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dystrubucja w polsce – kino świat
KRÓTKO O FILMIE
Bodo Kox – twórca wielokrotnie nagradzanej „Dziewczyny z szafy”, najlepszego polskiego filmu MFF Camerimage, powraca z kolejnym projektem. Najnowsze dzieło laureata nagrody Polskiej Akademii Filmowej – „Człowiek z magicznym pudełkiem” – to niezwykła historia miłości potrafiącej pokonać wszelkie granice czasoprzestrzeni. Scenariusz „Człowieka z magicznym pudełkiem” otrzymał specjalne wyróżnienie w prestiżowym konkursie ScripTeast im. Krzysztofa Kieślowskiego w Cannes. Film znalazł się w prestiżowym gronie filmów nominowanych do Złotych Lwów 42. Festiwalu Polskich Filmów Fabularnych w Gdyni. W październiku 2017 roku obraz zostanie pokazany na 33. Warszawskim Festiwalu Filmowym oraz na 22. Międzynarodowym Festiwalu Filmowym w Busan.
Warszawa, rok 2030. Wydawać by się mogło, że dla Adama (Piotr Polak) lepsze jutro było… wczoraj. Dotknięty zanikiem pamięci bohater musi zacząć wszystko od nowa. Przeprowadza się i rozpoczyna pracę w potężnej korporacji. Poznaje w niej atrakcyjną Gorię (Olga Bołądź), którą jest totalnie oczarowany. Początkowo dziewczyna opiera się jego zalotom, uparcie twierdząc, że nie jest w jej typie. Gdy jednak romans nabiera rumieńców, chłopak dokonuje niebywałego odkrycia. W swoim nowym mieszkaniu znajduje stare radio, które nadaje audycje z lat 50. Okazuje się, że odbiornik emituje również fale umożliwiające teleportację. Podczas jednej z podróży Adam „utyka” w 1952 roku. Zaniepokojona nieobecnością ukochanego Goria podejmuje się fascynującej, ale i niebezpiecznej misji sprowadzenia go z powrotem.

Za zdjęcia do „Człowieka z magicznym pudełkiem” odpowiadają wybitny polski operator Arkadiusz Tomiak („Obława”, „Dziewczyna z szafy”, „Karbala”) oraz debiutujący w pełnym metrażu Dominik Danilczyk. Scenografia to dzieło Wojciecha Żogały, wielokrotnie nagradzanego, m.in. za film Łukasza Palkowskiego „Bogowie” na Festiwalu Filmowym w Gdyni w 2014 roku. Kostiumy stworzyła Katarzyna Adamczyk, która z Bodo Koxem pracowała przy jego poprzednim filmie „Dziewczyna z szafy”. Charakteryzacją zajęła się również nagrodzona w Gdyni za „Bogów” – Agnieszka Hodowana, która współpracowała m.in. z Małgorzatą Szumowską przy „Body/Ciało” i Marcinem Wroną przy jego ostatnim filmie „Demon”. Za montaż odpowiedzialna jest Milenia Fiedler („Excentrycy, czyli po słonecznej stronie ulicy”, „Dziewczyna z szafy”, „Wałęsa. Człowiek z nadziei”, „Katyń”). Muzykę do filmu skomponował utytułowany włoski artysta Sandro Di Stefano.

WYWIAD Z BODO KOXEM: CO NAS CZEKA
Skąd wziął się pomysł na „Człowieka z magicznym pudełkiem”?
Pod koniec 2012 roku, w trakcie porządków domowych, odnalazłem radio po dziadkach i pomyślałem sobie – „a co by było, gdybym je podłączył, a ono  zaczęłoby grać kawałki z przeszłości?”. Ta myśl wywołała lawinę kolejnych pomysłów. Tego samego dnia, przed snem, miałem już gotowy szkic treatmentu. Muszę przyznać, że na początku była to zupełnie inna historia. Zatytułowałem ją „Bez tytułu”. Z biegiem czasu, z wersji na wersję, postanowiłem skoncentrować się na dwójce moich bohaterów i romansie, który dzieje się poza czasem i przestrzenią.
Pisałeś scenariusz z myślą o konkretnych aktorach?
Błędem jest pisanie scenariusza pod konkretnych aktorów. Staram się tak nie robić, bo aktor może odmówić albo coś może się wydarzyć. Wyjątkiem był Sebastian Stankiewicz, z którym akurat bardzo się przyjaźnimy, więc łatwo było mi spersonifikować tę postać po jego warunkach fizycznych. On dobrze wyglądał w tej roli, ale też byłem ciekawy, jak ją ugryzie. Pamiętam, jak przyszedł do mnie do domu, żeby pokazać mi, jak wymyślił sobie Bernarda. Byłem wtedy strasznie zmęczony. On przyszedł w tej postaci i to było przerażające! Ja nie wiedziałem, czy on się wydurnia, czy coś mu się stało. Kazałem mu przestać. Kiedy wszedł do mojego mieszkania, od razu był dziwny. Cieszę się, że mogliśmy pracować u mnie w domu i gadać, gadać, gadać o tej postaci. Podobnie miałem z Wojciechem Mecwaldowskim przy „Dziewczynie z szafy”. Goria natomiast powstawała nie jako postać dla kogoś, tylko jako zlepek moich byłych dziewczyn. Jest też jakimś moim pragnieniem miłości i na pewno hołdem dla wszystkich moich byłych ukochanych. Adam zaś ma dużo ze mnie. Ma potrzebę - tak jak i inni moi główni bohaterowie - bycia gdzie indziej, niż jest. To cecha ludzi wrażliwych, że marzą o lepszym skrawku życia i rzeczywistości. Jestem już dorosłym człowiekiem i wiem, że tekst „wszędzie dobrze, gdzie nas nie ma”, to bzdura. Ale ja naprawdę nie czuję się dobrze w tym społeczeństwie i w rzeczywistości, w której jestem. Oczywiście, poradziłem sobie z tym: wiem, jak postępować i jak żyć, gdzie luzować, a gdzie być asertywnym, żeby być elastyczny wobec rzeczywistości. Nie mam natomiast mocy sprawczej, ani talentów, żeby tak ją kreować, by mi odpowiadała. Ja muszę z nią współpracować: ona jest oswojona, ale wciąż mnie przeraża, że los naszej planety jest w rękach przypadkowych kretynów. Wierzę jednak w niewidzialne ręce, ale pytanie, do kogo one należą? Ja, tak jak i moi bohaterowie, cały czas oswajam się z więzieniem. Kwestia jest taka, ile przestrzeni sobie w nim zdołamy wypracować. Przyznaję, mam luksusową sytuację, bo mogę się rozwijać dzięki pracy. Siłą rzeczy, muszę przecież zrozumieć, jak funkcjonuje to, o czym chcę odpowiedzieć. Skoro robię film o przyszłości, to muszę o tej przyszłości poczytać.

Co czytałeś?
Oglądałem całą serię „Zeitgeist”, czytałem Friedmana, „Wykłady o geopolityce” Jacka Bartosiaka, Orwella czy Huxleya. Po tych lekturach chciałem, żeby moi bohaterowie przeżyli coś pozytywnego w bardzo niefajnym miejscu. Podobnie bywa z miłością szkolną. Choć nie przepadaliśmy za szkołą, to na pewno była tam koleżanka, która nam się podobała. Tak samo mają moi bohaterowie, którzy żyją w nieprzyjaznej rzeczywistości, gdzie brakuje wody, a reklama zawłaszczyła sferę publiczną. Ale mimo to tych dwoje ludzi nagle czuje do siebie chemię. Ta pierwsza faza miłości, gdzie ludzie nie mogą bez siebie żyć, to niesamowity etap. Lubię być zakochany, jestem wtedy lepszym człowiekiem. Dopóki jest miłość, jest nadzieja. Zawsze, kiedy tyrana dopadnie miłość, jest szansa, że przejdzie na jasną stronę. Myślę, że ludzie, którzy szerzą negatywne hasła, gdyby byli przytulani i kochani, gadaliby inaczej. 
Przez pięć lat, odkąd wymyśliłeś tę historię, rzeczywistość dookoła nas zdążyła się zmienić. Jak te zmiany wpływały na scenariusz?
W 2012 roku mało interesowałem się, na czym świat stoi. Teatrzyk kukiełkowy, który rozgrywa się dookoła nas, łykałem jak leming, bez zaangażowania. Teraz - choć wciąż jestem niezaangażowany - mam większą wiedzę na temat geopolityki i zmian, które zachodzą w społeczeństwie i państwie. Pisząc scenariusz, myślałem, że będziemy żyli w Stanach Zjednoczonych Europy, że ziści się ta wielka wizja Altiero Spinelliego, duchowego założyciela Unii Europejskiej. Po kryzysie imigracyjnym jasne stało się, że dni Unii Europejskiej w takim kształcie, w jakim ją znamy, są policzone. Wahadło przeszło na prawo - lewica osłabła, prawica zyskała. Zacząłem pisać i konsultować się z ludźmi pod kątem tych zmian. Spotykałem się z Jackiem Bartosiakiem, ekspertem od geopolityki, czy Maciejem Rostowskim, który dobrze orientuje się w technologii. Chciałem, żeby to, co piszę, miało podparcie w faktach i opiniach poważanych ludzi.
Na ile są to twoje lęki, a na ile antycypacja tego, co ma przyjść?
Bardziej jest to przewidywanie tego, co nas czeka, co nadejdzie prędzej czy później. Mam nadzieję, że ludzie znajdą sposób na to, byśmy nie musieli wybijać się nawzajem. Europa Zachodnia jest zdolna do różnych kategorycznych rozwiązań w białych rękawiczkach. My na pewno będziemy zamknięci, co nas uchroni, ale i spowolni postęp. Może być tak, że przyszłość będzie taka jak w moim filmie, bo trochę już jest. Co chwilę powstają nowe ustawy, jak choćby ustawa antyterrorystyczna, która była zamachem na naszą wolność. Ona jest jednak tylko narzędziem, pytanie, w czyich rękach się znajdzie. Z młotka można zrobić narzędzie do wbijania gwoździ, żeby powiesić piękny obraz Kossaka, ale można nim też kogoś zabić. Uważam, że takie ustawy trafiają zwykle w ręce ludzi, którzy nie mają empatii, bo ludzie z empatią w życiu nie odważyliby się podejmować trudnych decyzji. Nie da się przecież przejść przez życie, nie szkodząc innym. Patrzę na to wszystko jednak ze spokojem, bo wiem, co się wydarzy. Dość naoglądałem się i naczytałem, żeby mieć tę świadomość. To też powód, dla którego nie jestem zaangażowany w protesty społeczne, które wydają mi się „o kant rozbić”.
Podobnie mają Twoi bohaterowie.
Moi bohaterowie są uśpieni. Główny bohater, Adam, ma problemy z pamięcią, długo trwa, zanim ją odzyska. Jego ukochana, Goria, jest natomiast oswojona z rzeczywistością, siedzi w niej. Ma ograniczony dostęp do wiadomości. Dopiero kiedy przechodzi na drugą stronę miasta, dowiaduje się, że zagrożenie, o którym się mówi, jest u niej pod domem. A u niej w pracy, zamiast o tym mówić, puszczają na okrągło łagodne reklamy. Ale tak to właśnie wygląda również w naszej rzeczywistości - do telewizji śniadaniowych nie zaprasza się ludzi, którzy wytłumaczyliby społeczeństwu, jak działają mechanizmy, które nimi sterują, tylko tych, którzy powiedzą, jak zrobić sałatkę z ziemniaków. Pewnego dnia będziemy pewnie siedzieć w schronie i jeść sałatkę z ziemniaków.
Portretujesz nieodległą przyszłość, akcja dzieje się za trzynaście lat od teraz. Przeczuwasz wyzwania, jakie staną wtedy przed człowiekiem?
Problemy z wodą, bakteriami, wirusami, ograniczonym Internetem, inwigilacją, ograniczoną możliwością poruszania się. To są problemy, które nam towarzyszą już teraz. My akurat mamy szczęście żyć w regionie otwartym, ale 80 proc. ludzi ma z tymi problemami już do czynienia. To wszystko jest jednak tłem dla samej historii w filmie. Gdybym miał taką możliwość, skupiłbym się na tym tle bardziej. Musiałem jednak ograniczyć się do jego symbolicznego zarysowania, a resztę oddałem bohaterom.
W Twoim filmie ludzi dodatkowo oddziela technologia. Bliskość nie istnieje.
Jestem z generacji, która połowę życia spędziła bez Internetu. Myślę, że człowiek jako istota silnie związana z naturą, nie będzie w stanie stłumić potrzeby przestrzeni, powietrza ani przyrody. Wiele pokoleń musi minąć, żeby stworzyć człowieka, który bezproblemowo zaadoptowałby się na innych planetach. Ale oczywiście wszystko przed nami, bo najprawdopodobniej będziemy musieli się zaadaptować. Tak samo jak zawsze w bliźnich istnieje potrzeba rządzenia i bycia zarządzanym. Dlatego jestem fanem indywidualizmu, jednostki, a nie mas. Zawsze imponowali mi ludzie, którzy za życia byli wyśmiewani i opluwani jak Tesla, Edison czy Newton.
W kinie też lubisz różnorodność?
Oglądam mnóstwo filmów - Woody Allen, Quentin Tarantino, Ridley Scott, Christopher Nolan. Bardzo lubię różnorodność wszędzie w życiu. Na ulicy i w kuchni, w sztuce i w kulturze. Doceniam takie widowiskowe superprodukcje, ale lubię też kameralne filmy studentów z Łodzi i produkcje z gatunku „zabili go i uciekł”. Specjalizuję się w kinie autorskim, bo w nim mogę wyrazić siebie i swoją wyobraźnię, ale fajnie byłoby kiedyś zrobić blockbuster. Może kiedyś będę miał okazję i uda mi się zmierzyć z wielką produkcją, bo to jest wyzwanie. Uważam, że jest miejsce na filmy o dłubaniu w nosie i te o napadach na bank. Traktuję życie jak szwedzki stół i tak samo traktuję kino. Wszystko już było. Co jakiś czas zdarzają się przełomy technologiczne, ale historie powtarzają się. Oczywiście, wspaniale byłoby być pionierem w czymś, ale chyba już pogodziłem się z tym, że jest, jak jest. Czerpię z filozofii i w kinie, i w życiu. Na co dzień mam takie wrażenie, że jestem wrzucony do gry komputerowej, w której reguła jest jasna: przeżyj, ale tak jak chcesz przeżyć i w zgodzie z własnym sumieniem i sobą samym.
I co z tego szwedzkiego stołu kina wziąłeś do „Człowieka z magicznym pudełkiem”?
Założenie było takie, żeby zrobić „tribute to noir”. Trochę z tego noir zostało i w kostiumie, i w sposobie gry aktorskiej, i w użyciu muzyki - w kinie noir każda scena jest wzbogacana muzyką. Lubię jak takie rzeczy zostają u widza. Pamiętam, jak zobaczyłem „Melancholię” Von Triera. Wyszedłem z kina i patrzyłem w niebo. Von Trier wsadził mi w głowę swój strach, swoją emocję, siebie. Mam nadzieję, że po moim filmie ludzie będą mieli ochotę zakochać się albo pokochać. Że jeśli mają dziewczynę albo chłopaka, to docenią to.
WYWIAD Z PIOTREM POLAKIEM: BODO, TO JEST BODO!
Jak znalazłeś się w obsadzie filmu „Człowiek z magicznym pudełkiem”?
Zostałem zaproszony na casting po tym, jak Bodo zobaczył mnie w spektaklu „Apokalipsa” Michała Borczucha. Miałem odegrać jedną scenę. Stało się wtedy coś takiego, że po lekturze poczułem, jakbym przeczytał tekst o sobie samym. Od razu wyczułem atmosferę tej sceny, chociaż Bodo pisze oszczędnie, z użyciem minimalnej ilości słów. Ale klimat wychodzi z nich od razu. Po castingu bardzo długo musiałem czekać na odpowiedź. Miałem poczucie, że poszło mi dobrze, ale nie mogłem mieć pewności, że dostanę rolę. Czekałem ponad trzy miesiące i doczekałem się. W tym czasie byliśmy z Bodo w kontakcie. Bardzo szybko zrozumieliśmy się. Dyskutowaliśmy o filmach. Było nawet tak, że ja dokończyłem za niego tytuł filmu, który chciał podać jako inspirację. Chodziło o „Sokoła maltańskiego”.
Co was zainspirowało w tym filmie?
Sposób gry aktorów, charakterystyczny dla filmów noir z lat 40. i 50. Ja jestem aktorem teatralnym. Bodo zdawał sobie sprawę z tego, że bierze do roli debiutanta kinowego, który nigdy nie miał okazji ponieść filmu na swoich ramionach. Wiedział, co ryzykuje, obsadzając mnie w głównej roli. Aktor teatralny gra bardziej ekspresyjnie, tak aby dotrzeć do całej publiki na sali. Bodo zależało, żeby mój sposób gry był oszczędny, taki właśnie jak w filmach noir z tamtego okresu. Akurat dobrze trafił, bo mam na półce ogromną kolekcję takich filmów. Dobraliśmy się więc i charakterologicznie, i gustem. Razem szukaliśmy sposobu na Adama, który jest obserwatorem otoczenia. Stracił pamięć, więc musi się uczyć świata, który go otacza, co osiąga przez oglądanie tego, co dookoła. Bodo marzyło się zrobienie filmu, w którym aktorzy grają na sposób amerykański: oszczędnie, bez nadekspresji, minimalistycznie.
Jak udało ci się taki efekt osiągnąć?
Przypominałem sobie własnego dziadka, który przeżył wojnę i straszny czas XX wieku. Uważał, że okazywanie emocji jest objawem słabości. Mówił, że trzeba stać mocno na ziemi i przyjmować to, co się dzieje, ze spokojem stoickim, na chłodno analizować sytuację. Obnażanie się z tego, co mamy w środku, nie wchodziło u niego w grę. Dla mnie wszystko na planie filmowym było nowe: nowy był świat, który wykreował Bodo Kox, nowe było doświadczenie planu filmowego w ogóle. Przyjąłem rolę mojego dziadka. W środku myślałem: „Hurra, hurra! Co ja tu robię? Ale ekstra!”, a na zewnątrz przyjmowałem posągową minę. Wymagało to poskromienia emocji, co oczywiście było niezwykle trudne, ale starałem się nie dać ich po sobie znać. W końcu wpadłem w ten tryb i mogłem spokojnie skupić się na pracy.
Jak podobało Ci się doświadczenie tak oryginalnego planu zdjęciowego?
Boję się rutyny, a to było najprzyjemniejsze wpadanie w rutynę, jakie można sobie wyobrazić: to malowanie się, przychodzenie na plan, wkładanie kostiumu. Coś takiego mógłbym robić trzy lata pod rząd. „Naprawdę fajny sobie zawód wybrałem!” - myślałem, kiedy nakładano mi charakteryzację. Doświadczyłem niemal magii. Bo jak inaczej nazwać to, kiedy ktoś tworzy sobie swój świat, a ja pomagam mu go wykreować? Niesamowite było wrażenie, kiedy przychodziłem na plan i widziałem statystów ubranych w pokręcone kostiumy. Widz zobaczy to przez kilka minut na ekranie, a ja widziałem to przez kilka godzin. Te wspomnienia będą już tylko moje.
Jak pracowało ci się z Olgą Bołądź i Sebastianem Stankiewiczem?
Z Sebastianem znamy się od lat, a Olgę znam ze szkoły. Dzięki temu praca na planie była dla mnie dziesięć razy łatwiejsza. Dzięki filmowi dostaliśmy jakby wakacje, bo wcześniej widywaliśmy się rzadko, a na planie spędziliśmy ze sobą trzydzieści dni. Nasza relacja opierała się na tym, że wspólnie się w coś wkręcaliśmy, po czym mogliśmy o tym porozmawiać prywatnie między zdjęciami.
Jak wyglądała współpraca z Bodo Koxem?
Bodo, to jest Bodo. Ogromna indywidualność. Nie ma ani kogoś takiego jak Bodo ani innego Bodo. On nigdy nie stracił poczucia humoru, zachował je do samego końca. Bodo reaguje w zaskakujący sposób na stres, bo odreagowuje go w humorze właśnie. Praca reżysera jest strasznie trudna: na planie każdy podchodzi z pytaniami z innej dziedziny. Wspaniałe jest, że Bodo napisał sam scenariusz, dzięki czemu miał odpowiedź na wszystko. Przy tym on emanuje taką genialną energią, którą potrafi przekazać dalej. Dlatego na planie wszyscy mają frajdę, dobre, pozytywne nastawienie. 
WYWIAD Z SEBASTIANEM STANKIEWICZEM: GATUNEK BODO KOX
Podobno postać Bernarda Bodo Kox pisał z myślą o tobie?
Bodo jest moim przyjacielem. Grałem u niego w offowym filmie „Nie panikuj”, potem zagrałem epizod w „Dziewczynie z szafy”. Bodo kiedyś opowiedział mi pomysł na film z bohaterem, który z pomocą starego radia przenosi się w czasie. Wyraziłem się na ten temat bardzo pochlebnie, ale zapomniałem o tym pomyśle. Ale Bodo nie zapomniał. Kiedy zaczął pracować nad scenariuszem, jedną z postaci pisał z myślą o mnie. Od początku chciał, żebym zagrał Bernarda, ale odbyły się jeszcze zdjęcia próbne, gdzie grałem z aktorami, których szukaliśmy do głównych ról. Po nich Bodo jeszcze bardziej upewnił się, że to ja mam zostać Bernardem.
Na ile Bernard jest postacią wykreowaną przez ciebie, a na ile przez Boda?
Niesamowite jest, że uczestniczyłem w kreowaniu go od samego początku, aż do okresu postprodukcji, w którym także aktywnie uczestniczyłem. Byłem nawet we Włoszech na zgraniu dźwięku. Zobaczyłem dzięki temu, jak tworzy się film od samego początku do końca. Zrozumiałem, dlaczego czasami trzeba coś przyciąć, nawet jeśli aktor zagrał dobrze. Ja Bodowi ufam, wiem, że to jest jego świat, a ten film jest w gatunku Bodo Kox. Nie można nagle do takiego reżysera przyjść i przedstawić mu pomysł na postać, która nie mieści się w jego kanonie kina. My rozumiemy się bez słów. Dość łatwo spotkaliśmy się we wspólnej wizji.
Jak chciałeś pokazać Bernarda?
Kiedy zacząłem się przygotowywać do roli, chciałem, żeby Berni był introwertykiem. Zazwyczaj gram ekstrawertyków, więc chciałem się zmierzyć z kimś wsobnym. Przebywając z Bernardem, trzeba go zaakceptować takim, jakim on jest. On ma swój świat. Są takie miejsca jak więzienie, samolot, łódka, wyjazd integracyjny, w których jesteśmy w zamknięciu, zdani na tych ludzi, z którymi przebywamy. Tak samo jest w „Człowieku z magicznym pudełkiem”, ci bohaterowie są zdani na siebie. To nie jest tak, że są przyjaciółmi i się znają, tylko próbują się cały czas wyczuć nawzajem. Zawsze wychodzi się od tego, jak postać widzi świat, co sobie myśli. Tutaj trzeba było siebie powściągnąć, bo ta postać jest grana na jednym tonie: to inni bohaterowie muszą dobić się do Bernarda, a nie on do nich. Zazwyczaj jest tak, że aktor chce zagrać dużo, pokazać swój wachlarz możliwości. Tutaj było inaczej: założyliśmy sobie, że Bernard jest jednolity. I w to poszliśmy. 
Czym się inspirowałeś?
Kiedy przygotowałem się roli, oglądałem „Westworld”, serial HBO z Anthonym Hopkinsem, a także „Łowcę androidów” z Harrisonem Fordem i „A.I. Sztuczna inteligencja”. Te filmy pozwoliły mi odbić się i spojrzeć na Bernarda tak, że kiedy przyszedłem do Boda dzień przed zdjęciami i pokazałem się, to on powiedział: „Nie wiem, czy ty teraz udajesz, czy grasz, ale jeśli to jest Bernard, to niech taki będzie”. Chciałem wtedy pokazać Bodowi, jak Bernard może się zachowywać, przyszedłem do niego już z nim. Kiedy oglądałem siebie na ekranie, a nie lubię tego robić, bo cały czas się oceniam, to faktycznie zobaczyłem jakiegoś dziwnego człowieczka ze swoim światem.
Stworzyłeś postać, która charakterystycznie porusza się i mówi. Czy trudno było ci przestawiać się na jego tryb?
Była taka sytuacja, że miałem przerwę w zdjęciach, wchodziłem na plan znowu dopiero po dwóch tygodniach. Wtedy musiałem ponownie przejść próby, żeby być w stanie grać Bernarda tak, jak wcześniej. Jednej ze scen trzeba było dograć postsynchrony. Niesamowite jest to, jak bardzo trudno było mi odtworzyć głos Bernarda. Nie wiedziałem nawet, że ten mój głos aż tak się zmienił! Bernard siedział w całym moim ciele i w głowie. Zauważyłem, że amerykańscy aktorzy dużo grają na otwartym oku. Starałem się zrobić tak samo i mieć przenikliwy wzrok tej postaci. Ta rola jest bardzo otwarta, ale i bardzo trudna. Każdy aktor zagrałby ją inaczej. Ja mam tak, że ludzie odbierają mnie pozytywnie, mam łatwość w docieraniu do nich. A Bernard miał być dla ludzi nieprzyjemny. Tak chciałem go zagrać, inaczej niż postacie do tej pory.
W filmie partnerują ci Olga Bołądź i Piotr Polak. Jak wam się pracowało?
Każdy z nas to osobny elektron, który krąży po świecie przedstawionym. One stykają się ze sobą i dają energię. Grało nam się super, bo znamy się od lat. Kiedyś razem dorabialiśmy w Krakowie na imprezach stylizowanych na lata 60. i 70., odgrywaliśmy postacie jako konferansjerzy, co nas zbliżyło. Na planie czuliśmy się dzięki temu dobrze i mieliśmy fajną więź. Bodo prowadził nas według swojej wizji, wiedział, jakie chce mieć postacie, ale nie znaczyło to, że był zamknięty na nasze uwagi czy propozycje. W „Człowieku…” chodziło o konwencję. Nie mogło być tak, że każdy aktor  gra inaczej. Musieliśmy być wszyscy z goła inni, ale jednak reprezentować ten sam świat.
WYWIAD Z WOJCIECHEM ŻOGAŁĄ, SCENOGRAFEM: STWORZYĆ WARSZAWĘ PRZYSZŁOŚCI
Jak wyglądało kreowanie świata przyszłości w „Człowieku z magicznym pudełkiem”?
Kiedy czytałem scenariusz Bodo Koxa, zobaczyłem bardzo precyzyjnie wymyślony świat. Należało go jedynie zwizualizować. Wiedza Bodo na temat tego świata była znacznie większa niż moja, bo to przecież on go wymyślił. Opowiadamy o Warszawie 2030 roku, czyli o niedalekiej przyszłości, która nadejdzie już za trzynaście lat. Gdyby zastanowić się, jak wyglądała stolica trzynaście lat temu, to okaże się, że różnice nie są jakieś wielkie. Od razu wiedzieliśmy, że w 2030 roku nie będzie latających statków.
A co będzie?
Zastanawialiśmy się nad tym, poprzez obserwowanie tego, co dzieje się dookoła nas, w polityce, w życiu społecznym. Doszliśmy do wniosku, że może być problem z wodą, że mogą pojawić się bakterie i zarazki groźne dla człowieka. Samochody nie zdążą się diametralnie zmienić, dlatego najnowsze modele dziś są w filmie obecne jako samochodowy standard. Nie było tu miejsca na szalone wizje, bo rzeczywistość nie będzie się aż tak różniła od tego, co teraz. Pozwoliliśmy sobie jedynie na wprowadzenie chipów w ciele człowieka, z pomocą których można płacić za zakupy. Bardziej skupiliśmy się na nastroju.
Jak opisałby pan ten nastrój?
Jeśli spróbujemy zapomnieć o anturażu, to okaże się, że mamy do czynienia z historią miłosną. W świecie przedstawionym nadal istnieje państwo, które staje się autorytarne, dominuje jednostkę. Niezależnie od tego, czy akcja dzieje się w przeszłości, czy w przyszłości, państwo próbuje decydować za człowieka. W tym kontekście nasz film staje się upomnieniem się o wolność jednostki, o jej prawo do swobodnego decydowania i stanowienia o sobie.
Przyszłość nie jawi się chyba panu w pozytywnych barwach.
Patrzę w nią z niepokojem ze względów moralno-etycznych, a nie ze względu na to, jak świat będzie wyglądał. W rzeczywistości za oknem dzisiaj wszystko się buduje. Powstają kolejne wielkie biurowce i wieżowce, a mieszkalne budynki wciąż wyglądają, jakby PRL się w nich zatrzymał. To nie jest domena jedynie Polski. Dokumentuję właśnie Ukrainę i Czechy, gdzie jest tak samo. Robi się jeszcze większa przepaść pomiędzy zamożnymi a biednymi, których warunki mieszkalne są fatalne. W filmie pokazaliśmy to, zderzając sceny plenerowe, utrzymane w nieładzie, intuicyjne, z korporacyjnym blichtrem wewnątrz biurowca, w którym pracuje Goria.
Betonowe dziedzictwo PRL-u w „Człowieku z magicznym pudełkiem” wygląda inaczej niż w filmach o przeszłości, przy których pan pracował, gdzie PRL jest kolorowy i atrakcyjny.
Zarówno „Bogowie” jak i „Sztuka kochania” opowiadają o czasach, które pamiętam. W latach 70. funkcjonowałem już zupełnie świadomie. Prace przy tych filmach to dla mnie wycieczka do czasów dzieciństwa, który jest mi znany obyczajowo, mentalnie i społecznie. Młodość jest dla nas czasem ciepłym, dlatego scenografia w tych filmach budzi pozytywne emocje. Cieszę się, że nadszedł czas, kiedy chcemy opowiadać o polskiej historii, ale nie znaczy to, że nie chcę robić filmów bardziej kreacyjnych, choć ten rodzaj filmu mógłby być w realiach polskich budżetów niemożliwy do satysfakcjonującego wykreowania.
Budżet „Człowieka z magicznym pudełkiem” ograniczał pana?
Nie, bo jak powiedziałem, to niedaleka przyszłość. Nie było tak, że siadam i wymyślam coś, czego nie ma. Szukałem raczej intrygujących miejsc. Jednym z nich jest na pewno fastfoodowy bar, który powstał w budynku biblioteki publicznej przy ulicy Koszykowej. W dziwnej strukturze starego budynku mogło zrodzić się wszystko. Dzięki zabawie kolorem i kostiumem mogliśmy wyjść naprzeciw artystycznemu wyzwaniu.
Za kostiumy odpowiadała Katarzyna Adamczyk. Jak wyglądała wasza współpraca?
Mieliśmy do siebie dużo zaufania, a przez to i dużą swobodę, bo z Katarzyną i Bodo pracowaliśmy już razem przy spektaklu „Amazonia”. Ja widziałem kostiumy Kasi, zanim ona zobaczyła moją scenografię. Wiedziałem mniej więcej, w co idziemy. Zależało nam, żeby akcji dziejącej się w latach 50. towarzyszył realizm scenograficzny i kostiumowy, natomiast czasy współczesne bohaterom miały zaskakiwać. Zaś przestrzeń, z której wywodzą się ludzie władzy, miała korespondować w scenografii i stroju: oni są z szaro-burych biur i pokojów przesłuchań, a w garnitury mają wdrukowaną strukturę betonu. Udało nam się to uzyskać.
WYWIAD Z KATARZYNĄ ADAMCZYK: PROJEKTUJĘ Z MIŁOŚCI
Jaka była koncepcja kostiumów do filmu „Człowiek z magicznym pudełkiem”?
Koncepcja wyewoluowała z mojej miłości do powieści Stanisława Lema, a także z obserwacji rozwoju mediów społecznościowych. Spróbowałam przełożyć je na możliwe ścieżki rozwoju społeczeństwa w przyszłości.
To była Pani własna wizja, czy też realizowała Pani wizję Bodo Koxa?
Miałam całkowitą swobodę tworzenia ograniczoną - jedynie i aż - budżetem oraz czasem. Od początku wiedziałam, jaki będzie budżet i tak planowałam koszty, aby osiągnąć maksymalny efekt, zadowalający mnie i mieszczący się w wydatkach. W tych kostiumach jest mnóstwo pracy własnej. Trzyosobowy zespół kostiumowy szył wiele kostiumów samodzielnie. Ręczne wykończenia widać nawet w bliskich ujęciach. Nasze wielomiesięczne rozmowy z Bodo Koxem, reżyserem niezwykle twórczym, które poprzedziły produkcję, dotyczyły właśnie ogólnej wizji mieszkańców miast w kreowanym świecie. Poskutkowały one właśnie taką wizją, jaką oglądamy w filmie. Wojciech Żogała, scenograf z krwi i kości, był pochłonięty swoją działką. Konsultowaliśmy swoje pomysły i inspirowaliśmy się wzajemnie. Ważne było, żebyśmy nie poszli w różnych kierunkach.
„Człowiek z magicznym pudełkiem” to film o miłości poza czasem i poza przestrzenią. Trudno robi się kostiumy, kiedy nie ma się punktu odniesienia?
Nie było trudno. Wszystko zależy od wyobraźni, a ja mam jej w nadmiarze. Kocham projektować kostiumy, to naprawdę rzecz, którą robię z miłością. Trudność polega jedynie na tym, jaki kierunek obrać, żeby nie powtarzać utartych schematów amerykańskich produkcji, zaproponować coś innego, coś prawdopodobnego.
Kostiumy bohaterów stoją na przecięciu wielu stylistyk - niektóre z nich są hipsterskie, inne bardzo erotyczne, jeszcze inne przypominają klasyczne uniformy z dystopii. Jaki charakter chciała im Pani nadać, a przez to i całemu filmowi?
Moja wizja była taka: w świecie przedstawionym każdy jest swoim awatarem. Do tego doprowadził rozwój Internetu, co zaowocowało izolacją społeczną w świecie realnym i rozkwitem osobowości jedynie w sieci. Ludzie pracujący poprzez sieć oraz wszyscy inni, bezrobotni siedzący przed komputerami, emeryci samotnie surfujący, nie spotykają się w rzeczywistości. Są zmuszeni jedynie sporadycznie wynurzyć się z mieszkań, w których zadają sobie pytania: kim ja jestem? jak powinienem wyglądać? jak się ubrać? Moda jest względna, wszystkie chwyty są dozwolone. „Jeżeli w rzeczywistości jestem nikim, nikt mnie nie zna i ja nikogo, to wyróżnię się dzięki skojarzeniom. Muszę mieć jakiś wygląd” - myślą bohaterowie. Dlatego kostium przyszłości, który zaproponowałam, ociera się pozornie o banał. To nie są kostiumy z kosmosu, uniformy z lateksu itp. To misz-masz kulturowy, przypadkowy, papka - co kto ma, to wkłada. Ważne, żeby być kimś widocznym, określonym. Moda jest spersonalizowana. Każdy może wyglądać inaczej, nie obowiązują żadne normy. Ludzie się przebierają, żeby zaistnieć. Stąd ta różnorodność. Relatywizm płciowy jest naturalny, dlatego wielu mężczyzn ma kostiumy kobiece i na odwrót. Goria, która jest osobą dobrze zorientowaną w rzeczywistości, kreuje swój wizerunek mniej przypadkowo. Poszukuje mężczyzny z krwi i kości, jest seksowna, jej kostiumy są wykonane ręcznie. To rarytas w jej świecie. Tylko kostiumy agentów to zabawa uniformem. Ale to jedynie garnitury, które na przestrzeni ostatnich 50 lat nie zmieniły się, a więc jest szansa, że nadal pozostaną obowiązującym strojem męskim. Dodam, że moja wizja to raczej schyłek społeczeństwa, takie pre-apo, czyli okres poprzedzający apokalipsę.
Czy aktorzy od razu odnaleźli się w zaproponowanej przez Panią wizji, czy trzeba było ich do niej przekonywać?
Odnaleźli się od razu. Olga Bołądź to świadoma i wymagająca aktorka. Porozumiałyśmy się szybko i po przedstawieniu projektów i kilku konsultacjach technicznych, kostiumy zostały zaakceptowane. Piotr Polak to chodząca radość, był w euforii przez całą produkcję, także kostiumy przyjął z uśmiechem na twarzy.
TWÓRCY
BODO KOX– SCENARIUSZ I REŻYSERIA
Niekwestionowany król kina niezależnego w Polsce, urodzony w 1977 roku we Wrocławiu. Ma na koncie szereg nagród na festiwalach filmowych w kraju i zagranicą. Posiada również doświadczenie jako aktor, a z wykształcenia jest dziennikarzem. Wyróżniony za role w głośnych filmach offowych takich jak „Krew z nosa” czy „Ugór”. Wiedzę filmową zdobywał w PWSFTViT im. Leona Schillera w Łodzi. Jest też absolwentem kursu fabularnego „Studio Prób” w Szkole Wajdy. Filmem „Dziewczyna z szafy” z Wojciechem Mecwaldowskim i Magdaleną Różańską zadebiutował w pełnym metrażu w 2012 roku. Obraz przyniósł mu uznanie krytyków i gros nagród (m.in. Orła, Srebrny Atlas, Złotego Anioła czy Nagrodę „Perspektywa” im. Janusza „Kuby” Morgensterna). Do 2006 roku, kiedy decyzją Kierownika Urzędu Stanu Cywilnego we Wrocławiu zmienił oficjalne imię i nazwisko na Bodo Kox,  nazywał się Bartosz Koszała.
ARKADIUSZ TOMIAK – ZDJĘCIA
Jeden z najbardziej cenionych polskich operatorów, odpowiedzialny za wizualną stronę takich filmów jak „Karbala”, „Daas” czy „Dziewczyna z szafy”. Urodził się w 1969 roku w Koszalinie. Ma na koncie gros prestiżowych nagród, w tym główną nagrodę w konkursie filmów polskich na Międzynarodowym Festiwalu Sztuki Autorów Zdjęć Filmowych „Camerimage” za „Dziewczynę z szafy” Bodo Koxa. Posiadacz dwóch statuetek Orła – Polskiej Nagrody Filmowej za filmy: „Obława” Marcina Krzyształowicza i „Karbala” Krzysztofa Łukaszewicza. Zdjęcia Tomiaka nadały charakter i klimat wielu produkcjom, w tym głośnej „Symetrii” i „Palimpsestowi” Konrada Niewolskiego. Za ten drugi Tomiak odebrał nagrodę podczas Festiwalu Polskich Filmów Fabularnych w Gdyni. Od 2015 roku operator jest przewodniczącym Stowarzyszenia Autorów Zdjęć Filmowych (PSC). Członek Europejskiej Akademii Filmowej.
DOMINIK DANILCZYK – ZDJĘCIA
Absolwent kierunku operatorskiego na Wydziale Radia i Telewizji w Katowicach. Jako twórca swobodnie porusza się we współczesnych trendach w zakresie kreacji obrazu. Jego wizualny podpis to unikalna mieszanka twórczej ekspresji i doskonałego opanowania rzemiosła. Jego duże doświadczenie zawodowe obejmuje realizację zdjęć do filmów, reklam i teledysków, za które otrzymał m.in. Kodak Award. Pasję i wiedzę w dziedzinie sztuki filmowej łączy z równą biegłością w sztuce kulinarnej.
WOJCIECH ŻOGAŁA – SCENOGRAFIA
Scenograf urodzony w 1965 roku. Kształcił się na Wydziale Reżyserii PWSFTviT w Łodzi, którą ukończył w 1995 roku. Laureat wielu nagród, m.in: nagrody za aranżację przestrzeni na VII Festiwalu Yacha za teledysk „Smycz” zespołu Maanam, nagrody w kategorii plastyczna aranżacja przestrzeni na IX Festiwalu Polskich Wideoklipów „Yach Film” za teledysk „Bal wszystkich świętych” zespołu Budka Suflera czy nagrody im. Wojciecha Jerzego Hasa. Doskonale czuje się w odtwarzaniu przeszłości, o czym mogliśmy się przekonać dzięki filmom takim jak „Sztuka kochania” czy „Bogowie”. Popisowo sprawdza się także jako kreator zupełnie nowych światów, jak w „Kołysance” czy w „Człowieku z magicznym pudełkiem”. Członek Europejskiej Akademii Filmowej.
AKTORZY
OLGA BOŁĄDŹ – GORIA
Jedna z najbardziej wszechstronnych młodych aktorek w Polsce. Z powodzeniem łączy występy w kinie popularnym i artystycznym. Studiowała na krakowskiej PWST, a także w Barcelonie i w prestiżowej Stella Adler Academy w Los Angeles. Mimo młodego wieku (33 lata), ma na koncie już ponad trzydzieści produkcji kinowych i telewizyjnych (m.in. „Volta”, „Służby specjalne”, „Botoks”, „Lekarze”, „Nad życie”, „Skrzydlate świnie”, „Hotel 52”, „Czas honoru”), a także liczne role teatralne w Narodowym Starym Teatrze czy w Teatrze Polonia. Popularność aktorki ugruntował udział w telewizyjnym show „Taniec z gwiazdami”. W wywiadach podkreśla, że nieustannie szuka nowych zawodowych wyzwań. Biegle włada czterema językami. Matka czteroletniego Brunona.
PIOTR POLAK – ADAM
Urodził się 24 grudnia 1980 roku w Krakowie. Ukończył Wydział Aktorski w Państwowej Wyższej Szkole Teatralnej w Krakowie. Debiutował w 2004 roku w Teatrze im. Wojciecha Bogusławskiego w Kaliszu. W latach 2005-2008 pracował w Teatrze Starym w Krakowie, a w 2008 związał się na trzy lata z Teatrem Dramatycznym w Warszawie. W 2011 roku dołączył do zespołu Nowego Teatru. Współpracował m. in. z Krystianem Lupą, Mikołajem Grabowskim czy Pawłem Miśkiewiczem. Często grał też u reżyserów młodszego pokolenia, takich jak: Michał Borczuch, Agata Duda-Gracz, Maja Kleczewska i Radosław Rychcik. Odkąd związał się z Nowym Teatrem, zaczął występować w spektaklach Krzysztofa Warlikowskiego. Znany jest szerokiej publiczności z roli rzeźbiarza Oresta Jakimowa w serii filmów „Nad Rozlewiskiem”. Podkładał polski dubbing w wielu filmach, m.in. jego głosem mówił Han Solo z „Gwiezdnych wojen”. Swoje zdolności i zainteresowania muzyczne wykorzystał, opracowując muzykę do spektakli: „Wielki człowiek do małych interesów” oraz „Ichś Fiszer”. Płynnie mówi po góralsku.
SEBASTIAN STANKIEWICZ – BERNARD
Urodził się w 1978 roku w Bolesławcu. Od najmłodszych lat wykazywał talent aktorski. Już jako mały chłopiec odkrył, że ma zdolność rozśmieszania ludzi. Absolwent Studium Animatorów Kultury we Wrocławiu, filmoznawstwa na Uniwersytecie Jagiellońskim i Państwowej Wyższej Szkoły Teatralnej we Wrocławiu, którą ukończył w 2006 roku. Od tego czasu regularnie gości na ekranach telewizyjnych i kinowych i deskach teatralnych. Występuje głównie we Wrocławiu, Wałbrzychu i Warszawie, gdzie stworzył niezapomniane kreacje docenione zarówno przez krytykę, jak i publiczność. Dla filmu odkrył go Bodo Kox. To właśnie u niego debiutował w 2007 roku w nagradzanej niezależnej produkcji „Nie panikuj” u boku Marcina Dorocińskiego. Swoim poczuciem humoru i ciepłem zjednuje ludzi i wprowadza sympatyczną i niezobowiązującą atmosferę. Uczestniczy w różnego rodzaju warsztatach aktorskich m.in MASTERCLASS Bernarda Hillera, aktorskiego coacha m.in. Cameron Diaz i Ala Pacino.
HELENA NOROWICZ – URSZULA STEFAŃSKA
Urodzona w 1934 roku wybitna aktorka filmowa i teatralna. Przez większość kariery była związana z Teatrem Studio, obecnie występuje m.in. w Teatrze Syrena. W wieku 80 lat aktorka została modelką. Wystąpiła m.in. w kampaniach polskich marek Bohoboco i Nenukko. W kinie oglądaliśmy ją m.in. w filmach: „Dekalog IV” Krzysztofa Kieślowskiego czy „Matka Teresa od kotów” Pawła Sali, wystąpiła też w epizodach w serialach „Na dobre i na złe”, „Na Wspólnej” i „Barwy szczęścia”. Obecnie gra w głośnym spektaklu „Dogville”.
ARKADIUSZ JAKUBIK – EMFAZY STEFAŃSKI
Aktor, reżyser, scenarzysta, muzyk. Wokalista w grupie muzycznej Dr Misio i w duecie z Olafem Deriglasoffem. W pierwszym filmie „Okrągły tydzień” Tadeusza Kiljańskiego zagrał już jako ośmiolatek. Po szkole aktorskiej we Wrocławiu debiutował na deskach Operetki Warszawskiej w 1993 roku. Popularność przyniosła mu rola Rysia w serialu „13 Posterunek”. Pięciokrotnie nominowany do „Orłów”, statuetkę otrzymał dwukrotnie - za najlepszą drugoplanową rolę męską w filmie „Drogówka (2013) i „Chce się żyć” (2014). Debiut reżyserski, „Prosta historia o miłości”, przyniósł mu Złote Lwy w Konkursie Kina Niezależnego (2010) na Festiwalu Filmowym w Gdyni.

