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KRÓTKO O FILMIE:

Dramat kostiumowy na podstawie słynnej sztuki Augusta Strindberga, wyreżyserowany przez Liv Ullman – nominowaną do Oscara muzę Ingmara Bergmana. Pełna erotycznego napięcia historia miłosnego trójkąta, w który uwikłają się nominowane do nagrody Akademii Jessica Chastain i Samantha Morton oraz zdobywca Złotego Globu – Colin Farrell.
 
Noc Świętojańska 1880 roku, wiejska posiadłość w Irlandii. Arystokratka Julia (Chastain) zaczyna niewinny flirt z kamerdynerem Johnem (Farrell). Błaha miłostka przeradza się jednak w coś więcej – w niebezpieczną grę pożądania i namiętności. Bohaterowie manipulują swoimi uczuciami, na przemian uwodząc się i odpychając w bezwzględnej i zaciętej walce o dominację.

 
„Hipnotyzująca, pełna pasji ekranizacja sztuki Strindberga. Między aktorami aż iskrzy. Mistrzowskie studium emocji.”  The Playlist
„Chastain, Morton i Farrell błyszczą!” New York Daily News
„Nie przypominam sobie, aby motywy walki klas i płci kiedykolwiek wybrzmiały z taką siłą.” Boston Herald
„Liv Ullman stworzyła swoim aktorom idealne warunki pracy – to ona ma pełną kontrolę, aby oni mogli ją całkowicie stracić.” Grantland
O DRAMACIE STRINDBERGA „PANNA JULIA”: 
„Panna Julia” jest adaptacją sztuki słynnego szwedzkiego dramaturga Augusta Strindberga, napisanej w 1888 roku i wystawionej po raz pierwszy w Kopenhadze następnego roku. Uznany za obsceniczny i zabroniony przez szwedzkie władze dramat, nie trafił na deski teatralne w ojczyźnie Strindberga aż do 1906 roku, w międzyczasie jednak święcąc triumfy za granicą: w Danii, Niemczech i Francji. Wkrótce sztuka stała się najgłośniejszym i najczęściej wykonywanym dziełem dramaturga. 

„Panna Julia” to dramat rozgrywający się za zamkniętymi drzwiami pomiędzy trójką bohaterów – młodą arystokratką Julią, oraz służącym i kucharką jej ojca – Jeanem i Kristin. Kameralna i mroczna sztuka naszpikowana jest emocjami – stąd powszechnie uważa się, że wymaga od aktorów wyjątkowego kunsztu. W odautorskim wstępie Strindberg wyłożył w niej swoje najważniejsze teorie dotyczące naturalizmu w teatrze i rzucił światło na istotne aspekty sztuki. „Panna Julia” napisana została zgodnie z zachowaniem klasycznej jedności czasu, miejsca i akcji. Jest grana bez przerw. To naturalistyczna tragedia, pisze we wstępie sam autor, w której do głosu dochodzą silne uczucia – głównie duma i pogarda. Ich źródłem jest nie tylko walka klas, ale także wojna płci, w której stawką są władza i moralna dominacja. Akcja posuwa się do przodu przez interakcję między bohaterami, z których każdy ma nadzieję uniknięcia swojego przeznaczenia, zdeterminowanego przez społeczne pochodzenie. Postacie dramatu toczą beznadziejną i z góry przegraną walkę. 

Strindberg uważał dramaturga za przemytnika idei podawanych w teatrze w przystępnej formie, co pozwalało trafić z przekazem do klasy średniej i robotniczej. Teatr jawił mu się jako narzędzie sprawowania władzy i kształtowania umysłów ludzi młodych, niewykształconych i… kobiet. Dramaturg był niespełnionym kaznodzieją, szerzenie poglądów moralnych wśród ciemnych mas było dla niego rodzajem posłannictwa. Dlatego sztuka napisana była tak, by uświadomić poprzez wywołanie szoku i wymuszenie głębokiej przemiany w widzu. 

Cała konstrukcja dramaturgiczna „Panny Julii” wspiera się na barkach jej protagonistów, przy pomocy których dramaturg chciał uzyskać dostęp do widza dzięki mechanizmom projekcji i identyfikacji. Z kolei starannie skomponowane dialogi służyć miały wzbogaceniu i uwiarygodnieniu postaci, inaczej niż w teatrze XIX-wiecznym, gdzie stosowano w tym celu schematyczne chwyty. Element zaskoczenia również generowany jest u Strindberga przez postaci i ich reakcje, które cechuje silny naturalizm. 

Zabroniony lub ocenzurowany w całej Europie pod koniec XIX wieku spektakl jeszcze przez długi czas uchodził za wywrotowy i prezentujący kontrowersyjne poglądy na społeczeństwo i moralność – słowem ucieleśniający wszystkie niebezpieczeństwa Epoki Modernizmu. I choć w wielu pracach krytycznych analizowano i interpretowano dzieło Strindberga na różne sposoby, ich autorom nie udało się dotrzeć do sedna tej sztuki ani rozwikłać jej zagadki. Wszyscy zgadzali się, że ma uniwersalny wydźwięk,  wykraczający daleko poza prostą alegorię XIX-wiecznego szwedzkiego społeczeństwa.

„Panna Julia” wystawiana była niezliczoną ilość razy na całym świecie. To jednak spektakl z 1893 roku we francuskim Wolnym Teatrze André Antoine’a, bastionie naturalistycznego i pozytywistycznego dramatu, z którym związany był Émile Zola, uchodzi za wykonanie wzorcowe. 

ROZMOWA Z LIV ULLMANN:

Jaki jest twój stosunek do sztuki Augusta Strindberga?
Zawsze czułam, że ta sztuka jest po części o mnie. Miałam nawet w młodości nadzieję, że nadarzy się okazja do zagrania w niej tytułowej roli, ale tak się nie stało. Gdy producenci skontaktowali się ze mną po raz pierwszy i zapytali czy byłabym zainteresowana nakręceniem thrillera z centralną postacią femme fatale, od razu pomyślałam o „Pannie Julii”. Gdy tylko zaczęłam pracować nad adaptacją, od nowa zakochałam się w tym dramacie. Nie tylko z powodu znakomitego warsztatu Strindberga, lecz także dlatego, że tematyka była mi bliska. Kwestie takie jak świadomość siebie, dylemat czy lepiej być zauważaną czy ukrywać się w cieniu, temat kreowania siebie na kogoś, kim się nie jest, bycia kochaną za swoje wnętrze, a nie ulotne wrażenie, wszystko co się tyczy związków pomiędzy płciami i kryzysów, jakie w nich często goszczą… Te sprawy zawsze były dla mnie ważne. 

We wszystkich filmach, które wyreżyserowałaś, znajdujemy historie, niemożliwej miłości przeciwstawiającej się społecznemu porządkowi.
Tak, to mój temat! Ale podczas pisania scenariusza, o czym rozmawialiśmy z obsadą, zrozumiałam też, że przygnębienie i samotność Julii biorą się z faktu, iż straciła wolę życia, ale nie bardzo wie, jak położyć kres swoim cierpieniom. Nagle zwraca uwagę na dwoje innych ludzi i podświadomie opracowuje plan, który mógłby doprowadzić do jej śmierci. Postać mężczyzny nie jest typem mordercy, ale ona naprowadza go na takie rozwiązanie. To jest także dramat o potrzebie bycia słyszaną: decydujące sceny to te, gdzie każde z nich walczy o to, by zostać wysłuchanym przez pozostałych. Tak jest w przypadku kucharki granej przez Samanthę Morton, która czuje, że nikt naprawdę jej nie rozumie. Jak w prawdziwym życiu – ludzie do siebie mówią, ale każdy słyszy tylko to, co chce.

Czy film został od początku pomyślany jako anglojęzyczny?

Tak, warunkiem producentów było, żeby film był po angielsku. Podczas pisania scenariusza przestudiowałam więc kilka tłumaczeń sztuki Strindberga na angielski, ale wracałam wciąż do szwedzkiego pierwowzoru i w końcu za szóstym podejściem stworzyłam moją własną wersję. 

Początkowo mieliśmy kręcić wnętrza w studiu w Niemczech, a plenery w zamku Coole, w Irlandii Północnej. Z przyczyn finansowych film został jednak nakręcony w całości w plenerach zamku Coole. Nasza scenografka Caroline Amies – która jest genialna – całkowicie odmieniła surową przestrzeń rozpadającej się XVIII-wiecznej kuchni, czyniąc z niej to, co widać na ekranie. Przywróciła także do życia sypialnie służby w piwnicy domu, jednocześnie wykorzystując korytarze z innego piętra. Sądzę, że film bardzo skorzystał na tych rzeczywistych wnętrzach, które swoją drogą też zostały mocno unowocześnione i przekształcone na potrzeby planu. 

Kiedy zdecydowałaś się przenieść historię do Irlandii?
Już na etapie scenariusza. Nie chciałam, by akcja rozgrywała się w Szwecji, zważywszy na fakt, że miał to być film anglojęzyczny. Mogłam oczywiście wybrać Anglię, ale pomyślałam, że napięcie między klasami społecznymi było wtedy bliższe do sytuacji w Irlandii. Nawet różnice językowe w mowie różnych warstw społecznych – szlachty i służby – podsuwały interesującą paralelę. Staraliśmy się to podkreślić. Na planie mieliśmy do pomocy fantastycznego konsultanta do spraw językowych, który nadzorował użycie właściwego akcentu.

To jest pierwsza adaptacja sztuki, która skupia się wyłącznie na trojgu bohaterów, z pominięciem drugiego planu i epizodów, a nawet statystów. 
Odcięcie bohaterów od świata zewnętrznego wydawało mi się absolutnie konieczne. Historia rozgrywa się w noc letniego przesilenia, choć trudno byłoby się tego domyślić, bo nie odbywa się z tej okazji żaden festyn. W sztuce Strindberga mamy ludzi wpadających znienacka do kuchni i wijących się w groteskowym tańcu. Ja zdecydowałam się usunąć wszelkie ozdobniki; choć przyznam, że musiałam o tę koncepcję walczyć.

Byłaś świadoma tego, że to może wypaść teatralnie?
Oczywiście, film ma teatralną jakość, ale nie widzę, w jaki sposób miałoby mu to zaszkodzić. Jakie idiotyczne zasady określają co jest, a co nie jest kinem? Siedzimy przecież w mroku patrząc na grające postacie, tak samo jak w teatrze. Wzmocnienie cech wspólnych obydwu mediów mnie nie przerażało. Mogłam oczywiście opowiadać poprzez zbliżenia, ale często woleliśmy z gracją śledzić całe postacie, których chód, gesty i ruchy są bardzo typowe dla tamtej epoki. Być może wymagam sporego wysiłku od młodszych generacji, które są przyzwyczajone do szybkiego montażu i taki typ narracji ich nudzi – mają do tego prawo. Ale dla mnie kwintesencją kinematografii zawsze będą prace wielkich klasycznych reżyserów, z którymi pracowałam. To oni mnie przecież ukształtowali.

Jak przygotowywałaś się do zdjęć?
Najpierw były próby z aktorami, które trwały dwa tygodnie. Będąc na planie aktorzy nauczyli się poruszać w rzeczywistej przestrzeni. Dałam im w tym wolność, zaufałam ich instynktowi i zrezygnowałam z ograniczania ich własnymi sugestiami. Wielką ulgą dla mnie był fakt, że nie mieli najmniejszych problemów z dialogami, które niekiedy nastręczają trudności. Włożyłam w tę adaptację tak wiele z siebie, że byłam na początku pełna niepokoju, jak to wypadnie. Już jednak podczas prób aktorzy zademonstrowali taką kreatywność, że potem byłam już spokojna.

Mogłabyś powiedzieć nam co nieco na temat przebiegu castingu?
Jeśli chodzi o rolę Julii, wystarczyło jedno spotkanie z Jessicą Chastain w Los Angeles, a już wiedziałam, że doskonale się rozumiemy. Przyszła świetnie przygotowana i od razu opowiedziała mi jak zagrałaby scenę z ptakiem na końcu – to było niesamowite! Nawiasem mówiąc, w filmie, gdy ona przejmuje nóż po tym, jak ptak pada martwy, to był jej pomysł. Emocje, które pokazuje podczas tej sceny wbijają w fotel: jakby była w transie, jakby straciła jedyną ważną dla siebie rzecz. Podziwiam ją i kocham za jej kunszt.

Jakie miałaś zamiary wobec postaci Johna, granego przez Colina Farrella?
Colin Farrell zagrał Johna jak ktoś, kto wypiera się swojej natury, ale jednocześnie nie potrafi uciec przed stylem bycia człowieka nisko urodzonego. Zrezygnowaliśmy z tradycyjnego podejścia ujęcia tej postaci, często portretowanej jako brutalnego macho. Nasz John to ktoś, kto śni o awansie społecznym, i robi wszystko w pogoni za tym celem, ale mu się nie udaje, bo jego miejsce w szeregu zostało z góry określone. Podziwiam to jak Colin potrafił nadać swojej postaci tę rzadką elegancję. W każdym ruchu zachowuje urok nienagannie noszącego się i z powagą wypełniającego swoją powinność kamerdynera: dokładnie tacy byli wówczas służący, wbrew temu, w co wielu wierzy. Starali się naśladować swoich panów.

Samantha Morton też wnosi sporo do swojej roli, która jest bogatsza i bardziej skomplikowana niż w sztuce.
Tak, dzięki Samancie, jej rola nie jest już drugoplanowa. Staje się wręcz najbardziej zrozumiałą postacią w filmie. Jest naprawdę znakomita! Samantha była jedyną aktorką, którą widziałam w obsadzie od samego początku. Obejrzałam prawie wszystkie jej filmy i zadzwoniłam do niej, żeby wyrazić swój zachwyt nad jej osobowością!

Jaka jesteś, kiedy reżyserujesz aktorów?
Jak wiesz sama jestem aktorką. I pracowałam z bardzo dobrymi reżyserami, lecz zdarzyło mi się również poznać tych słabszych. Zauważyłam, że ci słabi ciągle tłumaczą, opowiadają, zawłaszczając tym samym twoją wyobraźnię. Potem już nic nie możesz zagrać, żeby nie słyszeć w głowie ich głosu! Co do mnie, raczej zmuszam aktorów do tego, by byli twórczy. Chociaż jestem gotowa omawiać z nimi każdy niuans. Ale nie chcę wyjaśniać im wszystkiego z góry, wolę by to wyszło od nich samych. Nie palę się też do poznawania ich motywacji, ani podsłuchiwania tego, co omawiają między sobą, bo to ich tajemnice. Zazwyczaj ustawiam się obok kamery podczas ujęć i stanowczo nalegam, żeby komunikowali się na planie tylko ze mną – aby bronić ich inwencji twórczej. 

Jak pracowałaś z autorem zdjęć nad oświetleniem filmu?
Znałam dorobek Mikhaila Krichmana i od samego początku uważałam go za malarza światłem. Razem z sekretarką planu, przygotowywałyśmy blokowanie kamery naprawdę dokładnie, scena po scenie, zastanawiając się dokładnie, w której godzinie nocy rozgrywa się scena, ile światła powinno pojawiać się na ekranie itd. Z drugiej strony chciałam, by oświetlenie było częścią narracji. Gdy nadzieja znika i groza dominuje, twarze są oświetlone inaczej, w surowszy sposób, bez łagodzenia bruzd i upiększania. Równej staranności wymagała praca nad oświetleniem piwnicy, której ciemność odzwierciedla mroki duszy postaci.

Skoro cały film był kręcony w jednej lokalizacji, to czy próbowałaś kręcić chronologicznie, żeby pomóc aktorom w rozwoju postaci? 
Tak, na tyle na ile to było możliwe, czyli właściwie tylko we wnętrzach. Plenery przesunęliśmy na koniec harmonogramu zdjęć z powodu pogody. Ale w przypadku wnętrz chronologiczne podejście ogromnie ułatwiło nam pracę. Ostatnie sceny były tymi, do których praktycznie nie odbywaliśmy prób, ale jako że wynikały z tego, co nakręciliśmy chwilę wcześniej, chronologia bardzo im pomogła. 

Czy uważasz, że tarcia klasowe i walka płci, w takiej postaci, w jakiej opisał je August Strindberg są wciąż aktualne?
Powiedziałabym, że bardziej niż kiedykolwiek. Brak zrozumienia i trudności w komunikacji pomiędzy mężczyznami i kobietami pogarsza dodatkowo złudne przeświadczenie, że dzięki telefonom i internetowi przezwyciężamy jakiś dystans nas dzielący. Tymczasem jesteśmy jeszcze mniej uważni w kontakcie z innymi, niż kiedykolwiek wcześniej. Nie słuchamy siebie wzajemnie, o to również chodziło Strindbergowi. Bohaterowie „Panny Julii” próbują się sobie zwierzać, szukają bliskości i zaufania, ale tak naprawdę pozostają samotni... tak jak my z naszymi telefonami!

Co do napięć klasowych, być może są mniej wyczuwalne, nie manifestują się tak wyraźnie, ale one nadal istnieją, a najbardziej brutalne formy przybiera to w sytych, zachodnich społeczeństwach. Wycięłam kilka fragmentów ze sztuki, które wydawały mi się trochę anachroniczne, szczególnie pod koniec, gdy panna Julia mówi o stosunkach, jakie łączyły ją z matką. Ale jest tu też na przykład długa scena jej monologu po śmierci ptaka i głęboki ból,  który w nim wyraża, zdają się nie tyle aktualne, co wręcz ponadczasowe.

Sceny plenerowe wnoszą do narracji sporo oddechu i powiew świeżego powietrza, są kontrapunktem dla klaustrofobii i poczucia zamknięcia z reszty filmu... 
Zamek Coole to cudowne miejsce! Myślę, że Strindberg zachwyciłby się przyrodą tego zakątka. Natura jest tu tak majestatyczna, że pozwala wierzyć w istnienie prawdziwej wolności.

Czy kiedykolwiek zauważyłaś podobieństwo między Julią a Ofelią?

Tak, myślałam o sławnym obrazie prerafaelity Johna Millais. I długo się wahałam, czy na koniec pokazać śmierć Julii. Mikhail optował za takim finałem i w sumie miał rację, żeby zostawić widza z realnymi zwłokami – w końcu to nie bajka, tylko thriller. W pełnej ambiwalencji relacji pomiędzy dwojgiem bohaterów współistnieją jednak przez cały film dwie perspektywy: nie wiemy, czy on faktycznie kocha Julię, czy też tylko ją wykorzystuje. Te wątpliwości przekładają się na interpretację finału: czy to samobójstwo z rozpaczy czy też starannie zaplanowany i wykonany cudzymi rękami wyrok? Chciałam utrzymać tę dwuznaczność, a aktorzy mi w tym pomogli. Zwłaszcza, że w filmie nie brakuje momentów, kiedy myślimy, że między nimi mogło istnieć także prawdziwe uczucie.

Kiedy Ingmar Bergman jednocześnie wystawiał „Dom lalki” Ibsena, „Pannę Julię” i własną adaptację „Scen z życia małżeńskiego” określił trzy żeńskie postacie z tych utworów – Norę, Julię i Marianne jako siostry... 
Też tak to odbieram. A mam tu swoje przemyślenia, bo grałam Marianne na ekranie w „Scenach…”, a także nieraz wcielałam się w Norę na deskach teatrów w Norwegii i na Broadwayu. Te trzy postacie kobiece mają wiele podobieństw: nawet jeśli tańczą do innej melodii i kończą inaczej, to wszystkie trzy cierpią z powodu miłości do kogoś, kto ich nie dostrzega.

Wszystkie trzy żyją w przyszłości, o której marzą. Tyle, że będąca postacią współczesną Marianne – dąży do samorealizacji. Nie wystarcza jej marzenie. Nawiasem mówiąc myślę, że Ingmar długo dojrzewał do tego, by opowiedzieć historię takiej postaci, bo docenił i lepiej zrozumiał kobiety dopiero w późniejszym wieku. Marianne jest zatem w dobrych stosunkach ze sobą, podczas gdy Julia znajduje ukojenie jedynie w śmierci. Śmierci, którą zresztą planowała od samego początku, widząc związek Johna i Kathleen. Ona po prostu nie była stworzona dla tego świata. Jestem daleka od usprawiedliwiania samobójstwa, ale wiem, że są ludzie, którym samobójstwo wydaje się jakimś rozwiązaniem. Zapominają, że nie można niczego rozwiązać, nie istniejąc. 

Czy to dlatego dodałaś od siebie prolog, w którym widzimy Julię jako młodą dziewczynę, która kładzie się na łóżku obok swojej zmarłej matki?
Dokładnie tak. To miał być sygnał, że ta kobieta fatalna, okaże się fatalna przede wszystkim dla samej siebie. Bo wciąż nie wierzę w to, żeby Julia była złą osobą, która zasłużyła na karę! To ofiara niespełnienia, ktoś, kto nigdy nie był kochany.

AKTORZY:

JESSICA CHASTAIN/Panna Julia
Wychowywała się w rodzinie klasy średniej, na przedmieściach  północnej Kalifornii. W wieku 9 lat odkryła taniec, a jako trzynastolatka występowała już w trupie tanecznej. Wkrótce skierowała swoje zainteresowania na teatr. Pod nazwiskiem panieńskim matki zaczęła występować w inscenizacjach sztuk szekspirowskich wystawianych w całym obszarze Zatoki San Francisco. W końcu kolega z inscenizacji „Romea i Julii” zachęcił ją, by pojechała na przesłuchanie do Juilliard Schodzi (renomowana wyższa uczelnia muzyczno-aktorska w Nowym Jorku). Nie tylko się dostała, ale także otrzymała stypendium od jednego ze sławnych wychowanków szkoły, Robina Williamsa. Na ostatnim roku zaoferowano jej stałą współpracę z producentem i scenarzystą telewizyjnym Johnem Wellsem, u którego ostatecznie zagrała trzykrotnie. Dziś Jessica nadal pozostaje blisko teatru – ostatnio zagrała w „Wiśniowym sadzie”, „Żonie Rodneya”, „Salome i Othello”. Dzieli swój czas pomiędzy Nowy Jork a Los Angeles, teatr i film.
Rok 2011 okazał się przełomowy – Chastain zaczęła odnosić spektakularne sukcesy na dużym ekranie. W konsekwencji w kolejnym roku zdobyła szereg nominacji i nagród, w tym nominację do Oscara dla Najlepszej Aktorki w roli drugoplanowej za „Służące”. Potem przyszedł Złoty Glob dla Najlepszej Aktorki za „Wroga numer jeden ” i nominacja do Oscara za tę samą rolę. Jej następny film – „Zniknięcie Eleanor Rigby”, znalazł się w selekcji festiwalu filmowego w Cannes, w sekcji Un Certain Regard. Ostatnio mogliśmy ją podziwiać w znakomitej roli u Christophera Nolana w hicie SF „Interstellar”. Na premierę czeka horror „Crimson Peak” w reż. Guillermo del Toro.
Jessica Chastain ma zagrać Marilyn Monroe w filmie Andrew Dominika „Blonde”, adaptacji wysoko ocenionej przez krytykę powieści Joyce Carol Oates pod tym samym tytułem. Od 2011 roku jest twarzą perfum Manifesto Yves Saint-Laurenta. 
O Julii:

Julia jest jedyną córką barona, nobliwego przedstawiciela angielsko-irlandzkiej arystokracji i głównego właściciela ziemskiego w Fermanagh, w Irlandii. Panna Julia mówi z angielskim akcentem ponieważ ich rezydencja w Irlandii jest zaledwie jedną z kilku posiadłości należących do rodziny. Mają także dużą willę miejską w Londynie, gdzie oddają się rozrywkom i spotykają z wpływowymi politykami oraz inne domy w Zjednoczonym Królestwie. Julie to owoc nieudanego związku między kochającym, ale nieudolnym ojcem, a dominującą i nienawidzącą mężczyzn matką. Matka Julii wprawdzie umarła młodo, ale zdążyła wcześniej wpoić swojej córce buntowniczy styl Nowej Kobiety – zwanej też czasem nowoczesną lub niekobiecą. Taka nowoczesna kobieta była wyedukowaną przedstawicielką klasy średniej lub wyższej; paliła papierosy, jeździła na bicyklu w tweedowych pumpach, ewentualnie zaczytywała w dekadenckiej literaturze Ibsena albo Zoli. Niestety to wychowanie zupełnie nie korespondowało z wrażliwym charakterem Julii, która ostatecznie wyrosła na pobudzoną i znerwicowaną pannę, rozpaczliwie szukającą akceptacji dla tego, kim jest. Właśnie została porzucona przez narzeczonego. 
COLIN FARRELL/John
Urodzony 31 maja 1976 roku, w Dublinie, Farrell studiował aktorstwo w Gaiety School of Drama w Dublinie i jeszcze w czasie nauki zyskał w rodzimej Irlandii reputację wschodzącego talentu, grając główną rolę w serialu BBC pt. „Ballykissangel” (1996) oraz miniserialu „Wszystko przez tancerza” (1998). Swój potencjał potwierdził rolą w debiucie reżyserskim Tima Rotha „War Zone” (1999).

Zaczął zwracać uwagę Hollywoodu, gdy pojawił się w głównej roli u Joela Schumachera w „Krainie Tygrysów” (2000), historii amerykańskich żołnierzy zabranych na bagna Luizjany w ramach treningu wojskowego przed wyjazdem na pierwszą turę do Wietnamu. Zgarnął wówczas nagrodę Stowarzyszenie Krytyków Filmowych z Bostonu dla Najlepszego Aktora za swoją zadziorną kreację Bozza, teksańskiego rekruta, który pomaga kolegom uniknąć pola bitwy w Wietnamie.   

Następna była rola Jesse’ego Jamesa w „Bandytach” (2001), a zaraz potem główna kreacja w kinowym hicie „Telefon” (2002), znów u Schumachera, za którą Farrell otrzymał nominację do nagrody Teen Choice Award. W tym samym roku u boku Bruce’a Willisa wystąpił w „Wojnie Harta”, a także trafił do obsady blockbustera SF Steven Spielberga pt. „Raport mniejszości” (2002).

Potem nastąpiła błyskawiczna wspinaczka na szczyt – tytułowa rola w wielkim widowisku Olivera Stone’a („Aleksander”, 2004), u Terrence’a Malicka („Podróż do Nowej Ziemi”, 2005), w kinie akcji Michaela Manna („Miami Vice”, 2006) i komedii Woody’ego Allena („Sen Kasandry”, 2007). W 2009 roku Farrell otrzymał Złoty Glob dla najlepszej roli w komedii lub filmie muzycznym – „Najpierw strzelaj, potem zwiedzaj”. W Polsce duże emocje wzbudził udziałem w romansie Neila Jordana pt. „Ondine” (2009), który zapoczątkował głośny związek aktora z Alicją Bachledą-Curuś. Ostatnio Farrell zagrał w „Zimowej opowieści”, a także wyczekiwanym, drugim sezonie serialu „Detektyw”. 

O Johnie:
John jest służącym ojca Julii, barona. To miejscowy chłopak, który wychowywał się w pobliżu terenów domu Julie w Fermanagh, i którego życie naznaczyły bieda i rodzinne tragedie. Dzieciństwo odebrała mu śmierć młodszego brata, a dorastanie świadomość wielkich i nieosiągalnych przywilejów miejscowych właścicieli ziemskich – gdy dotarł do męskości był już silnie zdeterminowany, by wziąć udział w brutalnej darwinowskiej walce. Gdyby tylko dostał od losu szansę... wiedział, że potrafiłby wznieść się ponad swój status społeczny. Dumny i ambitny młodzieniec o atrakcyjnej powierzchowności próbował nadrobić braki w wykształceniu pilnie czytając literaturę i spijając słowa z ust swojego pana. Był pewien, że gdyby tylko wylosował lepsze miejsce na drabinie społecznej, mógł być taki jak on. Ta rozbieżność między wizją siebie i rzeczywistością nadała jego charakterowi drapieżny rys. John jest zaręczony z Kathleen.

SAMANTHA MORTON/Kathleen
Samantha Morton jest angielską aktorką i reżyserką. Zaczynała swoją karierę od ról gościnnych w serialach telewizyjnych – „Soldier Soldier” i „Skarb” zanim w 1997 roku zadebiutowała na dużym ekranie w filmie „To jest morze”, gdzie zagrała postać Hazel Stokes. Po serii ról w niskobudżetowy filmach i serialach telewizyjnych, dostała partię Hattie w „Słodkim draniu” Woody’ego Allena, za którą otrzymała uznanie krytyków i nominację do Oscara.

Zaraz potem Morton trafiła do obsady „Raportu mniejszości” i dramatu „Nasza Ameryka” Jima Sheridana, w którym zagrała Sarah, młodą irlandzką matkę z trudem wiążącą koniec z końcem w Nowym Jorku. Rola ta przyniosła jej drugą nominację do Oscara.  Kolejne 3 filmy „Kodeks 46”, „Przetrzymać tę miłość” i „Rozpustnik” zrobiły z Morton aktorkę o międzynarodowej renomie. W 2006 roku otrzymała Złoty Glob dla najlepszej aktorki w filmie telewizyjnym za rolę Myry Hindley w „Longford”. Morton coraz staranniej wybierała scenariusze. Zagrała w „Elizabeth: Złoty Wiek”, artystowskim „Control” oraz w ambitnym filmie Charliego Kaufmana pt. „Synekdocha, Nowy Jork”. W kolejnym roku pojawiła się także w chwalonym przez krytykę „W imieniu armii” oraz zadebiutowała po drugiej stronie kamery z filmem telewizyjnym „Niekochane”. W 2012 roku zagrała główną rolę u Davida Cronenberga w „Cosmopolis”.

O Kathleen:

Kathleen jest kucharką w domu barona. Jest także narzeczoną służącego, Johna, chociaż ich plany odnośnie życia razem pozostają niejednoznaczne. Kathleen nie oszczędza się w pracy i ma posłuch u reszty służby – w końcu prowadzi kuchnię ogromnej wiejskiej rezydencji. Służący mówią na nią „pani”, podobnie jak państwo. Tak jak u Johna, w jej mowie słychać lokalny irlandzki akcent – jej rodzina mieszka tu od pokoleń. O czym marzy Kathleen? O czymś, co jest w zasięgu jej możliwości: założeniu rodziny z Johnem. Nie zamierza marnować życia na próby wydostania się ze swojej warstwy społecznej. To najbardziej rozsądna ze wszystkich postaci, kobieta spełniona, która zna swoje miejsce na świecie i nie frustruje się niepotrzebnie tym, czego nie może zmienić. 

TWÓRCY:
LIV ULLMANN – scenarzystka i reżyserka 
Liv Ullmann zagrała główne role w jedenastu filmach Ingmara Bergmana, w tym m.in. w „Personie”, „Szeptach i krzykach”, „Scenach z życia małżeńskiego” i „Hańbie”. Wielokrotnie nagradzana norweska aktorka szefowała także radzie jurorów festiwali filmowych w Cannes (2001) i Berlinie (1984). Dwukrotnie zdobyła nominację do Oscara dla Najlepszej Aktorki. W latach 90. Liv Ullmann zajęła się reżyserią (zarówno filmów jak i dramatów scenicznych), realizując pełnometrażowe filmy fabularne według własnego scenariusza – „Sofie” (1992) i „Krystyna, córka Lavransa” (1995) oraz przeznaczony do telewizji szwedzkiej miniserial „Intymne zwierzenia” (1996). W 2000 roku odniosła międzynarodowy sukces dramatem „Wiarołomni”, który znalazł się w głównym konkursie festiwalu canneńskiego (2000). 

Jako reżyserka Liv Ullmann ma także na koncie szereg wysoko ocenionych przez krytykę sztuk scenicznych, które wystawiano na całym świecie. Całkiem niedawno Cate Blanchett, którą obsadziła w swoim „Tramwaju zwanym pożądaniem” zebrała wyśmienite recenzje, a bilety na spektakle w Sydney i Nowym Jorku wyprzedały się na pniu. Jej ostatnią sztuką jako reżyserki był „Wujaszek Wania” wystawiany w Narodowym Teatrze w Oslo. 
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