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O filmie 

Ósmy film w karierze Quentina Tarantino - jednego z najbardziej uznanych i oryginalnych reżyserów na świecie. W zjawiskowej obsadzie znaleźli się m.in. Kurt Russell („Death Proof”), Samuel L. Jackson („Django”), Channing Tatum („22 Jump Street”) oraz Jennifer Jason Leigh („Droga do zatracenia”).

Kilka lat po wojnie secesyjnej przez wietrzne pustkowia Wyoming podróżują łowca nagród John Ruth (Kurt Russell), znany jako „Szubienica”, oraz zbiegła przestępczyni Daisy Domergue (Jennifer Jason Leigh). Podczas zamieci śnieżnej trafiają do zajazdu, w którym spotykają tajemniczych nieznajomych. Gdy gwałtowna nawałnica uderza w górski przyczółek, podróżnicy zaczynają rozumieć, że szanse na dotarcie do miasta są niewielkie, a ich największym zmartwieniem nie jest bezwzględna pogoda, a towarzysze o nieczystych intencjach.

Banda nikczemników, a za oknami zamieć 

W październiku 2013 roku Quentin Tarantino ogłosił, że zamierza nakręcić nowy, ósmy z kolei film – western, i że nie będzie to kontynuacja jego poprzedniego przeboju, „Django”. 12 stycznia 2014 roku zdradził tytuł – „The Hateful Eight”. 

Jak wiadomo, Tarantino to filmowy erudyta. Jest wielkim admiratorem westernu, zwłaszcza w wersji włoskiej. „Dobry, zły, i brzydki” (1966) Sergio Leone to – jak wielokrotnie deklarował – być może ten film, który wywarł na nim największe wrażenie i który przez lata stanowił źródło jego inspiracji. Równie istotne były filmy Sergio Corbucciego (m.in. „Django”, 1966) – Tarantino powiedział nawet kiedyś, że jego utwory są mu bliższe stylistycznie niż utwory  Leone. Z amerykańskich twórców wyjątkowo wysoko stawia Anthony’ego Manna (zwłaszcza jego „Winchester '73”, 1950, z Jamesem Stewartem). Bardzo ceni też „Dwa oblicza zemsty” („One-Eyed Jacks”, 1960) Marlona Brando oraz „Tańczącego z wilkami” (1990) Kevina Costnera. Był wielbicielem dwóch niskobudżetowych, niekonwencjonalnych  filmów Monte Hellmana (1966) – „W poszukiwaniu zemsty” („The Shooting”) i „Niesłusznie oskarżeni” („Ride in the Whirlwind”). W wywiadzie dla „New York Magazine” Tarantino zauważył, że westerny doskonale oddają ducha epoki i amerykańską mentalność oraz jej przemiany – tak działo się od lat 30. Przyznawał, że „Nienawistna ósemka” jest swoistą kontynuacją tematów zawartych w „Django” – rozważaniem na temat przyczyn i skutków białej supremacji. Tarantino jest przekonany, że publiczność stała się bardziej wyrafinowana i zrozumie grę, jaką podejmuje on z gatunkowymi konwencjami. Raczej więc nie powinien się tym razem spotkać z – jakże częstymi po premierze „Pulp Fiction” – reakcjami typu „a o co w tym, do diabła, chodzi?” – Przede wszystkim, jak zawsze, chcę opowiedzieć intrygującą historię. Nic dobrego nie wyjdzie z postanowienia: chcę zrobić western z przesłaniem, czy western kontrkulturowy – tłumaczył reżyser. Sugerował jednak, że pokłosie rasizmu i krwawej wojny secesyjnej to bardzo ważny trop w przypadku nowego filmu. Jest zdania, że w USA nadal istnieje instytucjonalny rasizm i być może wydarzenia w Ferguson spowodują, że – jak w latach 60. – nastąpią w tych bolesnych kwestiach ważne zmiany. 

Na łamach magazynu „Deadline” Tarantino wspomniał o swoich źródłach inspiracji, którymi po części były westernowe seriale telewizyjne, zwłaszcza „Bonanza”, „The Virginian” i „High Chaparral”. Internauci, porównując wczesną wersję scenariusza, która wyciekła do sieci, z innymi produkcjami westernowymi, doszli do wniosku, że tekst jest bardzo zbliżony do „Fair Game”, odcinka serialu „The Rebel” (1960). 

– W każdym z tych seriali – odpowiadał na to Tarantino – przeważnie jakieś dwa razy na sezon pojawiały się odcinki, w których banda wyjętych spod prawa osobników więziła głównych bohaterów jako zakładników. Złoczyńcy przybywali do Ponderosy, albo miejsca gdzie mieszkał sędzia Garth, grany przez Lee J. Cobba z „The Virginian” – i brali zakładników. Zwykle jako napastnicy pojawiali się gościnnie gwiazdorzy, jak David Carradine, Darren McGavin, Claude Akins, Robert Culp, Charles Bronson czy James Coburn. Tego typu fabuła nie podoba mi się w filmach osadzonych we współczesności, ale w westernach ją kocham. A to dlatego, że przez pół filmu zastanawiamy się, kto jest dobry, a kto zły i jakie wydarzenia z przeszłości kierują postępowaniem napastników. Pomyślałem sobie – a gdyby zrobić film, gdzie występowaliby tylko tacy bohaterowie? Bez pozytywnych postaci granych przez aktorów pokroju Michaela Landona? Zamiast tego banda nikczemników uwięziona w jednym pomieszczeniu, opowiada historie, które mogą być prawdą, ale nie muszą. Zamknij tych bohaterów w chacie podczas zamieci, daj im broń i zobacz, co się stanie. Tarantino twierdził, że pomysł skrystalizował  się w momencie, gdy chciał napisać cykl książek o Django. W rezultacie zaczął powstawać całkiem inny tekst. Uważa, że „Nienawistna ósemka” jest swoistą kontynuacją politycznego zaangażowania obecnego w „Django” i logiczną konkluzją tych przemyśleń. Społeczną zawartość scenariusza dostrzegł jednak już po jego ukończeniu.  

Najpierw czytanie, potem filmowanie 

19 kwietnia 2014 roku, dzięki organizacji non-profit Independent Film, w Ace Theater, w sali na 1600 miejsc w dawnym kinie na przedmieściach Los Angeles, odbyło się publiczne czytanie scenariusza. Nie było wówczas pewne, czy film powstanie, ponieważ szkic scenariusza został wykradziony przez hakerów i pojawił się w sieci. Wobec czego reżyser planował wydanie tekstu jedynie w formie książki. – Krzyczałem i wściekałem się, bo ciągle pracowałem nad tekstem i jego kolejnymi wersjami. W końcu postanowiłem, że nadal będę robił swoje – wspominał. W tym bezprecedensowym filmowo-teatralnym przedsięwzięciu wzięli udział wypróbowani współpracownicy, twórcy „Pulp Fiction”: Samuel L. Jackson, Kurt Russell, Walton Goggins, Tim Roth, Michael Madsen, Bruce Dern, James Parks, Dana Gourrier i Zoë Bell.  

Russell nie zdawał sobie dokładnie  sprawy ze skali tego pomysłu. Uświadomili mu to w pełni jego koledzy podczas trwających trzy dni prób. – Zaraz, zaraz, o czym my właściwie mówimy? – wspominał aktor. – Naprawdę spędzimy tyle czasu w teatrze? A wpływy zostaną przeznaczone na cele charytatywne? Okazało się, że na scenie i na widowni skumulowało się mnóstwo energii. Ludzie naprawdę chcieli to usłyszeć. Tim Roth, który współpracuje z Tarantino od czasu „Wściekłych psów”, przyznawał: – Towarzyszyła nam naprawdę potężna trema, ale też mnóstwo radości. To było oryginalne połączenie kina i teatru. Byłem wykończony. Quentin uczynił z tego wieczoru naprawdę gorące wydarzenie. Walter Goggins (grający Chrisa Mannixa) dodawał:  – Publiczność po prostu oszalała. Mieliśmy to samo wrażenie – nawet jeśli coś było niedoskonałe, to było to jedyne w swoim rodzaju doświadczenie, niepowtarzalne. 

Początkowo Tarantino zamierzał potraktować publiczne czytanie jako jednorazową akcję. Ale aktorzy nie mieli wątpliwości, że powstanie film. – Dostaliśmy długą owację na stojąco – mówił Samuel L. Jackson. – Myślę, że każdy z nas pomyślał: ten film powinno się zrobić. Doszło do tego osiem miesięcy później. W maju 2014 roku Tarantino zapowiedział realizację filmu jesienią. Reżyser pracował intensywnie nad kolejnymi wersjami scenariusza. Podkreślał, że od jakiegoś czasu,  zwłaszcza w przypadku tego filmu, jego główna zasada w kompletowaniu obsady to nie nazwisko aktora, ale jak najlepsze dopasowanie wykonawcy do postaci. – Coraz częściej myślę, że to, co po mnie pozostanie, to postaci, które wymyśliłem. I im przede wszystkim muszę być wierny – powiedział. 

  
Rzecz o lojalności, zdradzie i oczywiście o zemście  

Tarantino zdecydował się na współpracę z doskonale znanymi sobie producentami: z braćmi Weinstein oraz  Richardem N. Gladsteinem („Wściekłe psy”, „Pulp Fiction”, „Jackie Brown”), Stacey Sher („Pulp Fiction”, „Django”) i Shannon McIntosh („Django” „Death Proof”). – We wszystkich filmach Quentina mamy do czynienia z badaniem ludzkich interakcji. W „Nienawistnej ósemce” spotykamy się z grupą postaci skazanych na siebie, z testem ich lojalności i zasad, którymi się kierują – opowiadał Gladstein. Sher dodawała: – Otrzymujemy analizę ludzkiej natury, niejako pod mikroskopem. To opowieść o granicach lojalności i o zdradzie. Surowa sceneria zimowego westernu i jego chwilami komiczny ton doskonale współgrają z głównym tematem. 

Tarantino postanowił, że film w całości zostanie nakręcony na taśmie 65 mm. Sensacją stało się przede wszystkim to, że reżyser  wykorzystał (a właściwie wskrzesił) od dawna nieużywany standard Ultra Panavision 70, umożliwiający osiągnięcie rekordowo szerokiego obrazu o proporcjach kadru 2,76:1. W pierwszej kolejności film będzie prezentowany w wersji 70 mm. Dopiero później wyświetlana będzie wersja 35 mm i formaty cyfrowe. Aby tak się stało, przygotowano największą od ponad dwudziestu lat liczbę kopii szerokoformatowych. Po raz ostatni formatu Ultra Panavison 70  użyto w filmie „Khartoum” (Polsat: „Chartum”, 1966, reż. Basil Dearden) z Charltonem Hestonem. Stosowano go w latach 60. w takich filmach jak „Bunt na Bounty” (1962) z Marlonem Brando, komedia „Szalony, szalony, szalony jest ten świat” (1963), „Upadek Cesarstwa Rzymskiego” (1964), czy wojenne widowisko „Bitwa o Ardeny” (1965). Część szerokoformatowych kopii eksploatacyjnych została wykonana w wersji z anamorfozą o współczynniku 1,25, co oznacza, że w kinach dysponujących odpowiednią aparaturą (nasadka anamorfotyczna systemu Ultra Panavision 70 mm) film można będzie zobaczyć w pełnych superpanoramicznych proporcjach.

– Cyfrowy seans to taka telewizja w miejscu publicznym. Zwyczajne spotykanie się przed telewizorem w większym gronie, tylko bez pilota, którym można celować w ekran. Pracuję [w przemyśle filmowym] 20 lat – za długo, żeby zaakceptować sytuację, w której przychodząc do kina, uzyskujemy podrzędny efekt pier******** DVD, nakręconego tym samym gównem, którym filmują mydlane opery. Mnie taka jakość nie wystarcza – mówił Tarantino podczas targów American Film Market 2014. 

Superskuteczna superpanorama

Tarantino, zachęcony sukcesem niedawnych szerokoformatowych filmów „Mistrz” i „Interstellar”, tak tłumaczył swą decyzję nakręcenia filmu panoramicznego: – Dla uchwycenia zimowego krajobrazu, śniegu, piękna pejzażu, format 70 mm wydawał mi się idealny. Jestem przekonany, że doskonale sprawdza się też we wnętrzach, przybliżając widza do bohaterów. Nie podzielam opinii, że jest to format właściwy jedynie dla filmów podróżniczych czy widowiskowych. McIntosh doskonale rozumiała entuzjazm reżysera: – Myślę, że za każdym razem można zobaczyć coś innego. Dzięki temu formatowi udało się uchwycić niuanse w reakcjach postaci oraz istotne szczegóły z ich otoczenia. Nie wyobrażam sobie, byśmy mogli nakręcić to w inny sposób. Operator Robert Richardson dodawał: – Bardzo często w jednym kadrze znajdowali się wszyscy bohaterowie. Wzmagało to uczucie klaustrofobii, a wszystko to potęgowało siłę aktorskiej ekspresji. W dodatku, zdaniem reżysera, operatora i producentów, użycie tego formatu i tradycyjnej taśmy lepiej oddało intensywność barw i subtelności oświetlenia niż stosowane powszechnie kamery i nośniki cyfrowe. McIntosh zauważyła: – Bardzo często widzowie twierdzą, że cyfrowy obraz jest tak bardzo czysty, że aż zbyt czysty. Nasz  obraz jest też czysty, ale o wiele bardziej intensywny. Szczerze mówiąc, trudno mi sobie wyobrazić, by po naszym, jak myślę, spektakularnym osiągnięciu, można było łatwo powrócić do cyfrowej codzienności.  

W ostatnim roku Tarantino, a wraz z nim J.J. Abrams i Christopher Nolan, namawiali Kodaka na produkcję barwnej taśmy i koniecznych odczynników, co się udało. Bob Harvey, Jim Raudebush i Dan Sasaki odnaleźli historyczny sprzęt, między innymi piętnaście oryginalnych obiektywów (niektóre były używane przy produkcji „Ben Hura”) i dostosowali je do dzisiejszych kamer. Pewien niepokój budziły gabaryty, którymi wyróżniają się anamorfotyczne obiektywy Ultra Panavision.  Trudności udało się jednak przezwyciężyć.  Kluczową kwestią było to, czy leciwe obiektywy wytrzymają mroźne, śnieżne warunki i będą w stanie znieść dużą wilgotność. W tym celu przeprowadzono serię szczegółowych testów. Kamerzysta Gregor Tavenner był pod wielkim wrażeniem jakości sprzętu: – To tak jakbyśmy otworzyli butelki ze szlachetnym winem z lat 50. Niemal wszystko działało perfekcyjnie. W scenach plenerowych osiągnęliśmy zapierający dech w piersiach efekt, jak w najlepszych epickich widowiskach z dawnych lat. Tarantino chwalił sobie wsparcie speców od Panavision: – Pojęli, że mamy do czynienia z hołdem. Zrobili wszystko, bym mógł kręcić aktorskie sceny w długich ujęciach, bez przerywania ciągłości. A zaplanowałem wiele takich aktorskich scen, które trwają po sześć, siedem minut – opowiadał. Reżyser doprowadził też do tego, by przez pierwsze dwa tygodnie od premiery grać film w formacie 70 mm, co nawiązywało do zarzuconej hollywoodzkiej tradycji galowych pokazów objazdowych zwanych „roadshow”, z uwerturą graną przez orkiestrę, przerwą i drukowanym programem. W USA w latach 1950–1970 pokazy „roadshow” były wielce popularne. Rodzaj wystawnej promocji najważniejszych (i przeważnie najdroższych) produkcji filmowych w postaci uroczystych pokazów poprzedzających ogólnokrajową dystrybucję jest wspominany z nostalgią do dziś. Seanse odbywały się w wielkich miastach, w kinach, które gwarantowały wysoki standard projekcji i komfort odbioru. Miejsca na takie pokazy były numerowane, liczba seansów ograniczona, a bilety droższe. Chodziło o walkę z telewizją,  zwiększenie prestiżu i atrakcyjności kina. Tarantino deklarował podobne zamiary – jak wiadomo, jest on entuzjastą oglądania filmów w kinie, w jak najlepszych warunkach. Sceptycy uważali Ultra Panavision za nie do końca szczęśliwy pomysł w promocji współczesnego kina szerokoformatowego. Najistotniejszą przeszkodą jest znikoma liczba kin dysponujących ekranem odpowiednim do wyświetlenia obrazu 2,76:1 bez kaszet. Typową sytuacją podczas projekcji 70 mm może stać się obraz znacząco pomniejszony, ale w pełni panoramiczny, bądź obraz większy, jednak bez skrajnych fragmentów kadru. Obie ewentualności mogą postawić pod znakiem zapytania sens używania anamorfotycznego Ultra Panavision. Z podobnym problemem zmagano się kilkadziesiąt lat temu, dopuszczając ograniczenie kadru do proporcji ok. 2,55:1. Obraz komponowany był tak, aby w pozostałej jego części nie znajdowały się istotne elementy. Tarantino, przy wsparciu Weinsteinów, zapewnił sobie jednak 50 kin na całym świecie, które będą wyświetlać film (dłuższy o 6 minut) we wspomnianym superpanoramicznym formacie.   

Malownicze osiki i romantyczne płaszcze

Zdjęcia powstawały w okolicach słynnego, malowniczo położonego   w górach miasta Telluride w Colorado, gdzie odbywa się znany festiwal filmowy. Zajazd i stacja dyliżansów Minnie’s Haberdashery  zbudowane zostały na terenie  górskiego rancza The Schmid Family Ranch. – To było to! Ten górski pejzaż nie do podrobienia był dla nas idealny – mówiła McIntosh. – Brutalny zimowy western o mocy skały potrzebował surowej wysokogórskiej scenerii – wtórowała jej Sher. – Przeprowadziliśmy naprawdę długie poszukiwania i doszliśmy do wniosku, że tylko to miejsce może zastąpić Wyoming, o którym mowa jest w scenariuszu. To krajobraz piękny i bezlitosny, a charakteru dodają mu chociażby wszechobecne osiki. Scenograf Yohei Taneda, który zaprojektował słynny Dom Niebieskich Liści w „Kill Bill”, zbudował zajazd. Przyznał, że jest wielkim fanem westernów, co „odziedziczył” po ojcu, a jego ulubionym jest klasyczny „Jeździec znikąd” („Shane”, reż. George Stevens). Taneda mówił: – Mamy tu zajazd, zwany pasmanterią, bo była to dawna fabryka kapeluszy. Ale to raczej zmyłka. Teraz to pomieszczenie pełni funkcję po trosze baru, po trosze sklepu. Goggins śmiał się: – Ta nazwa, nad którą się głowił scenograf, to po prostu rodzaj żartu. Sher chwaliła pracę scenografów: – Każdy przedmiot we wnętrzu, które zostało zaprojektowane i pomalowane z niezwykłą starannością, jest prawdziwy. Ta wiarygodność otoczenia i rekwizytów bardzo spodobała się aktorom. Gladstein dodawał: – Po dwunastu tygodniach kręcenia można się było przejść, nadal odkrywając na półkach nowe rzeczy: dziwne butelki, pudełka z nabojami, produkty żywnościowe czy przyprawy. To sprawiało, że na ekranie znalazł się świat wiarygodny, dynamiczny, przemawiający do wyobraźni. 

Twórczyni kostiumów Courtney Hoffman („Eloise”, „Chłopak z sąsiedztwa”), która pracowała z Tarantino także przy „Django”, zajmując się kostiumem Christopha Waltza, tak mówiła o trudnościach, ale i o ekscytujących wyzwaniach, jakie niosła praca nad „Nienawistną ósemką”: – Mamy tu tylko szesnaście postaci, a akcja toczy się w ciągu jednego dnia. Jednak możliwości były niemal nieograniczone, bo chodziło nam o grę z wszelkimi westernowym archetypami, także jeśli chodzi o ubiór. Quentin jest jak zwykle zuchwały i podejmuje decyzje, które początkowo cię przerażają, a w końcu okazuje się, że miał rację. Sher była pełna uznania dla pracy Hoffman: – Courtney stworzyła niezwykle wyraziste, wręcz ikoniczne kostiumy; to zresztą zasada we wszystkich filmach Quentina. Musiały przy tym odznaczać się historyczną autentycznością, być odpowiednie do okoliczności i funkcjonalne. Sylwetki naszych bohaterów miały być trudne do zapomnienia, ci twardziele powinni zapaść widzom w pamięć, także dzięki swym ubiorom, zwłaszcza tym fantastycznym płaszczom, które miały być realistyczne i romantyczne zarazem.

Uniwersytet Quentina w środku mroźnej zimy

Zdjęcia rozpoczęły się siódmego stycznia. Oprócz aktorów doskonale znanych reżyserowi, na planie znaleźli się Jennifer Jason Leigh i Demian Bichir, którzy pracowali z nim pierwszy raz.  Tarantino podkreślał, że tym razem nie potrzebował na planie wielkich gwiazd, lecz świetnych aktorów: – To gra zespołowa, gdzie żaden z wykonawców nie jest ważniejszy od innych – mówił. Kluczową  rolę majora Warrena, łowcę nagród, którego poznajemy, gdy stoi obok stosu zmrożonych ciał zabitych przestępców, zagrał Samuel L. Jackson. Tak charakteryzował swego bohatera: – Warren jest byłym kawalerzystą i dawnym niewolnikiem. Poszedł na wojnę, by zabijać. I nadal myśli i postępuje tak samo. Jest sprytniejszy, niż inni sądzą. Nie można o nim natomiast powiedzieć, by był małomówny. Wręcz przeciwnie,  bardzo dużo mówi, ale tylko, gdy jest mu to potrzebne. Może być też i tak, że cię zastrzeli, zanim zdążysz z nim pogadać. Bo jest naprawdę szybki. Mamy tu ósemkę ludzi, bardzo różnych. Każdy z nich jest na swój sposób niebezpieczny. Dla widowni to niezwykła gra, jak odgadnąć intencje postaci. Operator Richardson podkreślał: – Sama i Quentina łączy niezwykła więź. Znają się dobrze od dawna! I obaj bardzo się szanują. Moim zdaniem to dwóch najlepszych ludzi, najbardziej zgranych w filmowym biznesie. 

Kolejną z galerii barwnych postaci jest inny łowca nagród, John Ruth zwany „Szubienicą”. W przeciwieństwie do Warrena, Ruth ma zasadę, że nie zabija schwytanych przestępców. Daisy jest do niego przywiązana na stałe. – Jeśli John cię dopadnie, to nie ma wątpliwości, że przeżyjesz, będziesz miał proces, a potem cię powieszą. A on będzie stał pod szubienicą i patrzył, czy na pewno wisisz. Ten gość ma z pewnością zamiłowanie do prawa – ironicznie komentował grający go Kurt Russell. Jennifer Jason Leigh („Sublokatorka”, „Georgia”) i Russell współpracowali fantastycznie. – Nie wyobrażam sobie, żeby był ktoś, z kim byłoby lepiej być skutym niż z Kurtem – śmiała się aktorka. – Żartowaliśmy, że ta sytuacja jest jak małżeństwo. Bardzo dysfunkcjonalne małżeństwo. Coś jak „Kto się boi Virginii Woolf?” na Dzikim Zachodzie. Moja bohaterka jest nieustraszona, ma w sobie coś z dzikiego zwierzęcia, ale i całkiem inną stronę osobowości. Jason Leigh bardzo się ucieszyła, gdy otrzymała propozycję zagrania w filmie. – Byłam na widowni, kiedy odbyło się czytanie tekstu Quentina. On pisze jak nikt inny. To był jeden z najbardziej ekscytujących wieczorów w teatrze w całym moim życiu – wyznała aktorka. Sher uważała, że wybór tej właśnie wykonawczyni był wręcz idealny: – Jennifer była wszędzie, próbowała wszystkiego. Jest diabelnie odważna. Także dzięki temu jej postać potrafi naprawdę zaskoczyć w miarę rozwoju wydarzeń. Aktorka dodawała enigmatycznie: – Daisy jest twarda, ale każdy z tej ósemki ma wbrew pozorom zasady, których się trzyma i ma też swoje słabe punkty. Nie inaczej jest z nią. Tarantino dokonał specjalnej korekty w scenariuszu – Daisy miała grać na gitarze i zaśpiewać piosenkę. Pojawił się pewien problem, ponieważ Jason Leigh nigdy nie grała na tym instrumencie. Została więc pilną uczennicą. – Pokochałam to. Nauka wymaga wielkiego skupienia, a instrument nie jest taki prosty. Miałam wspaniałego nauczyciela, gitarzystę klasycznego. Najwięcej czasu zajęło mi ćwiczenie palców. Quentin powiedział, że jest pewien, że dam radę. Wyglądało na to, że ani przez chwilę się nie martwił. Taka wiara i nadzieja się udziela. 

Tarantino tak wyjaśniał swe obsadowe decyzje: – Pomyślałem, że „Ósemka ...” to film, w którym zatoczyłem koło i wróciłem do początków. To trochę „Wściekłe psy” na Dzikim Zachodzie. Obsadziłem aktorów, którzy triumfy święcili w latach 90.: Rotha, Madsena, Russella. Jennifer też wtedy zaczynała grać i robiła duże wrażenie. Początkowo chciałem zatrudnić inną - Jennifer Lawrence, którą bardzo cenię. Ale jednak była do tej roli za młoda. Więc zdecydowałem się na Jason Leigh. Jest naprawdę dobra i potrafi kilka rzeczy, które inni tylko grają. Na przykład krzyknąć, jakby ją mordowano. 

Walton Goggins zagrał Chrisa Mannixa. Aktor tak mówił o swej postaci: – Najłatwiej powiedzieć, że to człowiek, który zgubił się w śnieżniej zamieci. I z pewnością wiele namiesza. To jest historia o kłamstwie i o kłamstwach. O ludziach, którzy chcą zapanować nad swym życiem, ale to niełatwe, może nawet niemożliwe. Opowieść ma bardzo klaustrofobiczny klimat. Klimat dążeń, które być może nigdy się nie spełnią. Nowa w Hollywood gwiazda meksykańskiego pochodzenia – Demian Bichir, wciela się w postać Boba, któremu właścicielka zajazdu Minnie kazała pilnować interesu pod swoją nieobecność.  Gdy pojawiają się przybysze, Bob staje się uczestnikiem, jak opowiadał aktor, „wielkiego spotkania w piekle, jeśli za piekło uznać chatę odciętą od świata podczas zamieci, gdzie nic nie jest tym, na co wygląda”. Sher mówiła o Bichirze: – Wypowie jedno słowo  i już się je zapamiętuje, przez to, jak je wypowiedział. Potrafi tym jednym słowem rozbawić i przerazić. To kwestia jego osobistej inteligencji i charyzmy. 

Stały współpracownik Tarantino (pamiętny Mr. Blonde z „Wściekłych psów”) Michael Madsen tym razem zagrał opisanego jako „kowboja” Joego Gage'a. – To rzecz o społeczeństwie, o psychologicznych granicach, które ludzie przekraczają. O przyjaźniach i zdradach. Całe mnóstwo tematów w kowbojskim kostiumie – mówił.  Madsen wyznał, że gdy sam nie pracował, z wielką satysfakcją obserwował pracę kolegów. – Postaci są tak zróżnicowane, że była to wielka przyjemność. A już szczególną przyjemność dało mi podglądanie Tima Rotha i Samuela L. Jacksona. Są mistrzami płynności gry, wirtuozerskiej zmiany tonacji. Roth zagrał Oswaldo, kata z Red Rock, brytyjskiego pochodzenia. – Quentin pisze jak nikt inny. Aktorzy często mają trudności ze złymi dialogami. Coś w twojej głowie buntuje się, gdy musisz je wypowiadać. A słowa, które napisał Quentin, są jak jedwab, gra się dzięki nim jak z nut. Quentin, pisząc, ma przeważnie konkretnego aktora na myśli i to sprawia, że wchodzisz w postać jak w masło – mówił Roth, pracujący z Tarantino już po raz kolejny. 

Bruce Dern („Powrót do domu”, „Intryga rodzinna”, „Nebraska”), grający byłego konfederackiego generała Sanforda Smithersa, tak mówił o swym bohaterze: – Wie, że jego czas minął, jest reliktem dawnych lat. Jego żona odeszła, wojna się skończyła, syn zaginął. Myślę, że jest on najbardziej uczciwy wobec siebie z nich wszystkich. Wie, skąd przybył i dokąd zmierza. Jeśli chodzi o Quentina, jest on chyba jedynym dzisiaj reżyserem, o którym mogę powiedzieć: tak, skończyłem Uniwersytet Tarantino – bo praca z nim to kompletny uniwersytet gry i pracy nad filmem. Niezwykle dba o szczegóły, pod tym względem można go porównać z Luchino Viscontim. A dlaczego mnie zatrudnił? Myślę, że jako dzieciak napatrzył się na mnie, jak wygłupiałem się w telewizji, zwłaszcza grając „czarne charaktery” w westernowych serialach, takich jak „Bonanza” czy „Gunsmoke”. Zadziwił mnie, bo znał te filmy doskonale. I nawet zrobił mi niespodziankę, bo w jednej ze scen Channing Tatum odezwał się do mnie bez uprzedzenia jedną z kwestii, które ja sam wypowiedziałem w jednym z odcinków serialu „The Virginian” do Lee J.  Cobba. Zwróćcie także uwagę na nazwisko Warrena Vandersa, które pojawia się w dialogach. Tak się nazywał nieżyjący już aktor westernowy, z którym pracowałem między innymi przy serialu „Gunsmoke”. Warto także nadmienić, że i nazwisko Marquis Warren brzmi znajomo – Charles Marquis Warren był cenionym producentem, scenarzystą i reżyserem westernów telewizyjnych i kinowych (m.in. serial „Rawhide” z Clintem Eastwoodem, „Trooper Hook” z Barbarą Stanwyck, „Charro!” z Elvisem Presleyem – plakat z tego filmu wisi w domu Tarantino). Obsadę uzupełnili James Parks, Channing Tatum, Zoë Bell, Lee Horsley (zapomniany gwiazdor seriali westernowych „Paradise – znaczy raj” i „Sokole Oko”), Dana Gourrier, Gene Jones i Belinda Owino. 

Bell (aktorka i kaskaderka, pamiętna z „Kill Bill” i „Grindhouse”) zagrała Six Horse Judy. Przydomek bohaterki wziął się stąd, że owa Judy potrafi powozić sześciokonnym zaprzęgiem. – Gdy czytałam tekst, byłam przekonana, że tak, on na pewno każe mi to zrobić. Nie pomyliłam się – poprosił mnie, żebym się tego nauczyła. Szczerze mówiąc, było to coś najtrudniejszego w mojej karierze. Bo musisz się porozumieć nie z jednym koniem, ale z sześcioma końmi naraz. One nie mówią ludzkim językiem, a my nie mówimy końskim, więc nie idzie to zbyt gładko. Przed podobnym zadaniem stanął James Parks („Django”, „Kill Bill” „Kill Bill 2”, serial „Deadwood”) grający woźnicę innego dyliżansu. – To fach, którego trudno się nauczyć, bo już prawie nikt go nie uczy, a więc szczególnie trudne wyzwanie dla aktora. Bardzo wiele czasu wymaga, by przejść z jednego konia do dwóch, potem czterech i sześciu. 

Channing Tatum („Magic Mike”, „Świat w płomieniach”) to nowy nabytek  Tarantino. – To wyróżnienie zostać alumnem w uniwersytecie Quentina. Gdy tylko znajdziesz się przy jednym stole z jego drużyną, pojawia się duch zrozumienia i koleżeństwa – mówił. Dana Gourrier (pierwsza seria serialu „Detektyw”, „Kamerdyner”, „Django”) zagrała Minnie, właścicielkę zajazdu. – Minnie ma charakterek – opowiadała. – Nie siedzi cicho i nie przeprasza za to, że jest, kim jest i mówi to, co myśli. A przypomnijmy, że jest ciemnoskóra i prowadzi zajazd, nie tak długo po wojnie secesyjnej. Uważa, że na wszystko dobry jest uśmiech, więc bez przerwy się uśmiecha. Tatum komentował: – Myślę, że Quentin zaangażował Danę, bo ona taka jest w życiu. Z sercem ze złota w trudnym, nieprzyjaznym świecie. 

Czekanie na biel  

Nie obyło się bez trudności. Spodziewany śnieg nie przychodził, aktorzy czekali pod telefonami. Wreszcie spadł. Roth wspominał: – Był moment, że wcale nie byliśmy pewni, czy uda się nam nakręcić to, co zamierzaliśmy. Niejeden film nie powstał z powodu pogody. By dokończyć pracę, przeniesiono się do Red Studios w Los Angeles, gdzie wyprodukowano lód i specjalnie zamrożone powietrze. – Było diabelnie zimno, zimniej niż w Colorado, ale Quentin chciał widzieć zmrożoną parę z naszych ust. Żadnego oszukiwania, fabrykowania pary – mówił Goggins. 

McIntosh tak podsumowała swe wrażenia z pracy z Tarantino: – Zachowuje się jak dziecko, które się cieszy, że dostało wspaniałą zabawkę. Jest pełen radości, entuzjazmu i dzikiej energii, która się udziela. Zdjęcia trwały 91 dni, czasem w trudnych warunkach. – To był wspaniały cyrk, choć czasem było ciężko. Quentin zawsze wprowadza atmosferę zabawy, tak że praca wydaje ci się lekka – stwierdził Russell. 

Mistrz Ennio i inni   

Muzykę do filmu skomponował Ennio Morricone, który powrócił do westernu po 40 latach. Był autorem muzyki do spaghetti-westernów Sergio Leone i innych klasyków gatunku w odmianie włoskiej. Początkowo słynny kompozytor odmawiał współpracy z Tarantino, ponieważ nie spodobało mu się wykorzystanie jego dawnej muzyki w „Django”. – Nie widzę w używaniu przez niego muzyki żadnej spójności.  A co do „Django”, to film nie dla mnie – zbyt dużo tam krwi.  Na pewno ostatnie, o czym myślę, to komponowanie muzyki do western – deklarował Morricone jeszcze w czerwcu 2015 roku. W końcu jednak doszło do porozumienia. Pomogła pielgrzymka reżysera do apartamentu kompozytora w Rzymie. Przekonał mistrza po godzinnej rozmowie. – Mój szacunek dla Tarantino bardzo wzrósł – przyznawał Włoch. – Relacje między kompozytorem a reżyserem polegają na cierpliwości i wielkim zaufaniu. Tak naprawdę kompozycja nabiera charakteru dopiero w studiu, gdy zagrają wszystkie instrumenty. Przedtem to wielka niewiadoma. Dlatego reżyser musi wierzyć w kompozytora. Morricone uprzedził tylko, że nie będzie gwizdania (znaku firmowego jego dawnych westernowych tematów), a Tarantino wyraził zgodę.  
Tak Morricone mówił o swych perypetiach z Tarantino w wywiadzie udzielonym Neilowi McCormickowi: – Jeśli Quentin chciałby, żebym napisał coś, co byłoby podobne do tego, co zrobiłem dla Leone, powiedziałbym nie, bo nie lubię się powtarzać. Zostalibyśmy ostro skrytykowani za taki powrót do przeszłości. Usłyszycie tu jednak coś, czego jeszcze nie było w westernie. Skomponowałem, jak sądzę, niezwykły temat. Użyliśmy dwóch obojów grających jednocześnie, tworząc mocne brzmienie. Jest tu zupełnie inna atmosfera niż u Leone. To brzmienie Tarantino. Słynny kompozytor nie lubi, gdy wiąże się go ze spaghetti- westernem. Twierdzi, że napisał muzykę tylko do trzydziestu takich filmów, a cała jego filmografia liczy przecież setki tytułów. „Spaghetti” zaś to po prostu coś do jedzenia. 
Ostatecznie na płycie zawierającej soundtrack z filmu, oprócz fragmentów dialogu i muzyki Morricone, znajdą się piosenki: „Apple Blossom” w wykonaniu White Stripes, „Now You’re All Alone” Davida Hessa i „There Won’t Be Many Coming Home” Roya Orbisona. 
– Mam nadzieję, że będzie to mój najlepszy film. A jeśli tak się nie stanie, to przynajmniej jeden z czterech najlepszych – mówił reżyser magazynowi „GQ”. Jego przekorna, wręcz przewrotna miłość do niezbyt popularnego ostatnimi czasy gatunku, być może będzie kontynuowana – niedawno reżyser ogłosił chęć zrealizowania serialu według westernowej powieści Elmore'a Leonarda „Forty Lashes Less One” (1972). Prawa do jej ekranizacji nabył dawno temu. 

O aktorach 

Samuel L. Jackson (major  Marquis Warren) 

Urodził się 21.12.1948 w Waszyngtonie, dystrykt Columbia. Jeden z najbardziej wszechstronnych czarnoskórych aktorów, słynny zwłaszcza ze współpracy z Quentinem Tarantino („Pulp Fiction”, „Jackie Brown”, ostatnio wybitna rola w „Django”) i ze Spike'm Lee. Zagrał z sukcesem w wielu filmach akcji i thrillerach. Zdobył nagrodę BAFTA za „Pulp Fiction” i Srebrnego Niedźwiedzia na MFF w Berlinie za „Jackie Brown”.

Filmografia (wybór): 

1972 – Together for Days, 1977 – Movin' On (serial TV, odc. Woman of Steel, prem. TV 27.01.1976), The Displaced Person (TV), 1978 – The Trail of the Moke (TV), 1980 – The Exterminator (wideo: Tępiciel), 1981 – Ragtime (TVP: Ragtime), 1986 – Spenser: For Hire (serial TV, odc. White Knight, prem. TV 18.11.1986, odc. My Enemy, My Friend, prem. TV 4.11.1987), 1987 – Uncle Tom's Cabin (TV), Magic Sticks , 1988 – School Daze, Książę w Nowym Jorku (Coming to America), 1989 – Dead Man Out (TV), A Man Called Hawk (serial TV, odc. Intensive Care, prem.TV 15.04.1989), Do the Right Thing (DVD, Canal+: Rób, co należy), The Days and Nights of Molly Dodd (serial TV, odc. Here's Why You Should Always Make Your Bed in the Morning, prem. TV 3.06. 1989), Sea of Love (wideo, DVD, TVP, Polsat: Morze miłości), 1990 – Def by Temptation, A Shock to the System (wideo, TVP: Szok dla systemu), Betsy's Wedding (TVP: Wesele Betsy), Mo' Better Blues (Canal+: Mo' Better Blues), The Exorcist III (wideo, DVD: Egzorcysta III), Chłopcy z ferajny (GoodFellas), The Return of Superfly, 1991 – Johnny Suede, 1992 – Fathers & Sons, Juice, 1993 – Strzelając śmiechem (Loaded Weapon 1), Prawdziwy romans (True Romance), 1994 – Fresh (Fresh), Against the Wall (wideo, TVP: Bunt), Pulp Fiction (Pulp Fiction), 1995 –  Losing Isaiah (TVP; Dwie matki), Szklana pułapka 3 (Die Hard; With the Vengeance), 1996 – Sydney (DVD: Ryzykant), Czas zabijania (A Time to Kill), Długi pocałunek na dobranoc (A Long Kiss Goodnight), The Great White Hype, 1997 – Jackie Brown (Jackie Brown), Kula (Sphere), 2004 – Kill Bill 2 (Kill Bill: Vol 2), 2000 – Regulamin zabijania (Rules of Engagement), Shaft (Shaft), 2002 – No Good Deed (DVD, TVP: Zakładnik), 2005 – Coach Carter (DVD: Trener), 2006 –  Freedomland, Home of the Brave (DVD: Odwaga i nadzieja), 2007 – 1408 (1408), 2008 – Jumper (Jumper), Iron Man (Iron Man), Soul Man, 2009 – Bękarty wojny (Inglorious Basterds, tylko głos), 2010 – Iron Man 2 (Iron Man 2), Unthinkable (DVD: Bez reguł), Policja zastępcza (The Other Guys), 2011 – Thor (Thor), Arena (V), 2012 – The Samaritan, Meeting Evil, Django (Django Unchained), 2013 – Oldboy: Zemsta jest cierpliwa (Oldboy), 2014 – RoboCop (RoboCop), Reasonable Doubt (DVD: Uniewinniony), Kapitan Ameryka: Zimowy żołnierz (Captain America: Winter Soldier), Kite (DVD: Na uwięzi), Agents of S.H.I.E.L.D. (serial TV, Polsat: Agenci T.A.R.C.Z.Y.), Klingsman: Tajne służby (Klingsman: Secret Service), Polowanie na prezydenta (Big Game), 2015 – Barely Lethal (DVD: Zabójcza), Avengers: Czas Ultrona (Avengers: Age of Ultron), Nienawistna ósemka (The Hateful Eight), Chi–Raq (w realizacji), Cell (w realizacji), Kong: Skull Island (w realizacji), Moose (TV, w realizacji), Miss Peregrine's Home for Peculiar Children (w realizacji), Tarzan (w realizacji)

Kurt Russell (John Ruth)

Urodził się 17.03.1951 w Springfield, stan Massachusetts. Jego ojcem był popularny aktor Bing Russell (1926–2003), najbardziej znany z roli zastępcy szeryfa Clema Fostera w serialu „Bonanza” i dziesiątek ról drugoplanowych. Karierę aktorską Kurt rozpoczął bardzo wcześnie. Zadebiutował przed kamerami, zanim skończył 10 lat, a kiedy miał lat 12, był już zatrudniony w telewizji jako odtwórca jednej z ról w serialu  „The Travels of Jaimie McPheeters” (TVP: Podróże Jaimiego McPheetersa”). Następnie zagrał w kilkunastu filmach disnejowskich, jednak nie przyniosły mu one oszałamiającej popularności. W 1979 roku wystąpił w biograficznym filmie o Elvisie Presleyu, zdobywając nominację do nagrody Emmy. Prawdziwym przełomem w jego karierze okazała się „Ucieczka z Nowego Jorku” (1981, reż. John Carpenter), gdzie zagrał charyzmatycznego Snake'a Plisskena. Był to wielki kasowy przebój, który sprawił, że nazwisko Russella stało się powszechnie znane. Pod koniec lat 80. gwiazda aktora zaczęła nieco przygasać, ale na początku kolejnej dekady znowu odnotował sukcesy. Dobrą passę rozpoczął w 1991 dzięki roli w filmie „Ognisty podmuch” („Backdraft”, reż. Ron Howard), a western „Tombstone” („Tombstone”, reż. George Pan Cosmatos) i widowisko sf „Gwiezdne wrota” (1994, reż. Roland Emmerich) uczyniły z niego jednego z najbardziej kasowych aktorów dekady. Ma na koncie cenione role dramatyczne, m.in. w „Silkwood” Mike'a Nicholsa, u boku Meryl Streep. Jego oszczędny styl gry doskonale sprawdził się w thrillerach „Incydent” („Breakdown”, 1997, reż. Jonathan Mostow), czy „Policja” („Dark Blue”, 2002, reż. Ron Shelton), według powieści Jamesa Ellroya. Nowy impuls jego karierze nadał udział w filmie Quentina Tarantino „Death Proof” (2008). Ostatnio wystąpił w „Szybkich i wściekłych 7” („Furious 7”, 2015, reż. James Wan) i westernie „Bone Tomahawk” (2015, reż. S. Craig Zahler). Ukończył właśnie pracę nad „Deepwater Horizon” Petera Berga.   Od 1983 roku jest w związku z aktorką Goldie Hawn. Ich syn Wyatt Russell jest także aktorem („Kowboje i obcy”, „22 Jump Street”). 

Jennifer Jason Leigh (Daisy Domergue) 

Urodziła się 5.03.1962 w Hollywood. Jest córką aktorki i scenarzystki Barbary Turner i aktora Vica Morrowa. Przydomek Jason przyjęła po przyjacielu rodziny, wybitnym aktorze Jasonie Robardsie. Już w 1981 roku wystąpiła w „Najlepszej dziewczynce na świecie”, wcielając się w anorektyczną nastolatkę. Jej pierwszym filmem kinowym była komedia Amy Heckerling  „Beztroskie lata w Ridgemont High” (1982). Ma zdolność wcielania się w skomplikowane osobowości, często neurotyczne postaci, jak w  „Sublokatorce” (1992). W „Na skróty” (1993) Roberta Altmana była pracującą w domu dziewczyną z seks-telefonu. Natomiast w „Hudsucker Proxy” (1994) braci Coen zagrała celnie pastiszową rolę dziennikarki, która zatrudnia się w firmie przemysłowej pod fałszywym nazwiskiem i romansuje z prezesem. Mistrzowskim osiągnięciem była rola Dorothy Parker w filmie Alana Rudolpha „Pani Parker i krąg jej przyjaciół” (1994), za którą zdobyła nagrody Narodowego Stowarzyszenia Krytyków Filmowych i  Chicagowskiego Stowarzyszenia Krytyków Filmowych dla najlepszej aktorki roku oraz nominację do Złotego Globu. W 1995 roku zagrała w „Dolores” córkę tytułowej bohaterki, usiłującej uporać się z upiorami z przeszłości, a także w „Georgii”, poruszającej opowieści o uzależnionej dziewczynie, która chce zostać piosenkarką. Stworzyła wiele wybitnych kreacji w kinie niezależnym („Mechanik”, „Palindromy”, „Greenberg”). Ostatnio wystąpiła w nowej serii „Twin Peaks” oraz w filmie biograficznym o prezydencie Lyndonie Johnsonie „LBJ”, gdzie zagrała jego żonę, Lady Bird Johnson. Była żoną reżysera Noaha Baumbacha. 

Walton Goggins (Chris Mannix)  

Urodził się 10 listopada 1971 roku w Birmingham, stan Alabama. Aktor i producent filmowy. Zdobył wielką popularność w serialach  „The Shield” (2002–2008) oraz „Justified”. W kinie wystąpił miedzy innymi w filmach „Kowboje i kosmici” („Cowboys & Aliens”) oraz jako sadystyczny Billy Crash w „Django” („Django Unchained”). 

Michael Madsen (Joe Gage) 

Urodził się 25.09.1957 w Chicago, stan Północna Karolina. Studiował w słynnym Steppenwolf Theatre (ukończył dwie klasy). Karierę aktorską rozpoczął od ról w „Grach wojennych” (1983), „Wyścigu z księżycem” (1984) i „Urodzonym sportowcu” (1984). Przełomem w jego karierze stał się występ w „The Doors” Olivera Stone’a i popularnym obrazie Ridleya Scotta „Thelma i Louise” z 1991 roku. Do jego najbardziej pamiętnych ról zalicza się postać Budda w filmie „Kill Bill” (2003), Pana Blond we „Wściekłych psach” (1992) i Vladimira w „BloodRayne” (2005). Został specjalistą od tanich thrillerów i filmów akcji, gdzie często grał wyraziste role gangsterów i zbirów. Do dziś wystąpił w ponad 220 filmach i serialach.  Jego siostrą jest aktorka Virginia Madsen. 

Demian Bichir (Bob „Meksykanin”)

Ceniony aktor meksykański (ur. 1.08.1961 w Mexico City), jest synem aktorki Maricruz Nájera (występującej w teatrze oraz licznych telenowelach, a także w filmach, m.in. w „El patrullero”, 1991, reż. Alex Cox, „Men with Guns”, 1997, reż. John Sayles) oraz reżysera teatralnego Alejandro Bichira. Na scenie od trzeciego roku życia, w wieku 13 lat został członkiem Meksykańskiego Teatru Narodowego, gdzie zagrał w wielu znaczących inscenizacjach. W wieku 22 lat przeniósł się do Nowego Jorku, gdzie imał się różnych zajęć i starał się przede wszystkim opanować język. Próbował kariery aktorskiej w Los Angeles, ale bez większego powodzenia. Po powrocie do Meksyku odniósł wielkie sukcesy: za występ w filmie „Hasta morir” (1994) zdobył prestiżową nagrodę Ariel (zwaną meksykańskim Oscarem). Inny film z jego udziałem, komedia „Sexo, pudor y lágrimas” (1999), stał się kasowym przebojem numer jeden w historii meksykańskiego kina. Potem aktor kontynuował karierę w USA (m.in. zagrał Fidela Castro w „Che”, 2008). Zdobył nominację do Oscara za występ w filmie „A Better Life” (DVD: „Lepsze życie”, 2011). Obecnie kończy pracę nad swym reżyserskim debiutem „Refugio”, w którym gra też główną rolę. 

Bruce Dern (generał Sanford „Sandy” Smithers) 

Wybitny aktor, pamiętny zwłaszcza z drugoplanowych ról charakterystycznych. Urodził się w Chicago 4.06.1936 roku. Był synem polityka Partii Demokratycznej, gubernatora Utah, George'a H. Derna. Debiutował u Elii Kazana w „Dzikiej rzece” („Wild River”, 1960). W 1966 roku zdobył popularność udziałem w  klasycznym filmie o gangach motocyklowych „Wild Angels”. W latach 60. występował w wielu serialach telewizyjnych. Jack Nicholson uważał go za jednego z najzdolniejszych i zarazem najbardziej niedocenionych aktorów lat 70. Grywał zwykle postaci z wielkimi problemami wewnętrznymi – neurotyków, socjopatów, psychopatów i czarne charaktery. Z powodzeniem występował w westernach. To grana przez niego postać zabiła strzałem w plecy bohatera Johna Wayne'a w „Kowbojach” („The Cowboys”, 1972, reż. Mark Rydell), to właśnie jemu udało się przyćmić gwiazdę Kirka Douglasa w „Oddziale” („Posse”, 1975). Dwukrotnie zdobył nominację do Oscara za główną rolę męską: w filmach „Powrót do domu” (reż. Hal Ashby, 1979) i „Nebraska” (DVD: „Nebraska”, reż. Alexander Payne, 2014), a także trzy nominacje do Złotego Globu (1975, 1979, 2014), nagrodę dla najlepszego aktora na MFF w Cannes w 2013 roku („Nebraska”) oraz Srebrnego Niedźwiedzia na MFF w Berlinie (1983, za „Sezon mistrzów” – „That Championship Season”). Jest ojcem aktorki Laury Dern.  

 Tim Roth (Oswaldo Mobray) 

Właśc. Timothy Simon Smith. Urodził się 14.05.1961 w Londynie. Jego matka Ann była nauczycielką i malarką, ojciec Ernie  dziennikarzem. Wychował się w Dulwich. Początkowo studiował rzeźbę w Camberwell Art College, ale porzucił studia i poświęcił się aktorstwu. Nie odebrał w tej dziedzinie żadnego formalnego  wykształcenia, mimo to zabłysnął już w swym ekranowym debiucie – telefilmie „Made in Britain” Alana Clarke'a, gdzie zagrał skina. W latach 90. odnosił kolejne sukcesy; była to m.in. rola Vincenta van Gogha w filmie Roberta Altmana „Vincent i Theo” oraz kreacja w „Rosencrantz i Guildenstern nie żyją”, u boku zaprzyjaźnionego z nim Gary’ego Oldmana. W tych właśnie filmach zobaczył aktora Quentin Tarantino, po czym obsadził go w swych „Wściekłych psach”, a następnie w „Pulp Fiction”. Od tej pory regularnie współpracują. Jako reżyser Roth nakręcił drastyczny dramat obyczajowy o przemocy domowej, „Strefę wojny” („The War Zone”, 1999), z udziałem Raya Winstone'a, Tildy Swinton i Colina Farrella. Jako aktor zdobył wiele nagród – m.in. nominację do Oscara za drugoplanową rolę męską w „Rob Royu” oraz nagrodę BAFTA za ten sam występ. W latach 80. i 90. niejednokrotnie pojawiał się na scenie; jego największy sukces to „Metamorfoza” według Franza Kafki. Wyznał jednak, że na deskach teatralnych zżera go wielka trema i dlatego woli pracować w filmie. Grywa postaci charyzmatyczne, wielokrotnie „czarne charaktery”. Często brany jest za rodowitego Amerykanina, ponieważ mistrzowsko potrafi imitować różne akcenty. Jest żonaty, ma troje dzieci. Jego syn Jack jest także aktorem (m.in. serial „Bedlam”). Tim Roth jest kibicem Manchesteru United, wspiera partię Zielonych. 

Filmografia: 
1982 – Made in Britain (TV), 1983 – Not Necessarily the News (serial TV, odc. Road Trip, prem. TV 16.10.1983), 1984 – Meantime (TV), Driving Ambition (serial TV, odc. Dream Machine, prem. TV 10.03.1984), Wykonać wyrok (The Hit), Return to Waterloo, 1985 – Murder with Mirrors (TV), TV Eye (serial TV, odc. Paid to Kill the Pope?, prem. TV 16.05.1985), Summer Season (serial TV, odc. Urban Jungle, prem. TV 15.08.1985), 1986 – King of the Ghetto (miniserial TV), 1987 – Metamorphosis (TV), 1988 – The Modern World: Ten Great Writers (seria, TV, odc. Franz Kafka's “The Trial”, prem. TV 13.03.1988), Świat na uboczu (A World Apart), To Kill a Priest (TVP, DVD: Zabić księdza), Coppers (TV), Twice Upon a Time, 1989 – A Fine Romance (serial TV, odc. The Day of the Third Wrong Thin Woman Who Knew All Too Much About Eve, prem. TV 16.02.1989), Theatre Night (seria TV, odc. Knuckle, perm. TV 7.05.1989), Kucharz, złodziej, jego żona i jej kochanek (The Cook, the Thief, His Wife & Her Lover), 1990 – Vincent & Theo (TVP: Vincent i Theo), Farendj, The Play on One (seria TV, odc. Yellowbacks, prem. TV 30.08.1990), Rosencrantz i Guildenstern nie żyją (Rosencrantz & Guildenstern Are Dead), 1991 – Tales from the Crypt (serial TV, odc. Easel Kill Ya, prem. TV 17.07.1991), 1992 – Jumpin' at the Boneyard (wideo: Uciec od codzienności), Backsliding (DVD: Szatan wzywa), Wściekłe psy (Reservoir Dogs), Great Performances (seria TV, odc. Common Pursuit, prem. TV 8.03.1992), 1993 – El marido perfecto, Bodies, Rest & Motion (wideo: Dynamika ciał), Murder in the Heartland (miniserial, TVP: Cios w serce), Heart of Darkness (TV, TCM, TVP: Jądro ciemności), 1994 – Pulp Fiction (Pulp Fiction), Zniewoleni (Captives), Little Odessa (wideo, TVP: Mała Odessa), 1995 – Rob Roy (Rob Roy), Cztery pokoje (Four Rooms),  1996 – No Way Home (DVD: Bez powrotu), Wszyscy mówią: kocham cię (Everyone Says I Love You), Mocking the Cosmos (kr.m.), 1997 – Gridlock'd (wideo, TVP: Klincz), Kłamca (Deceiver), Hoodlum (wideo, TVP: Gangster), 1998 – Animals with the Tollkeeper, 1900: Człowiek legenda (La leggenda del pianista sull'oceano), 2000 – Million Dollar Hotel (The Million Dollar Hotel), Lucky Numbers (DVD: Numer stulecia), Vatel (Vatel), 2001 – Planeta małp (Planet of the Apes), D'Artagnan (The Musketeer), Niezwyciężony (Invincible), 2002 – Emmett's Mark (DVD: Śmiertelna pułapka), 2003 – Whatever We Do (kr.m.), To Kill a King (DVD: Zabić króla), 2004 –  Silver City, Nouvelle-France (DVD: Wiek namiętności), With It (kr.m.), The Beautiful Country (Canal+, DVD: Kraina szczęścia), Late Night Shorts (kr.m.), 2005 – The Last Sign (TVP: Ostatni znak), Nie wracaj w te strony (Don't Come Knocking), Dark Water: Fatum (Dark Water), 2006 – Even Money (DVD: Władza pieniądza), Tsunami: The Aftermath (HBO: Tsunami – po katastrofie), 2007 – Młodość stulatka (Youth Without Youth), Funny Games (DVD: Funny Games), Virgin Territory (DVD: Dekameron), 2008 – Niesamowity Hulk (The Incredible Hulk), 2009 – Skellig (DVD: Skellig. Człowiek-sowa), King Conqueror, Sea Wolf (miniserial TV, DVD: Wilk morski), Lie to Me (serial TV, Canal+, TVP: Magia kłamstwa, 48 odc. w latach 2009–2011), 2010 – Pete Smalls Is Dead, Brostitute (V, kr.m.), 2012 – Arbitrage (DVD: Arbitraż), Broken (Broken, TV), The Liability (DVD: Zobowiązanie), 2013 – Möbius, 2014 – October Gale, Selma (Selma), Klondike (serial TV, Discovery:  Klondike), Grace, księżna Monako (Grace of Monaco), United Passions (Canal+; Wspólna pasja: FIFA), Robot Chicken (serial TV, odc. Walking Dead Lobster, prem. TV 13.07.2014, tylko głos), 2015 –  Mr. Right, 600 Millas, Chronic (DVD: Opiekun), Nienawistna ósemka (The Hateful Eight), Reg (TV, w realizacji), The Jesuit (w realizacji), The Brits Are Coming (w realizacji), Life at These Speeds (w realizacji) 

   
O twórcy filmu

Quentin Tarantino (reżyser i scenarzysta)

Scenarzysta, reżyser i aktor. Jeden z najbardziej oryginalnych i konsekwentnych współczesnych twórców kina amerykańskiego.  Urodził się 27.03.1962 w Knoxville, stan Tennessee. W 1992 roku na ekrany wszedł jego pełnometrażowy debiut – niskobudżetowe   „Wściekłe psy”, z entuzjazmem przyjęte przez krytykę. Dwa lata później „Pulp Fiction” zdobył Złotą Palmę na MFF w Cannes oraz Oscara za scenariusz. Tarantino pięć lat przepracował w wypożyczalni kaset, gdzie miał łatwy dostęp do filmów i mógł je oglądać do woli w godzinach pracy. A więc dzień w dzień oglądał po kilka. Inspirację czerpał z klasycznych produkcji amerykańskich, niskobudżetowych produkcji rodem z Hongkongu i z francuskiej „nowej fali”. Postmodernistyczna z ducha żonglerka cytatami i odniesieniami do popkultury znajdowała oparcie w precyzyjnych scenariuszach, z oryginalnymi, ironicznymi dialogami, pełnymi błyskotliwych skojarzeń oraz w oszałamiającej technice realizacyjnej. Budowanie suspensu, długie sceny dialogowe podczas których rośnie napięcie oraz wybuchy gwałtownej,  z reguły mocno stylizowanej przemocy, to jego znaki firmowe.   Gwałtowny temperament i ostre wypowiedzi twórcy przysparzają mu przeciwników, ale i czynią z niego postać natychmiast rozpoznawalną. „W moim życiu najważniejsza jest moja filmografia i postaci, które stworzyłem” – mówił. Zdobył dwa Oscary za scenariusz („Pulp Fiction”, 1994 i „Django”, 2012) oraz wiele innych nagród. 

Filmografia  (jako reżyser): 

1987 – My Best Friend's Wedding (ocalały jedynie fragmenty filmu), 1992 – Wściekłe psy (Reservoir Dogs), 1994 – Pulp Fiction (Pulp Fiction), 1995 – ER (serial TV, Polsat, TVP: Ostry dyżur, odc. Motherhood, prem. TV 11.05.1995), Cztery pokoje (Four Rooms, nowela: The Man from Hollywood), 1997 – Jackie Brown (Jackie Brown),  2003 – Kill Bill (Kill Bill), 2004 – Kill Bill 2 (Kill Bill 2), 2005 – Sin City: Miasto grzechu (Sin City, współreżyseria z Frankiem Millerem i Robertem Rodriguezem), CSI: Crime Scene Investigation, Polsat: CSI: Kryminalane zagadki Miami, odc. Grave Danger: Part 1, prem. TV 19.05.2005, odc. Grave Danger: Part 2, prem. TV 19.05. 2005), 2007 – Grindhouse (nowela: Death Proof), Grindhouse: Death Proof, 2009 – Bękarty wojny (Inglorious Basterds), 2012 – Django (Django Unchained), 2015 – Nienawistna ósemka (The Hateful Eight) 
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