prawdziwą przyjemnością, czułem się niemalże jak na prawdziwej widowni. Kolejną fascynującą cechą Romana jest jego zmysł kompozycyjny, jego podejście do tworzenia kadrów. Niezależnie od filmu, Roman dokładnie wie, czego potrzebuje, ma konkretną wizję filmu, który chce nakręcić, również pod kątem wizualnym.

Pamiętasz wasze pierwsze spotkanie?

Jak mógłbym zapomnieć? Szykowałem się do wyjazdu wakacyjnego ze swoją rodziną, gdy zadzwonił z pytaniem, czy chciałbym zrobić z nim „Pianistę”. Ta oferta była jak grom z jasnego nieba, tyle że o wiele przyjemniejsza! Był wtedy dla mnie iście mitycznym reżyserem. Nie mogłem uwierzyć, że zadzwonił do mnie z propozycją współpracy. Wydaje mi się, że to Andrzej Wajda, z którym często pracowałem, polecił mnie Romanowi. Potem spotkaliśmy się w Berlinie i zaczęliśmy rozmawiać o wizualnym stylu „Pianisty”.

Obaj jesteście Polakami, musiało Wam to ułatwiać komunikację?

Tak, ale nie w powierzchowny sposób, o którym myślisz. Roman mówi obecnie siedmioma językami, żył w zasadzie wszędzie i wszędzie czuje się jak w domu… może poza Stanami Zjednoczonymi. To jednak prawda, że mamy te same korzenie, czytaliśmy te same książki, zapamiętaliśmy te same piosenki, oddychaliśmy tym samym powietrzem. To coś znacznie głębszego, coś co dociera z samego wnętrza.

Gdybyś mógł zatrzymać w pamięci tylko jeden obraz z „Wenus w futrze”, który byś wybrał? 

Nie wiem. Dla mnie film jest zawsze organiczną całością. Być może byłby to obraz Romana prowadzącego Emmanuelle, ustalającego z nią najmniejsze nawet gesty.

BIOGRAFIA:
Urodzony w Łodzi, Paweł Edelman zyskał międzynarodową reputację jako autor zdjęć do takich filmów jak „Kroll” Władysława Pasikowskiego, „Kroniki domowe” Leszka Wosiewicza”, „Pan Tadeusz” Andrzeja Wajdy, „L'Aube a L'envers” Sophie Marceau, „Historie miłosne” oraz „Duże zwierzę” Jerzego Stuhra, „Boże skrawki” Yurka Bogayewicza. Za „Pianistę” był nominowany do Oscara, nagrody BAFTA oraz nagrody Amerykańskiego Stowarzyszenia Autorów Zdjęć Filmowych. Zdobył natomiast Cezara, Europejską Nagrodę Filmową oraz Polską Nagrodę Filmową „Orzeł”. Ma na swoim koncie również „Zemstę” Andrzeja Wajdy, „Raya” Taylora Hackforda, „Wszystkich ludzi prezydenta” Stevena Zailliana, „Życie przed oczamu” Vadima Perelmana oraz „Olivera Twista”, „Autora widmo” oraz „Rzeź” Romana Polańskiego.
Cytaty z recenzji :
David Rooney z "The Hollywood Reporter" pisze w swej recenzji, iż w nowym filmie "...umiłowanie Romana Polańskiego do psychoseksualnych gier umysłowych prowadzonych w klaustrofobicznych przestrzeniach zostaje cudownie zrewidowane". Według Rooneya "Wenus w futrze" rządzi "przekorna dialektyka ujarzmiania i władzy, uprzedmiotowienia kobiet i ostrej krytyki zniewieścienia...". Krytyk prestiżowego pisma zwraca też uwagę na znakomity warsztat filmu Polskiego twórcy:

Sugestywne, często humorystyczne melodie Desplata są ogromnym atutem filmu Polańskiego,(…) a wyrazy uznania muszą także trafić do scenografa Jeana Rabasse i operatora Pawła Edelmana za ich pomysłowość w tworzeniu wielopłaszczyznowego środowiska w tak ciasnej przestrzeni".

Film błyskotliwy, świetnie zrealizowany i rewelacyjnie zagrany

Barbara Hollender, Rzeczpospolita

Marcin Pietrzyk - Flmweb:

Jedno pomieszczenie. Dwójka aktorów. To wystarczy, by stworzyć film ocierający się o genialność. Roman Polański powrócił na szczyt kinowego Olimpu, gdzie nie było go już od wielu, wielu lat. To, co obserwujemy na ekranie, to starcie dwóch osobowości, walka o wpływy i dominację. Całość można oglądać jako niezobowiązującą komedyjkę, pełną ciętych dialogów i brawurowych popisów sztuki aktorskiej. Ale można też spojrzeć na film jak na wysublimowaną ucztę intelektualną, oferującą wiele poziomów interpretacji. (...) Od czasu "Frantica" żaden film Polańskiego nie zrobił na mnie tak piorunującego wrażenia.

Najlepszy film Romana Polańskiego od czasów „Pianisty”
Stephane Delorme, Les Cahiers du Cinema

Magdalena Bartczak i Urszula Lipińska - serwis portalfilmowy.pl :
Mistrzowsko wyreżyserowana i koncertowo zagrana "Wenus w futrze" stanowi jednak nie tylko opowieść o zgubnej sile rodzącego się pożądania. To wspaniały hołd dla sztuki, która może zmieniać ludzi i świat w okamgnieniu. Ma moc nie tylko magiczną, ale iście diabelską. Autotematyczna, pełna smakowitych cytatów z kina samego reżysera, stanowi też celne podsumowanie wątków obecnych od zawsze w jego twórczości: akcja rozgrywa się w zamkniętej, klaustrofobicznej przestrzeni, a dopieszczone (i pieszczące ucho) dialogi nabierają kształtu psychodramy, objawiającej mroczne zakątki psychiki bohaterów. W „Wenus futrze” powracają cytaty m.in. z „Dziecka Rosemary”, „Dziewiątych wrót”, a przede wszystkim „Lokatora”. Thomas perfekcyjnie zagrany przez Amalrica wydaje się kolejną inkarnacją zagubionego Trelkovskiego – jego poczucie osaczenia z każdą sceną wzrasta, a to co zdawało się teatralną iluzją, jest coraz bardziej realne. Jedną z najlepszych ról w swoim dorobku stworzyła też elektryzująca Seigner, zmieniająca się z banalnej aktorki w prawdziwą boginię, zdobywającą szatańską władzę nad zdominowanym reżyserem.
Znakomita Zabawa…
Jonathan Romnay, Screen International
Robbie Collin z "The Telegraph" określa film Polańskiego jako "żwawą komedia seksu i władzy" i dodaje: "Zasadniczo jest to prosta historia sadomasochistycznej relacji. Najbardziej elektryzującym elementem tego dramatu jest granica oddzielająca prawdę od sztuki. A Polański z rozmachem zaciera tę granicę".

