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KRÓTKO O FILMIE

Komediowa instrukcja obsługi kryzysu wieku średniego, która pokaże jak z „przeciętniaka” stać się rock’n’rollowym zdobywcą serc. W filmie występują: Marion Cotillard („O północy w Paryżu”) oraz Guillaume Canet („Niebiańska plaża”) – czyli partnerzy z prawdziwego życia, w roli… filmowej pary! Na ekranie wcielający się (również) w samych siebie m.in: Gilles Lellouche („Niewierni”) i Ben Foster („Inferno”). 

Kiedy piękna, młoda dziewczyna mówi, że nie znajdujesz się już na liście „chodźmy do łóżka” żadnej kobiety, to znaczy, że czas na: a) powolną emeryturę, b) wybieranie nagrobka, c) radykalną zmianę życia i wizerunku! Guillaume, popularny aktor po 40-stce, dokładnie te słowa usłyszał od swojej 20-letniej koleżanki „po fachu”. Początkowo załamany, wkrótce decyduje się na drastyczne zmiany. Czy ustatkowanemu mężczyźnie, z piękną żoną (Marion Cotillard), kilkuletnim dzieckiem i zamiłowaniem do jazdy konnej na malowniczej francuskiej wsi uda się wypracować wizerunek imprezującego buntownika, o którego będą walczyć fanki? Przemiana, która go czeka bardzo szybko wyrwie się spod kontroli i przejdzie najśmielsze oczekiwania wszystkich.

Guillaume Canet – wywiad:
W jaki sposób powstał pomysł na ten film?
Już kilka lat temu myślałem na poważnie o filmie podejmującym tematykę celebrytów i tego, w jaki sposób ludzie postrzegają ich życie. To miało być coś w rodzaju udawanego dokumentu, którego głównym bohaterem byłby celebryta, którego życie codzienne jest zupełnie inne od tego, jak wyobrażają je sobie ludzie. Założeniem było obserwowanie poczynań tego faceta, który miał być świadomy bycia śledzonym prze kamery i raz na jakiś czas prosić ekipę o zaprzestanie kręcenia. Tyle że oni tylko mieli obiecywać, że przestają nagrywać, a w rezultacie bohater zaczynałby się żalić, coś na zasadzie: „Nie wierzcie we wszystko, co słyszycie od ludzi. Nie dostrzegajcie tylko tego, co chcielibyście dostrzegać. Z każdą osobą publiczną wiążą się tysiące detali, które nikogo nie obchodzą – nie zawsze ich życie jest lepsze od innych, przeważnie jest wręcz gorsze, ale na pewno nie takie, jakie wydaje się być z zewnątrz”. 

Tak to miało mniej więcej wyglądać. Napisałem już nawet kilka scen. I właśnie wtedy do kin trafił „Joaquin Phoenix. Jestem, jaki jestem” Caseya Afflecka, mockumentary o symulowanych życiowych zmianach Joaquina Phoenixa. To był w zasadzie dokładnie taki film, jaki ja chciałem nakręcić, więc porzuciłem tymczasowo ten pomysł.
Co sprawiło, że postanowiłeś wrócić do tematu?

Mniej więcej dwa lata temu w trakcie wywiadu pewna dziennikarka zaczęła mówić o mnie w kategoriach, których nie potrafiłem pojąć. „Taki wizerunek pan wykreował”, przekonywała. Powróciła więc we mnie potrzeba poigrania z tym moim wizerunkiem. Wymyśliłem sobie kameralny film, w którym zagrałbym samego siebie, pokazując się widzom takim, jakim na żywo nie jestem, ale robiąc to w taki sposób, żeby ludzie myśleli, że to prawda. Zadzwoniłem do dwóch dobrych przyjaciół. Z Philippe’em Lefebvre’em napisałem scenariusze do „Mon idole” i „Nie mów nikomu”, a Rodolphe Lauga to operator kamery, z którym współpracowałem praktycznie przy wszystkich moich projektach reżyserskich. No i rzuciliśmy się w wir pracy…
„Facet do wymiany” nie przypomina filmu, który przed chwilą opisałeś.

Chciałem nakręcić komedię komentującą współczesną rzeczywistość, film dotykający między innymi tematyki nadmiernego hołdowania kultowi młodości. Patrzę na to z pewnym przerażeniem - w Stanach Zjednoczonych, kobiety po sześćdziesiątym czy siedemdziesiątym roku życia nie mają na twarzy ani jednej zmarszczki. Mężczyźni robią z zastrzyków z botoksem sposób na życie, farbują nałogowo włosy i chodzą do solarium, żeby tylko nie musieć myśleć o tym, że się starzeją. Od takiego podejścia droga była prosta do opowieści o facecie, który po przekroczeniu czterdziestki uświadamia sobie, że się zestarzał, sam przestaje o sobie myśleć jako o „rock’n’rollowym” mężczyźnie. Takie było założenie, o tych problemach chciałem opowiedzieć, a fakt, że głównym bohaterem jest mężczyzna, sprawił, że całość stała się jeszcze bardziej interesująca.
W „Facet do wymiany” nie oszczędzasz ani siebie, ani Marion Cotillard.

Dość często nasz wizerunek mija się zupełnie z naszym prawdziwym życiem. Ona jest postrzegana jako słodka, uprzejma kobieta – i faktycznie ma takie przymioty, ale ludzie byliby zaskoczeni, gdyby poznali prawdziwą Marion, osobę żyjącą pełnią życia, asertywną, potrafiącą skutecznie walczyć o swoje, bardzo gadatliwą. Jestem jej dozgonnie wdzięczny za to, że zawsze była gotowa wymyślać nowe sposoby, żeby się z siebie pośmiać. Bez jej udziału ten projekt nie mógłby powstać w takiej formie. A jeśli chodzi o mnie, szczerze mówiąc, mało mnie obchodzi mój wizerunek. Z drugiej strony, chciałbym, aby moje życie prywatne pozostało jak najbardziej prywatne. Bycie sławnym nie powinno oznaczać odkrywania przed ludźmi każdego aspektu swojej osobowości. Trzeba trzymać niektóre rzeczy dla siebie, nie wyobrażam sobie, żeby mogło to działać inaczej. Tym bardziej, że w zawodzie aktora utrzymywanie pewnego rodzaju tajemnicy o sobie jest kluczem do długiej kariery. Tylko wtedy można bronić się przed łatwą kategoryzacją. Wraz z „Facetem do wymiany” chciałem powiedzieć widzom jasno i wyraźnie: „Chcecie zobaczyć prawdziwego mnie, bez żadnych filtrów? Proszę, oto ja, pokazuję wam wszystko – moją matkę, mnie w łóżku z Marion, dosłownie wszystko, żebyście mieli, o czym rozmawiać”. Moim zamiarem była zabawa z własnym wizerunkiem i definicją sławy – udawać, że otwiera się ludziom drzwi do własnego wnętrza, bo jeśli efektem będą głupie komentarze i domniemania, to czemu tego wszystkiego po prostu nie zmyślić? W rezultacie, całkowicie organicznie, pomysł fikcyjnego dokumentu o naszym życiu ewoluował w specyficzne kino fabularne.
Jak się pisze tego typu niekonwencjonalne scenariusze?

Nie próbując się ograniczać. Philippe Lefebvre, Rodolphe Lauga i ja przelaliśmy po prostu na papier wszystko, co w nas tkwiło. O ile mnie śmianie się z samego siebie przyszło dosyć łatwo – a naprawdę, proszę mi uwierzyć, ostro po sobie jadę – w przypadku niektórych bezkompromisowych pomysłów chłopaków sprawa okazała się nieco bardziej skomplikowana. Ale przyzwyczaiłem się do ich stylu, zacząłem go lubić i doceniać. Spotykaliśmy się w trójkę każdego ranka, by omawiać różne nowe pomysły i drogi rozwoju scenariusza, a ja popołudniami zasiadałem do pisania, żeby mieć na kolejny ranek gotowe sceny do przedyskutowania. Struktura opowieści o facecie, który chciałby być bardziej „rock’n’rollowy”, choć w gruncie rzeczy nigdy taki nie był, wyklarowała się dosyć szybko. Pojawił się także wątek samoograniczania się – jak to się dzieje, że celebryci niejako spontanicznie zamykają się w konkretnym wizerunku? Dla mnie bardzo ważne było, żeby nasz film w filmie był kręcony w studiu: główny bohater musiał być fizycznie ograniczony, odgrodzony od świata zewnętrznego, a dopiero później, gdy kręci sceny w plenerze, zaczyna czuć się lepiej, inaczej podchodzić do tego wszystkiego.
Rzeczywiście ostro jedziesz po swoim Guillaume’ie, szczególnie w przypadku jego gustu muzycznego, który ma mało wspólnego z rock’n’rollem.

Obrałem sobie za punkt honoru podkręcanie poziomu ckliwości, choć nie zmienia to faktu, że osobiście kocham piosenki Demisa Roussosa i Aphrodite’s Child. Moi przyjaciele uwielbiają ze mnie z tego powodu szydzić.
W filmie jest mnóstwo przezabawnych scen – ty zostajesz nazwany na targu „Mister Cotillard”; wasz dom jest pełen kukających zegarów z kukułką; Marion Cotillard ćwicząca dialekt z Quebecu…

Zapożyczanie znanych nam z rzeczywistości sytuacji i zdarzeń było naprawdę wyśmienitą zabawą. Te kukające zegary są metaforą upływu czasu – to sprawia, że główny bohater zaczyna coraz bardziej wariować. Akcent Marion to akurat kwestia zemsty. Przez dziewięć lat wspólnego mieszkania doświadczyłem wielu surrealistycznych sytuacji, gdy Marion całkowicie zatracała się w granych przez siebie postaciach. Gdy pisaliśmy scenariusz do „Facet do wymiany”, ona przygotowywała się akurat do filmu reżyserowanego przez Xaviera Dolana, więc takie humorystyczne obrazowanie pracy nad akcentem wydawało mi się zabawne. Marion często wciela się w kobiety skomplikowane, niejednoznaczne, i nigdy nie odpuszcza, ciężko pracuje nad każdą postacią. Wciśnięcie jej w usta kwestii o tym, że rola powinna być związana albo z jakimś upośledzeniem, albo akcentem, było zabawne. Trudno mi było się oprzeć. To kolejny przykład tego, w jaki sposób śmiejemy się z samych siebie. Ale jednocześnie wiele aspektów filmu to szczera prawda – mój gust muzyczny, uwielbienie Marion dla żywności organicznej. Każdy, kto choć trochę nas zna i jest świadomy przyjaźni Marion z Pierre’em Rabhim, nie będzie zaskoczony grządką warzywną w salonie.
Sceny z głównym bohaterem pracującym nad filmem w studiu, wszystkie jego niepokoje związane z graną rolą, pozwoliły ci odmalować niekonwencjonalny portret środowiska filmowego – pojawiają się bełkotliwy asystent i stażysta, którego ciągle wysyła się po kawę.
Chciałem umiejscowić głównego bohatera w jego środowisku zawodowym, ale jednocześnie nie miałem zamiaru kręcić filmu zrozumiałego wyłącznie dla osób z tego środowiska. Cały świat wywraca się dla Guillaume’a do góry nogami, gdy jego partnerka z planu rzuca zupełnie nieświadomie, że nie jest on zbyt „rock’n’rollowy”. Ta uwaga sprawia, że mężczyzna zaczyna obsesyjnie dążyć do obalenia całego swojego (ustalanego latami!) wizerunku, który ludzie mają w głowach. Wliczając w to, co oczywiste, samą jego pracę i sposób grania.
To dosyć banalna uwaga, ale wystarczająco sugestywna, by wprowadzić do jego umysłu niezły zamęt…

Słowa mają znaczenie. Każde słowo jest ważne. Jednym, odpowiednio mocno wypowiedzianym słowem można zniszczyć drugą osobę. Mówiąc mu, że nie jest „rock’n’rollowy”, Camille zasiewa w jego umyśle ziarenko wątpliwości. Później jeszcze bardziej go dobija, gdy zaczyna twierdzić, że Guillaume jest za stary, żeby grać bohaterów kina akcji. Każdy aktor jest świadomy tego, że z pewnego rodzaju ról się wyrasta, że nie można już do nich nigdy wrócić. On nie potrafi przyjąć tego do wiadomości i dodatkowo uświadamia sobie po fakcie, że rola, którą przyjął, najprawdopodobniej go pogrąży jako aktora. Wmawia sobie: „Dobrze, zagram domatora, ojca rodziny, ale jednocześnie zrobię z niego postać ciekawą, ‘rock’n’rollową’”.

Skąd pomysł, by zaprosić do współpracy Johnny’ego Hallydaya?

Stwierdziliśmy, że skoro mamy zamiar walczyć z wizerunkiem Guillaume’a, równie dobrze możemy wysłać go na rozmowę z francuskim królem rocka. Johnny Hallyday wyjaśnia bohaterowi, że bycie „rock’n’rollowym” wyszło już z mody, a burdy w pokojach hotelowych są uznawane za dosyć banalne. Guillaume traci już wszelkie złudzenia i zdaje sobie w rezultacie sprawę, że jego dążenia nie mają sensu – bo bycie „rock’n’rollowym” nie ma sensu. Wtedy właśnie uświadamia sobie, że jego problemy wynikają z czegoś zupełnie innego. Znaliśmy się z Johnnym, kilka razy wcześniej się spotkaliśmy, ale nie była to jakaś wielka zażyłość. Gdy zgodził się zagrać w moim filmie i w pewien sposób obśmiać własny wizerunek, byłem w siódmym niebie. A swoją drogą Johnny jest naprawdę osobą „rock’n’rollową”.
A jak podszedłeś do obsadzania ról w komedii, która jest do tego stopnia autobiograficzna?

Pierwszymi kandydatami byli oczywiście ludzie, którzy doskonale mnie znają, zarówno w życiu osobistym, jak i zawodowym. Mój agent, Marion, moi przyjaciele… Nawet mój dawny asystent, z którym pracowałem przez osiem lat i który zagrał poniekąd samego siebie. W filmie jedynie mój syn nie jest moim prawdziwym synem. Nie chciałem wciągać mojego dziecka w taki projekt.

Alain Attal, producent filmu, i Yvan Attal, aktor i reżyser, nie są w żaden sposób spokrewnieni. Jak wpadłeś na pomysł, żeby obsadzić ich w roli braci, którzy są jednocześnie partnerami biznesowymi?

Nie potrafiłem przekonać Alaina do wystąpienia w „Facecie do wymiany”. Cały czas mi odmawiał. A przy okazji miałem problem ze znalezieniem nieznanego aktora, który mógłby zagrać znanego producenta filmowego. Pewnego dnia dowiedziałem się, że Yvan Attal wyraził zainteresowanie moim projektem. Nie miałem jednak dla niego żadnej roli. Zadzwoniłem do niego, porozmawialiśmy, a kilka sekund po odłożeniu słuchawki naszła mnie genialna myśl – jeśli dałbym Yvanowi wypowiedzieć najważniejsze kwestie przeznaczone dla Alaina, być może udałoby mi się przekonać Alaina do pojawienia się przed kamerą. I rzeczywiście tak się stało.

A skąd pomysł obsadzenia Camille Rowe, która nie należy do twojego kręgu przyjaciół?

Szukałem młodej aktorki, która jeszcze nie miała okazji pokazać się w zbyt wielu filmach. Chciałem, żeby grana przez nią postać, która staje się katalizatorem wszystkich ekranowych wydarzeń, była swego rodzaju odkryciem, żeby wyróżniała się spośród reszty obsady, w większości dobrych znajomych. Potrzebowałem także aktorki, która potrafiłaby zagrać przekonująco milusińską porządnisię, a potem, w nocy, z odpowiednim makijażem i zrobioną fryzurą, bawić się na imprezach, wyglądając jak szalenie atrakcyjna kobieta.
Gdy Guillaume wybiera się do chirurga plastycznego, film staje się czarną komedią…

Przyśnił mi się kiedyś pewien koszmar: obudziłem się z ustami pełnymi botoksu. Następnego dnia powiedziałem do chłopaków: „Jemu nie chodzi o to, że nie jest ‘rock’n’rollowy’. To lęk przed starzeniem. Jest bardzo blisko zafundowania sobie kuracji z botoksu”. Ten pomysł wpisał się idealnie w główne wątki filmu, stając się komentarzem do obsesji, którą niektórzy ludzie mają na punkcie swego wyglądu. W moim filmie pojawia się mnóstwo luster: chciałem, żeby widzowie mogli oglądać ludzi, którzy nieustannie wpatrują się w samych siebie, oceniając to, co widzą. Coś zmienić, coś lekko poprawić, komu to szkodzi, prawda? Tak się wpada w nałóg.

Nałóg, który sprawia, że główny bohater znowu czuje się dobrze z samym sobą?

Tak, czuje się odrodzony. Jest znowu młody, może czarować. A tak naprawdę jest to żałosne, ale również w pewien sposób poruszające. To straszne, że ten facet potrafił posunąć się tak daleko. A jeszcze straszniejsze jest uświadamianie sobie, że jego partnerka jest gotowa na podobne poświęcenie, gdy traci rolę na rzecz młodszej od siebie aktorki. Podoba mi się, że ponownie się w sobie zakochują. Odnajdują utraconą wcześniej więź.

Wspomniałeś, że pragnąłeś nakręcić kameralny film. Czy „Facet do wymiany” taki właśnie jest?

Zaczynałem, mówiąc do Alaina Attala: „Zobaczysz, wszystko będzie rozgrywało się w jednej lokacji. Albo będziemy go obserwować w jego domu, albo na planie filmowym. I to wszystko”. Ale dosyć szybko zaczęliśmy wymyślać różne rzeczy wymagające udziału efektów specjalnych, a nawet wielki finał z krokodylami w Miami. W rezultacie film stał się czymś innym, niż miał początkowo być. Scenariusz wymagał takich zmian.
Po „Mon idole” to kolejny twój projekt reżyserski, w którym grasz główną rolę. Jak łączysz aktorstwo z pracą za kamerą?

Muszę zapomnieć, że jestem reżyserem. Wielkim plusem jest to, że przygotowuję się na długo przed rozpoczęciem zdjęć. Zanim jeszcze weszliśmy na plan miałem rozplanowane wszystkie fragmenty i ujęcia. Podczas pisania bardzo dokładnie wyobrażam sobie każdą scenę. Wiedziałem, jak będę kręcił film, znałem rozstawienie, kąty kamer itd. Przybywałem zawsze rano na plan, mając szczegółowo rozpisane wszystkie ujęcia danego dnia. Dzięki temu mogłem skupić się na moich aktorach. Bycie częścią obsady jest w gruncie rzeczy sporą zaletą, ponieważ możesz ustalać tempo pracy, mimo że raz na jakiś pojawia się lekko schizofreniczne uczucie grania z kimś i jednoczesnego myślenia, co zrobić reżysersko, żeby scena wypadła lepiej. Ale zdecydowanie najtrudniejszym aspektem była charakteryzacja – każdego ranka poświęcałem na nią trzy godziny w izolacji od mojej ekipy. Z wielką ulgą wracałem na plan.
Jak uzyskałeś w swoim filmie taki dokumentalny element, skoro to projekt fabularny?

Planowałem nakręcić ten projekt jako „docudramę”, połączenie obu tych stylistyk. Nalegałem, żeby cała pierwsza część filmu została nakręcona kamerą z ręki. Podążamy za Guillaume’em i Marion, chodzimy dosłownie wszędzie z nimi. Gdy wkraczamy coraz mocniej w ich życie prywatne, prostota ruchów kamery ustępuje miejsca chwilom fantazji, jak w sekwencji marzenia sennego z udziałem Céline Dion, a całość nabiera większej elegancji, z kamerą zamontowaną na steadicamie lub jadącą na wózku. Pod koniec filmu całkowicie rezygnujemy z wprowadzanego na początku surowego stylu. Nastrój scen jest zupełnie inny, są o wiele bardziej oświetlone, zaplanowane. A ostatnią sekwencję nakręciliśmy z kranu.
Inspirowałeś się jakimiś konkretnymi filmami?

Gdy pracowałem nad scenariuszem, nie potrafiłem wyrzucić z głowy „Śmiertelnego zmęczenia” Michela Blanca. Tamten film dotyczył również kwestii wizerunku oraz śmiania się z samych siebie. Powstało zresztą wiele takich filmów, najważniejsze było opowiedzenie interesującej mnie historii. Jeśli rzeczywiście można „Faceta do wymiany” porównać do innego filmu, byłby to mój pełnometrażowy debiut fabularny „Mon idole”. Celowałem w taki sam rodzaj opowieści, na granicy zwariowanej komedii i szczerego dramatu.

Na czym polega twój proces filmowy?

Zawsze pracuję z tą samą ekipą, ci ludzie byli ze mną jeszcze przy moich pierwszych projektach krótkometrażowych. Autor zdjęć Christophe Offenstein jest dla mnie niczym brat. Wszyscy znają mnie zresztą bardzo dobrze. Wiedzą, że wymagam od nich tyle, ile od samego siebie. I zawsze starają się realizować jak najlepiej moje pomysły. W przypadku „Facet do wymiany” miałem szczęście, że główna lokacja okazała się być dostępna na tydzień przed rozpoczęciem zdjęć, mogłem więc przećwiczyć niektóre sceny z Marion oraz sprawdzić różne ustawienia kamery z Christophe’em Offensteinem oraz operatorem kamery Rodolphe’em Laugą.

To twój drugi film, do którego muzykę skomponował Yodelice, tym razem w znacznie bardziej orkiestralnej aranżacji.

Chciałem, żeby muzyka podkreślała powolne popadanie bohaterów w szaleństwo. Musiała być z tego względu pozbawiona typowej struktury, nawiązywać do psychologii postaci, grać na różnego rodzaju tonalnych dysonansach. Główny motyw, wygrywany między innymi na akordeonie i fortepianie, przewija się od początku do samego końca, ale dopiero z biegiem czasu zaczyna się harmonizować – wraz z poczuciem szczęścia, które pojawia się w głowie głównego bohatera. Uwielbiam pracować z Yodelice, jego muzyka znakomicie uzupełnia się z tym, co dzieje się na ekranie. To bardzo utalentowany artysta, mamy bardzo podobną muzyczną wrażliwość. Bardzo często ilustracja muzyczna staje się dodatkowym bohaterem filmu. 
„Facet do wymiany” to bardzo odważny, ryzykowny wręcz film. Nikt nie próbował cię odwieść od pomysłu jego nakręcenia?

Oczywiście, że tak, ale z drugiej strony mnóstwo osób było bardzo podekscytowanych pomysłem. Przez ponad rok sam wątpiłem w to wszystko, straciłem ochotę do reżyserowania. Przestałem pracować, zabrałem się za jazdę konną, zacząłem współzawodniczyć. Świetnie się bawiłem. Ale ten rok wolnego pozwolił mi zdać sobie sprawę, że jeśli nie wrócę do grania i reżyserowania, przestanę być szczęśliwy, bo tylko dzięki mojej pracy czuję się spełniony. Choć, co oczywiste, potrafiłbym bez tego normalnie żyć. Wtedy powiedziałem sobie: „Jako aktor nakręciłem ponad czterdzieści pięć filmów. Jako reżyser stworzyłem cztery zupełnie odmienne projekty. Czas na kolejny, ale zrobię go inaczej, beztrosko, bez zbędnego przejmowania się tym, co będzie dalej. Podejmę większe ryzyko, nie ma innego wyjścia”. I tak właśnie uczyniłem, a w efekcie odzyskałem przyjemność z kręcenia, którą myślałem, że już bezpowrotnie utraciłem.
Marion Cotillard – wywiad:

Jak zareagowałaś, gdy dowiedziałaś się, o czym będzie opowiadał ten film?
Uznałam, że to bardzo inspirujący pomysł. Nawet gdy projekt znajdował się w bardzo wczesnej fazie scenariusza, widziałam w nim potencjał na mnóstwo przezabawnych scen, a także podjęcie tematu walki z własnym wizerunkiem.

Co jest dla ciebie dosyć znanym tematem…

Oczywiście. Istnieje ogromna dysproporcja pomiędzy tym, jaką jesteś osobą w życiu prywatnym, a twoim wizerunkiem pokazywanym w mediach, a także wizerunkiem twojej osoby, jaki ludzie mają w głowach. Ta różnica staje się z roku na rok coraz większa, bo wystarczy, że powiesz jedno słowo lub zdanie, które zostanie przekręcone lub źle zrozumiane, a twój wizerunek ulega nieodwracalnej zmianie. Przepaść pomiędzy fantazją, mitem i prawdą ulega zwiększeniu. I nie da się z tym nic zrobić.

W „Facet do wymiany”  jeden wywiad doprowadza do prawdziwej katastrofy…

Bardzo podobało mi się ukazanie, że maleńkie ziarenko zasiane w czyimś umyśle może doprowadzić do tak wielkich zmian. Ten film pokazuje, że sposób postrzegania nas przez innych ludzi może bardzo mocno na nas oddziaływać. Kiedy dobiegasz czterdziestki, wieku, w którym wszelkie wątpliwości i pytania stają się jeszcze bardziej uciążliwe, to wrażenie ulega pogłębieniu. Jeśli nie pracujesz nad sobą, nad zrozumieniem tego, kim naprawdę jesteś, bardzo łatwo zatracić się w tym wszystkim.
Obawiałaś się choć trochę występowania razem z Guillaume’em w filmie, w którym gracie fikcyjne wersje samych siebie, a który jest ostrym komentarzem do kultury celebryckiej?

Ani przez chwilę. Z dwóch powodów: całość jest utrzymana w komediowym, żartobliwym tonie i pokładam wiarę w umiejętności Guillaume’a. Wiedziałem, że podejdzie do całości z szacunkiem, że nie będzie wykorzystywał naszych wizerunków dla popularności filmu, że połączy humorystyczne sceny z poważnymi refleksjami. „Facet do wymiany” to opowieść o różnych prawdziwych aspektach naszego życia, które zostają podniesione do pewnej potęgi. Wszystko, co pojawia się na ekranie, jest tam dla efektu satyrycznego. Nie miałam się więc czego obawiać.

Filmowa Marion Cotillard oznajmia, że stworzenie dobrej roli wymaga jakiejś fizycznej ułomności lub przyjęcia odpowiedniego akcentu. Mocno igrasz ze swoim wizerunkiem.

Film ujmuje w karykaturalnych kategoriach sposób, w jaki niektórzy ludzie wyobrażają sobie mój proces przyjmowania ról. Guillaume miał niezły ubaw, wyżywając się za wszystkie te czasy, gdy obserwował, jak pracowałam nad różnymi rolami i akcentami. Gdy po raz pierwszy wspomniał mi o tym projekcie, z miejsca pomyślałam: „Nareszcie! Francuski film, który nie będzie wymagał ode mnie spędzania wielu godzin nad ćwiczeniem akcentu!” Sekundę później zauważyłam perfidny uśmieszek na jego twarzy, a potem przeczytałam szkic scenariusza. Uznałam, że pomysł jest na tyle zabawny, że z radością podejmę się pracy nad nowym akcentem.
Przy czym Guillaume podniósł poprzeczkę dosyć wysoko.
To prawda. Dialekt z Quebecu różni się diametralnie od mojego akcentu. To w zasadzie przypominało naukę nowego języka. Kiedy zaczynaliśmy przygotowania, praktycznie nie rozumiałam swoich kwestii dialogowych. Najpierw musiałam dojść do wprawy w rozumieniu, co mówię, a dopiero później opanowałam akcent. Muszę przyznać, że spoczywała na mnie podwójna presja oczekiwań, bo Guillaume poprosił Xaviera Dolana o pomoc w szlifowaniu moich kwestii. Pocieszałam się natomiast myślą, że nie gram prawdziwej mieszkanki Quebecu, lecz aktorkę, fikcyjną samą siebie, pracującą nad budowaniem takiej postaci.
Brzmisz, jak perfekcjonistka, mimo że w filmie wyśmiewasz siebie jako perfekcjonistkę…

Zdaję sobie sprawę, że mój akcent nie wypadł idealnie. Niektóre „o” nie brzmią wystarczająco jak „a”, a niektóre „a” nie brzmią wystarczająco podobnie do „o”. Bardzo chciałam poprawić kilka rzeczy w post-produkcji, ale Guillaume kategorycznie odmówił. „Wszystko jest takie, jakie ma być”, cały czas to powtarzał. Musiałem przełknąć wszelkie ambicje i rosnącą frustrację.

W jaki sposób aktorka gra siebie, jednocześnie dystansując się od samej siebie?
Trudności było naprawdę wiele, ale zostały osłabione przez kwestię akcentu, na której oparłam swoją rolę. Z miejsca wytworzył się dystans, a w efekcie przyszła łatwość w tworzeniu komedii, która mogłaby zainteresować publiczność. Wystarczyło, że zaczęłam pracować nad akcentem, a natychmiast stałam się aktorką zanurzającą się całkowicie w postaci, którą ma odegrać w filmie. Było to dla mnie bardzo ekscytujące doświadczenie. Filmowa Marion Cotillard szaleje znacznie bardziej niż ja, gdy przygotowuję się do roli.

Na ekranie czuć, że razem z Guillaume’em świetnie się bawiliście, tworząc z nawiązywania do waszego życia efekt swoistego lustra.

Wiele scen jest opartych na rzeczywistości, ale podniesionej do ekstremalnej potęgi. Zagłębianie się w roli filmowej prowadzi czasami do dziwacznego zachowania – w zależności od tego, co jest od ciebie wymagane w danym projekcie, może dojść do naprawdę intensywnych reakcji. Doskonale pamiętam wyraz twarzy Guillaume’a, gdy mu powiedziałam, że dostałam partię Lady Makbet w filmie Justina Kurzela. A z drugiej strony pamiętam swoją reakcję, gdy on oznajmił mi, że Cédric Anger obsadził go w roli seryjnego mordercy.
Wątek grządki warzywnej w salonie jest przezabawny. Na ile jest to pomysł zaczerpnięty z rzeczywistości, a na ile komediowa przesada wymyślona na potrzeby scenariusza?

Ja naprawdę mam grządkę warzywną w moim paryskim domu. Ale nie w salonie, lecz na balkonie. Zawsze ekscytuje mnie fakt, że mogę w każdej chwili skoczyć wraz z synem po trochę fasolki lub pomidora. Tak więc po raz kolejny jest to w filmie coś opartego na rzeczywistości, ale znacznie przerobionej pod efekt komediowy.

A co w takim razie z sekwencją marzenia sennego, w której wykonujesz utwór Céline Dion?

Moja bohaterka zaczęła zagłębiać się w rolę do takiego stopnia, że stała się bardziej „quebecowa” od każdej kobiety z Quebecu. Przygotowując się do filmu, doszła do takiej perfekcji, że jest w stanie zagrać każdego z tamtego regionu! Spędziłam wiele tygodni na obserwowaniu stylu Céline Dion, by jak najlepiej oddać jej energię podczas występów, esencję tego, kim jest. Kręcenie tych scen sprawiło mi ogromną radość, mogłam igrać z różnymi stereotypami.
Miałaś sporą przerwę od grania w komedii…

Guillaume doskonale wiedział, że bardzo chciałabym wrócić do grania w tym gatunku, bo zdecydowanie zbyt mało w nim pracowałam. Znał też moje obawy związane z robieniem czegoś, w czym się jeszcze do końca nie sprawdziłam. Stworzył mi przestrzeń do grania i czułam, że przez cały czas mi ufał. I jako aktor, i jako reżyser Guillaume ma szósty zmysł do komedii. Nigdy nie zapomnę, że zaczynał od robienia stand-upów.

Jakim jest reżyserem?

Jest niesamowicie precyzyjny, to perfekcjonista, który lubi tworzyć solidne fundamenty dla wszystkiego, w co się angażuje. Rzadko zrzuca swoją pracę na innych, przykłada uwagę do najmniejszych nawet szczegółów, nie pozostawia niczego przypadkowi. Jest również aktorem, co daje mu szerszą perspektywę. Guillaume rozumie emocjonalne huśtawki, które przeżywają aktorzy; zna ich wątpliwości, obawy i lęki, wie, że każdy z nas czuje się raz na jakiś czas niewystarczająco dobry. W tym filmie szczególnie wiedziałam, że mam w nim oparcie. Nie miałam większego doświadczenia w pracowaniu w komediowym rytmie, więc pojawiłam się na planie spięta, niepewna tego, czy mam się skłaniać bardziej ku ukazywaniu szczerości mojej postaci, czy też podkreślać aspekt humorystyczny. Guillaume pomógł mi wyklarować koncepcję roli i dostosować się do nowego systemu pracy. Fakt, że zna mnie tak doskonale, że rozumie moje lęki związane z graniem w komedii, okazał się ogromną pomocą. Zaufanie jest kluczowe.
Czy fakt, że jest perfekcjonistą, wykluczał możliwość improwizacji na planie? Czy też było przeciwnie, dzięki temu dawał wszystkim jeszcze większą wolność w grze?

Praca na tym planie była niezwykle kreatywna. Ja osobiście potrzebuję dyscypliny i konkretnej struktury, żeby dawać z siebie wszystko. Nie czuję się pewnie przy projektach, w których do wielu kwestii podchodzi się na luzie. Pracując nad „Facet do wymiany”, zyskałam zupełnie nowe doświadczenia. Mogłam oglądać swoją grę na playbacku, czego przeważnie nie robię, bowiem obserwowanie moich bohaterek jest dla mnie zazwyczaj trudne. Tym razem grałam siebie, mimo że w lekko podkręconej wersji, co pozwoliło mi patrzeć na wszystko z większym dystansem i niejaką łatwością. Byłam świadkiem kształtowania wizualnej i fabularnej tożsamości filmu, tworzenia atmosfery i poszczególnych ról, i muszę przyznać, że bardzo mi się to podobało.
„Facet do wymiany” to nie tylko komedia, film podnosi wiele poważnych i aktualnych tematów, między innymi lęk przed starzeniem.

Lęk, który aktorzy odczuwają szczególnie mocno. Wszyscy obawiamy się tego, że w pewnym momencie zestarzejemy się i nie będziemy mogli grać konkretnych ról. Jest to jeszcze bardziej niepokojące i niebezpieczne w przypadku osób, które nie przestają identyfikować się z młodszymi wersjami samych siebie. Współczesna cywilizacja oferuje proste odpowiedzi na te lęki, działania dające natychmiastowy efekt. Świadczy to niezbyt dobrze o świecie, w którym żyjemy. Zamiast propagować wartości płynące z procesu powolnego dochodzenia do akceptowania samego siebie, wszędzie oferują ci zastrzyki czy poprawki plastyczne. Liczy się tu i teraz, nic więcej. Film komentuje takie podejście, ale nie jest złośliwy, pokazuje ludzką stronę.

A jak ty radzisz sobie z takimi myślami?

Często słyszę znajomych śmiejących się, że ktoś zbliża się do sześćdziesiątki. „Widzieliście taką a taką? Ależ się postarzała!” To bardzo brutalne podejście, również dlatego, że jest uznawane za coś normalnego. A potem czytasz w jakiejś gazecie, że taka a taka aktorka zrobiła sobie operację plastyczną i już nigdy więcej się nie zestarzeje. Bzdura, oczywiście, że się zestarzeje! Rozumiem ludzi, którzy decydują się na desperacki krok w postaci operacji plastycznych, bo wiem, że w ten sposób próbują ukryć przed światem swoje chaotyczne wnętrze – uważają to za wadę, zakładają maski, dokładnie tak jak postać grana w „Facet do wymiany” przez Guillaume’a. Bardzo poruszyła mnie opowieść o tym zagubionym facecie, który nie jest w stanie przejść do porządku dziennego z tym, kim jest, kim się stał, więc poszukuje odpowiedzi w złych miejscach.
Przemiana, którą przechodzi, powoduje gęsią skórkę…

Na tym polega wartość filmu. Zaczynamy od wizji rzeczywistości, która jest zbliżona do tej prawdziwej, naszej. Ale potem, z każdą kolejną sceną, zmieniamy biegi i osiągamy stan permanentnego absurdu, który faktycznie może wydawać się przerażający.

A jednak bohater wydaje się być szczęśliwy.

Ta jego pogoda ducha jest bardzo prowizoryczna. Jak będzie czuł się z taką twarzą za dziesięć lat? Czy zostanie automatycznie zmuszony do zaaplikowania sobie kolejnej przemiany?

To w jaki sposób wyjaśnisz reakcję filmowej Marion, która ponownie się w nim zakochuje?

W mojej opinii ona nigdy nie przestała go kochać.

Byłaś bardzo blisko procesu pisania scenariusza. Podobnie było z montowaniem filmu?

Zawsze rozmawiamy z Guillaume’em o jego filmach. Podobnie jak w przypadku pisania scenariusza, widziałam na własne oczy ewolucję „Faceta do wymiany”, od składania scen w jedną całość do kształtowania finalnej wersji. Muszę przyznać, że bardzo mi się ona spodobała.

Od kilku ładnych lat rozwijasz karierę na szczeblu międzynarodowym. Czy premiera francuskiego filmu jest dla ciebie czymś innym niż zagranicznej produkcji?

Nie, każdy film jest dla mnie nową przygodą. Ten był absolutnie wyjątkowy. Bardzo cieszyłam się z możliwości ponownej współpracy z Guillaume’em. Do dziś miło wspominam intensywne doświadczenia z planu „Więzów krwi”, filmu, który z jakiegoś powodu nigdy nie znalazł swojej publiczności. Z tego względu Guillaume stracił pewność siebie, zrobił sobie przerwę. Gdy obserwowałam go na planie „Facet do wymiany”, znowu w świetnej formie, opowiadającego tak osobistą historię, ale w przezabawnym komediowym stylu, czułam się naprawdę wspaniale.
