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O filmie 

„Wielkie oczy” to film oparty na prawdziwej historii malarki Margaret Keane, w reżyserii jednego z największych wizjonerów współczesnego kina Tima Burtona („Alicja w krainie czarów”). W rolach głównych występują nominowana do Oscara Amy Adams („American Hustle”) oraz zdobywca Oscara Christoph Waltz („Django”). 
„Wielkie oczy” to jeden z najpoważniejszych kandydatów do Nagród Akademii w 2015 r.


W latach sześćdziesiątych XX wieku świat zachwyca się intrygującymi portretami kobiet i dzieci o tajemniczych, wielkich i bardzo smutnych oczach. Autorstwo obrazów przypisuje sobie niezwykle ambitny Walter Keane, mistrz nowoczesnej autopromocji. Jednak za niezwykłymi pracami stoi żyjąca w jego cieniu żona, Margaret. Z czasem kobieta zacznie walczyć o prawdę, uznanie i wyzwolenie spod wpływu charyzmatycznego męża-despoty oraz z roli, którą narzuciło jej społeczeństwo. 

Oczy zwierciadłem melancholii 

Margaret Keane (ur. 1927, w Tennessee, USA) to słynna amerykańska  malarka, która za temat swych dzieł obrała kobiety i dzieci. W latach 60. ubiegłego wieku jej prace były sprzedawane pod nazwiskiem męża  Waltera Keane'a, który twierdził, iż wyszły one spod jego pędzla. Konflikt w tej kwestii wymieniono jako jeden z powodów rozwodu pary. Podczas rozprawy w 1966 roku Margaret zakwestionowała twierdzenia Waltera i namalowała obraz przed sędzią, aby niezbicie udowodnić, że to właśnie ona jest autorką prac. Walter odmówił malowania przed sądem, zasłaniając się rzekomym bólem barku. Natomiast kobieta namalowała charakterystyczny obraz dziecka w ciągu 53 minut. W rezultacie sąd przyznał jej 4 miliony dolarów odszkodowania.  

W 1986 roku sąd ostatecznie uznał jej racje, pozwalając malować i sprzedawać prace pod własnym nazwiskiem. Jej obrazy z czasów związku z Walterem najczęściej ukazywały melancholijne postaci dziecięce (modelką była często córka Keanów, Jane). Doskonale się sprzedawały, ale były też wyszydzane przez krytykę jako naiwnie sentymentalne i wtórne.

Od 1964 roku, kiedy to opuściła dom i przeniosła się na Hawaje (spędziła tam 27 lat), malarka stała się żarliwym świadkiem Jehowy. Pięć lat po rozwodzie wyszła ponownie za mąż, za dziennikarza sportowego Dana McGuire'a. Od tamtego momentu jej obrazy stały się radośniejsze –  zaczęła malować w zdecydowanie pogodniejszej manierze. Jej strona internetowa prezentuje prace w dwóch grupach: „Łzy radości” i „Łzy szczęścia”. Nie jest tajemnicą jej głęboki szacunek dla Biblii, widoczny także w jej plastycznych inspiracjach. Gdy bowiem dołączyła do wspólnoty religijnej, jak sama twierdziła, jej życie zmieniło się na lepsze. Sztuka Keane stała się trwałym elementem popkultury. Obecnie malarka mieszka w Napa County, w Kalifornii. Malowała portrety hollywoodzkich gwiazd, takich jak Joan Crawford czy Natalie Wood; reżyser Tim Burton zlecił jej namalowanie portretu jego dawnej partnerki Lisy Marie. 

Dziwniejsze niż fikcja 

W 2003 roku duet doświadczonych scenarzystów Scott Alexander i Larry Karaszewski trafił na bulwersującą, a mało znaną historię Margaret i Waltera Keanów. Znakiem firmowym Alexandra i Karaszewskiego jest zainteresowanie niecodziennymi, acz prawdziwymi postaciami. To oni napisali „Skandalistę Larry'ego Flynta” („People vs. Larry Flynt”, 1996) – rzecz o królu porno, w reżyserii Milosza Formana – czy „Eda Wooda” („Ed Wood”, 1994), o najgorszym filmowcu świata, z Johnnym Deppem w roli głównej, w reżyserii Tima Burtona. Wyprodukowali też film o aktorze telewizyjnym Bobie Crane („Auto Focus”, 2002, reż. Paul Schrader). 

Tym razem znaleźli historię, która nie tylko opowiada o niezwykłych ludziach, ale i opisuje przemiany amerykańskiej mentalności i obyczajowości. – To historia wielce intrygująca i niemal całkowicie nieznana – mówił Alexander. – Gdybym dokładnie sprawy nie badał, pomyślałbym, że to fikcja. Karaszewski dodawał: – Było wiele powodów, by nakręcić ten film. Jeden z ważniejszych to ten, że w Margaret i jej działaniach można dostrzec zwiastun ruchu wyzwolenia kobiet. Gdy ją poznajemy, jest typową gospodynią z lat 50., gotową właściwie na wszystko dla własnego męża. Z czasem zaczyna decydować sama o sobie. Karaszewski tłumaczył: – Scotta i mnie bardzo interesują biografie ludzi, którym wydaje się, iż nie są ważni i że to, co robią, nie jest zbyt istotne. Funkcjonują gdzieś na marginesie. Taki był Ed Wood, przez wielu uważany za najgorszego filmowca świata. Podobnie Keanów wielu ludzi uważa za najgorszych malarzy świata. Nas interesowała przede wszystkim sprawa ich obecności na rynku sztuki oraz walka kobiety o niezależność. Karaszewski potwierdzał, że im dłużej i intensywniej zagłębiali się w temat, tym bardziej ich fascynował. Mówił: – Walter wymyślił wiele skutecznych chwytów promocyjnych na naprawdę imponującą skalę. Nie był akceptowany przez wpływowe galerie i krytyków, więc z wielką energią tworzył własne galerie i albumy. Sprawił, że obrazy były tak tanie, że na ich kupno stać było przeciętnego człowieka. To zrewolucjonizowało rynek sztuki. Tacy graficy z tamtej epoki, jak Peter Max czy Thomas Kincaide, wiele mu zawdzięczali. U samego Andy'ego Warhola można się dopatrzeć wpływów Keane'a. Ale co najciekawsze, okazało się, że wszystkie obrazy malowała jego żona, a on przez lata manipulował nią i składał na nich podpisy, by mieć prawa do jej twórczości.  

Kwestia zaufania 

Scenarzyści spędzili całe tygodnie w bibliotekach, studiując artykuły z prasy, głównie lokalnej z San Francisco, na temat Keanów. Alexander wspominał: – Wiele punktów pozostawało dla nas niejasnych. Zadzwoniliśmy do Margaret, a ona zgodziła się spotkać z nami na lunchu. Zadaliśmy jej sporo pytań. Kiedy Walter oświadczył jej, że jest malarzem? Dlaczego zgodziła się na taki układ, który był przecież oszustwem i dlaczego w końcu go zerwała? Nam dzisiaj trudno to pojąć, ale taka była mentalność kobiet w latach 50. To mąż narzucał żelazne reguły gry i je egzekwował. Było to powszechnie akceptowane.  Mężczyzna miał zapewniać byt. I, aby oddać sprawiedliwość Walterowi, jego obietnice się spełniły: obiecał, że będą bogaci, bardzo sławni i będą mieli wielki dom. I tak się stało. Margaret do dziś twierdzi, że bez niego nikt by się nie poznał na jej malarstwie. W końcu, po roku namów, Margaret Keane dała scenarzystom prawa do wykorzystania w filmie zarówno swego życia, jak i swych obrazów. – Musieliśmy być delikatni i ją przekonać, że nie uczynimy nic, z czym czułaby się źle. Zaufała nam i to bardzo ułatwiło nam pracę – mówił Alexander.

Kto, jak nie Tim?  

Scenarzyści chcieli sami wyreżyserować film.  Ale w 2007 roku nad niemal zaakceptowanym już projektem zebrały się czarne chmury. – Czarne chmury pojawiały się kilka razy – uściślił Alexander. – Za każdym razem, gdy byliśmy o krok od rozpoczęcia pracy. Karaszewski dodawał: – Już myśleliśmy, że nigdy nic z tego nie będzie, ale mądrą rzeczą było, iż nie wypuściliśmy tekstu z rąk, nie sprzedaliśmy go. Rzeczywiście, w 2008 miały ruszyć zdjęcia, z Kate Hudson i Thomasem Hadenem Churchem w rolach głównych. Kolejną przymiarką obsadową (już z Timem Burtonem jako reżyserem) byli Ryan Reynolds oraz Reese Witherspoon. 

Walter zmarł w 2000 roku, Margaret żyje niedaleko San Francisco. Właśnie w tym mieście miało miejsce wspomniane spotkanie. – Scott i Larry mieli tyle entuzjazmu, a z tego, co opowiadali, zrozumiałam, że gdybym robiła filmy, ujęłabym to w zbliżony sposób. Dostałam cztery inne filmowe oferty, ale po głębokich wahaniach odrzuciłam je. Czułam, że to właśnie im mogę zaufać. Moja historia naprawdę ożyła. Znaleźli w niej tragedię, ale i humor. Myślę, że nie zasługuję na takie wyróżnienie. To dla mnie zaszczyt, że stałam się tematem takiego filmu. Ja tylko malowałam, a wiele rzeczy się przydarzało. Moje życie stało się w pewnym momencie nierealne, jak sen – mówiła. Malarka poznała Burtona już wcześniej, bo kolekcjonował jej prace: – Pomyślałam, że on będzie najlepszy, aby opowiedzieć moją historię. Reżyser poprosił, by artystka pokazała się na ekranie, w krótkiej scence kręconej w Palace of Arts w San Francisco. – To było poruszające. Byłam starszą panią, która siedzi sobie cichutko na ławce. Przed zdjęciami Tim dał mi do ręki Biblię. Wie, jak lubię Biblię, więc po prostu dał mi ją do poczytania. To był dzień, którego nigdy nie zapomnę – opowiadała wzruszona malarka.  

Burtonowi od początku ten projekt był bardzo bliski. Najpierw zgodził się być producentem, potem zdecydował się reżyserować. – Tim zawsze poczuwał się do duchowej wspólnoty z artystami będącymi outsiderami odrzucanymi przez krytykę. Tak było w przypadku Eda Wooda. I o tym jest też ten film, o artyście-prymitywiście, z którym Tim w wielkiej mierze się identyfikuje – wyjaśniał Alexander. Producent Derek Frey, od lat współpracujący z Burtonem, mówił: – Obrazy Margaret powstawały w czasach, kiedy sztuka odgrywała wielką rolę w społeczeństwie, ale ciągle jeszcze była dość hermetyczna. Myślę, że obrazy zwierząt i dzieci, smutne, ale i w jakiś sposób miłe, choć nieco niepokojące, były czymś do zaakceptowania dla mainstreamowej publiczności. Oswajały sztukę. Warto przypomnieć, że z twórczością Margaret Tim był doskonale obeznany. Zamówił u niej serię obrazów, zanim jeszcze ktokolwiek pomyślał o filmie.

Frey, autor wyczerpującego, wręcz fundamentalnego opracowania „The Art of Tim Burton”, zwracał także uwagę na pewien znaczący fakt: – Jak wiadomo, Tim jest nie tylko filmowcem, ale i znanym artystą wizualnym. Wiele osób wskazywało na znaczące pokrewieństwa niektórych rozwiązań w jego pracach właśnie z malarstwem Margaret, zwłaszcza jeśli chodzi o owe wielkie oczy. Myślę, że inspiracja jest ewidentna. Jeszcze kilka lat temu byłbym przekonany,  że temat sztuki i jej mrocznej strony nie jest odpowiedni dla Tima. Obecnie sądzę, że to mądry, dojrzały krok, może nawet nowy etap w jego twórczości. To powrót do źródeł, do początków, po serii (z reguły) bardzo skomplikowanych i kosztownych filmów. Tu prawie nie ma efektów specjalnych, są za to skomplikowane postaci i ich wzajemne relacje. Filmu tak skromnego nie zrobił Tim od czasu „Wielkiej przygody Pee Wee Hermana”. Jestem przekonany, że praca nad nowym filmem była dla niego czymś wielce odświeżającym. 

Ekspresowe tempo 

Burton zdawał sobie sprawę, że kluczową kwestią jest obsadzenie roli Waltera tak, by nie budził łatwej i jednoznacznej antypatii. Pomyślał o Christophie Waltzu, opromienionym Oscarowymi sukcesami. Ten odpowiedział bezzwłocznie i entuzjastyczne: – Przeczytałem, jestem zachwycony, wchodzę w to. Ale tylko pod warunkiem, że to ty będziesz reżyserował. Burton również nie zwlekał, by powiedzieć tak. – Zadziwiające, jak to szybko poszło – wspominał Frey. – Już kilka dni potem mieliśmy na pokładzie także i Amy. Tim był uszczęśliwiony. Uważał, że jest to duet wprost idealny.

Scenarzyści być może trochę cierpieli, ale uznali, że tekst trafia w najlepsze ręce. – Nosiliśmy się z tym projektem aż dziesięć lat, usiłując film wyreżyserować. Szło jak po grudzie.  Szczerze mówiąc, Tim był jedyną osobą, której mogliśmy zaufać – mówił Alexander. – Znał doskonale temat, znał prace Margaret.   

Waltz i Burton spotkali się w lutym 2013 roku. Pięć miesięcy później wystartowały zdjęcia. Producentka Lynette Howells zauważyła: – Niezwykle precyzyjny scenariusz sprawił, że doskonale rozumiałam, dlaczego Margaret brała tak długo udział w oszustwie i czym kierował się Walter. Jak w większości projektów niezależnych, w naszej pracy było wiele momentów euforii i jeszcze więcej zwątpień. I nagle na reżyserię decyduje się ktoś z pozycją i talentem  Tima! To wielka radość, gdy scenariusz tej klasy trafia do reżysera-legendy, który w dodatku doskonale go rozumie. 

Amy Adams początkowo wahała się, czy przyjąć rolę, choć tekst jej się podobał: – Postaci, które grałam, nie miały w sobie wiele pokory, ja sama nie jestem zbyt pokorna. Nie byłam pewna, czy jestem w stanie  w  przekonujący sposób odnaleźć drogę do Margaret. Ale macierzyństwo mnie zmieniło. Także ponowna lektura scenariusza sprawiła, że się zdecydowałam. Myślę, że Margaret, jak większość ludzi, jest osobą skomplikowaną. Jest cicha i pokorna, stąd jej podatność na manipulację. Ale ma w sobie ukrytą siłę. Adams wykonała spory research, przygotowując się do roli: – Gdy znasz historię z perspektywy dwóch osób, które ją opisują, tak naprawdę trudno być pewnym, co jest prawdą, a co nie, i gdzie ta prawda leży. Czytałam, co Margaret pisała o sobie, co pisał o niej Walter i inni ludzie. Aktorka spędziła dzień z artystką w jej galerii. – Tak, jest w niej pewna potulność, ale także poczucie humoru i wielka siła. To osoba łagodna, ale nie bezwolna.

Margaret komentowała: – Zawsze się denerwuję i czuję nieswojo, gdy ludzie patrzą, jak maluję. Ale Amy bardzo mnie prosiła, żebym tworzyła w jej obecności. A potem zobaczyłam ją z tym blond kokiem i w ubraniach bardzo podobnych do moich. Poczułam się, jakbym patrzyła na samą siebie w lustrze, tyle że sprzed 50 lat.  

Zachowało się mało filmowych materiałów archiwalnych z udziałem Margaret; w telewizyjnych programach brylował Walter. Tak więc Adams w dużej mierze bazowała na obserwacjach dzisiejszej Margaret. – Mówiła sporo o religii, jest świadkiem Jehowy, jej moc bierze się także z osobistej nadziei na zbawienie. Myślę, że zaakceptowała mnie i moją interpretację. Ale to  scenariusz uruchamia wyobraźnię, każe szukać rozwiązań, wspomaga aktorski warsztat i instynkt – twierdziła aktorka. Waltz natomiast wspominał: – Zawsze chciałem pracować z Timem, ale nie przy jakimkolwiek projekcie. Dla mnie to film o niełatwym związku skomplikowanych osobowości. Jeśli chodzi o moją metodę, skupiłem się na tekście. Kręcimy fabułę i nie było dla mnie istotne, jaki był Walter w realnym życiu. Skoncentrowałem się na budowaniu postaci, posługując się wyłącznie scenariuszem i własną wyobraźnią. 

Alexander postrzegał Waltera jako wybitną osobowość: – Dla mnie to geniusz. Zadał sobie pytanie: dlaczego nie możemy kupować sztuki w supermarkecie, na stacji benzynowej czy w sklepie żelaznym? I swą koncepcję z wielką energią wprowadził w życie. Wiedział, że sztuka jest dla publiczności tajemnicą i to wykorzystał. Dlaczego ten silny facet maluje płaczące dzieci? – zastanawiali się odbiorcy. To ich nurtowało, nie wiedzieli przez długi czas, że to Margaret miała w sobie ten smutek. Ale zamysł Waltera był bardzo skuteczny. Jeśli dorastaliście w latach 60., to te dzieci o wielkich oczach były wszędzie – nawet na ścianie u cioci, do której szedłeś z wizytą. 

Zawodowa krytyka dostrzegała w tych obrazach tylko kicz, dalekie i żenująco sentymentalne echo abstrakcyjnego ekspresjonizmu lat 50. – Tim nie żartuje ani z tej lekceważonej estetyki, ani z Margaret. Uważa, że ona, jako artystka i jako człowiek, podobnie jak Ed Wood, miała coś  ważnego do przekazania i uczyniła to maksymalnie szczerze – mówił Karaszewski. Producentka Howell nie znała prac Keane, ale gdy zaczęła przygotowania do filmu, zrobiły na niej wrażenie: – Nie myślę wcale, że są tak proste, jak się dość powszechnie uważa. Jej wczesne prace mają w sobie coś, co cię prześladuje. Potem pojawiają się inne barwy, pogodniejszy nastrój. Myślę, że nasz film stawia ważne pytania na temat sztuki. Jak ją oceniać i kto ma do tego prawo? Jakie stosować kryteria oceny? Według mnie, to co głęboko porusza, jest sztuką. Alexander dodawał: – Świat sztuki ma wielką skłonność do pretensjonalności i bycia zbyt serio. Cieszyła nas idea, że zrobimy film, którego bohaterowie są gotowi do pewnych szaleństw w imię tego, co uważają za słuszne. Czołowy krytyk „New York Timesa”, Canaday, grany przez Terence'a Stampa, niemal wariuje na myśl, jak te obrazy się wspaniale sprzedają i jak są popularne. Jest przekonany, że powinien zrobić wszystko, by to powstrzymać. Adams zaś komentowała: – Myślę, że przez te wielkie oczy Margaret wyrażała siebie i swoje głębokie emocje. Ale sygnowała obrazy „Keane”. Warto też zwrócić uwagę, że jednocześnie zaczęła malować rzeczy bardziej osobiste, psychologiczne, przeważnie autoportrety. Podpisywała je MDH Keane i deklarowała jako swoje. Waltz zauważył: – Film opowiada o momencie z przełomu lat 50. i 60., gdy sztuka staje się masowa. Jest tu mała zabawna scenka, gdy Keane, zapytana o Warhola, mówi, że ona miała już fabrykę, gdy on nie wiedział, co to zupa. Zawiera się w tym sugestia, z którą się zgadzam. Sztuka służyła mu w dużej mierze do działalności komercyjnej. 

Ludzie, nie potwory 

Adams mówiła: – Christoph jest niepowtarzalny, rzadko kto potrafi być ujmujący i przerażający jednocześnie. On to potrafi zrobić, nawet w dziesięciu sekundach dialogu. Myślisz sobie, co się właściwie stało, jaki jest naprawdę jego bohater. Alexander podziwiał kunszt aktora: – Gra Christopha to nieustanna uczta. Walter według mnie to diabeł, ale za to jaki czarujący! Christoph ma niezwykłą melodyjność w podawaniu dialogu. Jego Walter uwielbia monologować na temat swój i sztuki. Opowiada o sobie, posługując się formą trzecioosobową. Karaszewski: – To osobowość większa niż życie. Christoph nie wahał się wprowadzić elementu zabawy. Howell przyznawała: – Dodał tej postaci głębi. Naprawdę rozumiemy, dlaczego Margaret znalazła się pod jego przemożnym wpływem. Karaszewski zaś tak tłumaczył postępowanie Waltera: – On naprawdę nie rozumie, dlaczego to, co robi, miałoby być złe. Zarobił mnóstwo pieniędzy, odniósł prawdziwy sukces, niby dlaczego ludzie mieliby znać prawdę?

Howell wtórowała scenarzyście: – Znalazł drogę do niemal każdego domu. Są pocztówki z „jego” obrazami, plakaty, gadżety. No po prostu geniusz! Alexander zauważał: – Nie ma zbyt wielu naprawdę wielkich ról dla kobiet w Hollywood. Amy wykorzystała szansę, by stworzyć jedną z nich. Jest całkowicie wiarygodna, patrzeć na nią jako na Margaret to magiczne przeżycie. Howell uważała, że Adams umknęła banałowi: – Na pierwszy rzut oka Margaret to osoba, która po prostu dała nad sobą zapanować mężczyźnie, podporządkowała się mu. Ale Amy od początku sygnalizuje jej delikatną, stale obecną siłę. Początkowo, gdy Walter każe jej udawać, że nie ma nic wspólnego z obrazami, przeżywa szok, potem się do tego przyzwyczaja, ale ego Waltera wciąż rośnie i rośnie. On pragnie się obracać w świecie sławy, a kobieta zaczyna żyć w tym jego wyimaginowanym świecie zepchnięta na margines. Amy Adams mówiła: – Jestem przekonana, że romantycznie idealizowała ich związek, doceniała też jego handlowy talent, uważała, że się w jakiś sposób uzupełniają, ale z czasem znalazła w sobie odwagę, by się mężowi przeciwstawić, co w tamtych czasach było diabelnie, także psychologicznie, trudne. Alexander podkreślał: – To bardzo delikatna sprawa pracować nad biografią osoby żyjącej. Przez rok, kiedy powstawał zrąb pierwszej wersji scenariusza, wiele czytaliśmy, a potem dokonywaliśmy selekcji. Mieliśmy przecież tylko dwie godziny, by opowiedzieć tę historię. Staraliśmy się nie przeciążyć jej faktami i postaciami, nie dokonywać zbyt gwałtownych skoków w czasie. Chodziło o wydobycie pewnej esencji, dlatego byliśmy w bliskim kontakcie z Margaret. I ogromną  satysfakcją było dla nas, gdy ona stwierdziła:  Tak właśnie było, trafiliście w punkt. Karaszewski: – Prawda jest dziwniejsza i bardziej interesująca od fikcji, dlatego staraliśmy się jej trzymać.

Burton, czyli instynkt i odwaga 

– Tim był idealnym reżyserem tego filmu, bo rozumie artystów i postrzega ich jako outsiderów – tłumaczył Alexander. – Opowiadając o nich, potrafi wybrać właściwą tonację. Stawia na intensywność i prostotę oraz na aktorskie kreacje. Oczywiście nie mieliśmy wiele pieniędzy, więc nie można było odtworzyć z rozmachem San Francisco z lat 60. Karaszewski był także pełen uznania dla Burtona: – Moim zdaniem Tim doskonale rozumie aktorów i nie lęka się scen kameralnych o zmiennej tonacji. Potrafi jak rzadko kto, w ramach jednej sceny, wprowadzić niespodziewany humor tam, gdzie dominuje dramat. Howell dodawała: – Obserwując go na planie, doskonale widzimy, że świetnie wie, co chce osiągnąć i jak to zrobić. Kręcąc drogie filmy, nie zatracił umiejętności doskonałego wyczucia postaci i kameralnej inscenizacji. Adams mówiła: – Wiadomo, że ze względu na niewysoki budżet, musieliśmy pracować w wielkim tempie. Tim wnosił do pracy spokój, cierpliwość i pewność siebie. To się udzielało.

Danny Huston, grający dziennikarza Dicka Nolana, tak mówił o reżyserze: – To wizjoner opowiadający baśnie, jednak całkowicie wiarygodne psychologicznie. Moim zdaniem, to może być jeden z najważniejszych filmów w jego karierze. W dodatku Tim nigdy nie zapominał podziękować każdemu po całym dniu pracy i nie lekceważył niczyich sugestii. Krysten Ritter, grająca Dee-Ann, była zachwycona współpracą z Burtonem: – Był moim idolem od dawna. Jakie to wspaniałe uczucie, gdy idol dorasta do twoich wyobrażeń, ma w sobie żar i pomysłowość, które udzielają się wszystkim wokół. Jon Polito (znany między innymi z filmów braci Coen) zagrał postać Enrica Banducciego, właściciela klubu nocnego „hungry i”, którego nowatorskie pomysły były głośne na całym Zachodnim Wybrzeżu i który bardzo pomógł wylansować Keanów. Choć nie obyło się bez bójki – obrazy miały być eksponowane na ścianie klubu, lecz nie było zgody między Banduccim i Walterem w sprawie ich odległości od toalet. Świadkiem starcia był wspomniany Dick Nolan, który zaproponował, że opisze ten pojedynek na pięści: „Wy dostaniecie rozgłos, ja będę miał tekst”. Karaszewski opowiadał: – I tak się stało. Media odegrały dużą rolę w popularyzacji Keanów. Walter, robiąc prezenty celebrytom, umiejętnie podsycał zainteresowanie pracami Margaret. Alexander dodawał: – Stała obecność w kolumnie towarzyskiej Dicka bardzo pomogła Walterowi. Dick to dla nas postać tajemnicza. Pozornie jest dziennikarzem w starym stylu, którego życzliwość można kupić za parę drinków, ale ma też własne kalkulacje i zamiary. Huston zagrał dziennikarza „San Francisco Examiner” w charakterystyczny sposób: – On zaprzyjaźnił się z Walterem, to była swoista symbioza. Myślę, że sztuka niezbyt go interesowała, raczej ludzie kręcący się w tym światku. Film Tima sprawia wrażenie hiperrealistycznego, ale czasem dąży ku swoistemu odrealnieniu, wręcz karykaturze. Ja jednak pozostałem postacią z krwi i kości, trochę niepokojącą, ale nigdy karykaturalną. 

Postać Dee-Ann, przyjaciółki Margaret, grana przez Krysten Ritter, nie ma dokładnego odpowiednika w rzeczywistości. Została skomponowana z kilku prawdziwych osób, w sposób prowokująco oryginalny. Jest to przedstawicielka ówczesnej bohemy, przypominająca trochę dzisiejsze hipsterki. Zmienia imię, chce być bardzo cool, a jednocześnie jest głosem niezależności i rozsądku, próbującym wpłynąć na Margaret. Ritter mówiła: – Jest sceptyczna, zwraca uwagę Margaret na manipulacje Waltera, ale ta jest zbyt w niego wpatrzona. Jason Schwartzman zagrał właściciela galerii Rubena z absolutną naturalnością, unikając łatwej karykatury. Alexander wyjaśniał: – Ruben ma nowe podejście do sztuki, co szokuje Waltera, bo marszand naprawdę wierzy w wartość tego, co robi Margaret. Karaszewski wspominał: – Pisząc te sceny, mieliśmy niemało zabawy. Pamiętaliśmy o scenie ze „Śpiocha” Woody'ego Allena, oczywiście ironicznej, w której wartość okazuje się mieć to, co przetrwało. W tym przypadku właśnie obrazy Margaret. 

Cena kłamstwa 

Tym, co bardzo ciąży Margaret, jest fakt, że okłamuje własną córkę. Rolę Jane, dziewczynki, której podobiznę możemy zobaczyć na wielu obrazach, grają dwie młode aktorki, debiutujące na ekranie: dziesięciolatka Delaney Raye oraz szesnastolatka Madeleine Arthur. Obie spisały się wyśmienicie. – Delaney jest zdumiewająca – mówiła Adams. – Nad wiek dojrzała, ale i spontaniczna. Niełatwo było rozpoczynać z nią grę od pełnej emocji sceny ucieczki przed Walterem, ale poradziła sobie doskonale. Howell tłumaczyła: – Tim ma szczęśliwą rękę i oko do dziecięcych aktorów. Wypatrzył Delaney i sprawił, że obie debiutantki wydawały się jedną osobą w różnym wieku.

John Canaday z  „New York Timesa” był jednym z najbardziej wówczas wpływowych krytyków sztuki, a przy tym nieprzejednanym wrogiem Keanów. Zagrał go Brytyjczyk Terence Stamp („Czekając na życie”. „Angol”). – Stamp nadał ciężar tej roli – twierdziła  Howell. – Pracował tylko kilka dni, ale to wystarczyło. Był delikatnie ironiczny. Pamiętajmy, że do dzisiejszego dnia recenzja w tym piśmie jest niezwykle ważna. Walter też bardzo jej pożądał, ale jej nie dostał.

Obrazy i dźwięki  z przeszłości 

Oprócz aktorów, z którymi reżyser pracował pierwszy raz, Burton otoczył się wypróbowanymi współpracownikami, jak scenograf Rick Heinrichs, operator Bruno Delbonnel i autorka kostiumów Colleen Atwood. Heinrichs podkreślał, że ekipa rozumiała się często bez zbędnych słów, a Delbonnel wykazał się najwyższej klasy inteligencją i rzemiosłem, przywołując klimat lat 60. i kreując zagadkowy obraz Waltera. – Doskonale wyczuwał i eksponował detale, często filmował przez półprzezroczyste materiały, co dało doskonały efekt – wychwalał kolegę. I dodawał: – Przedstawiając różne plastyczne style, opisywaliśmy główny konflikt między Keanami a resztą artystycznego świata. Malarstwo figuratywne, wywodzące się z abstrakcyjnego ekspresjonizmu, było uważane za niemodne – dlatego byli lekceważeni przez elitarne kręgi.  Śledząc ewolucję stylu Margaret, filmowcy zyskali pozwolenie artystki na skopiowanie i sporządzenie reprintów wielu jej znanych prac, co było sytuacją wyjątkową i ogromnie korzystną. Przygotowano przeszło 300 płócien – kopii na różnych etapach malowania; czasem jeden obraz miał aż 10 wersji. Lisa Godwin już na planie malowała potrzebne fragmenty prac malarki. Tylko dwa miesiące miała ekipa plastyków na wykonanie potrzebnych kopii. Jeśli chodzi o kopie obrazów samego Waltera, który także próbował malować, było to o wiele łatwiejsze, bo poradziłby sobie z tym każdy student malarstwa.  

Za kostiumy odpowiadała Collen Atwood (trzy Oscary, siedem nominacji). Pomimo skromnego budżetu, trzeba było ubrać aż 2 tysiące osób i zwrócić szczególną uwagę na kostiumy głównych bohaterów. Atwood zauważyła, że styl Keanów mocno różnił się od stylu cyganerii ówczesnego Zachodniego Wybrzeża; odznaczał się nieco staroświecką elegancją. Sukienki, w które ubrano Adams, miały zwiewnością, prostotą i stonowanymi barwami przypominać o łagodnym charakterze bohaterki. Łącznie sporządzono 90 kostiumów, a wiele ubrań z epoki wypożyczono. 

Zdjęcia do filmu powstały wiosną 2013 roku w kanadyjskim Vancouver,  San Francisco i na Hawajach. W Vancouver kręcono w Stanley Park i dzielnicy Gastown. Klub „hungry i” urządzono w Penthouse Nightclub. Sceny sądowe zrealizowano w Art Gallery w Vancouver. W San Francisco kręcono między innymi w Palace of the Arts i w dzielnicy North Beach, a na Hawajach – w gmachu sądu Honolulu Federal Court House i słynnym  Royal Hawaiian Hotel w Waikiki. Pełne odtworzenie świata sprzed 50 lat było niemożliwe, ale operator dołożył starań, by ukryć zmiany otoczenia. Postanowiono bowiem nie stosować efektów komputerowych. Na szczęście dopisała pogoda, co znacznie ułatwiło ekipie zadanie. Tytułową piosenkę oraz utwór „I Can Fly” wykonała i napisała Lana Del Rey, mistrzyni stylizacji. Film zdobył trzy nominacje do Złotych Globów (Amy Adams, Christoph Waltz, Lana Del Rey) i został bardzo dobrze przyjęty podczas przeglądu Film Independent at LACMA, zdobywając nie tylko uznanie krytyki, ale i aplauz publiczności.

O aktorach 

Amy Adams  (Margaret Keane) 

Urodziła się 20 sierpnia 1974, w bazie wojskowej w Vicenza, we Włoszech, w rodzinie wojskowego, który także występował jako aktor-amator. Amy swe pierwsze kroki w aktorstwie stawiała, występując w sztukach granych w restauracjach, najpierw w Colorado, a potem w Chanhassen Diner Theater w Minnesocie. Przełomowym momentem w jej karierze była główna rola w  filmie „Junebug” w 2005 roku. Z sukcesem specjalizuje się w kreowaniu pełnych życia optymistek. Swą pozycję potwierdziła błyskotliwym występem w „Zaczarowanej”, a talent dramatyczny rolą w „Wątpliwości”. Pięciokrotnie zdobyła nominację do Oscara. 

Filmografia (wybór):

1999 – Drop Dead Gorgeous (TVN: Zabójcza piękność), 2000 – Psycho Beach Party, That ’70 Show (serial TV, odc. Burning Down the House), Charmed (serial TV, odc. Murphy’s Luck), The Chromium Hook, Zoe, Duncan, Jack and Jane (serial TV, odc. Tall, Dark and the Duncan’s Boss), Providence (odc. The Good Doctor), Buffy the Vampire Slayer (serial TV, Polsat: Buffy, pogromca wampirów, odc. Family), Cruel Intentions 2 (V), 2001 – Smalville (serial TV, Polsat: Tajemnice Smalville, odc. Craving), 2002 –  The Slaughter Rule (TV), Pumpkin, Serving Sara, West Wing (serial TV, odc. 20: Hour in America, Part 1), Złap mnie, jeśli potrafisz (Catch Me If You Can), 2004 – The Last Run, King of the Hill (animowany serial TV, tylko głos, odc. My Hair Lady, odc. Cheer Factor), Dr. Vegas (odc. Advantage Play), 2005 – The Wedding Date, Junebug, Standing Still, The Office (odc. Hot Girl, odc. The Fire, odc. Booze Cruise), 2006 – Moonlight Serenade, Talladega Nights: The Ballad of Ricky Bobby, Tenacious D in the Pick of Destiny (DVD: Tenacious D i kostka przeznaczenia), Fast Track, 2007 – Underdog (tylko głos), Zaczarowana (Enchanted), Wojna Charliego Wilsona (Charlie Wilson’s War), 2008 – Miss Pettigrew Live for a Day, Sunshine Cleaning (DVD: I wszystko lśni), Wątpliwość (Doubt), 2009 – Noc w muzeum 2 (Night at the Museum 2:  Battle of Smithsonian),  Julie i Julia (Julie & Julia), Moonlight Serenade, 2010 – Oświadczyny po irlandzku (Leap Year), Love & Distrust (wideo, nowela Pennies), Fighter (The Fighter), 2011 – Muppety (The Muppets), W drodze (On the Road),  2012 – Mistrz (The Master), 2013 – Człowiek ze stali (Man of Steel), Ona (She),  2014 – Wielkie oczy (Big Eyes)  

Christoph Waltz (Walter Keane)

Urodził się w Wiedniu 4.10.1956 w rodzinie związanej z teatrem. Jako aktor kształcił się w Wiedniu i w nowojorskim Lee Strasberg Institute. W latach 80. występował głównie w teatrach w Londynie i w Austrii, z czasem zaczął pojawiać się w serialach telewizyjnych i filmach. Prawdziwy przełom w jego karierze nastąpił w ostatnich latach. Zdobył dwa Oscary za role drugoplanowe w filmach Quentina Tarantino: „Bękarty wojny” (2009) i „Django” (2013). 

Filmografia (wybór): 

1977 – Der Einstand (TV), 1991 – Życie za życie, St. Petr Schnee, 1994 – Jacob (TV, TVP: Jakub), 1997 – Brat naszego Boga, 2003 – Her Lehmann,  2009 – Bękarty wojny (Inglorious Basterds), 2011 – Rzeź (Carnage), Trzej muszkieterowie (Three Musketeers), Green Hornet (The Green Hornet), 2012 – Django (Django Unchained), 2014 – Wielkie oczy (Big Eyes), Spectre (w realizacji), Tulip Fever (w realizacji), Tarzan (w realizacji)

Krysten Ritter (Dee-Ann)

Jej największym, jak do tej pory, sukcesem jest rola Jane Margolis w słynnym serialu „Breaking Bad”. Urodziła się 16.12.1981 w Bloomsburg, w Pensylwanii. Wychowała się na farmie, studiowała aktorstwo w Nowym Jorku, tam też zaczęła karierę sceniczną. Występuje w rockowym zespole Ex Vivian, zajmuje się projektowaniem mody. 


Filmografia (wybór):

2001 – Someone Like You (DVD: Serce nie sługa), 2002 – Garmento, Freshening Up (TV, kr.m.), 2003 – The Look, Uśmiech Mony Lizy (Mona Lisa Smile), 2005 – Pool Guys (TV), Slingshot, 2006 – Inseparable (TV), 2007 – Heavy Petting, 2009 – Breaking Bad (serial TV, sezon 2.), 2010 – She's Out of My League (DVD: Dziewczyna z ekstraklasy), 2011 – Margaret (Margaret), Life Happens, 2012 – Refuge, BuzzKill, 2014 – Asthma,  Search Party, Wielkie oczy (Big Eyes)  

Terence Stamp (John Canaday)

Angielski aktor. Urodził się 22.07.1939 roku w Londynie, w rodzinie robotniczej. Rozgłos przyniosła mu tytułowa rola w adaptacji powieści  Hermanna Melville’a „Billy Budd” dokonanej przez Petera Ustinova. Zdobył za nią nominację do Oscara oraz Złoty Glob dla najlepszego debiutanta. Trzy lata później, za błyskotliwą rolę porywacza w adaptacji powieści Johna Fowlesa „Kolekcjoner”, zdobył nagrodę dla najlepszego aktora na MFFF w Cannes. W 1969 roku, wskutek zakończonego romansu z modelką Jean Shrimpton oraz coraz większych problemów z alkoholem i narkotykami, przeniósł się na pięć lat do Indii, okazjonalnie kręcąc filmy w Europie. Na stałe wrócił do filmowej branży pod koniec lat 70. Popularność przyniosła mu rola demonicznego generała Zoda w dwóch pierwszych częściach „Supermana”. Z doskonałym przyjęciem spotkała się jego rola transwestyty w „Priscilli, królowej pustyni” (nominacja do nagrody BAFTA). Za świetny występ w kameralnym thrillerze Stevena Soderbergha „Angol” (rola została napisana specjalnie z myślą o Stampie) zdobył nominacje do nagród: Independent Spirit Award (2000, za Najlepszą rolę męską) i London Film Circle (AFLS, w kategorii Najlepszy aktor). Napisał trzy książki wspomnieniowe: „Coming Attractions” (1988, autobiografia), „Stamp Album” (książka poświęcona matce) oraz książkę kucharską (wraz z Elizabeth Buxton), a także powieść „The Night”.

Filmografia (wybór): 

1962 – Billy Budd (Billy Budd), Czas rozprawy (Term of Trial), 1965 – Kolekcjoner (The Collector), 1966 – Modesty Blaise (TVP: Modesty Blaise), 1967 – Z dala od zgiełku (Far from the Madding Crowd), Czekając na życie (Poor Cow), 1968 – Blue (Top Canal: Błękit), Fade-In, inny tytuł: Iron Cowboy (Polsat: Żelazny kowboj), Trzy kroki w szaleństwo, nowela Toby Dammit (Histoire extraordinaires: Toby Dammit), Teorema (TVP: Teoremat), 1970 – The Mind of Mr. Soames, 1971 – Una Stagione all’ Inferno, 1975 – Hu-Man, 1976 – Strip-Tease, Boska istota (La divina creatura), 1977 – Black-Out, 1978 – The Thief of Bagdad (TV, w Europie rozpowszechniany w kinach pod tytułem Le voleur de Bagdad), Superman (TVP: Superman),1979 – Meetings with Remarkable Men, Amo non amo, 1980 – Misterio en la Isla de los Monstruos, inny tytuł: Monster Island, Superman II, 1981 – Morte in Vatican, inny tytuł: Death in the Vatican, 1984 – Wykonać wyrok (The Hit), The Company of Wolves (wideo, TVP: W towarzystwie wilków), 1986 – Link, Orły Temidy (Legal Eagles), Directed by William Wyler (dok.), Hud, inny tytuł: Skin, Deadly Recruits (TV), Cold War Killers (TV), The Alamut Ambush (TV), 1987 – The Sicilian (wideo, TVP: Sycylijczyk), Wall Street (Wall Street), 1988 – Młode strzelby (Young Guns), Alien Nation (wideo: Obcy przybysze), 1990 – Genuine Risk, 1991 – Stranger in the House (także reżyseria), 1992 – Beltenebros, inny tytuł: Prince of Shadows (wideo: Książę ciemności), 1993 – Niesamowita McCoy (The Real McCoy), 1994 – Priscilla, królowa pustyni (The Adventures of Priscilla, Queen of the Desert), 1996 – Mindbender, inny tytuł: Uri Geller (wideo: Siłą woli), 1997 – Tiré á part, inny tytuł: Limited Edition, Bliss (wideo: Bliss), Dream with Fishes, Miłość i śmierć w Wenecji (Wings of a Dove), The Hunger (serial TV), 1998 – Love Walked In, 1999 – Wielka heca Bowfingera (Bowfinger), Angol (The Limey), Gwiezdne wojny, Epizod 1: Mroczne widmo (Star Wars Episode I: The Phantom Menace), Kiss the Sky (DVD: Całując niebo), 2000 – Czerwona planeta (Red Planet), 2001 – Ma femme est une actrice, Revelation, 2002 – Full Frontal. Wszystko na wierzchu (Full Frontal), 2003 – Smalville (serial TV, TVN: Miasteczko Smalville, odc. Calling, Exodus, Exile, Phoenix), My Boss’s Daughter, inny tytuł: The Guests (DVD: Córka mojego szefa), The Kiss, Nawiedzony dwór (The Haunted Mansion), Dead Fish, 2007 – September Dawn (DVD: Wrześniowy świt), 2008 – Dorwać Smarta (Get Smart), Jestem na tak (Yes Man), Flowers and Weeds (kr.m.), Walkiria (Valkyrie), 2011 – Władcy umysłów (The Adjustment Bureau), 2012 – Zakochany zrzęda (Song for Marion), 2013 – The Art of Steal, 2014 – Wielkie oczy (Big Eyes), The Devil's Harvest (w realizacji)  

O twórcy filmu

Tim Burton (reżyseria i produkcja) 

Urodził się 25.08.1958 roku w Burbank, stan Kalifornia. Uznawany  powszechnie za jednego z najniezwyklejszych i najoryginalniejszych twórców współczesnego kina. Niepowtarzalność jego stylu polega na wizjonerskim łączeniu realizmu z fantazją w nieco gotyckim wydaniu oraz grozy z humorem, co przynosi mu zarówno sukcesy kasowe, jak i wysokie oceny krytyki. Wychowany w Kalifornii, studiował w California Institute of the Arts, a następnie podjął pracę animatora w studiu Walta Disneya. Pracował między innymi przy realizacji „The Fox and the Hound” i „The Black Cauldron” oraz nakręcił krótkometrażowy film „Vincent”, poświęcony idolowi jego dzieciństwa, słynnej gwieździe kina grozy  Vincentowi Price'owi (zdobywając dwie nagrody na festiwalu filmowym w Chicago). Następnie powstała nowatorska krótkometrażówka „Frankenweenie”, opowieść o chłopcu przywracającym do życia swego psa, oryginalnie wykorzystująca motyw Frankensteina. Kinowym debiutem Burtona była komedia „Pee-wee's Big Adventure” (wideo: „Wielka przygoda Pee Wee Hermana”), która odniosła duży sukces kasowy i zyskała pochwały krytyków. Następnie powstała brawurowa komedia fantastyczna „Beetlejuice” (wideo, TVP: „Sok z żuka”) z udziałem Michaela Keatona, Aleca Baldwina, Geeny Davis i Winony Ryder, która w pełni ukazała możliwości Burtona. Wielkim przebojem 1989 roku była mroczna ekranizacja komiksów o „Batmanie”, w której wystąpili Jack Nicholson, Michael Keaton i Kim Basinger. W roku 1982 powstała jej kontynuacja „Batman Returns” (wideo: „Powrót Barmana”). Film powtórzył sukces swego poprzednika. W roku 1989 Burton utworzył Tim Burton Productions, którego zadaniem jest wspieranie jego projektów kinowych, telewizyjnych i wydawniczych. Kolejnym sukcesem reżysera była współczesna baśń „Edward Nożycoręki” z udziałem Johnny'ego Deppa, Winony Ryder i Vincenta Price'a. Potem Burton wyprodukował niezwykłe „Miasteczko Halloween”, pełnometrażowy film zrealizowany w trudnej i wymagającej technice animacji poklatkowej oraz był producentem miedzy innymi komedii „Cabin Boy”. Jest jednym z wybitnych stylistów współczesnego kina. 

Filmografia:

1971 – The Island of Doctor Agor (kr.m.), 1979 – Stalk of the Celery (kr.m.), Doctor of Doom (kr.m.), 1982 – Hansel and Gretel (TV), Luau, Vincent (kr.m.), 1984 – Frankenweenie (kr.m.), 1985 – Pee Wee’s Big Adventure (wideo: Wielka przygoda Pee Wee Hermana), 1986 – Alfred Hitchcock Presents (serial TV, odc. The Jar, prem. TV 6.04.1986), Faerie Tale Theatre (serial TV, odc. Alladin and His Wonderful Lamp, prem. TV 14.07.1986), 1988 – Beetlejuice (wideo, DVD, TVP: Sok z żuka), 1989 – Batman (Batman), 1990 – Edward Scissorhands (wideo, TVP: Edward Nożycoręki), 1992 – Batman powraca (Batman Returns), 1994 –  Ed Wood (Ed Wood), 1996 – Marsjanie atakują! (Mars Attacks!), 1999 – Jeździec bez głowy (Sleepy Hollow), 2000 – The World of Stainboy (kr.m.), 2001 – Planeta małp (Planet of Apes), 2003 – Duża ryba (Big Fish), 2005 – Charlie i fabryka czekolady (Charlie and the Chocolate Factory), Gnijąca panna młoda (Corpse Bride), 2007 – Sweeney Todd. Demoniczny golibroda z Fleet Street (Sweeney Todd: The Demon Barber of Fleet Street), 2010 – Alicja w krainie czarów (Alice in the Wonderland), 2012 – Frankenweenie (Frankenweenie), Mroczne cienie (Dark Shadows), 2014 – Wielkie oczy (Big Eyes) 
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