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KRÓTKO O FILMIE

Woody Allen powraca do Francji, gdzie powstał największy hit w jego karierze – „O północy w Paryżu”. Akcja nowej komedii mistrza błyskotliwego dowcipu toczy się w malowniczej scenerii Lazurowego Wybrzeża, pośród luksusowych rezydencji, modnych kurortów i popularnych klubów jazzowych.

Sławny iluzjonista Stanley Crawford (Colin Firth), na prośbę przyjaciela, przyjeżdża na południe Francji, by zdemaskować kobietę-medium Sophie Baker (Emma Stone), która oczarowała rodzinę amerykańskich bogaczy i rzekomo potrafi czytać w myślach oraz rozmawiać z duchami. Zadanie Stanleya mocno skomplikuje się, kiedy sam padnie ofiarą zniewalającego uroku pięknej Sophie. 

W obsadzie, jak zwykle u Allena, plejada znakomitości. Zdobywcy Oscarów: Colin Firth („Jak zostać królem”) i Marcia Gay Harden („Pollock”), dwukrotnie nominowana do Nagrody Akademii Jacki Weaver („Poradnik pozytywnego myślenia”, „Królestwo zwierząt”), nominowane do Złotego Globu Eileen Atkins („Godziny”) i Emma Stone, jedna z najpopularniejszych gwiazd młodego pokolenia („Służące”, „Niesamowity Spider-Man”).

  
„Ten scenariusz przeleżał w mojej szufladzie całe wieki. Wiedziałem, że to świetna historia, ale miałem spory problem w umiejscawianiem jej akcji we współczesności. Gdy wpadłem na pomysł, że mogłaby się ona rozgrywać we Francji, około 1920 roku, wszystko z miejsca nabrało sensu” – mówi Allen. 
SYNOPSIS
„Magia w blasku księżyca”, najnowszy film Woody’ego Allena, to komedia romantyczna osadzona w realiach Riwiery Francuskiej lat dwudziestych ubiegłego wieku. Głównym bohaterem filmu jest mistrz magii (w tej roli Colin Firth), który stara się zdemaskować fałszywe medium (Emma Stone).
Chiński iluzjonista Wei Ling Soo jest najznamienitszym magikiem swoich czasów, ale mało kto wie, że za jego sceniczną maską kryje się Stanley Crawford (Firth) – przekonany o własnej wartości, arogancki i opryskliwy Anglik, który żywi wyjątkową awersję do wszelkiej maści spirytystów, wmawiających prostaczkom, że mają prawdziwe, magiczne zdolności. Za namową swojego dobrego przyjaciela, Howarda Burkana (Simon McBurney), Stanley wyrusza z misją do posiadłości rodziny Catledge’ów położonej na Lazurowym Wybrzeżu. Stanley pojawia się tam incognito – Catledge’om, czyli Grace (Jacki Weaver), jej synowi Brice’owi (Hamish Linklater) i córce Caroline (Erica Leerhsen), przedstawia się jako Stanley Taplinger, biznesmen. A wszystko po to, by zdemaskować intrygującą młodą osobę, która podaje się za medium. Jest nią Sophie Baker (Stone), która przybyła tu wraz z matką (Marcia Gay Harden) na zaproszenie Grace, by pomóc jej w nawiązaniu kontaktu ze zmarłym mężem. Sophie robi duże wrażenie na całej rodzinie, a szczególnie na Brice’ie, który całkowicie traci głowę dla pięknej i tajemniczej dziewczyny.
Od pierwszego spotkania z Sophie, Stanley nabiera przekonania, że nie będzie miał najmniejszego problemu ze zdemaskowaniem jej i wyszydzeniem naiwności Catlegde’ów. Ku jego wielkiemu zaskoczeniu, dziewczyna daje liczne dowody umiejętności czytania w myślach i innych ponadnaturalnych zdolności, które wymykają się racjonalnemu wytłumaczeniu. Stanley wychodzi na głupca, co jest wielkim ciosem dla jego dumy. Pod wpływem Sophie, niezłomne przekonania Stanleya zaczynają chwiać się w posadach. Zwierza się swojej ukochanej ciotce Vanessie (Eileen Atkins), że zaczyna się poważnie zastanawiać nad tym, czy umiejętności Sophie nie są prawdziwe. Jeśliby tak było, Stanley musiałby skonfrontować się ze świadomością, że wszystko jest możliwe – nawet to, że dobro i miłość naprawdę istnieją. A to by oznaczało, że jego cały dotychczasowy system przekonań nie jest wart nawet funta kłaków.
Następujące po sobie wydarzenia mają wymiar magiczny w każdym znaczeniu tego słowa, a bohaterowie zostają całkowicie wciągnięci przez wir tej historii. Ale największy trick „Magii w blasku księżyca” zostaje zachowany na sam koniec – okazuje się, że głupcami jesteśmy my, widzowie.
O PRODUKCJI
Woody Allen jest zafascynowany magikami i iluzjonistami od młodzieńczych lat, gdy jako nastolatek sam pokazywał różne sztuczki i tricki. Dowodem na to są jego książki, występy sceniczne i filmy, w których motyw magii i prestidigitatorów pojawia się bardzo często. Można odnaleźć magiczne tropy w autorskim standupie Allena „The Great Renaldo”; nagrodzonym O. Henry Prize opowiadaniu „The Kugelmass Episode”; sztuce „The Floating Light Bulb” (w której główny bohater jest magikiem); w epizodzie „Oedipus Wrecks” „Nowojorskich opowieści” oraz w filmie „Scoop – Gorący temat”, w którym Allen osobiście wciela się w postać magika, Wielkiego Splendiniego. W innych jego filmach spotykamy hipnotyzerów („Danny Rose z Broadwayu”, „Klątwa skorpiona”), uzdrowicieli („Alicja”) i wróżki („Poznasz przystojnego bruneta”). W jeszcze innych, jak „Zelig”, „Purpurowa róża z Kairu”, „O północy w Paryżu” oraz najnowszym, „Magia w blasku księżyca”, pojawiają się magiczne wątki, fantazje, albo przeniesienia w czasie. 
Media i spirytyści byli popularnym tematem w latach dwudziestych ubiegłego wieku, czyli epoce, w której osadzona jest akcja „Magii w blasku księżyca”. „W tamtych czasach wiele się na ten temat mówiło” – opowiada Woody Allen. – „Nawet znane i szanowane osobistości, jak twórca ‘Sherlocka Holmesa’, Artur Conan Doyle, traktowały te sprawy bardzo poważnie. Ludzie próbowali rozgryźć różne tajemnicze zjawiska, jak zdjęcia z seansów spirytystycznych, na których widać było ektoplazmę. Seanse spirytystyczne były w owym czasie niezwykle popularne.” Największy ówczesny magik, Harry Houdini, brał udział w wielu seansach i rozszyfrowywał sztuczki każdego jasnowidza, na którego się natknął. Co ciekawe, Houdinim nie kierowała chęć piętnowania oszustów, ale wręcz przeciwnie – wielkie pragnienie, by znaleźć wiarygodny dowód na to, że komunikacja ze światem zmarłych jest możliwa. Zdemaskowanie tak wielu fałszywych spirytystów było dla niego wielkim rozczarowaniem, ale nawet na łożu śmierci, miał wciąż nadzieję, że istnieje życie pozagrobowe. 
Na pierwszy rzut oka, Stanley Crawford (Colin Firth) jest przeciwieństwem Houdiniego. Światowej sławy iluzjonista, który występuje na scenie w przebraniu chińskiego magika Wei Ling Soo, nie wierzy w możliwość istnienia jakiegokolwiek życia po śmierci. „Stanley jest osobą inteligentną i racjonalną, o naukowym podejściu do rzeczywistości, więc do szału doprowadza go widok naiwniaków wykorzystywanych przez sprytnych oszustów” – mówi Allen. „Stanley jest wyniosły, cyniczny, arogancki, skłonny do osądzania innych i ma bardzo wysokie mniemanie o własnym intelekcie” – mówi Colin Firth. – „Jako specjalista w dziedzinie iluzji ma bardzo sceptyczny stosunek do wszelkich zjawisk mistycznych, okultystycznych, czy spirytystycznych. Dużą przyjemność sprawia mu demaskowanie głupoty ludzi, którzy deklarują, że czują prawdziwą magię podczas seansów spirytystycznych. Chyba jeszcze nigdy nie zagrałem w filmie postaci, która byłaby tak doskonale antypatyczna. Myślę, że widzowie będą oglądać film z nadzieją, że wreszcie powinie mu się noga. Lekceważenie, jakie Stanley okazuje ludziom sprawia, że życzymy sobie, żeby wreszcie ktoś utarł mu nosa.”
Pod wpływem opowieści swojego starego przyjaciela, Howarda Burkana (Simon McBurney), Stanley zaczyna interesować się młodym medium – Sophie Baker (Emma Stone), która przebywa u amerykańskiej rodziny Catledge’ów w ich rezydencji na południu Francji. Howard, który podobnie jak Stanley jest magikiem, próbował na różne sposoby prześwietlić sztuczki Sophie, ale odniósł na tym polu całkowitą porażkę. Toteż proponuje Stanleyowi, aby odłożył na później planowaną podróż ze swoją narzeczoną Olivią (Catherine McCormack) i zamiast tego przyjechał na Lazurowe Wybrzeże, by zdemaskować oszustkę. 

„Myślę, że Stanley lubi tak bardzo towarzystwo Howarda dlatego, że dzięki niemu może pławić się w samozadowoleniu” – mówi McBurney. – „Howard nie kryje swojego podziwu i przekonania, że Stanley jest jednym z najbardziej utalentowanych iluzjonistów, który ma zagwarantowane miejsce w panteonie największych magików wszech czasów.” Howard namawia Stanleya, „światowej klasy demaskatora”, na podjęcie wyzwania, jakim jest rozpracowanie tricków stosowanych przez Sophie.

Stanley, który cieszy się zarówno wielką sławą, jak i bezpieczną anonimowością, bo nikt nie wie, kim naprawdę jest wspaniały Wei Ling Soo, postanawia odwiedzić Catledge’ów pod fałszywą tożsamością biznesmena Stanleya Taplingera. Sophie i jej matka (Marcia Gay Harden), pochodzące z nizin społecznych Amerykanki, nie robią wielkiego wrażenia na przedstawicielu brytyjskiej elity, jakim jest Stanley. „Już na pierwszy rzut oka Stanley ocenia, że Sophie to typ małego, nieudolnego łobuza z ulicy i, że nie będzie miał najmniejszego problemu z udowodnieniem jej oszustwa” – mówi Firth. 

Ogromnym zaskoczeniem jest dla Stanleya odkrycie, że Sophie posiada umiejętność odkrywania informacji na temat ludzi, ich przeszłości, ich nieżyjących krewnych, relacji z innymi i skrywanych namiętności, a Stanley nie jest w stanie znaleźć racjonalnego wyjaśnienia, jak ona to robi. Choć bardzo wnikliwie i skrupulatnie śledzi każdy jej krok, nie udaje mu się przyłapać jej na żadnym kłamstwie. Sophie opowiada mu o wydarzeniach z jego życia, o których nie mogła w żaden sposób się dowiedzieć. Ostatecznie to ona demaskuje jego, odkrywając, że Wei Ling Soo i Stanley to ta sama osoba. Niezrażony niepowodzeniami Stanley nadal trwa w przekonaniu, że Sophie jest oszustką, którą w końcu uda mu się zdyskredytować. „Stanley stanowi nie lada wyzwanie, ale Sophie potrafi znaleźć sto sposobów na to, żeby go zaszokować” – stwierdza Stone. – „To sprawia, że czuje, że ma nad nim przewagę. Mimo rywalizacji, Sophie uważa, że Stanley jest uroczy, więc ich rozgrywka zaczyna przypominać nieco szkolne podchody.”
Sophie i jej matka zostają zaproszone do rezydencji Catledge’ów, ponieważ Grace Catledge (Jacki Weaver), rozpaczliwie poszukuje możliwości skontaktowania się ze swoim zmarłym mężem. „Grace jest miłą i ciepłą osobą, ale bardzo naiwną” – mówi Weaver. – „Szczerze wierzy, że istnieje coś więcej, niż świat, który jest dostępny dla naszych oczu. Myślę, że wiele osób podziela to przekonanie.” Zapał i łatwowierność czynią z Grace łatwą ofiarę dla ludzi pokroju Pani Baker, która jest gotowa wycisnąć z niej ostatni grosz na „fundację”, którą rzekomo chcą razem z Sophie założyć. „Sophie ma zdolność do oczarowywania ludzi, zwłaszcza mężczyzn, natomiast jej matkę charakteryzuje spryt i przebiegłość” – mówi Harden. – „Ta kombinacja cech, w połączeniu z niezwykłym darem Sophie, która jest naprawdę świetnym medium, sprawiają, że matka i córka stanowią niebezpieczną parę.” Woody Allen dodaje: „Pani Baker to bezwzględna matka. Córka jest dla niej sposobem na ustawienie się w życiu. Gdy widzi szansę na zdobycie pieniędzy, korzysta z niej bez względu na koszty.” 
Sophie jest nie tylko utalentowanym medium, ale także piękną, młodą i pociągającą kobietą o niezwykłej osobowości, nic więc dziwnego, że Brice Catledge (Hamish Linklater), zakochuje się w niej bez pamięci. „Brice jest gotów podarować jej gwiazdkę z nieba” – mówi Linklater. – „Nie interesują go jej szczególne zdolności, choć docenia to, jak wielką ulgę przynoszą one jego matce. Zakochuje się w Sophie i chce ją poślubić.”
„Brice nie jest złym facetem, jest tylko niezbyt dojrzały” – mówi Allen. – „Propozycja, którą składa Sophie jest bardzo kusząca, zwłaszcza gdy myślimy o niej w kontekście tamtych czasów. Ona i jej matka byłyby zabezpieczone finansowo do końca życia.”

W posiadłości Catledge’ów mieszkają również siostra Brice’a, Caroline (Erica Leerhsen) i jej mąż, George (Jeremy Shamos), z zawodu psychiatra. Są jedynymi członkami rodziny, którzy podejrzewają, że Sophie jest oszustką i proszą Howarda o pomoc w udowodnieniu tego. „Chciałem, żeby w filmie znalazły się postaci reprezentujące świat nauki, ponieważ naukowcy zwykle dają sią łatwo omamić ludziom pokroju Sophie” – mówi Allen. – „Powinni być bardziej niż inni odporni na tego typu sztuczki, ale życie pokazuje, że jest dokładnie na odwrót. George, który ma wykształcenie medyczne i jest praktykującym psychiatrą, początkowo ma do Sophie stosunek nieufny, ale dziewczyna potrafi być tak przekonująca, że w końcu nawet on ulega jej czarowi.”
W sąsiedztwie domu Catledge’ów mieszka ukochana ciotka Stanleya, Vanessa (Eileen Atkins), która wychowywała go, gdy był dzieckiem i z którą łączą go bardzo bliskie więzi. Vanessa doskonale rozumie Stanleya i jest chyba jedyną osobą, która ma na niego wpływ, choć nie jest łatwo wpływać na kogoś przekonanego o swojej nieomylności. „Vanessa bardzo sprytnie postępuje ze Stanleyem” – mówi Atkins. – „Dla niej na zawsze pozostanie małym chłopcem, którym trzeba czasami pokierować. Gdy zauważa, że nie jest z nim najlepiej, wcale nie reaguje w oczywisty do przewidzenia sposób. Potrafi nim manipulować, mówiąc mu coś przeciwnego do tego, co naprawdę myśli, bo wie, że to jest najlepszy sposób, żeby sprowokować go do pożądanej reakcji.” „Vanessa jest bardzo tolerancyjna i empatyczna, potrafi wydobyć ze Stanleya jego prawdziwe uczucia” – mówi Firth. – „Nie poucza go, tylko cierpliwie czeka i pozwala mu samodzielnie wyciągnąć wnioski.”
Stanley jest pod coraz większym urokiem Sophie i postanawia przedstawić ją swojej ciotce Vanessie, która potrafi właściwie ocenić ludzi. I właśnie w domu Vanessy ma miejsce najbardziej spektakularny pokaz umiejętności Sophie. „Nie sądzę, żeby Vanessę szczególnie obchodziło to, w jaki sposób Sophie czyta w myślach” – mówi Atkins. – „Ona nie postrzega Sophie, jako osoby o niezwykłych umiejętnościach – widzi w niej raczej kogoś, kto łatwo trafił do jej serca i bardzo się z tego cieszy. Może Sophie posiada prawdziwy dar, a może nie – dla Vanessy to nie jest najważniejsze. Nie zastanawia się czy cuda się zdarzają – wystarczy jej to, że nie da się wykluczyć ich istnienia.” Colin Firth dodaje: „Vanessa to najmądrzejsza postać w tej historii. Wie, że prawdziwym głupcem jest ten, kto jest przekonany o własnej nieomylności. Prawdziwie mądrzy ludzie wiedzą, że jest mnóstwo zjawisk, których nie pojmujemy i, że pewność siebie nie jest równoznaczna z mądrością.”
Wydarzenia w domu ciotki zasadniczo wpływają na Stanleya – dokonuje się w nim wielka przemiana z człowieka sceptycznego, w człowieka wierzącego. „Nie chodzi tu tylko o to, że Stanley wreszcie uwierzył w Sophie” – wyjaśnia Firth. – „Coś, co drzemało w nim od dawna eksplodowało nagle i przybrało formę niemal dziecięcej radości życia. Jego tok myślowy wyglądał mniej więcej tak: ‘Jeśli umiejętności Sophie są prawdziwe, to znaczy, że całkowicie się myliłem. Jeśli całkowicie się myliłem, to znaczy, że wszystko jest możliwe. Może jest coś więcej, niż świat, który znamy. Może jest życie po śmierci, a może nawet istnieje Bóg.’ Stanley przez całe swoje życie tęsknił za magią i próbował ją odnaleźć. Nigdy mu się to nie udało, a płynące z tego rozczarowanie spowodowało, że był tak wrogi wobec wszystkich osób, które próbowały oszukańczo dowodzić jej istnienia.” „Podoba mi się przemiana Stanleya” – mówi Stone. – „Człowiek, który potrafi tworzyć wspaniałe iluzje dla publiczności, nagle zaczyna wierzyć w świat, którego nie może zobaczyć.”
Stanley, pod wpływem Sophie, doświadcza emocjonalnego odrodzenia, a z kolei Sophie pod jego wpływem rozwija się intelektualnie. „Stanley jest oczytanym intelektualistą, budzącym jej zainteresowanie rzeczami, na które bez jego pomocy nigdy by nie wpadła” – mówi Allen. – „Otwiera przed nią drzwi, których istnienia nie była świadoma.” „Sophie dorastała w całkiem innym świecie, niż ten, z którego pochodzi Stanley” – mówi Stone. – „Dzięki niemu poszerzają się jej horyzonty i zmienia gust. Wiele się od niego uczy i jest tym faktem podekscytowana.” „Sophie kryje potencjał by być kimś więcej, niż mogłyby wskazywać jej pochodzenie i wychowanie” – dodaje Allen.

Naturalny urok filmu jest efektem romantycznej epoki, w której został osadzony i olśniewającej urody południa Francji, będącej tłem historii. Autor zdjęć, Darius Khondji, znany przede wszystkim, dzięki takim mrocznym obrazom, jak „Siedem” Davida Finchera, zrealizował we współpracy z Allenem kolejny, po „O północy w Paryżu” i „Zakochanych w Rzymie”, ciepły i słoneczny film. „Chcieliśmy nakręcić lekki i urokliwy film, który zachwycałby wizualnie wielością kolorów i pięknem otoczenia” – mówi Khondji. – „Najważniejszą inspiracją przy tym projekcie były dla mnie prace francuskiego fotografa, Jaquesa Henri Lartigue’a. Kręciliśmy film z użyciem starych obiektywów z lat siedemdziesiątych i stosowaliśmy specjalne zabiegi, mające na celu zmniejszenie kontrastu i zmiękczenie zdjęć, tak by wyglądały naturalnie. Na etapie postprodukcji, wspólnie z Pascalem Danginem, pracowaliśmy nad uzyskaniem lekko autochromowego efektu, jak w pierwszych kolorowych filmach z lat dwudziestych.”
Khondji specjalną uwagę poświęcił Emmie Stone. „Woody poprosił mnie, żebym sfotografował ją tak, żeby wydobyć w filmie całe jej piękno i mam nadzieję, że mi się to udało” – mówi operator. – „Emma roztacza naturalny blask – to kombinacja koloru jej skóry, oczu i włosów, ale przede wszystkim odpowiedzialny jest za to talent, z jakim zagrała swoją postać. Zainspirowała mnie do tego, by oświetlić i ukazać ją w filmie właśnie w taki sposób.” „To cudowna dziewczyna, a w ‘Magii w blasku księżyca’ wygląda jakby zeszła ze starego fresku” – mówi Linklater. „Ustawienie odpowiedniego oświetlenia dla mnie zajęło dużo czasu” – mówi Stone. – „Zaczęliśmy od ramy białego światła i po wielu próbach Darius doszedł do rozwiązania, którego efekt widać w filmie. Jestem mu bardzo wdzięczna za ten wysiłek.”
Wnętrze i otoczenie rezydencji Catledge’ów było kręcone w dwóch miejscach: Villi Eilenroc w Cap d’Antibes oraz Villi la Renardière w Mouans-Sartoux. Inne lokalizacje filmowe to: bar i restauracja Hotelu Belle Rives w Juan-les-Pins; Chateau du Rouet w Le Muy; winnica, która pełniła rolę domu ciotki Vanessy; Hotel Negresco w Nicei (gdzie były kręcone sceny w berlińskim kabarecie oraz opera w Nicei (w której były realizowane sceny z teatru w Berlinie). Obserwatorium, w którym Stanley i Sophie schronili się podczas burzy to Observatoire de la Côte d’Azur (Obserwatorium Nicejskie) umiejscowione na szczycie Mont Gros. Działający od 1887 roku do dziś obiekt został zaprojektowany przez Gustave’a Eiffela, twórcę słynnej paryskiej wieży. Choć architektura tych lokalizacji doskonale odpowiadała epoce, wszystkie wnętrza musiały zostać dodatkowo umeblowane przez scenografkę Anne Seibel. Plan sceny balu został w całości przez nią zaprojektowany na tyłach Villi Eilenroc. 
Większość kostiumów filmowych to oryginalne stroje z epoki, wyszukane i sprowadzone przez kostiumolożkę Sonię Grande i jej zespół z Paryża, Londynu, Madrytu, Rzymu, Toronto i Los Angeles. „Zawsze staramy się wykorzystywać oryginalne stroje” – mówi Grande. – „Jeśli nie jest możliwe znalezienie konkretnych elementów, których potrzebujemy dla bohaterów filmu, rekonstruujemy je wykorzystując materiały z oryginalnych ubrań.” Kod kolorystyczny filmu podzielił postaci na „wierzących”, którzy nosili ubrania w kolorach jasnych i pastelowych oraz „sceptyków” ubranych w ciemnych tonacjach. „Przede wszystkim kierowaliśmy się logiką” – mówi Allen. – „Oczywistym było, że Stanley, Howard i George muszą być ubrani głównie w stroje stosowne dla tamtych czasów, czyli garnitury. W sytuacjach pozwalających na większą dowolność staraliśmy się różnicować kolorystycznie ubrania, by jasnym strojem podkreślić otwartość części bohaterów na wyobraźnię, na bardziej magiczną stronę życia.” 
Podobnie jak wszystkie filmy Allena, „Magia w blasku księżyca” obfituje w długie ujęcia, powolne ruchy kamery i rozbudowane dialogi. „Z pozoru wydaje się to proste, ale wcale tak nie jest” – mówi Firth. – „Zdarzało się, że powtarzaliśmy jedno ujęcie siedem, czy osiem razy i już wydawało się, że wszystko jest idealnie, ale nagle okazywało się, że upuściłem kapelusz i wszystko trzeba nakręcić od nowa. Allen nie robi prób przed rozpoczęciem zdjęć, więc pierwsza wersja ujęcia jest w zasadzie próbą, a potem powtarzamy je tak długo, aż uzyskamy najlepszy efekt.” „Praca z Woody’m była spełnieniem moich marzeń” – mówi Stone. – „Słyszałam o nim, że jest spokojny, bardzo poważny i zdystansowany, ale okazało się, że ten opis jest całkowitym przeciwieństwem tego, jaki Woody jest naprawdę. Był niezwykle przyjacielski i zabawny, opowiedział mi masę różnych historyjek.” 
„Woody jest reżyserem bardzo skrupulatnym i zaangażowanym w pracę” – mówi Firth. – „Zawsze udziela bardzo mądrych, przemyślanych i precyzyjnych wskazówek.” Atkins dodaje: „Pewnego razu, po skończonej scenie, o której wiedzieliśmy, że wyszła nam okropnie, Woody powiedział: ‘Cóż, to chyba nie było najlepsze, nieprawdaż?’. Zaczęłam się śmiać i powiedziałam: ‘To było okropne. Co teraz zrobimy?’, a Woody roześmiał się i powiedział: ‘Następnym razem pójdzie lepiej.’ I to naprawdę jest najlepsze, co można powiedzieć w większości sytuacji. Woody rozumie aktorów, bo sam jest aktorem. I potrafi udzielić pomocy, jeśli jej potrzebujesz. Wie, że jeśli odpowiednio dobrał sobie aktorów i dobrze ich pokierował, to resztę należy pozostawić już im samym.”
Aktorzy „Magii w blasku księżyca” bardzo zaprzyjaźnili się na planie. „Colin mówi, że kręcenie filmów jest jak alchemia” – mówi Stone. – „Musisz uwierzyć, że jesteś osobą, którą grasz, że to twoje prawdziwe życie i twój prawdziwy świat. Dla mnie praca na planie jest jak kapsuła czasu, chciałabym móc tam powrócić. Ten film jest jednym z moich najwspanialszych doświadczeń zawodowych.” „Emma jest osobą, która wnosi na plan zdjęciowy mnóstwo energii” – mówi Firth. – „Ma optymistyczną naturę i umiejętność zjednywania sobie ludzi. Wszyscy ją uwielbiali.” 
„Pracowaliśmy na planie magicznego filmu, na południu Francji, w kostiumach z lat dwudziestych” – wspomina Stone. – „I wszyscy czuliśmy się trochę jak w ‘Śnie nocy letniej’. Dla mnie było to przeżycie z pogranicza magii – czułam się jak na magicznym pokazie. Za każdym razem, gdy oglądam popisy iluzjonistów czuję, że to wszystko jest prawdziwe, choć dobrze wiem, że tak nie jest. Czasami mamy ochotę odłożyć na bok nasz racjonalizm i oddać się zachwytowi. Potrzebujemy opowieści, mitów i baśni.”

„Ten film opowiada o uczuciach, jakie wywołuje w nas spotkanie z tajemnicą” – mówi Firth. – „O tym, jaki jest nasz stosunek do rzeczy, których nie potrafimy skategoryzować, wyjaśnić w sposób logiczny, czy naukowy. Myślę, że ludzie mają skrajnie różne podejście do tego typu spraw. Niektórzy na wszelkie sposoby próbują znaleźć racjonalne wyjaśnienie, inni są wrogo nastawieni do wszystkiego, czego nie potrafią objąć swoim  umysłem. Ale są też osoby, które są szczęśliwe, gdy tajemnica pozostaje nieodkryta.”
„Gdy widzisz coś, czego nie potrafisz wytłumaczyć, czujesz się jak sześciolatek, który po raz pierwszy widzi, jak kwiaty zakwitają wiosna, albo jak jego ulubiony wuj w magiczny sposób wyciąga z ucha monetę” – mówi McBurney. – „Takie doświadczenia odwołują się do tej części naszego umysłu, która chciałaby wciąż odkrywać świat na nowo. Obcując z cudami natury, słuchając wspaniałego koncertu, oglądając świetne przedstawienie teatralne, albo wystawę w galerii możemy przez chwilę poczuć się jak dzieci. Tego typu przeżycia są czymś ponadczasowym i na tym polega ich magia.”
Największą tajemnicą świata jest miłość – zjawisko, które jest prawdziwe i powszechne, ale nie sposób go w pełni zrozumieć i wyjaśnić. „To naturalne, że ludzie czują pociąg do wszystkiego, co jest choć trochę magiczne” – uważa Stone. – „Prawdziwą magią w naszym filmie jest miłość. Miłość wydarza się nieustannie. Rzadko bywa sensowna, ale na pewno jest piękna i magiczna.” „Spotykasz kogoś i nagle czujesz niewytłumaczalny pociąg do tej osoby” – mówi Allen. – „Nie da się go logicznie uzasadnić. Można pokusić się o racjonalizację – podoba mi się jej wygląd, styl, poczucie humoru, poglądy, ale tak naprawdę nie o to chodzi, bo przecież są osoby równie zabawne, ładne, interesujące, do których nie czujesz nic. To zjawisko skomplikowane i nieuchwytne. Jestem pewien, że za milion lat każdy będzie mógł sobie wydrukować komputerowy diagram, który w matematyczny sposób wytłumaczy miłość, ale dziś i w najbliższej przyszłości jesteśmy skazani na niewiedzę. Spotkanie dwojga osób, które się w sobie zakochują pozostaje zjawiskiem magicznym.”
AKTORZY
COLIN FIRTH (Stanley) 

Laureat Oscara, Colin Firth od lat uchodzi za najlepszego brytyjskiego aktora, który od trzech dekad z sukcesem występuje w produkcjach kinowych, telewizyjnych i teatralnych. Zagrał w trzech nagrodzonych Oscarami filmach: „Jak zostać królem” (reż. Tom Hooper), „Zakochany Szekspir” (reż. John Madden) oraz „Angielski pacjent” (reż. Anthony Minghella). Rola króla Jerzego VI, którą zagrał w dramacie kostiumowym „Jak zostać królem” przyniosła mu deszcz nagród: Oscara, Złoty Glob, nagrodę Amerykańskiej Gildii Aktorów Filmowych oraz nagrody BIFA, BAFTA i Critics’ Choice. Krytycy docenili również jego świetną kreację w filmie Toma Forda „Samotny mężczyzna”, za która otrzymał nagrodę BAFTA oraz Puchar Volpi na Festiwalu Filmowym w Wenecji w 2009 roku. 
Colin Firth urodził się 10 września 1960 roku w miejscowości Grayshott w hrabstwie Hampshire. Jest rodowitym Brytyjczykiem, ale jako dziecko wiele podróżował. Pierwsze lata życia spędził w Nigerii, gdzie jego dziadkowie byli misjonarzami. Rodzice byli nauczycielami, ojciec uczył historii, matka wykładała teologię. Mimo tego młody Colin nie cierpiał szkoły. Jako osiemnastolatek dołączył do zespołu National Youth Theater. Występował rzadko, pracował najczęściej za kulisami. Rozpoczął studia w Drama Centre w Londynie. 
Debiutował w teatrze na West Endzie w sztuce Juliana Mitchella „Inny kraj”. Ekranizacja sztuki w reżyserii Marka Kanievska była także jego debiutem kinowym w 1984 roku. W latach osiemdziesiątych grywał głównie w filmach telewizyjnych. Jego kariera rozpoczęła się na dobre dopiero u schyłku lat osiemdziesiątych. W 1988 roku zagrał na dużym ekranie rolę weterana wojennego w filmie Pata O’Connora „Miesiąc na wsi”. W tym samym roku wystąpił u Miloša Formana w filmie „Valmont” na podstawie skandalizujących „Niebezpiecznych związków”. 
Wielkie zainteresowanie publiczności wzbudził rolą Pana Darcy’ego w mini-serialu BBC „Duma i uprzedzenie”, za którą w 1995 roku został nominowany do nagrody BAFTA. Nominację do nagrody Emmy otrzymał w 2001 roku za drugoplanową rolę w dramacie wojennym telewizji HBO „Ostateczne rozwiązanie” (reż. Frank Pierson), a kreacja w dramacie „Tumbledown” (reż. Richard Eyre) przyniosła mu nagrodę Royal Television Society oraz nominację do nagrody BAFTA. Inne produkcje telewizyjne z jego udziałem to: „Born Equal” (reż. Dominic Savage), „Donovan Quick” (reż. David Blair), „Zakładnicy” (reż. David Wheatley) oraz serial „Performance” (odcinki „The Widowing of Mrs. Holroyd” i „Deep Blue Sea”) i mini-serial „Nostromo”.  

W 1996 roku zagrał w uhonorowanym Oscarem filmie „Angielski pacjent” z Juliette Binoche, Kristin Scott-Thomas i Ralphem Finnesem. Kolejne lata były bardzo pracowite. Bywało, że grywał w 5 filmach rocznie. Najważniejsze role z końca lat dziewięćdziesiątych to Lord Wessex w „Zakochanym Szekspirze” Johna Maddena i Szekspir w „Czarna Żmija: Tam i z powrotem” (reż. Paul Weiland). W następnej dekadzie święcił triumfy między innymi w filmach „Dziewczyna z perłą” (reż. Peter Webber) i „Gdzie leży prawda” (reż. Atom Egoyan).
W 2001 roku stał się ulubieńcem kinomanek na całym świecie za sprawą komedii „Dzienniki Bridget Jones” (reż. Sharon Maguire). Film odniósł oszałamiający sukces, a Firth stał się najbardziej rozchwytywanym odtwórcą ról amantów w Hollywood. Zagrał w „To właśnie miłość” wyreżyserowanym przez Richarda Curtisa, „Bridget Jones: W pogoni za rozumem” (reż. Beeban Kidron) i „Przypadkowym mężu” (reż. Griffin Dunne). W marcu 2004 roku został gospodarzem programu telewizyjnego „Saturday Night Live”, a w 2008 roku zagrał w niezwykle popularnym musicalu „Mamma Mia!” (reż. Phyllida Lloyd ) z Meryl Streep i Piercem Brosnanem. 
W 2012 roku, Firth wystąpił w thrillerze szpiegowskim Tomasa Alfredsona „Szpieg” z Gary’m Oldmanem i Tomem Hardy’m. Film oparty na książce Johna le Carré’a opowiada o emerytowanym agencie MI6, który powraca do czynnej służby, by zdemaskować szpiega w szeregach agencji.
Najnowsze filmy z Colinem Firthem to dramat biograficzny „Droga do zapomnienia” (reż. Jonathan Teplitzky) z Nicole Kidman, który przedstawia losy więźnia obozu jenieckiego poszukującego po wojnie swojego oprawcy oraz thriller „Kingsman: Tajne służby” (reż. Matthew Vaughn) z Samuelem L. Jacksonem i Michaelem Caine’em.
Ponadto, aktor ma w swoim dorobku następujące tytuły: „Devil’s Knot” (reż. Atom Egoyan), „Zanim zasnę” (reż. Rowan Joffé), „Drugie życie króla” (reż. Dante Ariola), „Kiedyś mnie znajdziesz” (reż. Helen Hunt), „And When Did You Last See Your Father?” (reż. Anand Tucker), „Genua. Włoskie lato” (reż. Michael Winterbottom), „Wojna domowa” (reż. Stephan Elliott), „Opowieść wigilijna” (reż. Robert Zemeckis), „Bądźmy poważni” (reż. Oliver Parker), „Trauma” (reż. Marc Evans), „Niania” (reż. Kirk Jones), „Czego pragnie dziewczyna” (reż. Dennie Gordon), „Tysiąc akrów” (reż. Jocelyn Moorhouse), „Apartament zero” (reż. Martin Donovan), „Pierwsze oczarowanie” (reż. Hugh Hudson), „Miłość kibica” (reż. David Evans), „W kręgu przyjaciół” (reż. Pat O'Connor) oraz „Playmaker” (reż. Yuri Zeltser).
EMMA STONE (Sophie)
Piękna i utalentowana aktorka, Emma Stone jest obecnie jedną z najpopularniejszych aktorek w Hollywood. Ostatnio ukończyła zdjęcia do produkcji Columbia Pictures w reżyserii Camerona Crowe’a pod nieznanym jeszcze tytułem, w którym wystąpiła u boku Bradleya Coopera i Aleca Baldwina.
Niedawno oglądaliśmy aktorkę w filmie „Niesamowity Spider-Man 2” (reż. Marc Webb), w którym ponownie wcieliła się w postać Gwen Stacy oraz komedii „Birdman” (reż. Alejandro González Iñárritu) z Zackiem Galifianakisem, Michaelem Keatonem i Edwardem Nortonem. „Birdman” opowiada historię zapomnianego aktora (Keaton), który swego czasu grywał superbohatera, a obecnie musi poradzić sobie z problemami rodzinnymi oraz własnym, przerośniętym ego, by odzyskać dawną sławę, dzięki udziale w broadwayowskiej sztuce. Stone gra w filmie córkę głównego bohatera, która po wyjściu z odwyku zostaje asystentką ojca.

W przebojowej animacji „Krudowie” (reż. Chris Sanders, Kirk De Micco) można było usłyszeć głos Stone, która wcieliła się w postać głównej bohaterki. Ponownie użyczy swojego głosu Eep w drugiej części przygód jaskiniowców, których światowa premiera jest planowana na lipiec 2019 roku.

Inne filmy z udziałem aktorki to: „Gangster Squad. Pogromcy mafii” (reż. Ruben Fleischer), „Łatwa dziewczyna” (reż. Will Gluck), za który otrzymała MTV Movie Award oraz nominację do Złotego Globu, „Służące” (reż. Tate Taylor), „Kocha, lubi, szanuje” (reż. Glenn Ficarra, John Requa), „To tylko seks” (reż. Will Gluck), „Zombieland” (reż. Ruben Fleischer), „Duchy moich byłych” (reż. Mark Waters), „Supersamiec” (reż. Greg Mottola), „Rocker” (reż. Peter Cattaneo), „Króliczek” (reż. Fred Wolf) oraz „Papierowy bohater” (reż. Kieran Mulroney, Michele Mulroney). 

Emma Stone pochodzi z Arizony, obecnie dzieli swój czas pomiędzy Nowym Jorkiem i Los Angeles.

SIMON McBURNEY  (Howard Burkan)  
Simon McBurney jest angielskim aktorem, reżyserem i pisarzem oraz jednym z najważniejszych brytyjskich twórców teatralnych ostatniego dziesięciolecia. Jest współzałożycielem Théâtre de Complicité (obecnie nazwanym Complicite), który przywrócił dawną formę brytyjskiego teatru.
McBurney studiował filologię angielską na Uniwersytecie Cambridge, ale najważniejszy trening zawodowy przeszedł w Footlights Theatre Club, gdzie ukształtował się jego komediowy styl. W 1881 roku otrzymał propozycję występów w London Comedy Store oraz prowadzenia programu w BBC Radio 4, ale McBurney zdecydował się na opuszczenie Anglii, by studiować w szkole mimów Jacquesa Lecoqa.

W 1983 roku założył Complicite i został jego dyrektorem artystycznym, a także aktorem i dramaturgiem. Spośród sztuk, które wyreżyserował w Complicite warto wymienić:  „The Master and Margarita”, „All My Sons”, „Anything for a Quiet Life”, „Street of Crocodiles”, „Out of a House Walked a Man...”, „The Three Lives of Lucie Cabrol”, „The Caucasian Chalk Circle”, „To the Wedding”, „The Chairs” (za którą otrzymał nominację do nagrody Tony dla najlepszego reżysera), „Mnemonic”, „The Noise of Time”, „Light”, „Genoa 01”, „The Elephant Vanishes”, „Measure for Measure”, „The Resistible Rise of Arturo Ui”, „A Disappearing Number” i „Shun-kin”. Jako aktor zagrał w wielu sztukach wystawianych przez Complicite, między innymi w „A Minute Too Late”, „Please, Please, Please”, „Burning Ambition” oraz „The Winter’s Tale”.

Dorobek filmowy McBurneya obejmuje takie tytuły, jak: „Szpieg” (reż. Tomas Alfredson), „Harry Potter i Insygnia Śmierci: Część 1 i 2” (reż. David Yates), „W sieci kłamstw” (reż. Ridley Scott), „Jane Eyre” (reż. Cary Fukunaga), „Księżna” (reż. Saul Dibb), „Złoty kompas” (reż. Chris Weitz), „Ostatni król Szkocji” (reż. Kevin Macdonald), „Przyjaciele z kasą” (reż. Nicole Holofcener), „Kandydat” (reż. Jonathan Demme), „Rachunek sumienia” (reż. Paul McGuigan) oraz „Eisenstein” (reż. Renny Bartlett). Ostatnio aktor zakończył zdjęcia do filmu „Theory of Everything” (reż. James Marsh).
McBurney zagrał również w wielu produkcjach telewizyjnych. Można było go zobaczyć w serialach telewizji BBC „Rev.”, „Utopia”, „Rodzina Borgiów”, „Pastor na obcasach” i wielu innych.

W 2005 roku Simon McBurney został uhonorowany Orderem Imperium Brytyjskiego (OBE), w 2008 roku otrzymał nagrodę Konrada Wolfa od Berlin Academy of Arts, a w 2012 roku wyróżnienie British Artiste associé na festiwalu w Avignon.

EILEEN ATKINS (ciotka Vanessa) 
Eileen Atkins jest aktorką i pisarką, związaną z teatrem, filmem i telewizją od 1953 roku. W trakcie swojej kariery zdobyła wiele ważnych nagród, w tym nagrodę BAFTA, Emmy i trzy nagrody Olivier. Nagroda Evening Standard za najlepszy scenariusz przypadła jej w udziale za adaptację teatralną książki Virginii Woolf „Pani Dalloway”, w której wystąpiła Vanessa Redgrave. W 1990 roku Atkins otrzymała odznaczenie Komandora Orderu Imperium Brytyjskiego (CBE), a w 2001 roku Damy Komandora Orderu Imperium Brytyjskiego (DBE).

Eileen Atkin urodziła się w Londynie i uczęszczała do Guildhall School of Music and Drama. Zadebiutowała na deskach teatralnych w sztuce Szekspira „Stracone zachody miłości”, a następnie przez dwa lata współpracowała z Royal Shakespeare Company. W 1965 roku zdobyła nagrodę Evening Standard dla najlepszej aktorki za kreację w sztuce „Zabójstwo siostry George”, w której zadebiutowała na scenach Nowego Jorku. W Wielkiej Brytanii odnosiła sukcesy w wielu przedstawieniach, jak na przykład „Święta Joanna”, „Medea”, „Vivat! Vivat! Regina” (nagroda Variety Club), „Noc iguany” (nagroda London Circle i nominacja do nagrody Oliver) i „Zimowa opowieść” (nagroda Olivier).
W 1989 roku aktorka zyskała duży poklask za monodram „Własny pokój”, w którym zagrała Virginię Woolf. Ta off-broadwayowska produkcja przyniosła jej nagrodę Drama Desk oraz nagrodę Special Citation od New York Drama Critics Circle. Monodram odbył tournée po Stanach Zjednoczonych, a następnie został nagrany i wyemitowany w brytyjskiej telewizji. Do roli Virginii Woolf powróciła w 1992 roku w sztuce swojego autorstwa zatytułowanej „Vita i Virginia”, która była wystawiana w Stanach Zjednoczonych i Wielkiej Brytanii. Spektakl cieszył się uznaniem, a Atkins została ponownie nagrodzona przez New York Drama Critics Circle nagrodą Special Citation.
Inne spektakle z udziałem Atkins to, między innymi: „A Delicate Balance” Edwarda Albee’ego  (nagroda London Evening Standard); „The Unexpected Man” Yasminy Rezy  (nagroda Olivier) oraz broadwayowskie przedstawienia: „The Retreat from Moscow” (nominacja do nagrody Tony, nagroda Outer Critics Circle), „The Birthday Party”, „Doubt”, „There Came a Gypsy Riding”, „The Sea”, „Female of the Species” oraz „All That Fall”. Na początku tego roku aktorka wystąpiła w kolejnym monodramie „Ellen Terry z Eileen Atkins”, w którym wciela się w dziesięć różnych postaci szekspirowskich. The Guardian opisał jej kreację jako „mistrzowska klasa sztuki aktorskiej”.

Spośród telewizyjnych dokonań Eileen Atkins warto wymienić jej udział w serialach „Schodami w górę, schodami w dół” (1971-1975) oraz „The House of Elliot” (1991-1993) z Jean Marsh. Zagrała również w serialu „Życie w Cranford”, za co została uhonorowana nagrodami BAFTA i Emmy; serialach „Budząc zmarłych”, „Poirot”, „Panna Marple”, „Ludzie Smiley’a”, „Psychoville”, „Doktor Martin”, „Talking Heads”, „David Copperfield”, „This September”, „Sons and Lovers”, „Screen Two”, „BBC Play of the Month” (odcinki „Trzy siostry”, „Sen nocy letniej”, „Electra” i „Dziedziczka”) oraz w filmach „Oliver Twist” (reż. Clive Donner), „The Lady From the Sea” (reż. Basil Coleman), „Titus Andronicus” (reż. Jane Howell), „A Better Class of Person” (reż. Frank Cvitanovich),  „Rzymskie wakacje” (reż. Noel Nosseck), „The Lost Language of Cranes” (reż. Nigel Finch), „Pani Bovary” (reż. Tim Fywell), „Dowcip” (reż. Mike Nichols), „Bertie i Elizabeth” (reż. Giles Foster), „The Lives of Animals” (reż. Alex Harvey) i „Love Again” (reż. Susanna White). 
W dorobku filmowym aktorki znalazły się takie tytuły, jak: „Nie do obrony” (reż. Anthony Page), „I Don’t Want to Be Born” (reż. Peter Sasdy), „Raku Fire” (reż. Ronald Weyman), „Jeździec” (reż. Sidney Lumet), „Garderobiany” (reż. Peter Yates), „Dawaj!” (reż. Peter Medak), „Farma na odludziu” (reż. John Schlesinger), „Jack i Sarah” (reż. Tim Sullivan), „Rewolwer i melonik” (reż. Jeremiah S. Chechik), „Women Talking Dirty” (reż. Coky Giedroyc), „Gosford Park” (reż. Robert Altman), „Godziny” (reż. Stephen Daldry), „Czego pragnie dziewczyna” (reż. Dennie Gordon), „Wzgórze nadziei” (reż. Anthony Minghella), „Vanity Fair. Targowisko próżności” (reż. Mira Nair), „Perły królowej Saby” (reż. Colin Nutley), „Pytając o miłość” (reż. Robert Towne), „Święto kozła” (reż. Luis Llosa), „Burza hormonów” (reż. Ed Blum), „Wieczór” (reż. Lajos Koltai), „Po prostu miłość” (reż. Joel Hopkins), „Dziki cel” (reż. Jonathan Lynn), „Robin Hood” (reż. Ridley Scott), „Piękne istoty” (reż. Richard LaGravenese) oraz najnowszy film z jej udziałem – „Suite Française” (reż. Saul Dibb), w którym wystąpiły również Margot Robbie i Michelle Williams.   

JACKI WEAVER (Grace) 
Jackie Weaver jest australijską aktorką teatralną, filmową i telewizyjną, świetnie znana w swojej ojczyźnie od ponad pięćdziesięciu lat. Poza Australią jest kojarzona przede wszystkim z rolą Janine „Smerfetki” Cody z filmu „Królestwo zwierząt” (reż. David Michôd), za którą była nominowana do Oscara w 2011 roku. Film przyniósł jej również nagrody National Board of Review i Australijskiego Instytutu Filmowego oraz nominację do Złotego Globu.

W ostatnim czasie Weaver wystąpiła w „Poradniku pozytywnego myślenia” (reż. David O. Russell) z Jennifer Lawrence, Bradleyem Cooperem i Robertem De Niro. Za swoją kreację otrzymała nominację do Oscara, podobnie jak pozostała trójka głównych aktorów. „Poradnik pozytywnego myślenia” jest pierwszym filmem od bardzo dawna, który otrzymał nominacje do Oscara we wszystkich czterech kategoriach aktorskich (wcześniej zdobył je film „Czerwoni” w reżyserii Warrena Beatty w 1981 roku).

Najnowsze filmy z udziałem Jackie Weaver to kryminał „The Voices” (reż. Marjane Satrapi) z Anną Kendrick i Ryanem Reynoldsem; dramat „Six Dance Lessons in Six Weeks” (reż. Arthur Allan Seidelman) z Geną Rowlands i Julianem Sandsem oraz niezależny horror „Haunt” (reż. Mac Carter).
Jackie Weaver zadebiutowała w Hollywood rolą w komedii „Jeszcze dłuższe zaręczyny” (reż. Nicholas Stoller), w której wystąpiła u boku Emily Blunt i Jasona Segela. Poźniej wystąpiła w brytyjsko-amerykańskim thrillerze Park Chan-wooka „Stoker” z Mią Wasikowską i inną australijską gwiazdą kina – Nicole Kidman.

Pierwszym filmem Weaver była komedia „Stork” (reż. Tim Burstall) z 1971 roku, za którą otrzymała nagrodę Australijskiego Instytutu Filmowego. W latach siedemdziesiątych aktorka zyskała status symbolu seksu, głównie za sprawą roli w filmie „Alvin Purple” (reż. Tim Burstall). Dwa ważne filmy z wczesnego okresu jej kariery to „Piknik pod Wiszącą Skałą” Petera Weira, jeden z najwspanialszych australijskich filmów wszechczasów oraz „Caddie” (reż. Donald Crombie), za który dostała drugą nagrodę Australijskiego Instytutu Filmowego.

Wystąpiła w bardzo wielu produkcjach na potrzeby telewizji – specjalnie dla niej zostały napisane role w serialach „Trial by Marriage” i „House Rules”. Weaver zagrała w ponad stu australijskich spektaklach teatralnych. Można było ją podziwiać w takich przedstawieniach, jak „Tramwaj zwany pożądaniem”, „Bożyszcze kobiet”, „Śmierć komiwojażera”, czy ostatnio w „Wujaszku Wani” z Cate Blanchett. Sztuka zyskała taką popularność, że wystawiano ją również poza Australią – Kennedy Center w Waszyngtonie i ponownie w 2012 roku w Lincoln Center Festival w Nowym Jorku. 

Jackie Weaver mieszka w Sydney w Australii oraz w Los Angeles w Stanach Zjednoczonych.

HAMISH LINKLATER (Brice)  
Hamish Linklater występuje ostatnio w serial komediowym kanału CBS „Przereklamowani” oraz serialu telewizji HBO „Newsroom”, w którym wciela się w postać producenta Jerry’ego Dantana. Gra także Matthew Kimble’a w serialu „Nowe przygody starej Christine”.
W teatrze zagrał w spektaklach: „Seminar” z Alanem Rickmanem (debiut Linklatera na Broadwayu), „School for Lies” produkcji Classic Stage Company (otrzymał za swoją rolę nagrodę Obie), „Komedia pomyłek”, „Kupiec wenecki”, „Zimowa opowieść”, „Wieczór trzech Króli” (nominacja do nagrody Drama Desk) i „Hamlet” w Public Theatre. Obecnie gra w sztuce „The Vandal” w The Flea Theater, a latem tego roku w Delacorte Theater w Central Parku będzie miała miejsce premiera spektaklu „Wiele hałasu o nic” z jego udziałem.
W dorobku filmowym aktora znajdują się, takie tytuły, jak: „Lola Versus” (reż. Daryl Wein), „Battleship: Bitwa o Ziemię” (reż. Peter Berg), „42 – Prawdziwa historia amerykańskiej legendy” (reż. Brian Helgeland), „Przyszłość” (reż. Miranda July), „Scenariusz” (reż. Oren Goldman, Stav Ozdoba), „Fantastyczna czwórka” (reż. Tim Story) i „Zielony zawrót głowy” (reż. Paul Fox). Niebawem będzie można go zobaczyć w komediodramacie „The Angriest Man in Brooklyn” (reż. Phil Alden Robinson).
Hamish Linklater urodził się w Great Barrington w Massachusetts. Dorastał w Berkshires, gdzie jego matka Kristin Linklater, profesor Columbia University, założyła trupę teatralną Shakespeare & Company. Pierwsze, małe role szekspirowskie Hamish grywał już w wieku ośmiu lat.
MARCIA GAY HARDEN (pani Baker) 
Marcia Gay Harden została w 2000 roku uhonorowana Oscarem dla najlepszej aktorki drugoplanowej za rolę w filmie „Pollock” Eda Harrisa. Rola artystki Lee Krasner przyniosła jej także nagrodę Stowarzyszenia Nowojorskich Krytyków Filmowych oraz nominacje do nagród Independent Spirits i National Society of Film Critics. W 2003 roku otrzymała nominację do Oscara za rolę Celeste Boyle w dramacie Clinta Eastwooda „Rzeka tajemnic”.
Bogaty dorobek filmowy Harden obejmuje takie tytuły, jak: „Ścieżka strachu” (reż. Ethan Coen, Joel Coen), „Wypadek” (reż. Alison Maclean), „Druga miłość” (reż. Beeban Kidron), „W cieniu przeszłości” (reż. Lee David Zlotoff), „Bezpieczne przejście” (reż. Robert Allan Ackerman), „Zmowa pierwszych żon” (reż. Hugh Wilson), „W akcie desperacji” (reż. Barbet Schroeder), „Joe Black” (reż. Martin Brest), „Kosmiczni kowboje” (reż. Clint Eastwood), „Szklanką po łapkach” (reż. Rick Friedberg), „Flubber” (reż. Les Mayfield), „Gaudi Afternoon” (reż. Susan Seidelman), „Dom nadziei” (reż. John Sayles), „Uśmiech Mony Lizy” (reż. Mike Newell), „Witamy w Mooseport” (reż. Donald Petrie), „P.S.” (reż. Dylan Kidd), „Drużyna specjalnej troski” (reż. Richard Linklater), „Broń dla każdego” (reż. Aric Avelino), za który była nominowana do nagrody Independent Spirit; „Jak zostać gwiazdą” (reż. Paul Weitz), „Siedem żyć” (reż. Karen Moncrieff), „Blef” (reż. Lasse Hallström), „Płótno” (reż. Joseph Greco), „Niewidzialny” (reż. David S. Goyer), „Mgła” (reż. Frank Darabont), „Więzy życia” (reż. Alison Eastwood), „Wszystko za życie” (reż. Sean Penn), „Dziewczyna z marzeniami” (reż. Drew Barrymore), „Home” (reż. Mary Haverstick), „Święta Thomasa Kinkade’a” (reż. Michael Campus), „Plan prawie doskonały” (reż. Peter Hewitt), „Z dystansu” (reż. Tony Kaye), „Kiedyś to zrozumiesz” (reż. Roberto Faenza), „If I Were You” (reż. Joan Carr-Wiggin), „Parkland” (reż. Peter Landesman) oraz „The Wine of Summer” (reż. Maria Matteoli). 
Aktorka użyczyła swojego głosu postaci Jeanne w filmie animowanym „Kot w Paryżu” (reż. Jean-Loup Felicioli, Alain Gagnol) oraz postaci Aamah w animacji „Noah” (reż. Bill Boyce, John Stronach).

Harden ma również na koncie wiele produkcji telewizyjnych, jak choćby dramat biograficzny „Sinatra” (reż. James Steven Sadwith), w którym zagrała Avę Gardner; western „Król Texasu” (reż. Uli Edel); dramat wojenny „Dzieci Ireny Sendlerowej” (reż. John Kent Harrison), za który dostała nominację do nagrody Emmy i komedia „Isabel” (reż. Todd Holland) oraz seriale „Profesor Max Bickford”, „Prawo i porządek: Sekcja specjalna”, za który była nominowana do nagrody Emmy; „Układy”, „Bananowy doktor”, „Bent”, „Tron: Rebelia” oraz „Newsroom”. Niedawno skończyła pracę na planie pierwszego sezonu serialu komediowego telewizji ABC „Żona na pokaz”.
Krytycy teatralni docenili jej kreacje w spektaklach „Anioły w Ameryce: Millenium Approaches” (nagroda Theatre World, nominacje do nagród Tony i Drama Desk), „Anioły w Ameryce: Perestroika” (nominacja do nagrody Tony) oraz „Bóg mordu” (nagroda Tony, nominacja do Drama Desk).
Najnowsze filmy z udziałem Marcii Gay Harden to „Elsa & Fred” (reż. Michael Radford) z Shirley MacLaine i Christopherem Plummerem oraz wyczekiwana adaptacja bestsellerowej powieści erotycznej „50 twarzy Greya” (reż. Sam Taylor-Johnson), w której Harden wciela się w postać matki głównego bohatera.
TWÓRCY
WOODY ALLEN (scenariusz i reżyseria)
Artysta wszechstronny: reżyser, scenarzysta, aktor, pisarz, klarnecista, znawca jazzu i nowojorski intelektualista. Sześciokrotnie nominowany do Oscara w kategorii najlepszy reżyser. Statuetkę odebrał w 1978 roku za film „Annie Hall”. Szesnastokrotnie nominowany do nagrody Akademii w kategorii najlepszy oryginalny scenariusz. Trzykrotny zwycięzca w tej kategorii (za scenariusze „Annie Hall”, „Hannah i jej siostry” i „O północy w Paryżu”). Nominowany do Oscara za występ aktorski w „Annie Hall”.

Urodził się 1 grudnia 1935 roku na Brooklynie w rodzinie żydowskiej. Woody Allen to pseudonim artystyczny, przybrany z konieczności. Bo czy można rozśmieszać ludzi nazywając się Allan Stewart Konigsberg? 

Kinem i literaturą interesował się od dzieciństwa. Nie cierpiał szkoły, ale jego bystry umysł nie znosił próżni. Dlatego już jako nastolatek zaczął pisać utwory satyryczne dla teatru i telewizji. Z czasem jego dowcipy podobały się tak bardzo, że trafił do telewizji. Nie miał jeszcze 20 lat! Niekiedy w wywiadach wraca do tych czasów: „Zanim zacząłem występować jako komik, pisałem gagi dla innych artystów scenicznych. Po pewnym czasie mój menedżer Jack Rollins i przyjaciel Charles H. Joffe namówili mnie do zaprezentowania tego, co sam napisałem przed publicznością. Oczywiście, przed pierwszym występem byłem strasznie zdenerwowany i zżerała mnie trema, ale strach ma tylko wielkie oczy. Zacząłem występować jako komik”. Tak w 1952 roku narodził się Woody Allen. W 1960 roku zaczęła się kariera komika, występy w knajpkach i klubach Greenwich Village i w wielu programach telewizyjnych, m.in. The Tonight Show. Do połowy lat 60. Allen był przede wszystkim śmiesznym panem z telewizji. Choć artysta wspomina te czasy z rozrzewnieniem, rola komika przestała zaspokajać jego potrzebę sławy. W efekcie zajął się pisaniem scenariuszy, reżyserią i aktorstwem. 

Pierwszy scenariusz napisał w 1965 roku do filmu „Co słychać, koteczku?” w reżyserii Clive’a Donnera. Zagrał w filmie główną rolę. W następnym roku napisał „Jak się masz, koteczku?”, w którym agenci wywiadu walczyli o przepis na sałatkę jajeczną! Rok później współtworzył scenariusz filmu „Casino Royale” o agencie 007, Jamesie Bondzie, w którym również wystąpił. W 1969 roku wyreżyserował swój pierwszy film – „Bierz forsę i w nogi”. Napisał scenariusz i zagrał główną rolę. Odtąd nie ma roku, by nie napisał scenariusza i nie zrobił kolejnego filmu. Nigdy jeszcze nie reżyserował obrazu do nie swojego scenariusza. Jest tytanem pracy. W ciągu kilkudziesięciu lat stał się jednym z najwybitniejszych przedstawicieli kina autorskiego na świecie. I choć jego filmy to w większości komedie, potrafi wyrazić w nich neurotyczną naturę naszych czasów. W jego filmach jest humor, żart słowny i sytuacyjny, duża dawka ironii i wnikliwej obserwacji społecznej. To czyni je wyjątkowymi i od kilkudziesięciu lat zapewnia twórcy wierną publiczność. Większość jego filmów powstała w Nowym Jorku, bo jak mawia Allen, to miasto jest jego ojczyzną. Gdy pojawiły się zarzuty, że pokazuje tylko elegancki Nowy Jork, odpowiadał „To, co oglądają państwo na ekranie, to moja wizja Nowego Jorku, która z pewnością jest wyidealizowana. Zakątki, atmosfera i postaci, które pokazuję, są starannie wyselekcjonowane. Wszystkie te elementy rzeczywiście istnieją w Nowym Jorku, ale jest tam także wiele rzeczy, które nie są takie idealne. To widać, kiedy porównamy Nowy Jork z moich filmów z Nowym Jorkiem widzianym okiem Martina Scorsese albo Spike'a Lee. Każdy reżyser ma przywilej bycia wybiórczym. Tak jak fotograf w swoim kadrze zawiera tylko te elementy, które mu pasują, a resztę pozostawia poza zasięgiem obiektywu.” (Rafał Niemojewski, Machina).

Pierwszy film, jaki zrealizował poza Nowym Jorkiem to „Wszystko gra” (2005), którego akcja dzieje się w Londynie. Podobnie jak „Scoop – Gorący temat” (2006), „Sen Kasandry” (2007) i „Poznasz przystojnego bruneta” (2010). W 2008 roku nakręcił w Barcelonie film „Vicky Cristina Barcelona”, by powrócić do Nowego Jorku filmem „Co nas kręci, co nas podnieca”. Akcja kolejnych filmów rozgrywa się w malowniczej stolicy Francji („O północy w Paryżu”) i w Wiecznym Mieście („Zakochani w Rzymie”). W 2013 roku Allen nakręcił kolejny świetny film, umiejscowiony w Stanach Zjednoczonych – „Blue Jasmine”. Film został obsypany deszczem nagród – za główną rolę w filmie Cate Blanchett została uhonorowana Oscarem, nagrodą BAFTA i Złotym Globem, a Sally Hawkins otrzymała nominację do tych nagród. Woody Allen za scenariusz do „Blue Jasmine” dostał nominację do Oscara oraz nagród BAFTA, Amerykańskiej Gildii Scenarzystów, Critics’ Choice, AACTA i Independent Spirit. 

Allen gra na klarnecie i koncertuje na całym świecie z zespołem Eddie Davis New Orleans Jazzband. 
LETTY ARONSON (produkcja) 
Letty Aronson pracowała z Woodym Allenem wielokrotnie – była producentką filmów: „Blue Jasmine”, „Zakochani w Rzymie”, „O północy w Paryżu”, „Poznasz przystojnego bruneta”, „Co nas kręci, co nas podnieca”, „Vicky Cristina Barcelona”, „Sen Kasandry”, „Scoop – Gorący temat”, „Wszystko gra”, „Melinda i Melinda”, „Koniec z Hollywood” oraz „Klątwa Skorpiona”.
Jej zawodowa znajomość z Allenem nie ogranicza się wyłącznie do wymienionych produkcji. Była koproducentką wykonawczą filmów „Nie wkładaj palca między drzwi” (pierwszego filmu telewizyjnego Allena), „Strzały na Broadwayu” (który otrzymał siedem nominacji do Oscara, zdobywając statuetkę dla najlepszej aktorki drugoplanowej, Dianne West), „Jej Wysokość Afrodyta” (Oscar dla Miry Sorvino), „Słodki drań” (nominacje do Oscara dla Seana Penna i Samanthy Morton) oraz „Wszyscy mówią kocham cię”, „Celebrity”, „Przejrzeć Harry’ego” i „Drobne cwaniaczki”.
Letty Aronson była także koproducentką wykonawczą dramatu „Hiszpański więzień”, na postawie scenariusza i w reżyserii wybitnego filmowca i nagrodzonego Pulitzerem dramatopisarza Davida Mameta, a także melodramatu „Into My Heart” (reż. Sean Smith, Anthony Stark) i komedii „Women Talking Dirty” (reż. Coky Giedroyc) z Heleną Bonham Carter, która była pierwszą europejską koprodukcją Aronson, zrealizowaną we współpracy z Rocket Pictures Eltona Johna.

Ponadto, Aronson ma w swoim dorobku takie produkcje, jak „Dinah Was” – off-broadwayowski musical o legendzie bluesa, Dinah Washington; „Story of a Bad Boy” (reż. Tom Donaghy); „Just Looking” (reż. Jason Alexander) oraz „Sunburn” (reż. Nelson Hume, który był prezentowany na Festiwalu Filmowym w Galaway i Międzynarodowym Festiwalu Filmowym w Toronto.
Na potrzeby przemysłu telewizyjnego Aronson produkowała programy „Saturday Night Live” i „The Robert Klein Comedy Hour” – oba dla kanału NBC. Była też współproducentką off-broadwayowskiej komedii „Death Defying Acts”, składającej się z trzech części napisanych przez Elaine May, Woody’ego Allena i Davida Mameta. Niedawno objęła funkcję wiceprezesa Museum of Television and Radio, którą będzie piastować przez najbliższych dziesięć lat.
STEPHEN TENENBAUM (produkcja)
Stephen Tenenbaum był producentem wielu poprzednich filmów Woody’ego Allena: „Blue Jasmine”, „Zakochani w Rzymie”, „O północy w Paryżu”, „Poznasz przystojnego bruneta”, „Co nas kręci, co nas podnieca”, „Vicky Cristina Barcelona” oraz „Sen Kasandry”. Jako producent wykonawczy współtworzył filmy „Scoop – Gorący temat”, „Wszystko gra”, „Melinda i Melinda”, „Życie i cała reszta”, „Koniec z Hollywood” oraz „Klątwa Skorpiona”.

Tenenbaum studiował finanse i bankowość na Uniwersytecie Nowojorskim. Swoją karierę w show biznesie rozpoczynał na arenie finansowej, obsługując takich klientów, jak: The Beatles, Jimi Hendrix, Barbra Streisand, Bruce Springsteen, Percy Faith, Platters, Nat King Cole, Mario Lanza, Gilda Radner, Robin Williams i wielu innych. Po jakimś czasie Tenenbaum postanowił spróbować swoich sił na polu produkcji filmowej i opieki artystycznej. Obecnie jest partnerem w firmie Morra, Brezner, Steinberg & Tenenbaum Entertainment, Inc. (MBST), której klientami są Woody Allen, Billy Crystal, Robin Williams I Alain Boubil (twórca „Nędzników” i „Miss Saigon”). MBST angażuje się również w produkcję filmów fabularnych, między innymi: „Good Morning, Vietnam” (reż. Barry Levinson), „Artur” (reż. Steve Gordon), „Wyrzuć mamę z pociągu” (reż. Danny DeVito) i „Najwspanialsza gra w dziejach” (reż. Bill Paxton).
EDWARD WALSON (produkcja) 
Edward Walson jest właścicielem Service Electric Broadband Cable TV z New Jersey oraz hotelu i restauracji na Florydzie. Jego ojcem był John Walson, który wynalazł telewizję kablową. Edward Walson to doświadczony i nagrodzony Emmy nadawca telewizyjny, który emituje w swojej telewizji cenione programy rozrywkowe oraz wiadomości lokalne i prognozy pogody. 
Aktywnie angażuje się w akcje charytatywne, współpracuje z Elton John Aids Foundation, amfAR, T.J. Martell Foundation oraz działalnością na rzecz egzekwowania prawa. Inwestuje w niezależne produkcje filmowe oraz sztuki wystawiane na Broadwayu. Był producentem  filmów „Blue Jasmine” Woody’ego Allena i „City Island” (reż. Raymond De Felitta), a także spektakli „Relatively Speaking”, „Kopciuszek” i „Strzały na Broadwayu”. Jego najnowsze projekty to dramat biograficzny „Hemingway & Fuentes” (reż. Andy Garcia) z Anthony’m Hopkinsem i Annette Bening oraz dramat „Time out of Mind” (reż. Oren Moverman) z Richardem Gere’em.
DARIUS KHONDJI (zdjęcia) 
Darius Khondji, nominowany do Oscara i nagrody BAFTA za pracę przy filmie „Evita” (reż. Alan Parker), jest jednym z najbardziej rozchwytywanych artystów w branży. Z Woody’m Allenem nakręcił wcześniej trzy filmy: „Życie i cała reszta”, „O północy w Paryżu” i „Zakochani w Rzymie”.
Kształcił się w nowojorskim University Film School oraz w ICP. Zaczął realizować swoje pierwsze filmy pracując jednocześnie w reklamie; współpracował między innymi z takimi reżyserami jak David Fincher, Jean-Baptiste Mondino, Chris Cunningham, Lars von Trier czy William Klein.

Wśród filmów, w których realizację Khondji miał swój wkład, należy wymienić: „Azyl” i „Siedem” Davida Finchera (ten ostatni zdobył Nagrodę Chicagowskich Krytyków Filmowych i nominację do nagrody ASC); „Niebiańską plażę” Danny’ego Boyle’a, „Dziewiąte wrota” Romana Polańskiego, „W moich snach” Neila Jordana, „Zidane – portret z XXI wieku” Philippe’a Parreno, „Obcy: Przebudzenie” Jean-Pierre'a Jeuneta, „Ukryte pragnienia” Bernardo Bertolucciego (nominowany za najlepsze zdjęcia do nagrody Donatella), „Miasto zaginionych dzieci” i „Delicatessen” Marca Caro i Jean-Pierre'a Jeuneta (obydwa nominowane do nagrody Cezara w kategorii najlepsze zdjęcia), „Funny Games” i „Miłość” Michaela Haneke, „Tłumaczka” Sydney'a Pollacka, „Jagodowa miłość” Wong Kar-Waia, „Cheri” Stephena Frearsa oraz „Imigrantka” Jamesa Graya. 
ANNE SEIBEL (scenografia)
Anne Seibel współpracowała z Woody’m Allenem przy filmach „Zakochani w Rzymie” i „O północy w Paryżu”, za który otrzymała nominację do Oscara za najlepszą scenografię. Ostatnie produkcje, do których przygotowywała scenografię to „Pożądanie” (reż. Lisa Azuelos) oraz mini-serial telewizyjny z Zoe Saldaną w roli głównej „Dziecko Rosemary” na podstawie głośnej książki Iry Levina pod tym samym tytułem. 

Będąc absolwentką paryskiej architektonicznej Ecole Spéciale posiada ogromne doświadczenie jako scenograf filmów produkowanych we Francji. Współpracowała z Jamesem Lapinem przy „Improwizacji” i Sofią Coppolą przy „Marii Antoninie”, jak również przy realizacji wielu filmów mających międzynarodową ekipę, podczas zdjęć robionych do nich w Europie. Jej osiągnięcia w zakresie projektowania scenografii potwierdzają filmy takie jak „Monachium” Stevena Spielberga (zdjęcia w Paryżu i Monachium), „Diabeł ubiera się u Prady” Davida Frankela, „Godziny szczytu” Bretta Ratnera, „Zdarzenie” M. Nighta Shyamalana, „G.I. Joe: Czas Kobry” Stephena Sommersa oraz „Medium” Clinta Eastwooda. Seibel była również dyrektorką artystyczną przy realizacji francuskich odcinków „Seksu w wielkim mieście” i „Rodziny Soprano”.

Seibel zadebiutowała jako scenograf w 2003 roku przy realizacji filmu „8 dni” Erica Stylesa, po czym pracowała przy „Road, Movie” Deva Benegala kręconym w Indiach. Jej osiągnięcia w dziedzinie scenografii można podziwiać w filmach takich jak: „Club de rencontre” (reż. Michel Lang), „Il est genial papy!” (reż. Michel Drach), „Stan the Flasher” (reż. Serge Gainsbourg), czy „Taxi de nuit” (reż. Serge Leroy). Do innych osiągnięć artystycznych Seibel zaliczają się jej prace w filmach: „Zabójczy widok” i „W obliczu śmierci” Johna Glena, „Obfitość” Freda Schepisi, „Nannou” Conny Templeman, „Rewolucja Francuska” Richarda Heffrona, „Podróż” Johna MacKenzie, „Wyspa piratów” Renny'ego Harlina, „Człowiek w żelaznej masce” Randalla Wallace’a, „Zawód: szpieg” Tony'ego Scotta, „Kod dostępu” Dominica Seny oraz „W 80 dni dookoła świata” Franka Coracci’ego. Seibel miała również wiele wystaw swoich prac fotograficznych.    

ALISA LEPSELTER (montaż)  

„Magia w blasku księżyca” to szesnasty filmy Woody’ego Allena, którego montażystką jest Alisa Lepselter. Po raz pierwszy współpracowali razem przy filmie „Słodki drań”, a potem przyszły kolejne produkcje: „Drobne cwaniaczki”, „Klątwa skorpiona”, „Koniec z Hollywood”, „Życie i cała reszta”, „Melinda i Melinda”, „Wszystko gra”, „Scoop – Gorący temat”, „Sen Kasandry”, „Vicky Cristina Barcelona” (za który była nominowana do nagrody ACE), „Co nas kręci, co nas podnieca”, „Poznasz przystojnego bruneta”, „O północy w Paryżu” (za który otrzymała kolejną nominację do nagrody ACE), „Zakochani w Rzymie” i „Blue Jasmine”.

Alisa Lepselter rozpoczynała karierę w branży filmowej jako asystentka Jonathana Demme’a przy produkcji filmu „Dzika namiętność”, a potem współpracowała z tak znanymi i cenionymi reżyserami, jak Nicole Holofcener, Nora Ephron, Francis Ford Coppola, i Martin Scorsese.
SONIA GRANDE (kostiumy)

Sonia Grande współpracowała z Woody’m Allenem przy filmach „Vicky Cristina Barcelona”, „O północy w Paryżu” i „Zakochani w Rzymie”. Urodzona w Oviedo w Hiszpanii, studiowała w Real Conservatorio de Arte Dramático w Madrycie, specjalizując się w projektowaniu ubrań. Początkowo wiązała swoje plany zawodowe z teatrem – przez dziesięć lat współpracowała jako scenograf z National Ballet of Spain przy spektaklach Moliera, Szekspira i Cervantesa. W 1990 roku porzuciła teatr na rzecz filmu.
Za kostiumy do filmu „Dziewczyna marzeń” Fernando Trueby została uhonorowana Nagrodą Goyi Hiszpańskiej Akademii Filmowej. Ponadto była dziewięciokrotnie nominowana do tej nagrody za filmy: „Celestyna” (reż. Gerardo Vera), „Język motyli” (reż. José Luis Cuerda), „Inni” (reż. Alejandro Amenábar), „Tango ze śmiercią” (reż. Luis Puenzo), „Mrówki w ustach” (reż. Mariano Barroso), „Lola: la película” (reż. Miguel Hermoso), „ Ślepe słoneczniki” (reż. José Luis Cuerda), „Przerwane objęcia” (reż. Pedro Almodovar) oraz „Nawet deszcz” (reż. Icíar Bollaín).
W 2005 roku była nominowana do Srebrnego Kondora (nagroda Stowarzyszenia Argentyńskich Krytyków Filmowych) za kostiumy do filmu „The Whore and the Whale” (reż. Luis Puenzo), a w 2008 roku otrzymała nagrodę ACPC za swoje dokonania w branży reklamowej.

Wśród znaczących tytułów w jej filmografii znalazły się również: „Porozmawiaj z nią” Pedro Almodovara, „W stronę morza” Alejandro Amenábara, „To skomplikowane” Nancy Meyers, „Boskie jak diabli” Agustína Díaz Yanesa.
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