m o t h e r!
Raj. 
Czy może być bardziej złowieszczy dźwięk niż niespodziewane pukanie do drzwi?

Matka (Jennifer Lawrence) i on (Javier Bardem) wiodą z pozoru idylliczne życie w odosobnionym raju. Ich związek zostaje jednak poddany testowi, kiedy mężczyzna (Ed Harris) i kobieta (Michelle Pfeiffer), niezaproszeni, pojawią się w ich domu. 
Odpowiedź na to pukanie przerwie spokojną egzystencję obojga. Ale do drzwi zapuka więcej gości. Matka będzie zmuszona zweryfikować wszystko, co wie o miłości, oddaniu i poświęceniu. 
Paramount Pictures przedstawia nowy film (scenariusz i reżyseria) nominowanego do Oscara® Darrena Aronofsky’ego („Czarny łabędź”, „Requiem dla snu”). W rolach głównych zobaczymy laureatkę Nagrody Akademii Jennifer Lawrence („Poradnik pozytywnego myślenia”, „Joy”), laureata Oscara® Javiera Bardema („To nie jest kraj dla starych ludzi”). W filmie zobaczymy także nominowanego do Oscara® Eda Harrisa („Truman Show”) oraz nominowaną do Nagrody Akademii Michelle Pfeiffer („Człowiek z blizną”, „Wspaniali bracia Baker”). 
Za zdjęcia do filmu odpowiada nominowany do Oscara® Matthew Libatique („Czarny łabędź”). Produkcja: Ari Handel, Scott Franklin. Producenci wykonawczy: Jeff Waxman, Josh Stern i Mark Heyman. 
“mother!” zaczyna się jako subtelna historia dziejąca się w jednym miejscu, historia pewnego małżeństwa. W centrum tej opowieści znajduje się kobieta. Kobieta wciąż i wciąż proszona jest, by dawać, dawać i dawać. Co raz więcej i więcej. Aż do momentu, w którym nie da się dać już nic więcej. Aż w końcu presja, która wrze w środku, zmieni rzeczywistość…
Darren Aronofsky /scenarzysta i reżyser/

Pomysł thrillera skupionego wokół relacji międzyludzkich narodził się, kiedy scenarzysta i reżyser Darren Aronofsky spędził pięć gorączkowych dni przed klawiaturą komputera w pustym domu. Nominowany do Oscara® twórca zdaje sobie sprawę, że pierwszym pytaniem, jakie pojawi się, gdy widzowie zobaczą film, będzie pytanie o mrok. Dlaczego ta historia jest aż tak mroczna?
- Żyjemy w szalonych czasach. Podczas gdy ludzka populacja dobija do 8 miliardów, musimy mierzyć się z rzeczami, które trudno pojąć: ekosystemy walą się na naszych oczach w stopniu nieznanym dotąd ludzkości, kryzys migracyjny dezorganizuje pracę rządów, pozornie schizofreniczne Stany Zjednoczone próbują wypracować punkt zwrotny w ochronie klimatu, by kilka miesięcy później się z tego wycofać, odwieczne zatargi i wierzenia prowokują wojny i podziały, największa góra lodowa oderwała się i dryfuje w kierunku morza. A w tym samym czasie mierzymy się z rzeczami tak absurdalnymi, choć przecież nie można ich nawet z opisanymi wyżej porównać: w Ameryce Południowej turyści zabili rzadkie, zagrożone wyginięciem delfinie dziecko, by zrobić sobie przerażające selfie, polityka przypomina rozgrywki sportowe, ludzie wciąż umierają z głodu, podczas gdy inni mogą zjeść tyle, ile zapragną i więcej. Patrząc na ludzkość jako na gatunek, nasz ślad jest niezwykle niezrównoważony, niekonsekwentny. Żyjemy w zaprzeczeniu, udając, że nie wiemy, w jakim kierunku zmierza nasza planeta i jaka jest na niej nasza rola. 
Nad każdym poprzednim filmem twórca pracował po kilka lat. Jak było tym razem? Otóż zgoła inaczej – zarys scenariusza powstał w pięć dni. – Rok pracowaliśmy przed kamerami – wspomina Aronofsky. 

Dwa lata po tym pamiętnym, długim weekendzie, który Aronofsky spędził nad scenariuszem, jego nowy film – „mother!” – ma mieć premierę podczas 74. Międzynarodowego Festiwalu Filmowego w Wenecji, walcząc o nagrodę Złotego Lwa. Amerykańska premiera odbędzie się podczas 42. Festiwalu Filmowego w Toronto. 
Twórca podkreśla, że krytycy, ale i on sam, będą mieli problemy z zaszeregowaniem filmu do konkretnego gatunku: – Niektóre rzeczy, które zobaczymy w filmie, pochodzą z nagłówków gazet, czegoś, co widzimy każdego dnia, inne wzięte są z tego, co każdego dnia dostajemy na nasze smartfony, jeszcze inne – wprost z mojego serca, z moich wnętrzności. Wiem, że już nigdy nie zrobię podobnego filmu, bo tego nie da się powtórzyć. Wiem też, że ta mieszanka najlepiej sprawdzi się zaserwowana w całości. 
Kiedy Aronofsky przeczytał to, co napisał, pomyślał o Jennifer Lawrence – laureatce Oscara® za „Pamiętnik pozytywnego myślenia”, nominowanej do nagrody jeszcze trzykrotnie – za „Joy”, „American Hustle” oraz „Do szpiku kości”. Jej odpowiedź na propozycję była „bardzo instynktowna, bardzo mocna” – wspomina Aronofsky. – Zgodziła się właściwie od razu. A kiedy masz na planie Jennifer Lawrence, masz już cały film. 
- Jedną z najwspanialszych rzeczy, jakie mogą przydarzyć się artyście, to udział w filmie, który sprowokuje rozmowę. A to taki film. Całkowicie oryginalny, wyjątkowy – mówi Lawrence – Nawet jeśli kręcimy sceny pełne grozy, alegoria całości jest dużo większa, szersza. Jest w tym filmie milion odniesień do różnych aspektów rzeczywistości, które ludzie skojarzą z własnym życiem, których się przestraszą, które ich zaintrygują. 
Aktorka opisuje, co tak bardzo zaintrygowało ją w postaci matki, kochającej żony i muzy granego przez Javiera Bardema tajemniczego poety: – Zakochanie jest przerażające. Bycie delikatnym? Jeszcze bardziej przerażające. Niepozwolenie sobie na bycie delikatnym? To także jest przerażające. Coś potrafi sprawić, że jesteśmy wobec czegoś chłodni, zdystansowani. Coś innego sprawia, że coś jest aż tak gorące, że parzy. Co to takiego? Ten film jest jak ognie rzymskie, eksplozja, ekspresja. Dla wielu pierwszą reakcją na ten film będą słowa „Ok, Darren, posunąłeś się za daleko”, być może ktoś wyjdzie z kina. Ale nie weszłabym w ten projekt, gdybym z przerażeniem nie rzuciła scenariuszem tak, że przeleciał przez cały hotelowy pokój, w którym byłam, czytając go, i nie pomyślała „Ten koleś jest szaleńcem!”. Myślę, że Darren miał rację, nie odpuszczając, nie idąc na kompromisy. 
Odniesienie do rzymskich ogni, o których wspomina aktorka, zapowiada metaforyczną jazdę, która zszokuje publiczność. – Twórca zawsze potrzebuje muzy. Dopóki świat się kręci, mężczyzna zawsze będzie wykorzystywał kobietę – podsumowuje Lawrence. 
Kiedy do obsady dołączył laureat Oscara® Javier Bardem („To nie jest kraj dla starych ludzi”; nominowany jeszcze dwukrotnie za filmy „Biutiful” i „Zanim zapadnie noc”), Aronofsky zrobił coś, czego nie robił nigdy wcześniej – w odosobnionym domu na Brooklynie rozpoczęły się trzymiesięczne próby. Uczestniczyli w nich – oprócz Bardema, Lawrence i Aronofsky’ego – producenci obrazu – Ari Handel i Scott Franklin. W ostatnich dwóch tygodniach brali w nich udział także trzykrotnie nominowana do Nagrody Akademii Michelle Pfeiffer oraz czterokrotnie nominowany Ed Harris, a także Domhnall Gleeson („Ex Machina”) i jego brat – Brian Gleeson („Królewna Śnieżka i Łowca”). Celowo nie została do nich dopuszczona Kristen Wiig. 

Tam właśnie powstały pierwsze, robocze zdjęcia, które wykonał Matthew Libatique (nominowany do Oscara® za „Czarnego łabędza”, pracujący z Aronofsky’m przy każdym z jego filmów). W miejscu prób nie było ścian, przestrzeń wyznaczała taśma rozlepiona na podłodze. – Pomimo tego zagraliśmy każdą scenę, każde ujęcie. Andy Weisblum, mój montażysta, zmontował to w 90-minutową całość. W ten sposób, zanim ruszyły zdjęcia, wiedzieliśmy, czego chcemy – opowiada Aronofsky. 
Było to konieczne, ponieważ reżyserowi zależało, by cały film został nakręcony z perspektywy matki, z jej punktu widzenia, co w oczywisty sposób bardzo ograniczało przestrzeń pracy Libatique’a. Musiał poruszać się w określony sposób, wędrując z kamerą po domu. 

A nie było to jedyne wyzwanie. Poza kilkoma tylko scenami, w których matka jest sama, większość scen powstała (jak wspomniano – z punktu widzenia tytułowej matki) jakby znad jej ramion. – Widz zobaczy to, co widzi ona i z jej perspektywy – mówi Aronofsky. 
- Darren ustawił sobie poprzeczkę bardzo wysoko – mówi Michelle Pfeiffer – Ale nie tylko sobie, nam też. Robiliśmy te wszystkie szalone rzeczy w niekończących się ujęciach, biegając po domu, po schodach – w górę i w dół, śledzeni przez kamerę. Byliśmy wciąż w oku kamery albo poza nim, omijając kable, skacząc, ukrywając się za kamerą. A przy tym wszystkim musieliśmy, naturalnie, pamiętać nasze kwestie i nie przewrócić się. Ale wszyscy byliśmy bardzo zaangażowani, chcieliśmy poddać się temu wyzwaniu, sprostać mu. 

Podczas prób Aronofsky bał się, że Lawrence nie sprosta zadaniu. Wyznał, że jej zrelaksowanie było irytujące. Nigdy wcześniej nie grała w podobnym filmie. Dopiero kiedy zaczął przygotowania do produkcji w Montrealu, zrozumiał, że Jennifer szuka w sobie tytułowej matki. – Zobaczyłem w niej tę postać dopiero na planie, kiedy bosa przyszła w kostiumie. Jest zresztą boso przez cały film. Kiedy ją zobaczyłem, zrozumiałem, że na moich oczach staje się matką. Ilość czystego, surowego talentu tej kobiety jest nieprawdopodobna. 
Ponieważ całość filmu dzieje się w jednym domu, znalezienie odpowiedniego pomieszczenia było kluczowe. Aronofsky’emu nie udało się jednak znaleźć domu, który sobie wyobraził. Dlatego na potrzeby filmu musiał powstać dom. Twórcom zależało, by dom, w którym dzieje się akcja filmu, był przestronny, by widz mógł z różnych miejsc zobaczyć, co się w nim dzieje. Chcieli również, by przypominał domy wiktoriańskie. Całość zaczyna się w jasnych barwach, by nieuchronnie przenosić akcję w kierunku mroku. 
- Zaczęłam oswajać dom, w którym dzieje się akcja, kiedy był on narysowany kredą, podczas prób. To wtedy zaczęłam budować moją postać, wyobrażenie o tym, kim ona jest, kim jest matka. Kiedy stanęłam w progu montrealskiego domu, który zobaczymy w filmie, zrozumiałam, że właśnie odnalazłam moją postać – wspomina Jennifer Lawrence. – Właściwie przez cały film jestem boso, mogłam więc „poczuć” ten dom, wczuć się w niego, w jego atmosferę, stać się jego częścią. 

Spędzamy tu cały czas. Chcę stworzyć tu raj.

Matka
- Kiedy poznajemy moją postać, od razu wiemy, jak wiele włożyła pracy, by stworzyć wymarzony dom – mówi Lawrence – Odbudowała dom swego męża, dom, który spłonął zanim ona go poznała. Włożyła w to całe serce, wielką pasję. To jeden z takich artystów, którzy potrzebują oddania. A ona jest w stanie oddać mu wszystko. Poświęcić się. Jest mu oddana w całości. On jest przyzwyczajony do jej zakochanych oczu, do tego, że cokolwiek wyjdzie spod jego pióra, ona otoczy to miłością. Dlatego potrzebuje nowych podniet, stymulacji. To dla niej paraliżujące. Kiedy spostrzegasz, że nie wystarczasz tej drugiej osobie, stawiasz czoła dramatowi. Ona jest kimś, kto poświęcił wszystko dla artysty. I nagle okazuje się, że nie jest wystarczającą stymulacją. 
- Kiedy Ed Harris (mężczyzna) puka do drzwi, po raz pierwszy na ekranie pojawia się ktoś inny niż Javier albo ja – kontynuuje aktorka – Jest kimś zupełnie obcym, co dla postaci Javiera jest wielką podnietą, świeżością. Matkę to przeraża. Tymczasem zażyłość mężczyzn się pogłębia…

Wszystko, czego chcę, to tchnąć życie w to miejsce

On

Powiedzieć, że postać grana przez Javiera Bardema jest nieuchwytna, to za mało. W centrum domu znajduje się jego gabinet, sanktuarium, w którym pracuje, miejsce święte i uświęcone, tajemnica. To miejsce, w którym trwa czas, w którym w jego życiu jeszcze jej nie było. A tajemnica pogłębia się wraz z trwaniem filmu. 
- Postać Javiera to mrok, ciemność – opowiada Scott Frankin, producent – Jego postać ewoluuje subtelnie przez cały film. Ale cechy, które poznajemy, były w nim od początku, on po prostu je ukrywał. 

Sam Bardem określa Lawrence mianem „aktorki, która nie ma limitów. Rzeczy, które musiała zagrać w tym filmie, są piekielnie trudne. Ale to taka aktorka, która potrafi pokazać ból, nie będąc zranioną, jakby odpowiadała na oczekiwanie zranienia. Potrafi pójść w aktorstwie tak daleko, ma wielką siłę. To bardzo odważna aktorka – mówi Bardem. 
Napięcie między postaciami Bardema i Lawrence zaczyna wybuchać, kiedy do drzwi puka postać grana przez Harrisa. – On jest tym utraconym elektronem latającym wokół jądra, które stanowią – mówi Aronofsky – Wszystko staje się coraz bardziej dziwne. A Harris to ktoś, kto potrafi zagrać wszystko. Jest chodzącą aktorską prawdą. 

Michelle Pfeiffer, grająca żonę mężczyzny: – Jesteśmy w tym filmie tym, czego brakuje między nimi (matką i jej mężem). Moja postać jest lustrzanym odbiciem postaci granej przez Jennifer. Jestem tam po to, by zasiać w jej psychice niepokój. 
Przybycie mężczyzny i jego żony to jednak dopiero początek. – Mamy dwóch synów, w których postacie wcielają się bracia Gleesonowie – a oni mają własne problemy. Moja postać jest umierająca – opowiada Ed Harris – Stworzyliśmy testament, jeden z naszych synów jest z niego bardzo niezadowolony. Kiedy bracia przybywają do domu, sytuacja staje się jeszcze bardziej napięta. 
Następuje eskalacja. Im więcej osób pojawia się w domu, matka naciska na męża, by uciekli z domu. Ale dla niego dzieje się właśnie to, czego pragnie, by tworzyć. 
- „mother!” to thriller psychologiczny, z którym utożsami się każdy widz – mówi producent Scott Franklin – Film jest przerażający, momentami dziwny, powoduje dyskomfort. Jakby był osobnym gatunkiem filmowym. 
