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Wzruszająca opowieść o miłości, autorstwa wybitnego francuskiego reżysera Patrice’a Leconte oraz producentów filmów „Coco Chanel”, „Mr. Nobody” i „8 kobiet”. W rolach głównych – Rebecca Hall, pamiętna gwiazda „Vicky Cristina Barcelona” Woody’ego Allena,  Alan Rickman („Harry Potter”, „To właśnie miłość”) oraz Richard Madden – Robb Stark z serialowego przeboju „Gra o tron”.

Młody mężczyzna zostaje zatrudniony przez bogatego właściciela fabryki. Kiedy poznaje jego piękną żonę, zakochuje się w niej od pierwszego wejrzenia, ze zrozumiałych względów ukrywając uczucia przed pracodawcą. Kobieta na pozór nie odwzajemnia jego miłości. Wszystko zmienia się, kiedy właściciel fabryki postanawia wysłać bohatera na inspekcję posiadłości w Meksyku. Wieść o przymusowej rozłące zmusza piękną żonę do wyznania prawdziwych uczuć. Składa obietnicę, że będzie czekała na ukochanego, kiedy ten po dwóch latach wróci do niej z wyprawy na odległy kontynent. Jednak wkrótce wybucha I wojna światowa i zakochani zobaczą się dopiero po 8 latach. Czy obietnica może przetrwać tak ciężką próbę czasu? 

OD REŻYSERA

„Na zawsze Twoja” to film zniewalający, intensywny i zmysłowy. 

Zniewalający, gdyż – bardziej niż kiedykolwiek – sięgam tu po cały arsenał środków filmowego wyrazu. Scenariusz, rytm, każdy element sztuki kina służy tu temu, by jak najlepiej przedstawić emocjonalną siłę tej historii. Mise-en-scène, kompozycja obrazu, scenografia, kostiumy, rekwizyty, gra aktorska, oświetlenie, ruch, rytm, scenariusz, sposób kadrowania – każdy element został tu dobrany bardzo precyzyjnie, tak, by nadać tej opowieści pewien niepokojący urok. 

Intensywny, gdyż proza Stefana Zweiga jest cudem zwięzłości – tak, jakby autor pozbył się wszystkiego, co nie odnosi się bezpośrednio do historii i uczuć, które opisuje. Adaptacja, której dokonał Jérôme Tonnerre, wierna jest temu zamysłowi. W filmie pozostało to, co niezbędne; to, dzięki czemu każda scena niesie w sobie jakąś tajemnicę, coś niewypowiedzianego, ale zarazem zachwycającego. 

Zmysłowy, bo o to przecież w tym wszystkim chodzi – o miłość i pożądanie. By kochać, nie mając pewności czy uczucie to będzie odwzajemnione. By marzyć, nie mogąc tego w żaden sposób wyrazić. By niczego nie zdradzając, żyć spojrzeniem, najdelikatniejszym dotykiem, zakazaną pieszczotą, muśnięciem skóry drugiej osoby. Czy pożądanie może przetrwać najcięższą próbę – czasu? To jedno z najwspanialszych pytań Zweiga. 

Na wyrażeniu tych niuansów, drobiazgów pozornie bez znaczenia, acz w rzeczywistości kierujących nami, na zbliżeniu się do postaci, ich udręki i uczuć – tak dobrze opisywanych przez Zweiga, zależało mi najbardziej. 

Dlaczego angielski? Przedstawienie tego romansu w języku francuskim zdawało się wręcz… głupie. To opowieść mocno zakorzeniona w niemieckiej rzeczywistości i w bardzo konkretnym momencie historycznym, w przededniu wybuchu I wojny światowej. Zastanawiałem się nad zachowaniem niemieckiego, ale – z jednej strony – nie znam tego języka, z drugiej – czy nie byłoby absurdem, gdyby francuski filmowiec pojechał do Niemiec, by nakręcić niemiecki film na podstawie prozy Stefana Zweiga? Za radą producentów zdecydowałem się na angielski, którego międzynarodowy charakter jest niezaprzeczalny i który, jako jedyny bez wywołania u widza uczucia zdziwienia i niedowierzania, pozwala Antoniuszowi zwrócić się do Kleopatry słowami „I love you”, a Freudowi do Junga – „How are you?”.

– Patrice Leconte
WYWIAD Z REŻYSEREM

Co skłoniło Pana do sięgnięcia po książkę Stefana Zweiga?

Patrice Leconte: Książkę Zweiga polecił mi mój przyjaciel i wieloletni współpracownik – scenarzysta Jérôme Tonnerre. Był przekonany, że są w niej tematy, które mnie zainteresują. Wiele dni po lekturze ta historia ciągle tkwiła w mojej głowie. Dogłębnie mną poruszyła. Zadzwoniłem do Jérôme’a i powiedziałem, że powinniśmy przenieść ją na ekran. 

Czy w prozie Zweiga jest coś, co szczególnie Pana interesuje?

Cenię jego dzieła, ale nie jest to pisarz, którego książki trzymam przy łóżku. Nigdy nie sądziłem, że którąkolwiek z nich sfilmuję. Decyzja o adaptacji przypomina uchylenie drzwi: dostrzega się pewną możliwość. Moje spotkanie z tą książką – tak jak i wiele innych wydarzeń z mojej kariery – było poniekąd szczęśliwym trafem. Gdy do mnie trafiła, w tym określonym czasie, odzwierciedlała doskonale moje uczucia i bardzo mnie dotknęła. 

Czym przede wszystkim? 

Zaintrygowała mnie nie tyle pytaniem o to, czy miłość może przetrwać próbę czasu, ale czy pożądanie może trwać latami. Bohaterowie wzajemnie się pragną, ale nie mówią sobie o tym. To poruszające.  

Akcja filmu rozpoczyna się w Niemczech w 1912 roku. Widz jednak nie odczuwa mocno napięć tego okresu. Czy było to działanie celowe?

Zdecydowanie. Chociaż film rozgrywa się w określonym czasie i miejscu, nie chciałem, żeby nadchodząca apokalipsa zepchnęła na plan dalszy główny temat: uczucie, które rodzi się między bohaterami. Emocjonalny klosz znieczula ich na to, co dzieje się na zewnątrz. Niczego tu jednak nie wymyślam. Zweig dokonał tego samego zabiegu. 

Na ile Pańska adaptacja jest wierna książce?

Zachowaliśmy w filmie ducha tej prozy. Mówimy o tych samych emocjonalnych problemach. Jednak adaptacja zawsze jest… adaptacją. Trzeba się zatopić w świecie słowa i wymyślić nowe, filmowe rozwiązania. Zweig, mocno stąpający po ziemi, pesymistycznie spoglądający na świat oraz ludzi człowiek i pisarz (protestując przeciwko hitleryzmowi popełnił samobójstwo) nie pozostawia żadnych złudzeń. Kino pewnych rzeczy nie może przedstawić tak jak literatura, niezależnie od tego czy to happy end czy gorzki finał. 

Jakie ograniczenia rodzi praca na planie filmu kostiumowego? 

Realizacja filmu kostiumowego nie sprawiła mi żadnych trudności. Lubię być precyzyjny. Dość szybko zwróciłem uwagę na to, że w 1912 roku moda kobieca, szczególnie w Niemczech, była dość przygnębiająca. Ubrania zakrywały każdy centymetr ciała. Misją niemożliwą było ujrzenie nadgarstka, kawałka szyi, ramion, a co dopiero przedramienia lub kostki! Opowiadając jednak o pożądaniu, chciałem pokazać skórę. Pascaline Chavanne, odpowiedzialna za kostiumy, uspokoiła mnie, że jest to osiągalne, że – nie przekreślając ograniczeń narzuconych przez styl epoki – możemy pozwolić sobie na odrobinę swobody. 

Rozważał Pan realizację filmu po niemiecku i w Niemczech. Co skłoniło Pana do zmiany zdania?

Początkowo sądziłem, że to jedyne słuszne rozwiązanie dla niemieckiej koprodukcji. Szybko zdałem sobie jednak sprawę, że praca w języku, którego nie znam, byłaby co najmniej dziwna. Nakręcenie tej historii po francusku byłoby natomiast absurdalne. Producenci zasugerowali angielski i anglosaską obsadę. Ten pomysł przemówił do mnie. To uniwersalny język, akceptowany przez widzów nawet gdy opowiada się nim historie nieanglojęzycznych narodów. 

Jak wyglądał casting? 

Pomogła mi w nim cudowna reżyser castingu Susie Figgis, która na co dzień pracuje m.in. z Timem Burtonem. Świetnie się rozumieliśmy. To Susie podpowiedziała mi, by w głównej roli wystąpiła Rebecca Hall. Wcześniej widziałem ją tylko u Woody’ego Allena w „Vicky Cristina Barcelona”. Gdy spotkałem ją po raz pierwszy, bałem się trochę, że jest za bardzo „dziewczyną z sąsiedztwa”, a nie takiej Charlotte szukałem. Szybko jednak przekonałem się, że to Susie miała rację. Spotkaliśmy się ponownie, zrobiliśmy zdjęcia próbne i zadziała się magia. Ta radosna, współczesna kobieta, która na plan przychodziła w spodniach do biegania, potrafiła się całkowicie przeistoczyć. W kostiumie, z nową fryzurą i makijażem stawała się postacią, zyskiwała jej wrażliwość. 

Jak doszło do angażu Richarda Maddena? 

Richard to bardzo młody aktor, który zyskał sławę dzięki roli w „Grze o tron”. W tym serialu jest w nim coś dzikiego. Ma brodę. Zastanawiałem się czy po jej zgoleniu będzie potrafił utrzymać tę samą aurę. Czy będzie w stanie sportretować tego biednego, młodego oportunistę, który oszalał z miłości do Charlotte, ale nie może dać tego po sobie poznać? To Balzakowski bohater. Richard nigdy kogoś takiego nie grał. Przekonał mnie jednak do siebie swoim zapałem i całkowitym zaangażowaniem w pracę. 

Czym ujął Pana Alan Rickman?

Alan zaskoczył mnie w inny sposób. Wielu twórców mówiło mi, że to wielki aktor, ale skomplikowany człowiek. Rozumieliśmy się jednak bardzo dobrze. Zaufaliśmy sobie. Na planie był wyjątkowo zgodny. Świadomość sprzecznych uczuć, które miotają jego bohaterem, pozwoliła mu grać z emocją, ale i pewną rezerwą. Gdy oglądałem jak to robi, miałem łzy w oczach. Tak wielki talent jest zachwycający.  

Jak Pan go reżyserował?

Tak samo, jak aktorów francuskich. Z takim samym obustronnym zaangażowaniem i zaufaniem. Czułem jak wiele satysfakcji sprawiało wszystkim aktorom to, że uczestniczyłem w kadrowaniu. Bardzo sobie to w swojej pracy cenię. Dziwię się, że tak niewielu reżyserów to robi. Rebecca Hall chwilę wcześniej skończyła zdjęcia do „Iron Mana 3”, gdzie wtrącona została w sam środek wielkiej amerykańskiej machiny produkcyjnej. Na planie potrzebna była tylko przez pięć minut dziennie, by stanąć na tle greenscreenu. Po tym doświadczeniu była zachwycona życzliwą wrażliwością europejskiego planu. Tak samo Alan Rickman, który w rozmowie ze mną przyznał, że po dwóch dużych hollywoodzkich produkcjach… stracił trochę zainteresowanie aktorstwem. Pod koniec zdjęć do „Na zawsze Twoja” powiedział mi, że dzięki mnie odzyskał wiarę w kino. Nie mógłbym być bardziej szczęśliwy, nawet gdybym został odznaczony Legią Honorową.

Gdzie powstały zdjęcia?

Miejsca, które pasowały do naszego pomysłu, po długich poszukiwaniach, odnaleźliśmy w Belgii. Ekipa w większości składała się z moich ulubionych współpracowników. Znaleźli się w niej również Belgowie. Bardzo dobrze wspominam te zdjęcia. Towarzyszyła im harmonia. Brytyjscy aktorzy byli otwarci, ufni i bardzo skoncentrowani na swoich zadaniach. Reżyserowałem wielu ciekawych francuskich aktorów, ale chyba jeszcze nigdy nie widziałem pracy tej jakości. Sprzyjała nam pogoda. Wszystko szło gładko. Na tym planie doświadczyliśmy czegoś na kształt małego „stanu łaski”. 

Jakie oczekiwania miał Pan wobec muzyki?

Z Gabrielem Yaredem chciałem pracować już od dłuższego czasu. Stanęło przed nim trudne zadanie: zilustrowania uczuć powstrzymywanych przez powściągliwość. Jego muzyka musiała być poetycka, ale nie sentymentalna. Jednocześnie musiał naciskać pedał gazu i hamulec… Nie było to łatwe, ale z pewnością wciągające. Jego muzyka jest zniewalająca. 

Czy doświadczenie, które zdobył Pan przy swoim poprzednim filmie, animacji „Sklep dla samobójców”, okazało się w jakikolwiek sposób pomocne przy „Na zawsze Twoja”?

Jeżeli zmieniam styl lub gatunek, to dlatego, że nie chcę „zasnąć”. Nie mogę jednak powiedzieć, żeby doświadczenia zdobyte przy „Sklepie dla samobójców” pomogły mi przy realizacji tej opowieści. To diametralnie różne terytoria. Animacja uzmysłowiła mi jednak jak bardzo lubię filmować. Praca nad „Sklepem…” dała mi dużo satysfakcji, ale tęskniłem za zwykłym, aktorskim planem. 

Zamierza Pan teraz przejść na emeryturę lub odpocząć jakiś czas?

Nie wiem. Przez czterdzieści lat zawsze wiedziałem jaki będzie mój kolejny film. Ten nieustanny pęd zaczął mnie w końcu przyprawiać o zawrót głowy. Po raz pierwszy w życiu podjąłem decyzję, by zakończyć zdjęcia, nie wiedząc co będę robił następnego dnia. 
O AKTORACH
REBECCA HALL (Charlotte Hoffmeister) – ur. 3 maja 1982 roku w Londynie. Uzdolniona brytyjska aktorka, laureatka wielu nagród, w tym statuetki BAFTA za kreację w filmie „Wilcze prawo: 1974”. Wychowana w artystycznej rodzinie – jej ojciec to reżyser teatralny Peter Hall, a matka to śpiewaczka operowa Maria Ewing. Karierę artystyczną wybrali również jej bracia przyrodni: Edward Hall (reżyser teatralny) i Christopher Hall (producent telewizyjny) oraz siostry przyrodnie: Lucy Hall (scenografka) i Jennifer Caron Hall (pisarka i malarka). Jako 10-latka debiutowała w jednym z projektów ojca. Zanim zawodowo zajęła się aktorstwem, studiowała język angielski w Cambridge. Głośno zrobiło się o niej za sprawą dwóch filmów: „Prestiżu” Christophera Nolana i „Vicky Cristina Barcelona” Woody’ego Allena. Swój czas zawodowy dzieli między planem filmowym i sceną. W teatrze pojawia się regularnie od 2002 roku. W 2013 roku zadebiutowała na Broadwayu.   

WYBRANA FILMOGRAFIA:
2014 – „Transcendencja”
2013 – „Na zawsze Twoja”
2013 – „Układ”
2013 – „Iron Man 3”
2012 – „Żądze i pieniądze”
2012 – „Koniec defilady”
2011 – „Szepty”
2010 – „Miasto złodziei”
2009 – „Wilcze prawo: 1974”
2009 – „Dorian Gray”
2008 – „Vicky Cristina Barcelona”
2008 – „Frost/Nixon”
2006 – „Prestiż”

ALAN RICKMAN (Karl Hoffmeister) – ur. 21 lutego 1946 roku w Londynie. Jeden z najwybitniejszych aktorów brytyjskich, reżyser, scenarzysta i producent. Laureat wielu nagród, w tym statuetki BAFTA – za kreację w filmie „Robin Hood: Książę złodziei”, a także Złotego Globu – za tytułową rolę w „Rasputinie”. Był swego czasu jednym z kandydatów do roli Hannibala w „Milczeniu owiec” i choć ostatecznie w postać wcielił się Anthony Hopkins, Rickman i tak znany jest na całym świecie. W ostatnich latach kojarzony był głównie z rolą jednego z profesorów Hogwartu – Severusa Snape’a. Uznanie widzów zdobył jednak wcześniej – m.in. jako czarny charakter w „Szklanej pułapce” i w „Robin Hoodzie: Księciu złodziei”. Jeszcze ciekawsze kreacje tworzył przez lata na scenie. Był członkiem Royal Shakespeare Company. Obecnie gra po obu stronach oceanu, zarówno na deskach teatralnych, jak i przed kamerą. Sztuką zainteresował się już w dzieciństwie, choć wychowywał się w zwyczajnej, robotniczej rodzinie. Zanim – w latach 70. XX wieku – zaczął zarabiać na życie jako aktor, pracował m.in. jako grafik. W życiu prywatnym od połowy lat 60. związany jest z Rimą Horton, swoją szkolną miłością.  

WYBRANA FILMOGRAFIA:
2013 – „Na zawsze Twoja”
2013 – „Kamerdyner”
2012 – „Gambit, czyli jak ograć króla”
2011 – „Harry Potter i Insygnia Śmierci: Część II”
2010 – „Harry Potter i Insygnia Śmierci: Część I”
2009 – „Harry Potter i Książę Półkrwi”
2007 – „Harry Potter i Zakon Feniksa”
2007 – „Sweeney Todd: Demoniczny golibroda z Fleet Street”
2006 – „Pachnidło: Historia mordercy”
2005 – „Harry Potter i Czara Ognia”
2004 – „Harry Potter i więzień Azkabanu”
2003 – „To właśnie miłość”
2002 – „Harry Potter i Komnata Tajemnic”
2001 – „Harry Potter i Kamień Filozoficzny”
1999 – „Dogma”
1996 – „Michael Collins”
1996 – „Rasputin”
1995 – „Rozważna i romantyczna”
1991 – „Robin Hood: Książę złodziei”
1988 – „Szklana pułapka”
1982 – „Busted”

RICHARD MADDEN (Friedrich Zeitz) – ur. 19 czerwca 1986 roku w Szkocji. Jeden z najbardziej obiecujących brytyjskich aktorów młodego pokolenia. Chociaż występuje dopiero od kilku lat, już zdobył sławę – dzięki kreacji Robba Starka w serialowej superprodukcji „Gra o tron” według prozy George’a R. R. Martina. Aktorem został, żeby przełamać swoją nieśmiałość. W 2007 roku ukończył Royal Scottish Academy of Music and Drama. Zanim znalazł się w obsadzie „Gry o tron”, zdobył uznanie na deskach Glasgow Repertory Company i londyńskiego Globe Theatre. W 2015 roku zobaczymy go w roli Księcia w najnowszej ekranizacji „Kopciuszka”. W prywatnym życiu – od 2011 roku – związany jest z aktorką Jenną Coleman (znaną głównie z serialu „Doktor Who”).  

WYBRANA FILMOGRAFIA:
2013 – „Na zawsze Twoja”
2012 – „Wojna i miłość”
2011 – „Gra o tron”
2010 – „Pokój na czacie”
2010 – „Kłopotliwy chłopak”

O REŻYSERZE

PATRICE LECONTE – ur. 12 listopada 1947 roku w Paryżu. Jeden z najwybitniejszych francuskich reżyserów i scenarzystów. Okazjonalnie występuje też przed kamerą jako aktor. Laureat wielu prestiżowych nagród. „Śmieszność”, którą wyreżyserował w 1996 roku przyniosła mu m.in. dwa Cezary i statuetkę BAFTA. Trzykrotnie walczył o Europejską Nagrodę Filmową, a dwukrotnie o Złotego Niedźwiedzia i Złotą Palmę. Wygrywał na festiwalach w Chicago, Karlowych Warach, Los Angeles, Moskwie, Wenecji i w Krakowie. Kinem zainteresował się już jako nastolatek. Mając 15 lat kręcił swoje pierwsze amatorskie filmy. W latach 60. studiował w Institut des Hautes Études Cinématographiques i pracował jako rysownik. Za kamerą staje regularnie od połowy lat 70. Szybko zdobył popularność we Francji, ale świat odkrył go dopiero dekadę później – na festiwalu w Cannes – dzięki filmowi „Pan Hire”. W życiu prywatnym jest od 1972 roku mężem Agnès Béraud.   

WYBRANA FILMOGRAFIA (reżyseria i scenariusz):
2013 – „Na zawsze Twoja”
2012 – „Sklep dla samobójców”
2006 – „Mój najlepszy przyjaciel”
2002 – „Ulica uciech”
2001 – „Felix i Lola”
2000 – „Wdowa św. Piotra”
1998 – „Dziewczyna dla dwóch”
1990 – „Mąż fryzjerki”
1987 – „Tandem”
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