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KRÓLOWE ZBRODNI

W KINACH OD 23 SIERPNIA 2019 R.
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Nowy Jork, 1978. Dwadzieścia przecznic między 8. Aleją i rzeką Hudson wypełnionych lombardami, burdelami i spelunami, kontrolowanych przez irlandzką mafię — znanych jako dzielnica Hell’s Kitchen — nigdy nie zaliczało się do najprzyjemniejszych części miasta. Ani najbezpieczniejszych. Jednak sytuacja, w jakiej znalazły się żony irlandzkich gangsterów — Kathy, Ruby i Claire (grane przez Melissę McCarthy, Tiffany Haddish i Elisabeth Moss), zmusi je do podjęcia radykalnych, a zarazem dramatycznych kroków. Kiedy ich mężowie trafiają za kratki w wyniku działań prowadzonych przez FBI, kobiety przejmują sprawy irlandzkiej mafii w swoje ręce, począwszy od planowania kolejnych przekrętów, a skończywszy na dosłownym wykańczaniu konkurencji. 
Teraz one rządzą w tej dzielnicy.

Głównymi bohaterkami odważnego dramatu mafijnego New Line Cinema i BRON Creative Królowe zbrodni są kobiety. Za jego reżyserię odpowiada autorka scenariusza Andrea Berloff, która otrzymała nominację do Oscara za oryginalny scenariusz do obrazu Straight Outta Compton. 
Na ekranie aktorkom towarzyszą ponadto: Domhnall Gleeson (Gwiezdne wojny: Ostatni Jedi), James Badge Dale (Tylko dla odważnych), Brian d’Arcy James (Spotlight), Margo Martindale (serial Zawód: Amerykanin), zdobywca Oscara Common (Selma, Marshall), Bill Camp (Vice), Jeremy Bobb (Marshall), E.J. Bonilla (serial Długa droga do domu), Wayne Duvall (Labirynt), Annabella Sciorra (serial Daredevil), a także Myk Watford (serial HBO Detektyw). 
Berloff oparła scenariusz na motywach serii komiksowej stworzonej przez Olliego Mastersa i Ming Doyle na zlecenie DC Vertigo. Producentami filmu byli wielokrotnie nominowany do Oscara Michael De Luca (Kapitan Phillips, Moneyball, The Social Network) oraz Marcus Viscidi (Rampage: Dzika furia). Natomiast funkcję producentów wykonawczych pełnili Richard Brener, Michael Disco, Dave Neustadter, Aaron L. Gilbert, Jason Cloth, Elishia Holmes oraz Adam Schlagman. 
W ekipie filmowej znaleźli się operatorka Maryse Alberti (Creed: Narodziny legendy), scenograf Shane Valentino (Straight Outta Compton), nominowany do Oscara montażysta Christopher Tellefsen (Moneyball, Ciche miejsce) oraz projektantka kostiumów Sarah Edwards (Ocean’s 8, serial Billions stacji Showtime). Muzykę do filmu skomponował Bryce Dessner.

New Line Cinema, we współpracy z BRON Creative, przedstawia produkcję Michaela De Luki pod tytułem Królowe zbrodni. Film będzie rozpowszechniany na całym świecie przez Warner Bros. Pictures. TheKitchenMovie.net
Królowe zbrodni oraz wszelkie powiązane elementy stanowią znaki towarowe i przedmiot prawa autorskiego Olliego Mastersa i Ming Doyle.
Informacje prasowe do pobrania: https://mediapass.warnerbros.com
INFORMACJE O PRODUKCJI
Czasy się zmieniają. Robisz, co musisz. Żeby przetrwać. 
Żony gangsterów — Kathy, Ruby i Claire, naiwnie uwierzyły, że ich mężowie zapewnią im byt i zajmą się mafijnymi interesami. Kiedy jednak trafiają za kratki, ich żony muszą spojrzeć prawdzie w oczy i znaleźć wyjście z sytuacji, w jakiej zostały postawione. Interesy prowadzone w dzielnicy nie idą już tak dobrze, jak kiedyś. Zyski spadają, a konkurencja puka do drzwi. Pozostali członkowie gangu nie wyłożą takich pieniędzy, które pozwolą kobietom zapłacić czynsz, wyżywić rodzinę i chodzić tymi ulicami bez strachu. Jeśli chcą przetrwać, muszą wziąć sprawy we własne ręce. 
„Film opowiada o ludziach, którzy nigdy nie byli traktowani poważnie, a teraz zdają sobie sprawę z tego, że nie mogą już dłużej stać z boku. Muszą przejąć inicjatywę i zacząć działać” — mówi scenarzystka/reżyserka Andrea Berloff, dla której produkcja Królowe zbrodni stanowi debiut reżyserski, następujący po udanej karierze scenopisarskiej ukoronowanej nominacją do Oscara za scenariusz do wysoko ocenianego obrazu Straight Outta Compton. „Motywacje tych kobiet i sposób, w jaki przejmują kontrolę, są ekscytujące, i myślę, że każdy jest w stanie je zrozumieć. Przejmują interesy mężów i w konsekwencji prowadzą je efektywniej... oraz bez żadnych skrupułów”.

Podobnie jak główne bohaterki Berloff również poszła na całość, kręcąc Królowe zbrodni. Skłaniający do refleksji dramat z obsadą złożoną z silnych kobiet i z kobietami pełniącymi kluczowe funkcje poza kadrem stanowi ewenement w tym gatunku filmowym, znanym z ich pomijania przy obsadzaniu pierwszoplanowych ról i odpowiedzialnych stanowisk. Przeciwstawiając się utartym schematom, produkcja rzuca zupełnie nowe światło na koncepcję klasycznego dramatu gangsterskiego, nadając współczesny ton charakterystycznemu stylowi i atmosferze epoki oraz oferując mnóstwo akcji, charakteru i szokujących splotów wydarzeń. 

 „Filmy gangsterskie są jednymi z moich ulubionych” — zdradza Berloff. „Poza tym możliwość opowiedzenia historii tych trzech zupełnie nieoczekiwanych królowych zbrodni, które zaczynają z niczym, ale uczą się nie tylko tego, jak przetrwać, ale także tego, jak wyjść na swoje w męskim świecie, w którym nie są mile widziane, stanowiła dla mnie nowe i ekscytujące wyzwanie”. 
Melissa McCarthy wciela się w postać Kathy Brennan, żony i matki, która nie cofnie się przed niczym, aby chronić to, co dla niej najważniejsze — a także wszystko to, czemu postanowi nadać wartość. Aktorce również przypadła do gustu ogólna koncepcja filmu, jak i napisany z ikrą scenariusz Berloff. „Styl Andrei jest bardzo oszczędny, co naprawdę robi wrażenie. Potrafi przekazać maksimum treści w pojedynczym ujęciu i właśnie tak należy opowiadać tego rodzaju historie. Wówczas są one w stanie poruszyć człowieka do głębi. Kiedy spotkałyśmy się po raz pierwszy, przedstawiła mi swoją koncepcję dotyczącą atmosfery i strony wizualnej filmu, jego wydźwięku i bezpardonowego stosowania przemocy. Zawsze dobrze jest mieć w zanadrzu coś, czego widzowie niekoniecznie się spodziewali” — stwierdza.
Dla niektórych sama myśl o tym, że główne role w filmie grają McCarthy i Haddish, mogłaby sugerować innego rodzaju produkcję tylko dlatego, że mimo wszechstronności tych aktorek są one niezmiennie kojarzone ze swoimi wybitnymi dokonaniami komediowymi. Ten ruch był zamierzony i idealnie wpisuje się w niekonwencjonalny charakter obrazu Królowe zbrodni — niezależnie od tego, czy chodzi o aktorów znanych z komedii, którzy nagle zabierają się za poważne, dramatyczne role, czy o mafijnych bossów, którymi są kobiety zlecające pobicia, nakazujące pozbywać się ciał i kierujące swoim życiem w sposób, który obecnie zasługuje na podziw, a w latach 70. byłby postrzegany jako rzecz bez precedensu. 
Tiffany Haddish wyraża za pośrednictwem Ruby O’Carroll gniew kobiety, która jest bez przerwy lekceważona i obrażana, aż wreszcie dostaje szansę na to, aby pokazać, na co naprawdę ją stać. „Wszyscy mamy swoje problemy, ale nawet w najtrudniejszej sytuacji można znaleźć zaskakująco pozytywne aspekty, które pozwolą rozładować napięcie” — przyznaje Haddish. „Takie po prostu jest życie. Ten film to dramat w każdym calu i tak też odegrałyśmy nasze role. Osobiście byłam zachwycona możliwością takiej gry i pokazania się widzom od tej strony”.

Tymczasem notorycznie poobijana Claire Walsh, portretowana przez Elisabeth Moss, dochodzi do wniosku, że ma dość i już nigdy więcej nie ulegnie. Nikomu. „Claire, Kathy i Ruby nie są superbohaterkami ani czarnymi charakterami. Film spodobał mi się dlatego, że opowiada o trzech bardzo różnych kobietach, które zaprzeczają stereotypom, a każda z nich oprócz zalet ma także swoje wady. Nie są doskonałe, co dodaje im autentyczności” — wyjaśnia Moss.

Ta trójka nigdy tak naprawdę się ze sobą nie przyjaźniła. Ich mężowie trzymali się razem — wspólnie imprezowali, wzajemnie się wspierali i razem spędzali czas na mieście. Dopiero kiedy trafili za kratki, Kathy, Ruby i Claire zaczęły postrzegać siebie nawzajem w nowym świetle... jako sojuszniczki. 

Jedno jest pewne — przeszłość zostawiły daleko za sobą.

„W lutym 2016 r. zainteresowanie obrazem Straight Outta Compton zaczynało słabnąć. Właśnie wtedy moją uwagę zwrócił komiks „The Kitchen”” — wspomina Berloff. „Już wtedy zaczęłam dużo myśleć o napięciu, które się pojawia, kiedy spotykają się ze sobą różni ludzie, i o tym, co zaczyna się dziać, gdy nie dostajesz szansy, na którą zasługujesz. Sam wychodzisz z inicjatywą? Jak to wszystko wygląda? Nie może dziwić fakt, że ludzie pozbawieni praw usiłują obalić system, jeśli ten nie działa na ich korzyść”.

Powołując się na kaliber swoich pierwszoplanowych aktorek i ogrom tego, co wnoszą do produkcji zarówno indywidualnie, jak i jako grupa, Berloff stwierdza, że: „Melissa, Tiffany i Elisabeth są ambitne i szalenie utalentowane, co widać we wszystkim, czego się podejmą. Każda z nich na swój własny sposób tchnęła życie w graną przez siebie bohaterkę, nadając jej głębię zdecydowanie wykraczającą poza udzielone przeze mnie wskazówki. Chemia, jaka powstała między nimi, nie ma sobie równych”.  

W związku z tym, że przejęcie władzy w dzielnicy przez tę trójkę nie pozostaje bez wpływu na bliskie im osoby, w filmie występuje cała plejada gwiazd w rolach drugoplanowych. Znaleźli się wśród nich aktorzy tacy jak: Domhnall Gleeson jako Gabriel O’Malley — płatny zabójca, któremu podoba się Claire; Common w roli cwanego agenta FBI Silversa, który zbiera informacje, szukając czegoś, co pozwoli mu rozprawić się z irlandzką mafią raz na zawsze; oraz Margo Martindale portretująca postać Helen, teściowej Ruby z piekła rodem. 
Mimo całej niespotykanej dotąd odwagi w powierzaniu kobietom kluczowych ról zarówno przed kamerą, jak i poza kadrem produkcja Królowe zbrodni nadal pozostaje filmem gangsterskim, w którym wszystkie chwyty są dozwolone. „Fakt, że w rolach pierwszoplanowych obsadzono znane aktorki ucieszył mnie i utwierdził w przekonaniu, że udział w tym projekcie to dobra decyzja” — mówi Gleeson. „Zwykle największą uwagę przywiązuję do postaci i opowiadanej historii. A ta jest niesamowita”.

Common jest zdania, że dzięki swojemu wymiarowi kryminalnemu film jeszcze bardziej zyskuje na atrakcyjności: „To dramat, ale pod wieloma względami także thriller. Widzowie muszą przez cały czas zgadywać i się czegoś domyślać”.

Producenci Michael De Luca i Marcus Viscidi śledzili scenopisarską karierę Berloff i mieli nadzieję na współpracę z nią przy tym projekcie, który był im tak bliski. „Uwielbiam filmy gangsterskie” — mówi wielokrotnie nominowany do Oscara De Luca. „Kto nie lubi siedzieć w ciemności i udawać, że jest przestępcą, czuć ekscytacji i smaku niebezpieczeństwa, nie musząc łamać prawa? Każdy uważa, że osoba wyjęta spod prawa to outsider. Ten film był okazją do pokazania tych wszystkich elementów na nowo”.


Viscidi przyznaje mu rację, zauważając: „Ten obraz jest przepełniony emocjami i przykuwa uwagę od pierwszej do ostatniej sceny. Zawsze chciałem wyprodukować film gangsterski, ale taki, który nie byłby do końca tradycyjny. Królowe zbrodni ukazują ten gatunek kina w nowym świetle. Prawdopodobnie to małe niedopowiedzenie z mojej strony” — dodaje z uśmiechem. „A raczej duże niedopowiedzenie”.


Twórcy filmu zgadzali się także w kwestiach dotyczących produkcji. Chcieli nakręcić jak najwięcej zdjęć w plenerze w czterech z pięciu okręgów (boroughs) Nowego Jorku, aby odtworzyć wygląd dzielnicy Hell’s Kitchen z końca lat 70. XX wieku. Widzowie przeniosą się do tego wyjątkowego miejsca i czasu dzięki wspaniałym elementom dekoracyjnym, które zachowują autentyczny charakter, a jednocześnie przywodzą na myśl mroczne, komiksowe źródło historii.  

Berloff, była mieszkanka dzielnicy Hell’s Kitchen, zebrała mnóstwo informacji na temat tego, w jaki sposób napięcia gospodarcze, zaniedbania ze strony rządu i zmiany zachodzące w populacji w długim okresie doprowadziły do powstania mieszanki wybuchowej stanowiącej tło dla opowiadanej historii. „Sytuacja zaczęła się zmieniać. Starsi mieszkańcy pochodzenia irlandzkiego, którzy od dziesięcioleci tworzyli dominującą grupę na tym obszarze, zaczęli być wypierani przez inne narodowości. To nie był dobry czas dla Nowego Jorku. Miasto nie miało pieniędzy, a mieszkańcy uboższych dzielnic zdawali sobie sprawę z tego, że nie dbano o nich w takim stopniu jak w innych, bogatszych dzielnicach — bez względu na to, czy chodziło o utrzymanie szkół czy wywóz śmieci. Ludzie czuli się zagrożeni i myślę, że duża część przemocy wynikała z faktu, że usiłowali utrzymać to, co jeszcze im pozostało” — mówi.  

„To była przysłowiowa beczka prochu”.

OBSADA I BOHATEROWIE
Tak dla jasności... teraz my rządzimy w tej dzielnicy.
Berloff wyjaśnia dalej, że: „Samo bycie kobietą w tamtym świecie wiązało się z utartymi stereotypami, niezależnie od tego, czy chodziło o Kathy albo Claire, które mieszkały w Hell’s Kitchen przez całe życie, czy o Ruby, którą każdy nadal postrzegał jako outsidera. Ludzie je lekceważyli. Muszą znaleźć sposób na to, aby zaczęto się z nimi liczyć, i nauczyć się dawać sobie radę. To ważna podróż dla tych postaci”.

„Zdają sobie sprawę z tego, że w pojedynkę nie mają szans na przejęcie interesów mężów, ale w trójkę sztuka ta może się już udać” — mówi McCarthy.

Z całej grupy to Kathy grana przez McCarthy miała najbardziej udane małżeństwo, a na pewno takie, w którym istniały chociaż pozory wzajemnej miłości i wzajemnego szacunku. Dlatego też tylko ona zmartwiła się na wieść o aresztowaniu jej Jimmy’ego. „Kathy prowadziła wygodne życie” — wyjaśnia McCarthy. „Dopiero nieobecność Jimmy’ego zmusza ją do zdefiniowania na nowo siebie i tego, na co ją stać. Z konieczności staje na czele grupy, aby później zdać sobie sprawę z tego, że ta pozycja jej odpowiada. Jest inteligentną kobietą, która nigdy nie miała okazji niczym zarządzać, a kiedy okazuje się, że całkiem nieźle jej to wychodzi, rozpiera ją duma. Ponadto czuje, że jest w stanie zmienić życie mieszkańców dzielnicy na lepsze. Przekonanie to pozwala jej nie przyjmować do wiadomości skali stosowanej przemocy i popełnianych przestępstw”.

McCarthy uważa, że Kathy i Jimmy, portretowany przez Briana d’Arcy Jamesa, mogą myśleć, że są dobrymi ludźmi, którzy robią złe rzeczy. „Jednak pewnego dnia życie wystawi im trudny do przełknięcia rachunek za ich poczynania. Brian zagrał tę scenę idealnie, ponieważ mimo wszystkich tragicznych decyzji i brutalności, które definiują życie Jimmy’ego, nadal nadaje tej postaci pewien wymiar człowieczeństwa”.


Małżeństwo Ruby i Kevina — granego przez Jamesa Badge’a Dale’a, to zupełnie inna historia. Nawet jeśli początkowo łączyło ich uczucie, to namiętność zdążyła się już wypalić, a małżonkowie wpadli w dobrze znany schemat — on ją zdradza, a jej jest wszystko jedno. Haddish zdradza, że Ruby przez cały czas trzyma oczy szeroko otwarte. „Ruby zwracała uwagę na elementy strategiczne. Analizowała i uczyła się, jak przebiegały poszczególne procesy. Robiła to, nie zwracając na siebie uwagi. Nigdy nie pytała wprost, jak powinno się coś zrobić. Raczej obserwowała wszystko z boku”. 

„Ruby chce tylko żyć najlepiej, jak się da” — kontynuuje Haddish. „Chce mieć poczucie, że może coś zrobić, i że w pewnym stopniu kontroluje sytuację, w której się znalazła. Ciężko jest być kobietą w latach 70., a jako czarnoskóra mieszkanka Hell’s Kitchen każdego dnia musi mierzyć się z komentarzami, że nigdy nie będzie tam nic znaczyła. Współpraca z Andreą to czysta przyjemność. Cudownie było obserwować rozwój i ewolucję mojej bohaterki. Ruby niewątpliwie jest już gotowa”.


Wyrok dla Kevina usunął ostatnią przeszkodę na drodze Ruby. Kevin, były faktyczny przywódca gangu, dochodzi do wniosku, że pod jego nieobecność Ruby może się bawić w kryminalistkę, a on jest skłonny jej to wybaczyć i zapomnieć, ale jeśli oczekuje, że Ruby ponownie usunie się w cień po jego powrocie, to czeka go spora niespodzianka. 

Jeśli chodzi o mężów, to Claire miała najmniej szczęścia, bo przypadł jej w udziale agresywny i grubiański Rob, w którego wciela się Jeremy Bobb. Chociaż nie jest to proste, według Moss można zauważyć, że kiedyś mógł mieć w sobie jakiś urok osobisty. „Można zrozumieć, dlaczego go kochała, ale później stał się brutalem. Życie musiało potoczyć się inaczej niż to sobie zaplanował”.

Uwięzienie Roba dało Claire poczucie wolności — prawdziwe wakacje od ciągłych siniaków i podbitych oczu, przed którymi nie chroniło jej nawet codzienne odmawianie różańca. Być może właśnie dlatego jej przemiana jest najbardziej widoczna i radykalna. Mimo to Moss uważa, że pierwsze oznaki transformacji Claire dało się zaobserwować dużo wcześniej. „Myślę, że początkowo jest zaskoczona tym, na co ją stać, ale jednocześnie przychodzi jej to naturalnie”. 
Claire akceptuje swoją nową rolę z pewnością siebie, która jest niemal wzruszająca, pomimo okropności, jakich dokonuje. „Jej przemiana wzbudza radość. Mimo niedorzeczności całej sytuacji jest to historia kobiety, która znalazła w sobie siłę w jedyny możliwy dla niej sposób w tym konkretnym czasie i miejscu oraz jako członek tej społeczności” — tłumaczy Moss. „Duże znaczenie miało, aby Claire nie była postrzegana jako nieśmiała dziewczyna, która nagle przeistacza się w zabójcę. Miałam wrażenie, że ta siła i gniew od zawsze w niej narastały, co czyniło ją interesującą postacią do zagrania. Kobiety wykorzystywane w ten sposób nie mają zbyt wieku opcji. Nie umieją na siebie zarobić, nie wiedzą, jak odejść i boją się odwetu. Chciałam uszanować tę prawdę”. 

Berloff przyznaje, że obsadzenie istotnych dla fabuły ról drugoplanowych mężów stanowiło wyzwanie. „Aktorzy ci musieli nie tylko uosabiać swoich bohaterów, ale też być doskonałymi odpowiednikami swoich małżonek, ponieważ dynamika tych relacji pomogła ukształtować ścieżki, którymi ostatecznie podążą kobiety. Brian, James i Jeremy fantastycznie się spisali. Wnieśli mnóstwo energii, determinacji i emocji do tych złożonych postaci”. 
Podczas gdy Claire, Ruby i Kathy starają się odnaleźć w nowej rzeczywistości jako kryminalistki, osoby obecne w ich życiu dzielą się na dwie kategorie — tych, którzy są z nimi i tych, którzy są przeciwko nim. 

Do pierwszej z nich niewątpliwie zalicza się Gabriel, w którego rolę wciela się Domhnall Gleeson. Gabriel to płatny morderca. Jest znany z beznamiętnie efektywnego sposobu zabijania swoich ofiar, które następnie rozczłonkowuje. Właśnie powrócił do Hell’s Kitchen po okresie spędzonym poza miastem, który miał służyć opadnięciu emocji. Wykonywał wówczas zadanie dla Kevina. Szybko zdaje sobie sprawę z tego, że nastąpiły zmiany na szczeblu kierowniczym. Nie ma z tym żadnego problemu, co stanowi prawdziwy dar niebios dla naszej trójki, bo każdy wie, że Gabriel niesie ze sobą śmierć, a zatrudnienie go wyraźnie pokazuje, że to nie przelewki. 


Jak mówi przysłowie, kiedy uczeń jest gotowy, pojawia się nauczyciel, a Gabriel odkrywa, że Claire bardzo chce się uczyć. Jeśli dodać do tego jego długo skrywane uczucia do niej — niewypowiedziane dopóki Rob był na miejscu, to nietrudno się domyślić, że między tą dwójką może zaiskrzyć. „Nie ocenia go za to, co robi. W zasadzie to ją interesuje i jest czymś, co ich łączy. Stanowią dziwną parę, która żyje we własnym świecie w doskonałej równowadze” — mówi Gleeson. Zarówno dla Gleesona i Moss, jak i dla twórców filmu kluczowe znaczenie miał fakt, że Gabriel nie pełni roli wybawiciela Claire ani źródła jej bezpieczeństwa, ale raczej mentora, kiedy ona buduje swoje życie na nowo. „Claire osiągnęłaby swój cel nawet bez pomocy Gabriela, ale dzięki jego wsparciu dokonuje tego szybciej. Niewiele osób w jej życiu darzyło ją zaufaniem albo mówiło jej, że jest w czymś dobra” — przyznaje.


Gabriel balansuje na granicy niczym nieskrępowanego stosowania przemocy i własnej melancholijnej wrażliwości. „Nigdy nie myślałem o nim w kategoriach psychopaty, pomimo tego, co mówią o nim inni bohaterowie. Uważałem go za faceta, który dobrze wykonuje swoją pracę i tyle” — mówi Gleeson. 

„Jest małomówny. Wiedziałam, że Domhnall będzie potrafił przekazać maksimum treści, wypowiadając minimalną liczbę słów. Charakteryzuje go niesamowita wrażliwość” — dodaje Berloff. 

Tymczasem po drugiej stronie ulicy pracuje agent FBI Gary Silvers — stały, lecz w przeważającej mierze niewidoczny bywalec Hell’s Kitchen, którego portretuje Common. „Nadał tej postaci pewien wymiar powściągliwości, wynosząc ją na wyższy poziom” — komentuje jego występ Berloff. 
Na pierwszy rzut oka niczym się nie wyróżnia, ale nic bardziej mylnego. „Agent FBI musi być inteligentny. Trzeba potrafić zachować trzeźwość umysłu i wiedzieć, jak postąpić w każdej sytuacji. Natomiast bycie czarnoskórym agentem w latach 70. musiało zostać okupione ogromem pracy nad sobą i swoją pozycją. Silvers jest skupiony na celu i zdeterminowany, aby dokonać wielkich rzeczy. W życiu liczy się dla niego wyłącznie praca i otwarcie mówi o tym, co chce osiągnąć. Jednak nie wszystko w jego życiorysie wydaje się do końca jasne. To skomplikowana postać” — mówi Common.


To właśnie dzięki inwigilacji Silversa udało się udaremnić napad na sklep monopolowy, czego konsekwencją jest tak wybuchowy początek filmu Królowe zbrodni oraz aresztowanie Jimmy’ego, Roba i Kevina. To wielki sukces agencji, ale bynajmniej nie koniec zorganizowanej przestępczości w okolicy, a Silvers jest na to zbyt inteligentny, aby przedwcześnie otrąbić zwycięstwo. Wie, że przed nim jeszcze długa droga. 

Wreszcie Margo Martindale, występująca w roli Helen O’Carroll — złośliwej teściowej Ruby, jest uosobieniem wszystkich cech kobiecego stylu epoki lat 70. Helen, manipulatorka i szara eminencja starej daty, nie zdaje sobie sprawy z tego — albo nie chce przyjąć tego do wiadomości — że sytuacja się zmieniła. Jest oddana ukochanemu synowi Kevinowi w takim samym stopniu, w jakim nie ustaje w obrażaniu Ruby. Więzy pokrewieństwa łączące ją z synem, a wcześniej z jego ojcem, pozwalają jej dzierżyć władzę w społeczności. „Helen uważała się za królową dzielnicy, ale czy można mieć realną władzę, jeśli nie rządzi się we własnym imieniu? Najpierw czołową pozycję zdobył jej mąż, a później syn. Nawet jeśli to ona pociągała za sznurki, nigdy nie zyskała uznania. Chciałam, aby właśnie to pokazała jej Ruby. Jeśli pozwolisz innym wypowiadać się za ciebie, tak naprawdę tracisz prawo głosu” — zauważa Berloff.

Jeśli chodzi o casting do roli postaci, w którą wciela się doświadczona aktorka Martindale, reżyserka mówi: „Nie było nawet o czym mówić. Nikt nie zagrałby tej roli lepiej niż Margo”.

Martindale i Haddish z przyjemnością obrzucały się mięsem na ekranie, podczas gdy poza kadrem Martindale szybko znalazła wspólny język z wszystkimi trzema odtwórczyniami głównych ról. A jej wersja Helen jest po prostu bezbłędna. „Jest wkurzona, bo te kobiety kradną należny jej tytuł” — mówi. „Myślę, że Helen postąpiłaby podobnie, ale reprezentuje inne pokolenie. Za czasów swojej młodości była wpływową kobietą, ale zawsze robiła wszystko po cichu i pozwalała grać pierwsze skrzypce mężczyznom, ponieważ uważa, że ludzie nie będą wykonywać poleceń wydawanych przez kobietę. Nawet teraz, kiedy Ruby zaczyna przejmować interes, Helen dochodzi do wniosku, że wszystko wróci do normy po powrocie Kevina. Ale się myli”.

Obsadę uzupełnia Bill Camp wcielający się w postać bossa włoskiej mafii Alfonso Corettiego, który prowadzi interesy na Brooklynie. Coretti czuje się zaintrygowany poziomem agresji i wyczuciem biznesowym prezentowanymi przez Kathy, Ruby i Claire. Z jednej strony może zawrzeć z nimi umowę, a z drugiej — co daje jasno do zrozumienia — zetrzeć je z powierzchni Ziemi. Wayne Duvall gra reprezentującego klasę robotniczą i popierającego związki zawodowe ojca Kathy, Larry’ego, który ma mieszane uczucia w związku z jej awansem społecznym. E.J. Bonilla portretuje partnera Silversa — agenta FBI Martineza. Annabella Sciorra wciela się w postać zaprawionej w boju żony Corettiego, Marii. Natomiast Myk Watford to członek gangu Little Jackie, którego odmowa w kwestii przyjmowania kobiet w jego struktury może się okazać ostatnim gwoździem do jego trumny. 

ODTWARZANIE WYGLĄDU DZIELNICY HELL’S KITCHEN, NOWY JORK, 1978

Wizja Berloff, zakładająca, że akcja filmu będzie się rozgrywać pod koniec lat 70. XX wieku, oznaczała konieczność dokładnego odtworzenia najdrobniejszych szczegółów. „Chodziło jednak o coś więcej niż tylko o zaprojektowanie scenografii odzwierciedlającej tamtą epokę, ponieważ film porusza bardzo współczesne zagadnienia. Jego strona wizualna musi przywodzić na myśl tamten okres, ale jednocześnie sprawiać wrażenie dostępnej i interesującej, a także wyglądać dobrze z punktu widzenia dzisiejszego widza. W związku z powyższym zaczerpnęliśmy z lat 70. wszystko to, co w naszej opinii było najlepsze” — mówi. Strategia ta dobrze się komponowała ze stylem noir reprezentującym komiks, który posłużył za źródło dla całej historii. Wszystko to zostało uchwycone przez operatorkę Maryse Alberti. „Wykonała niesamowitą pracę” — dodaje Berloff. „Wie, jak sprawić, aby każda scena wyglądała pięknie, a zarazem autentycznie i naturalistycznie. Postawiliśmy ją przed nie lada wyzwaniem”.


Ekipa produkcyjna przeszukała plenery położone w okręgach Staten Island, Brooklyn, Bronx i Manhattan, w tym Harlem oraz obszar historycznie znany jako Hell’s Kitchen, ale w ostatnich latach zwany Clinton. Dla niektórych członków obsady i ekipy filmowej były to znajome okolice. Pierwsze nowojorskie mieszkanie McCarthy w 1990 r. było usytuowane na 46. ulicy w samym sercu Hell’s Kitchen. Martindale wspomina natomiast wypełnione muzyką i włóczeniem się po tamtejszych barach noce z połowy lat 70., kiedy przebywała tam za młodu ze względu na bliskość dzielnicy do Times Square. 

Producent Michael De Luca, który był wówczas nastolatkiem dorastającym na Brooklynie, nadal czuje się „związany z tym okresem”. „Należałem do tej części populacji Nowego Jorku, która musiała dojeżdżać na Manhattan (tzw. bridge and tunnel crowd). Wybieraliśmy się tam dosyć rzadko. Pochodzę z dzielnicy, w której gangi i typy spod ciemnej gwiazdy nie były niczym niezwykłym. Ich istnienie nie było tajemnicą. Wtedy pewnie bałbym się pójść do Hell’s Kitchen. Kiedy w Nowym Jorku zaczęły się osiedlać różne grupy imigrantów, wszyscy wycofali się do własnych dzielnic. Wszelkie interesy robiono tylko lokalnie. Siedzieliśmy na własnym terytorium i rzadko wypuszczaliśmy się gdzieś dalej” — zdradza.


Scenograf Shane Valentino oraz koordynator organizacji produkcji w plenerze Ryan Smith współpracowali z ekipą filmową, aby znaleźć nadające się do wykorzystania plenery uliczne. Wiele się zmieniło, ale, jak zauważa producent Marcus Viscidi, kolejny były mieszkaniec tego obszaru: „W mieście nadal można znaleźć miejsca, w których stoją stare budynki. Tyle że teraz na rogu może znajdować się Starbucks albo KFC, albo bardziej współczesny budynek, który zakłócałby idealny wygląd sceny. Shane stworzył niesamowitą ilość oznaczeń i elementów dekoracyjnych. Wszystko wyglądało zupełnie inaczej. Ludzie, którzy mieszkali w tych dzielnicach od lat, wychodzili z domów, aby podziwiać efekty naszej pracy i byli po prostu oczarowani”.


Tak niewyszukany przedmiot jak budka telefoniczna, która kiedyś stanowiła powszechny widok, a teraz pełni rolę kulturowego reliktu, budziła zainteresowanie i zachwyt przechodniów. Samochody z epoki takie model Chevy Nova Gabriela, niebieski Dodge Aspen agenta Silversa oraz nowy model Cadillaca dla kierowcy Corettiego dopełniły uliczny krajobraz, a linie horyzontu zostały dopasowane cyfrowo i powiększone. 

Tłumy ludzi przyszły obejrzeć kręconą przy Lexington Avenue scenę, w której Gabriel zabija alfonsa na chodniku. Do innych kluczowych lokalizacji wykorzystanych w czasie produkcji zaliczały się: People’s Park przy East 141th Street, biurowiec przy St. Ann’s Avenue, Capelian Grocery przy East 138th Street oraz rezydencje położone przy East 139th i 152nd, wszystkie zlokalizowane w Południowym Bronksie. Restauracja Paradise Catering usytuowana przy Avenue U na Brooklynie zastąpiła dom Corettiego, a sceny rozgrywające się w miejscu spotkań członków irlandzkiego gangu — Owen’s Pub, sfilmowano w barze Irish Haven położonym przy 4. Alei w dzielnicy Sunset Park na Brooklynie. Na Staten Island znajduje się placówka organizacji American Legion, którą wykorzystano do nakręcenia ujęć siedziby związków zawodowych. Członkowie ekipy produkcyjnej byli też sprawcami zamieszania ze względu na pozorne zorganizowanie czegoś na kształt wyprzedaży stulecia w Esposito Meat Market przy 9. Alei i 38. Ulicy, sklepie mięsnym istniejącym w tym miejscu od 1932 r., kiedy ustawili oznaczenia informujące o obniżeniu cen mięsa do 49 centów za funt. Trudno im było później przekonać niektórych mieszkańców, że to rzeczywiście byłoby zbyt piękne, aby mogło być prawdziwe.


„Lexington stało się naszą 9. Aleją. Elementy dekoracji umieściliśmy na obszarze dwóch przecznic — po obu stronach ulicy, więc w sumie było to jakieś 25 witryn sklepowych, co stanowi już konkretną liczbę i wymagało wielu negocjacji. To był nasz największy plan zdjęciowy. Znajdowały się na nim okazałe budynki wysokości około czterech lub pięciu pięter ze schodami pożarowymi, co odpowiadałoby wyglądowi 9. Alei. Patrząc na południe, można było sobie wyobrazić rozszerzony plan zdjęciowy, obejmujący centralną część Manhattanu” — opisuje Valentino.


Odtworzenie wyglądu z 1978 roku oznaczało ponadto „zamknięcie” wielu z tych sklepów, ponieważ zgodnie z dokumentacją pochodzącą z tej deficytowej w zasoby finansowe epoki większość z nich „zwinęła interes”.


Kolejnym planem zdjęciowym stworzonym przez Valentino była dyskoteka wzorowana na słynnym klubie nocnym Xenon, do której wybierają się pewnej nocy Kathy, Ruby i Claire — upojone świadomością odniesienia pierwszego sukcesu, aby się zabawić. Dla Berloff oglądanie tego, jak te kobiety bawią się w swoim towarzystwie, stanowi istotny etap z punktu widzenia rozwoju akcji. „To bardzo ekscytujące wreszcie odnieść sukces, kiedy nigdy wcześniej nic takiego ci się nie przytrafiło; wreszcie mieć pieniądze, kiedy nigdy wcześniej ich nie było; a także mieć przyjaciół, kiedy nigdy wcześniej nie spotkałeś nikogo, kto by cię rozumiał. Chcieliśmy pokazać kilka radosnych scen z ich życia, aby w ich świecie także zaświeciło słońce”.


Valentino, który na swoją bazę wybrał salę w Irving Plaza, współpracował z choreografem i projektantem oświetlenia, aby odtworzyć atmosferę dyskoteki. W przeciwieństwie do brązów i bardziej stonowanej palety barw obecnych w wielu innych wnętrzach pokazanych w filmie Xenon może się pochwalić bardziej intensywnymi kolorami i pulsującymi, neonowymi łukami umieszczonymi wokół centralnie usytuowanej budki DJ-a. W tym przypadku, a także w innych scenach filmu, utwory wybrane przez kierownika muzycznego Devę Andersona pomogły lepiej umiejscowić akcję w epoce, a jednocześnie stworzyć nostalgiczną atmosferę, uzupełniając dramatyczną ścieżkę dźwiękową Bryce’a Dessnera. 


Na ogólne wrażenie składają się także kostiumy zaprojektowane przez Sarah Edwards, dla której scena w dyskotece z około 100 statystów okazała się jednym z największych wyzwań. Podobnie jak w przypadku innych kostiumów uszytych na potrzeby produkcji także te stanowiły kombinację elementów stroju z epoki wykonanych na zamówienie, wypożyczonych, zakupionych albo pozyskanych w inny sposób. „Tiffany nosiła biały jednoczęściowy kombinezon marki Kiana, uszyty z materiału wykonanego przez firmę DuPont w latach 70., który obecnie nie jest już produkowany. Udało nam się znaleźć osobę, która miała dostęp do beli długości ok. 14 m i była w stanie ją odkurzyć i dostarczyć nam z jakiegoś magazynu. Elisabeth miała na sobie sukienkę wydrukowaną cyfrowo z resztek materiału pochodzącego z lat 70., który szczególnie nam się spodobał” — wyjaśnia Edwards.

Stworzenie projektów poszczególnych kostiumów było trudne o tyle, że Edwards nie mogła znaleźć żadnych wzorców pochodzących z końcówki lat 70. „To taka część miasta, której mieszkańcy raczej nie należeli do zamożnych” — wyjaśnia. „Nie wydawali pieniędzy na ubrania. Mieli ich mniej i nosili je dłużej. Dlatego szukaliśmy strojów nie tylko z 1978 i 1979 roku, ale także z końca lat 60. I początku lat 70. Natomiast ktoś taki jak Helen mógł mieć nawet starsze ubrania, które nigdy nie zostały wymienione”.


Jednak kiedy trzy nowe królowe zbrodni zaczęły odnosić sukcesy, stopniowo wprowadzały też zmiany w sposobie, w jaki pokazywały się publiczne. Zaczęły preferować spodnie, co, jak mówi Edwards: „było nowym i wyzwalającym doświadczeniem, jakkolwiek trudno jest nam to sobie wyobrazić”. Sukienki Claire nie są już zapięte od góry do dołu, a ona sama zaczyna nosić buty na obcasie, podczas gdy Ruby korzysta ze swoich pieniędzy, aby ubierać się zgodnie z obowiązującą modą w dżinsowe dzwony z wysokim stanem, sukienki kopertowe i skórzany płaszcz.


Berloff chciała uniknąć strojów, które wyglądałyby zbyt ekstrawagancko lub po prostu śmiesznie. „To są kobiety z krwi i kości, które żyją w prawdziwym świecie, co w ich przypadku oznacza rok 1978. To samo dotyczy ich garderoby oraz wnętrz ich domów. Chciałam, aby widzowie mogli się identyfikować zarówno z nimi samymi, jak i z aspiracjami, które nimi kierują” — podkreśla. 


Wypowiadając się w podobnym tonie, powraca do jednego z elementów, który przyciągnął jej uwagę do tego projektu. Zgodnie z tym, co sugeruje prowokująco użyty dwuznacznik w tytule, Berloff zastanawia się: „Gdzie jest miejsce kobiet? Jakie mają możliwości, a co im wolno? Dla mnie to była interesująca rozmowa, która stanowiła część większego, ekscytującego dramatu akcji”. 

„Czuję się wielką szczęściarą, że mogę tworzyć filmy, które bawią, ale jednocześnie poruszają konkretne tematy” — podsumowuje Berloff. „Mam nadzieję, że produkcja Królowe zbrodni zainteresuje widzów, którzy miło spędzą czas w kinie, a później może będą też mieli o czym podyskutować w drodze do domu”.

INFORMACJE O OBSADZIE
MELISSA MCCARTHY (Kathy Brennan) została nominowana do Oscara za rolę Megan, w którą wcieliła się w globalnym hicie komediowym Druhny wyreżyserowanym przez Paula Feiga i wyprodukowanym przez Judda Apatowa. Ponadto otrzymała nominacje do nagród BAFTA, Critics’ Choice i SAG oraz nagrodę MTV Movie za najlepszy występ komediowy roku. Została uhonorowana gwiazdą na hollywoodzkim Bulwarze Sław i odcisnęła swoją dłoń i stopę przed TCL Chinese Theatre. W ostatnim czasie wyróżniono ją wręczaną po raz pierwszy nagrodą People’s Icon podczas gali rozdania People’s Choice Awards w 2018 r., a także pożądaną przez wielu nagrodą Comedic Genius przyznawaną przez MTV.

McCarthy zdobyła ostatnio nominację do Oscara za kreację stworzoną w dramacie biograficznym Czy mi kiedyś wybaczysz, jak również nominacje do Złotego Globu, nagród Critics’ Choice i SAG. Wcześniej zagrała w komediach Dusza towarzystwa i Szefowa. Napisała do nich scenariusze wraz z mężem Benem Falcone’em — reżyserem obu projektów. Filmy zostały wyprodukowane pod szyldem należącej do nich spółki produkcyjnej On the Day. W 2015 r. aktorka wystąpiła w przeboju Agentka w reżyserii Paula Feiga. Produkcja przyniosła jej nagrodę People’s Choice w kategorii ulubiona aktorka komediowa oraz nominację do Złotego Globu i nagrody Critics’ Choice. W 2014 r. McCarthy można było oglądać w obrazie Mów mi Vincent u boku Billa Murraya, za który została nominowana do nagrody Critics’ Choice, a także w komedii Tammy, do której scenariusz napisała wspólnie z Benem Falcone’em, reżyserem filmu. Drugą z ról wyróżniono nagrodą People’s Choice.

Wcześniej aktorka pojawiła się w projektach filmowych takich jak: Gorący towar Paula Feiga u boku Sandry Bullock, Złodziej tożsamości z Jasonem Batemanem, 40 lat minęło w reżyserii Judda Apatowa, Kac Vegas III Todda Phillipsa oraz Ghostbusters. Pogromcy duchów Paula Feiga, w którym na ekranie towarzyszyły jej Kristen Wiig, Leslie Jones i Kate McKinnon. Za ten ostatni film zdobyła nagrodę People’s Choice. Niedawno zakończyła pracę na planie komedii Superintelligence wyreżyserowanej przez Bena Falcone’a. 

Jej dorobek filmowy obejmuje ponadto produkcje takie jak: Plan B, Och, życie, Ładni brzydcy ludzie, Wystarczy zalać, Dziewiątki, Biały oleander, Pumpkin, jak również Go Douga Limana. Zagrała także młodą kobietę plotkującą przez telefon, która wdaje się w krótkotrwałą sprzeczkę z Wszechmogącym, w filmie krótkometrażowym Johna Augusta God. Pojawiła się też w obrazie Życie za życie z Kevinem Spaceyem.

Na małym ekranie McCarthy wcielała się w postać Sookie St. James, niezdarnej, ale genialnej kucharki, w serialu Kochane kłopoty oraz w postać Deny w serialu Kim jest Samantha?. Została wyróżniona nagrodami Emmy i People’s Choice za rolę Molly w popularnym serialu komediowym stacji CBS Mike i Molly. Ponadto wyreżyserowała kilka jego odcinków. W 2017 r. zdobyła nagrodę Emmy za poprowadzenie programu Saturday Night Live, którego gospodynią była wielokrotnie. Ostatnio wystąpiła w serialu Nobodies Paramount Network, który produkuje wraz z Benem Falcone’em.

Aktorka, która pochodzi z Illinois, zadebiutowała na scenie komediowej występami stand-upowymi w The Duplex, The Improv oraz Stand-Up New York w Nowym Jorku. Jednocześnie zgłębiała tajniki techniki Meisnera pod okiem Michaela Harneya, aby później szlifować swoje umiejętności aktorskie w The Actors Studio. Grała w różnorodnych produkcjach teatralnych w całym mieście. Spędziła dziewięć lat w Los Angeles jako członek podstawowego składu znanego na całym świecie teatru improwizowanego The Groundlings. McCarthy mieszka w Los Angeles.

TIFFANY HADDISH (Ruby O’Carroll) szybko zyskała miano jednej z najbardziej rozchwytywanych aktorek komediowych dzięki udziałowi w licznych ambitnych projektach i doborowi godnych uwagi ról. Obecnie można ją oglądać u boku Tracy’ego Morgana w serialu komediowym The Last O.G. stacji TBS, który został niedawno przedłużony na trzeci sezon. Jej głosem mówi też Tuca z serialu animowanego Tuca i Bertie, dostępnego w serwisie Netflix. W najbliższym czasie aktorka pojawi się w filmie Limited Partners. Jeszcze w tym roku po raz pierwszy zaprezentuje szerokiej publiczności swój najnowszy godzinny program stand-upowy, który powstał na zlecenie serwisu Netflix. 

Wśród projektów filmowych i telewizyjnych z udziałem Haddish, które znajdują się na etapie rozwoju i/lub produkcji, warto wymienić Down Under Cover z Chrisem Hemsworthem, nową wersję serialu Kids Say the Darndest Things realizowaną dla stacji ABC oraz sześcioodcinkowy cykl występów stand-upowych Tiffany Haddish Presents: They Ready dla serwisu Netflix. Aktorka podpisała też z HBO dwuletnią umowę z zastrzeżeniem prawa pierwokupu na realizację projektów pod szyldem jej spółki produkcyjnej, She Ready. 

Jest chyba najlepiej znana widzom z przełomowej roli w przebojowej komedii Laski na gigancie, w której wcieliła się w charakterystyczną postać Diny u boku Jady Pinkett Smith, Queen Latifah i Reginy Hall. Ma w swoim dorobku filmowo-telewizyjnym także produkcje takie jak: Sekretne życie zwierzaków domowych 2, LEGO® PRZYGODA 2, Nie ma jak u siostry, Night School, The Oath, Uncle Drew, The Carmichael Show, Keanu, Poznaj moich Spartan, Dogonić życie, Nastukani producenci, If Loving You Is Wrong, Real Husbands of Hollywood oraz Jess i chłopaki. Haddish wyróżniała się talentem komediowym już na początkowym etapie kariery, biorąc udział w programach rozrywkowych Def Comedy Jam, Who’s Got Jokes? oraz Reality Bites Back. 

W czerwcu 2018 r. poprowadziła ceremonię wręczenia nagród MTV Movie and TV Awards. Jej występ został entuzjastycznie przyjęty przez krytyków, jednocześnie przyczyniając się do wzrostu oglądalności. 

Poza pracą przed kamerą aktorka podróżuje po Stanach Zjednoczonych, prezentując przed wypełnioną po brzegi widownią swój stand-upowy program zatytułowany „She Ready”. Jej debiutancki show, Tiffany Haddish: She Ready! From the Hood to Hollywood, został wyemitowany na kanale Showtime w sierpniu 2017 r. W listopadzie 2017 r. przeszła do historii jako pierwsza czarnoskóra komiczka, która poprowadziła program Saturday Night Live. Rola gospodyni przyniosła jej w 2018 r. nagrodę Emmy w kategorii najlepszy żeński gościnny występ w serialu komediowym. Miesiąc później na półki sklepowe trafiła pierwsza książka jej autorstwa, wspomnienia zatytułowane „The Last Black Unicorn”. Publikacja znalazła się na liście bestsellerów New York Timesa, a nagrany na jej podstawie audiobook, którego narratorem jest Haddish, został nominowany w 2019 r. do nagrody Grammy za najlepszy album mówiony.

Haddish czerpie humor prezentowany na scenie i poza nią z własnych życiowych doświadczeń. Aktorka dorastała w systemie opieki zastępczej w regionie South Central Los Angeles. Jej gadatliwość i całe mnóstwo wymyślonych przyjaciół skłoniły coraz bardziej podenerwowaną pracownicę opieki społecznej do skierowania jej uwagi na występy stand-upowe i zapisania jej na warsztaty Laugh Factory’s Comedy Camp, gdzie zagrożone społecznie i pochodzące z niezamożnych rodzin dzieci mają możliwość spożytkowania negatywnej energii w pozytywny sposób. Doświadczenie to zapoczątkowało jej komediową karierę. Haddish mieszka obecnie w Los Angeles. 

ELISABETH MOSS (Claire Walsh) ostatnio wystąpiła w przeboju Jordana Peele’a To my oraz w wyprodukowanym przez siebie obrazie Her Smell Rossa Perry’ego, za rolę w którym otrzymała fantastyczne recenzje. W najbliższym czasie rozpocznie pracę na planie produkcji The Invisible Man. Niedawno zakończyła zdjęcia do filmu Josephine Decker Shirley z udziałem Michaela Stuhlbarga, który także wyprodukowała. Opowiada on historię młodego małżeństwa, które zamieszkuje ze słynną pisarką Shirley Jackson w nadziei na nowe życie, ale zamiast tego między małżonkami zaczyna się rozgrywać psychodramat, który stanowi inspirację do kolejnej popularnej powieści autorki. 
Dorobek Moss obejmuje ponadto projekty filmowe takie jak: Gentleman z rewolwerem z Robertem Redfordem i Caseyem Affleckiem, oparty na motywach klasycznej sztuki Czechowa obraz Mewa Michaela Mayera z udziałem Annette Bening i Saoirse Ronan, nominowany do Oscara film nieanglojęzyczny The Square duńskiego reżysera Rubena Ostlunda, który zdobył również Złotą Palmę podczas Festiwalu Filmowego w Cannes w 2017 r., Normalnie wariat z Davidem Tennantem, film krótkometrażowy Projekt Tokio w reżyserii Richarda Sheparda z udziałem Ebona Moss-Bachracha, Droga mistrza z Lievem Schreiberem w roli głównej, High-Rise Bena Wheatleya, w którym zagrali także Tom Hiddleston, Sienna Miller i Jeremy Irons, Niewygodna prawda z Cate Blanchett i Robertem Redfordem, Królowa Ziemi wyreżyserowany przez autora scenariusza Aleksa Rossa Perry’ego, Czworo do pary, w którym partnerował jej Mark Duplass, Do ciebie, Philipie Aleksa Rossa Perry’ego z udziałem Jasona Schwartzmana, ekranizacja klasycznej powieści Jacka Kerouaca W drodze w reżyserii Waltera Sallesa, Idol z piekła rodem, Zaginione, Przerwana lekcja muzyki oraz Virgin, za który została nominowana do nagrody Independent Spirit dla najlepszej aktorki. 
W telewizji Moss można obecnie oglądać w trzecim sezonie wyróżnionego nagrodą Emmy serialu dramatycznego Opowieść podręcznej dostępnego w serwisie Hulu, który został oparty na motywach uznanej powieści Margaret Atwood o tym samym tytule. Wśród licznych wyróżnień, które przyniosła jej ta rola, warto wymienić nagrodę Emmy oraz Złoty Glob dla najlepszej aktorki w serialu dramatycznym. Tymi samymi nagrodami uhonorowano ją także w kategorii najlepszy serial dramatyczny jako producentkę wykonawczą serialu. 
Inne produkcje telewizyjne z jej udziałem to: wysoko oceniany miniserial Jane Campion Tajemnice Laketop, za który otrzymała Złoty Glob i nagrodę Critics Choice TV dla najlepszej aktorki pierwszoplanowej w filmie lub miniserialu, a także nominacje do nagród Emmy i SAG w tej samej kategorii, jego kontynuacja Top of the Lake: China Girl, nagradzany serial Mad Men, w którym rola Peggy Olson przyniosła jej sześć nominacji do nagrody Emmy, nominację do Złotego Globu i dwie nominacje do nagrody Screen Actors Guild, jak również entuzjastycznie przyjęty przez krytyków, nagradzany serial dramatyczny Aarona Sorkina Prezydencki poker, w którym wcieliła się w postać Zoey Bartlett, córki prezydenta portretowanego przez Martina Sheena. 
Moss występowała na Broadwayu w spektaklu „The Heidi Chronicles”, wznowieniu wyróżnionej nagrodami Pulitzera i Tony sztuki Wendy Wasserstein. Za rolę tytułowej bohaterki została nominowana do nagród Tony, Drama League i Outer Critics Circle. Na scenie teatralnej aktorkę można było podziwiać także w sztukach takich jak „The Children’s Hour” z Keirą Knightley wystawianej na londyńskim West Endzie, broadwayowskie wznowienie sztuki Davida Mameta „Speed the Plow” z udziałem Williama H. Macy’ego oraz jej debiut na nowojorskiej scenie w produkcji Atlantic Theater Company „Franny’s Way”.
DOMHNALL GLEESON (Gabriel O’Malley) w najbliższym czasie zagra wraz z Merritt Wever w najnowszym serialu Phoebe Waller-Bridge Run powstającym na zlecenie HBO. Na 2019 r. planowana jest premiera produkcji Gwiezdne Wojny: Skywalker. Odrodzenie, w której aktor ponownie wciela się w postać generała Huksa.

 Ostatnio pojawił się u boku Ruth Wilson i Willa Poultera w obrazie Lenny’ego Abrahamsona The Little Stranger. Gleeson ma w swoim dorobku filmy takie jak: Żegnaj Christopher Robin Simona Curtisa z Margot Robbie, globalny przebój kasowy Piotruś Królik z udziałem Rose Byrne i Jamesa Cordena, Barry Seal: Król przemytu Douga Limana z Tomem Cruise’em w tytułowej roli, mother! Darrena Aronofsky’ego, w którym na ekranie partnerowali mu brat Brian Gleeson, Jennifer Lawrence, Javier Bardem, Michelle Pfeiffer i Ed Harris, Gwiezdne wojny: Ostatni Jedi oraz Gwiezdne wojny: Przebudzenie Mocy, obraz produkcji serwisu Netflix Pusty i głupi gest Davida Waina z Willem Forte, Brooklyn Johna Crowleya, Zjawa Alejandro Iñárritu, Ex Machina Aleksa Garlanda, Niezłomny Angeliny Jolie, Frank Lenny’ego Abrahamsona, Czas na miłość Richarda Curtisa oraz Anna Karenina Joe Wrighta. 
Aktor po raz ostatni występował na scenie teatralnej w Dublinie wraz ze swoim ojcem Brendanem Gleesonem i bratem Brianem Gleesonem w niesamowicie śmiesznej sztuce Endy Walsha „The Walworth Farce”, która została doskonale przyjęta przez krytyków.

JAMES BADGE DALE (Kevin O’Carroll) zgromadził imponujący dorobek, wcielając się w różnorodne role, ukazujące pełnię jego aktorskich możliwości. Ostatnio zagrał w produkcji Mickey and the Bear wyreżyserowanej przez Annabelle Attanasio na podstawie napisanego przez nią scenariusza. Film miał swoją światową premierę podczas Festiwalu Filmowego SXSW. Śledzi losy upartej nastolatki z Montany, która pielęgnuje pełną miłości, ale nieprzewidywalną relację ze swoim starym ojcem granym przez Dale’a. Po sukcesie odniesionym podczas SXSW obraz Mickey and the Bear znalazł się wśród dziewięciu filmów zaprezentowanych przez francuskie stowarzyszenie Association for the Diffusion of Independent Cinema (ACID) podczas Festiwalu Filmowego w Cannes w 2019 r., a do kin trafi jesienią 2019 r. Ponadto w tym roku Dale’a będzie można zobaczyć w produkcji Nii DaCostas Little Woods oraz w thrillerze kryminalnym Into the Ashes z Lukiem Grimesem i Frankiem Grillo. 

Aktor wystąpił niedawno w dramacie The Standoff at Sparrow Creek, do którego scenariusz napisał jego reżyser Henry Dunham, a wyprodukował go Dallas Sonnier. Zagrał też w ekranizacji powieści „Donnybrook” Franka Billa w reżyserii Tima Suttona. Premiera obu filmów, które trafiły na ekrany kin jeden po drugim w styczniu i w lutym 2019 r., miała miejsce podczas Międzynarodowego Festiwalu Filmowego w Toronto w 2018 r. Jesienią ubiegłego roku Dale pojawił się także w thrillerze Powstrzymać mrok Jeremy’ego Saulniera, dostępnego w serwisie Netflix. 

W 2017 r. można go było oglądać w obrazie Tylko dla odważnych u boku Josha Brolina, Jeffa Bridgesa i Milesa Tellera. Film w reżyserii Josepha Kosinskiego opowiada o elitarnej załodze strażaków, którzy dzielnie walczyli z rozprzestrzeniającym się w szybkim tempie pożarem lasu w okolicy Yarnell Hill w Arizonie. Ogień pozbawił wówczas życia 19 z 20 jej członków. Wcześniej aktor wystąpił w dwóch produkcjach opartych na prawdziwych historiach — 13 godzin Michaela Baya oraz The Walk. Sięgając chmur Roberta Zemeckisa. Po raz pierwszy nawiązał współpracę z Zemeckisem na planie obrazu Lot z Denzelem Washingtonem. 

Inne projekty filmowe w jego dorobku to Iron Man 3 Shane’a Blacka, World War Z Marca Forstera oraz Jeździec znikąd Jerry’ego Bruckheimera w reżyserii Gore’a Verbinskiego. Dale zebrał fantastyczne recenzje za rolę Roberta Oswalda, brata Lee Harveya, w filmie Parkland Petera Landesmana oraz zaimponował występem w obrazie Wstyd Steve’a McQueena. Zagrał również w nagrodzonej Oscarem produkcji Martina Scorsese Infiltracja oraz Spisek Roberta Redforda. 

W telewizji największą rozpoznawalność przyniosła mu pierwszoplanowa rola Roberta Leckiego w wyróżnionym nagrodami Emmy i Peabody’ego miniserialu stacji HBO Pacyfik, którego producentami wykonawczymi byli Tom Hanks, Steven Spielberg i Gary Goetzman. Aktor pojawił się w docenionym przez krytyków serialu AMC Rubicon. Ponadto został zapamiętany jako Chase Edmunds, partner postaci portretowanej przez Kiefera Sutherlanda w popularnym serialu 24 godziny. Dale powróci na mały ekran we wspólnym przedsięwzięciu Jerry Bruckheimer Television i Starz zatytułowanym Hightown. Zdjęcia do serialu powstają obecnie w Nowym Jorku i Cape Cod.

W 2017 r. aktor zawładnął sceną w off-broadwayowskiej produkcji wstrząsającego dystopijnego dramatu Roberta Schenkkana „Building the Wall” w reżyserii Ariego Edelsona, w którym udział wzięła Tamara Tunie. Dale jest synem zmarłej gwiazdy broadwayowskiej, filmowej i telewizyjnej Anity Morris i dwukrotnie wyróżnionego nagrodą Tony reżysera/choreografa Grovera Dale’a. Aktor poszedł w ślady rodziców, debiutując w 2003 r. w off-broadwayowskiej sztuce wystawianej przez The Flea Theatre Company.  

BRIAN D’ARCY JAMES (Jimmy Brennan) został w 2016 r. wyróżniony nagrodami SAG, Critics Choice, Gotham oraz Independent Spirit im. Roberta Altmana w kategorii najlepsza obsada za rolę Matta Carrolla, którą zagrał u boku Michaela Keatona, Marka Ruffalo i Rachel McAdams w obrazie Spotlight nagrodzonym Oscarem dla najlepszego filmu 2016 r. Podczas Festiwalu Filmowego w Toronto w 2017 r. The Creative Coalition przyznała mu nagrodę Spotlight, którą wręczył Aaron Sorkin w uznaniu jego kreacji stworzonych w filmach Tajne źródło i Gra o wszystko. Ponadto otrzymał trzy nominacje do nagrody Tony za pracę na Broadwayu, gdzie obecnie występuje w wyróżnionym nagrodą Tony dramacie „The Ferryman”.

Steven Spielberg niedawno ogłosił, że James dołączy do gwiazdorskiej obsady musicalu 
West Side Story w kultowej roli oficera Krupke. 
Aktora można było ostatnio oglądać w roli Josepha Armstronga w obrazie Damiena Chazelle’a Pierwszy człowiek z Ryanem Goslingiem oraz jako prezydenta Stanów Zjednoczonych w produkcji X-Men: Mroczna Phoenix, która trafiła do kin w czerwcu 2019 r. Zagrał także w projektach filmowych takich jak: Gra o wszystko z Idrisem Elbą i Jessicą Chastain, Tajne źródło z Liamem Neesonem, 1922 Stephena Kinga w reżyserii Zaka Hilditcha, w którym udział wziął Thomas Jane, film biograficzny o J.D. Salingerze Zbuntowany w zbożu Danny’ego Stronga z Nicholasem Houltem, Trouble Theresy Rebeck z Anjelicą Huston, Song of Back and Neck z Rosemary DeWitt i Paulem Liebersteinem oraz Zwykłe chwile z Molly Ringwald. 
W telewizji James wcielił się w ostatnim czasie w postać Andrew Bakera w pierwszych dwóch sezonach popularnego serialu Trzynaście powodów udostępnianego w serwisie Netflix. Jego dorobek telewizyjny obejmuje ponadto wysoko oceniany przez krytyków gościnny występ w roli profesora Harvardu Henry’ego Murraya w serialu Discovery Channel Manhunt: Unibomber, a także udział w serialach Słowo na R i Smash.

James jest cenionym aktorem teatralnym, który zdobył trzy nominacje do nagrody Tony za kreacje stworzone w przebojowych broadwayowskich musicalach „Something Rotten”, „Shrek the Musical” oraz „Sweet Smell of Success”. Wystąpił też u boku Laury Linney w entuzjastycznie przyjętej przez krytyków sztuce „Time Stands Still”. W 2015 r. po raz pierwszy zagrał króla Jerzego III w off-broadwayowskiej produkcji Lin-Manuela Mirandy „Hamilton”. Później miał okazję sportretować go ponownie na Broadwayu latem 2017 r. Jako artysta koncertowy James występował na całym świecie, m.in. w Białym Domu, Madison Square Garden i Carnegie Hall. Po trzyletniej przerwie triumfalnie powraca na Broadway, przejmując rolę Quinna Carneya, w którą po raz pierwszy wcielił się Paddy Considine w spektaklu „The Ferryman” Jeza Butterwortha. 
Aktor, który jest także zapalonym maratończykiem, w 2017 r. przebiegł maraton w Chicago, a w 2018 r. — Maraton Nowojorski na rzecz różnych organizacji charytatywnych. James mieszka w Nowym Jorku z żoną i córką. 

MARGO MARTINDALE (Helen O’Carroll), która zdobyła trzy nagrody Emmy, to jedna z najbardziej rozchwytywanych i cenionych aktorek charakterystycznych na świecie. Obecnie można ją oglądać u boku Patricii Arquette w serialu The Act produkowanym na zlecenie serwisu Hulu oraz w serialu stacji FX Mrs. America z Cate Blanchett.
W ciągu ostatnich kilku lat aktorka była nominowana do nagrody Critics Choice Television dla najlepszej aktorki drugoplanowej w serialu dramatycznym za rolę Audrey Bernhardt, w którą wcielała się w serialu Sneaky Pete. Ponadto przeszła do historii jako pierwsza osoba, która zdobyła nagrodę Emmy w kategorii najlepsza aktorka występująca gościnnie w serialu dramatycznym dwa razy z rzędu (w latach 2015–2016) za występ w roli śmiertelnie niebezpiecznej agentki KGB Claudii w serialu Zawód: Amerykanin. Dokonała tego, rozstając się z uwielbianą produkcją CBS Żona idealna, która przyniosła jej w 2016 r. nagrodę Critics Choice Television za rolę Willi Eastman — sprytnego politycznego stratega. Później powróciła do roli tej postaci w emitowanym na kanale CBS All Access spin-offie serialu — Sprawa idealna. 
Na dużym ekranie Martindale zagrała ostatnio wraz z Markiem Wahlbergiem w filmie Rodzina od zaraz. Niedawno odbyła się też premiera obrazu Blow the Man Down z jej udziałem. Znalazł się on w programie tegorocznego Festiwalu Filmowego Tribeca. 
W 2011 r. aktorkę wyróżniono nagrodą Emmy dla najlepszej aktorki drugoplanowej w serialu dramatycznym za sportretowanie w mistrzowski sposób postaci nieludzkiej matki rodu, Mags Bennett, w serialu dramatycznym Justified: Bez przebaczenia emitowanym na kanale FX. Stworzona przez nią kreacja przyniosła jej również nagrodę Critics’ Choice Television w kategorii aktorka drugoplanowa w serialu dramatycznym, a także nominację do nagrody Television Critics Association za indywidualne osiągnięcie w serialu dramatycznym (2011 r.).
Martindale, która pochodzi z Jacksonville w Teksasie, rozpoczęła karierę na nowojorskiej scenie teatralnej. Jako pierwsza wcieliła się w kultową rolę Truvy w pierwszej broadwayowskiej produkcji sztuki „Steel Magnolias”. Ponadto została nominowana do nagrody Tony za rolę Big Mamy, którą zagrała we wznowieniu sztuki Tennessee’ego Williamsa „Kotka na gorącym blaszanym dachu” z 2004 roku. Widzowie rozpoznają ją w filmach takich jak m.in.: Za wszelką cenę, Sierpień w hrabstwie Osage, Niezwyciężony Secretariat, Przed egzekucją, Naiwniak, Olej Lorenza, Godziny, Totalna magia, Idź twardo: historia Deveya Coxa, Hannah Montana. Film, Zakochany Paryż, Piękne istoty, Hollarsowie, Pomniejszenie oraz Wszyscy wygrywają. Wśród jej występów telewizyjnych na uwagę zasługują role w serialach takich jak Jess i chłopaki, Medium, Dexter, The Riches, Wyposażony, A Gifted Man oraz Millerowie.
Martindale mieszka w Nowym Jorku z mężem Billem. Są rodzicami córki o imieniu Maggie.
COMMON (Gary Silvers) to wyróżniony Oscarem, Złotym Globem, nagrodami Emmy i Grammy artysta, aktor, autor i aktywista, który przełamuje kolejne bariery, dobierając cenione przez krytyków, różnorodne role i osiągając sukcesy na każdym polu swojej działalności. W ostatnim czasie światło dzienne ujrzała jego książka — drugie wspomnienia zatytułowane „Let Love Have the Last Word”, która zyskała status bestsellera New York Timesa w tym samym tygodniu, w którym została wydana. Opisał w niej własne wyjątkowe i osobiste historie opowiadające o ludziach i doświadczeniach, które pomogły mu lepiej zrozumieć miłość i wszystko to, co może zaoferować. Wcześniej napisał wspomnienia zatytułowane „One Day It’ll All Make sense”, które trafiły na sklepowe półki w 2011 r., stając się bestsellerem New York Timesa. 

Latem tego roku Common wydał nowy album, „Let Love”, inspirowany pracą nad najnowszymi wspomnieniami o tym samym tytule i doświadczeniami zdobytymi w tym okresie.

Niedawno zakończył zdjęcia do nowego dramatu akcji Eve Tate’a Taylora z udziałem Colina Farrella i Jessiki Chastain. Ponadto zakończył pracę na planie niezależnej hollywoodzkiej komedii Charliego Daya El Tonto, w której zagrał u boku Kate Beckinsale, Adriena Brody’ego i Jasona Sudeikisa. Niedługo wystąpi wraz z Johnnym Lee Millerem w filmie Nine Lives, ekranizacji noweli science fiction autorstwa Ursuli K. Le Guin o tym samym tytule. Został też obsadzony w thrillerze akcji Quick Draw, który wyprodukują producenci Transformersa. W najbliższym czasie aktora będzie można zobaczyć w obrazie 3 sekundy z Joelem Kinnamanem i Rosamund Pike, opowiadającym o byłym skazańcu pracującym pod przykrywką, który celowo daje się ponownie zamknąć w więzieniu o zaostrzonym rygorze, aby zinfiltrować mafię. Film trafi do kin 16 sierpnia 2019 r.

W ubiegłym roku Common pojawił się w produkcji Nienawiść, którą dajesz z Amandą Stenberg, Issą Rae i K.J. Apą. Ten aktualny dramat wyreżyserowany przez George’a Tillmana Jr. miał swoją premierę podczas Festiwalu Filmowego w Toronto. Aktor użyczył także głosu na potrzeby animacji Mała Stopa w gwiazdorskiej obsadzie z Channingiem Tatumem, Zendayą, Jamesem Cordenem i LeBronem Jamesem na czele. Wystąpił też u boku Mary Elizabeth Winstead w niezależnym filmie All About Nina w reżyserii Evy Vives oraz w filmie akcji Ocean ognia z udziałem Gerarda Butlera, Gary’ego Oldmana i Lindy Cardellini.

Wcześniej zagrał w nominowanym do Oscara obrazie Selma, opowiadającym o marszach w obronie praw obywatelskich, które odmieniły oblicze Ameryki. W 2015 r. zdobył wraz z Johnem Legendem Oscara i Złoty Glob dla najlepszej piosenki za utwór „Glory”, który wykorzystano w filmie. W 2016 r. pojawił się w głośnej ekranizacji komiksu Legion samobójców Davida Ayera, która biła rekordy box office zarówno w Stanach Zjednoczonych, jak i na całym świecie.

W 2017 r. Commona można było oglądać u boku Keanu Reevesa w wyczekiwanej kontynuacji thrillera akcji John Wick — John Wick 2, a także w debiucie reżyserskim Judy Greer Wielkie wydarzenie z Allison Janney. Wystąpił też w filmie Megan Leavey dystrybuowanym przez Bleecker Street, w którym na ekranie partnerowali mu Kate Mara, Tom Felton, Bradley Whitford i Edie Falco.

Ostatnio odpowiadał za produkcję dramatu serwisu Netflix Otrzęsiny oraz wykonał wraz z Lianne Le Havas oryginalną piosenkę „The Cross”, którą słychać na napisach końcowych. Premiera filmu odbyła się podczas Festiwalu Filmowego w Sundance w 2017 r., a w serwisie Netflix zadebiutował w marcu. Common pełni też funkcję producenta wykonawczego przebojowego serialu stacji Showtime The Chi — opowieści o dojrzewaniu rozgrywającej się w Chicago, do którego scenariusz napisała zdobywczyni nagrody Emmy, scenarzystka Lena Waithe.

Jedenasty studyjny album artysty, „Black America Again”, został wydany 4 listopada 2016 r. nakładem wytwórni ARTium/Def Jam Recordings. Znajduje się na nim nowy, zaangażowany społecznie singiel „Black America Again” z udziałem Steviego Wondera oraz hymn „Letter to the Free”, piosenka stanowiąca podkład muzyczny do napisów końcowych w nominowanym do Oscara przejmującym dokumencie Avy Duvernay XIII poprawka, za którą również otrzymał w 2017 r. nagrodę Emmy za najlepszą muzykę i tekst. Po zakończeniu współpracy nad albumem Common, Robert Glasper i Karriem Riggins stworzyli supergrupę August Greene. Trio zagrało debiutancki koncert w styczniu 2018 r. w nowojorskiej Highline Ballroom w ramach dorocznego przyjęcia wydawanego przez Glaspera z okazji rozdania nagród Grammy. Swój pierwszy album wydali natomiast 9 marca za pośrednictwem Amazon Music.

W 2017 r. Common zaśpiewał w utworze Andry Day „Stand Up for Something”, nagranym na potrzeby ścieżki dźwiękowej do obrazu Marshall. Jego tekst napisał wraz z ośmiokrotnie nominowaną do Oscara Diane Warren. Oryginalna piosenka została nominowana do Oscara i nagród Grammy, NAACP oraz Critics’ Choice. Ponadto zdobyła nagrodę Hollywood Song podczas gali wręczenia Hollywood Film Awards w 2017 r.

W ciągu ostatnich kilku lat artysta poświęcił dużo czasu i uwagi zagadnieniu sprawiedliwości społecznej i działaniom podejmowanym przeciwko szerokiemu stosowaniu kary więzienia oraz na rzecz zdrowia psychicznego i praw wyborczych. Po sukcesie koncertu Imagine Justice z 2017 r. oraz trasy Hope & Redemption Tour, z którą zawitał do ośmiu różnych więzień, i odzewie, jaki wywołały, w 2018 r. Common postanowił przekształcić Imagine Justice w nową organizację non-profit. Organizacja ta prowadzi swoją działalność na pograniczu sztuki i aktywizmu, wykorzystując siłę oddziaływania sztuki do podejmowania inicjatyw na rzecz społeczności w całych Stanach Zjednoczonych, walki o sprawiedliwość i równość oraz jednoczenia przeciw niesprawiedliwości, gdziekolwiek się pojawi.

BILL CAMP (Alfonso Coretti) to aktor nominowany do nagród Emmy i Tony. W ostatnim czasie pojawiał się w dostępnym w serwisie Hulu miniserialu The Looming Tower, za którego podstawę posłużył nagrodzony Pulitzerem artykuł demaskatorski Lawrence’a Wrighta, poruszający zagadnienia związane z Al-Qaedą i miniserialem Road to 9/11. Camp zdobył uznanie krytyków chwytającą za serce rolą Roberta Chesneya, weterana FBI w nowojorskiej jednostce antyterrorystycznej Johna O’Neilla (Jeff Daniels). Na dużym ekranie wystąpił ostatnio wraz z Jakiem Gyllenhaalem i Carey Mulligan w debiucie reżyserskim Paula Dano Kraina wielkiego nieba. 

W najbliższym czasie ten wszechstronny aktor zagra w wyczekiwanej produkcji Joker Todda Phillipsa, której premierę zaplanowano na 4 października. Jeszcze w tym roku powróci do HBO w miniserialu The Outsider opartym na motywach powieści Stephena Kinga pod tym samym tytułem. 
Rok 2017 okazał się dla Campa pasmem sukcesów zwieńczonych nominacją do nagrody Emmy przyznaną w kategorii najlepszy aktor drugoplanowy w miniserialu za rolę subtelnego, ale zarazem szalenie zasadniczego sierżanta Dennisa Boksa, którego sportretował w cieszącym się uznaniem krytyków miniserialu Długa noc. Wcześniej wcielał się w znaczące postaci w filmach Midnight Special i Loving wyreżyserowanych przez Jeffa Nicholsa oraz Jason Bourne Paula Greengrassa. Ponadto można go było oglądać w obrazach takich jak: Gold Stephena Gaghana, Witamy na Hawajach Camerona Crowe’a, nagrodzony Oscarem w kategorii najlepszy film Birdman Alejandro Gonzaleza Iñárritu, Love & Mercy, Zniewolony. 12 Years a Slave, Lincoln, Siła perswazji, Gangster, Tamara i mężczyźni oraz Wrogowie publiczni. Na małym ekranie pojawiał się w serialach Pozostawieni, Manhattan, Zakazane imperium oraz Układy. 
Camp, który ma ogromne doświadczenie sceniczne, został nominowany do nagrody Tony za występ w roli pastora Johna Hale’a w sztuce Arthura Millera „Czarownice z Salem” wyreżyserowanej przez Ivo Van Hove’a i wyprodukowanej przez Scotta Rudina. Aktor jest absolwentem The Juilliard School i laureatem licznych nagród i wyróżnień, w tym nagrody Obie, nagrody im. Elliota Nortona, nagrody Drama Desk oraz nagrody przyznanej przez Boston Critics Association. 

JEREMY BOBB (Rob Walsh) jest jednym z najbardziej widocznych nowojorskich aktorów charakterystycznych. W tym roku zagrał czarny charakter w trzecim sezonie serialu Jessica Jones oraz kochanka Natashy Lyonne w przeboju Russian Doll. W ubiegłym roku pojawił się u boku Jeffa Danielsa w miniserialu Godless, który został nominowany do nagrody Emmy dla najlepszego miniserialu w 2018 r., jak również w serialach Manhunt: The Unabomber z Paulem Bettanym i Ucieczka z Dannemory Bena Stillera emitowanym na kanale Showtime. 

 
Bobb jest chyba najbardziej znany z roli zarządcy szpitala Hermana Barrowa, w którą wcielił się u boku Clive’a Owena w serialu stacji Cinemax The Knick w reżyserii Stevena Soderbergha. Pazerny, pozbawiony skrupułów i nękany problemami bohater był uwielbiany przez fanów.

Aktor wystąpi niedługo w rozbudowanej roli w najnowszym serialu Jasona Batemana The Outsider realizowanym dla HBO. Ostatnio można go było oglądać na dużym ekranie w filmie Tajemnice Silver Lake. Ponadto zagrał w obrazie The Wolf Hour, który znalazł się w programie Festiwalu Filmowego w Sundance w 2019 r.

Zanim rozpoczął karierę w branży filmowo-telewizyjnej, udzielał się na nowojorskiej scenie teatralnej. Wśród najważniejszych dokonań scenicznych aktora warto wymienić role w nowych sztukach autorstwa Michaela Wellera, Davida Ivesa, Johna Guare’a i Donalda Marguliesa, jak również w produkcji Bridge Project „Ryszard III” wyreżyserowanej przez Sama Mendesa. 

Bobb, który pochodzi z Dublina w stanie Ohio, obecnie mieszka w Queens w Nowym Jorku.

INFORMACJE O TWÓRCACH FILMU
ANDREA BERLOFF (reżyser/scenarzysta) debiutuje jako reżyserka filmem Królowe zbrodni, który nakręciła na podstawie własnego scenariusza. 
Wcześniej współtworzyła scenariusz do entuzjastycznie przyjętego przez krytyków obrazu Straight Outta Compton, który przyniósł jej nominację do Oscara w kategorii najlepszy scenariusz oryginalny, jak również nominacje do nagród Critics’ Choice, BET, NAACP Image, WGA oraz wiele innych regionalnych wyróżnień przyznawanych przez krytyków. 
Berloff napisała swój pierwszy scenariusz do filmu World Trade Center Olivera Stone’a w 2006 r. W jej dorobku znalazły się ponadto produkcje Bez snu i Dziedzictwo krwi.
MICHAEL De LUCA (producent) to wszechstronny producent z 30-letnim doświadczeniem w branży filmowej. Był trzykrotnie nominowany do Oscara w kategorii najlepszy film roku, jak również do nagrody Producer’s Guild of America za produkcje The Social Network Davida Finchera, Moneyball Bennetta Millera oraz Kapitan Phillips Paula Greengrassa. Czwartą nominację do nagrody PGA otrzymał za miniserial Bena Stillera Ucieczka z Dannemory. 
De Luca wyprodukował niezwykle popularną trylogię Pięćdziesiąt twarzy Greya na zlecenie Universal Pictures, z którą ma obecnie podpisaną umowę o współpracy. Ponadto wraz z Jennifer Todd był producentem 89. Ceremonii wręczenia Oscarów w 2017 r. oraz 90. Ceremonii wręczenia Oscarów w 2018 r., które przyniosły mu nominacje do nagrody Emmy. Ostatnio odpowiadał za produkcję nagrodzonego Złotym Globem miniserialu stacji Showtime Ucieczka z Dannemory w reżyserii Bena Stillera. Wśród jego najnowszych projektów warto wymienić realizowany na zlecenie serwisu Netflix serial The Baby-Sitters Club, obraz Yasuke z Chadwickiem Bosemanem w tytułowej roli, do którego scenariusz napisał Doug Miro, a także thriller science fiction Reminiscence Lisy Joy z udziałem Hugh Jackmana i Rebekki Ferguson, którego produkcja rozpocznie się jesienią 2019 r.

 
MARCUS VISCIDI (producent) ostatnio zajmował się produkcją filmów Ciemniejsza strona Greya oraz Nowe oblicze Greya. W ostatnim czasie pełnił też funkcję producenta wykonawczego prequela serialu Rodzina Soprano — The Many Saints of Newark, w którym wystąpili Alessandro Nivola, Vera Farmiga, Ray Liotta, Jon Bernthal oraz Michael Gandolfini, jak również przygodowego filmu akcji Rampage: Dzika furia z Dwayne’em Johnsonem w roli głównej.

 
Wyprodukował także przebój kasowy Pięćdziesiąt twarzy Greya z udziałem Dakoty Johnson i Jamiego Dornana, komedię Jak to robią single z Dakotą Johnson, Rebel Wilson i Leslie Mann, przebój komediowy Millerowie, w którym zagrali Jennifer Aniston, Jason Sudeikis, Ed Helms, Will Poulter i Emma Roberts, familijny film przygodowy Podróż na tajemniczą wyspę z Dwayne’em Johnsonem, komedię romantyczną Seks w wielkim mieście 2, w której ponownie wystąpiły Sarah Jessica Parker, Kim Cattrall, Kristin Davis i Cynthia Nixon, komedię romantyczną Duchy moich byłych z udziałem Matthew McConaugheya i Jennifer Garner oraz dramat W cieniu chwały z Edwardem Nortonem, Colinem Farrellem i Jonem Voightem.

Ponadto odpowiadał za produkcję thrillera politycznego Transfer z udziałem Reese Witherspoon, Jake’a Gyllenhaala i Meryl Streep oraz komedii Przyjaciele z Zakiem Braffem, ekranizacji powieści Steve’a Martina Troje do pary, w której zagrali Martin i Claire Danes, jak również produkcji Apartament z Joshem Hartnettem w roli głównej. Był także producentem wykonawczym filmu Williama Friedkina Nożownik z udziałem Tommy’ego Lee Jonesa i Benicia Del Toro oraz obrazu Richarda Linklatera Drużyna specjalnej troski z Billym Bobem Thorntonem.

W 1996 r. Viscidi został nominowany do nagrody Independent Spirit za wyprodukowanie nagradzanej produkcji w reżyserii Toma DiCillo, Filmowy zawrót głowy ze Steve’em Buscemim, po czym rozpoczął współpracę z Tomem DiCillo na planie filmów Prawdziwa blondynka, Drugie wcielenie oraz Box of Moonlight z udziałem Johna Turturro i Sama Rockwella. Do innych projektów filmowych, które znalazły się w jego dorobku, zaliczają się: Układ prawie idealny Johna Schlesingera z Madonną i Rupertem Everettem w rolach głównych, Szalona miłość, w którym zagrali Drew Barrymore i Chris O’Donnell, Zaloty w reżyserii Hortona Foote’a, Pogrzeb wikinga Daniela Petriego z udziałem Burta Lancastera, Znaki życia z Vincentem D’Onofrio oraz Lemon Sky — ekranizacja sztuki Lanforda Wilsona wyróżniona nagrodą specjalną jury podczas Festiwalu Filmowego w Sundance.
 
Na potrzeby telewizji Viscidi wyprodukował przebojowy serial Billions stacji Showtime z Damianem Lewisem i Paulem Giamattim, ekranizację powieści Katherine Anne Porter „Wino o południu” zrealizowaną na zlecenie American Playhouse oraz powieści „The Wide Net” Eudory Welty, jak również ekranizację off-broadwayowskiego spektaklu Keitha Reddina „Big Time”. W 1998 r. odpowiadał za produkcję nominowanej do nagrody Tony broadwayowskiej sztuki „Honour” z udziałem Jane Alexander i Laury Linney.

MARYSE ALBERTI (operator) to wielokrotnie nagradzana francuska operatorka i artystka, której praca jest ceniona za elegancję, charakter i piękno. Jest jedną z najbardziej uznanych operatorek w Stanach Zjednoczonych.

W ostatnim czasie nakręciła doceniany dramat Johna Currana Chappaquiddick z udziałem Jasona Clarke’a, Kate Mary i Eda Helmsa, jak również oryginalny film telewizyjny Moja kolacja z Herve z Peterem Dinklage’em i Jamiem Dornanem w rolach głównych, który powstał na zlecenie HBO.

Wcześniej Alberti zrealizowała zdjęcia do uznanego obrazu Creed: Narodziny legendy w reżyserii Ryana Cooglera, za który Sylvester Stallone otrzymał nominację do Oscara za rolę Rocky’ego Balboy.  Ponadto pracowała na stanowisku operatora na planie niezależnego filmu M. Nighta Shyamalana Wizyta.

Ma w swoim dorobku cenione produkcje polityczne takie jak West of Memphis w reżyserii Amy Berg, która analizuje sprawę niesławnej „trójki z Memphis”, oraz Stone z Robertem De Niro i Edwardem Nortonem w rolach głównych. W 2008 r. otrzymała nagrodę Independent Spirit w kategorii najlepsze zdjęcia za nominowany do Oscara obraz Zapaśnik Darrena Aronofsky’ego. Alberti zdobyła uznanie za pracę na planie produkcji Poison Todda Haynesa oraz Idol — wyróżnionej nagrodą Independent Spirit za najlepsze zdjęcia, a także szokującego dramatu Happiness wyreżyserowanego przez reprezentującego kino niezależne skandalistę Todda Solondza.

Wraz ze swoim długoletnim partnerem, Aleksem Gibneyem, nakręciła wiele cenionych filmów dokumentalnych: Kłamstwa Armstronga, Ściśle tajne: Historia WikiLeaks, The Eagles: historia legendy, Upadek gubernatora, Casino Jack and the United States of Money, Gonzo: Życie i twórczość doktora Huntera S. Thompsona, nagrodzony w 2008 r. Oscarem dla najlepszego filmu dokumentalnego Kurs do Krainy Cienia oraz nominowany w 2006 r. do tej nagrody w kategorii najlepszy film dokumentalny Przekręt w Enronie.

W 2006 r. Alberti otrzymała prestiżową nagrodę Kodak Vision oraz nominację do nagrody Emmy za najlepsze zdjęcia do filmu telewizyjnego Wszyscy na pokład. Rodzinny rejs Rosie produkcji HBO. W 2004 r. była nominowana do nagrody Independent Spirit w kategorii najlepsze zdjęcia za pracę na planie obrazu Już tu nie mieszkamy w reżyserii Johna Currana. Wyróżniono ją także podczas Festiwalu Filmowego w Sundance za najlepsze zdjęcia do dokumentów Crumb (w 1995 r.) i H-2 Worker (w 1990 r.).

Alberti przyjechała do Nowego Jorku w połowie lat 70. XX wieku. Po okresie pracy w charakterze au pair zajęła się robieniem fotosów na potrzeby branży pornograficznej. Wkrótce potem stała się rozchwytywanym fotografem popkultury, a przed jej obiektywem pozowali artyści tacy jak Lou Reed, Iggy Pop i Frank Zappa. Nadal tworzy bardzo osobistą sztukę w formie fotografii i klipów wideo, które są wystawiane w galeriach w Nowym Jorku i w Los Angeles.

SHANE VALENTINO (scenograf) rozpoczął karierę w Nowym Jorku po ukończeniu Occidental College. Początkowo pracował na stanowisku kierownika artystycznego Oxygen Network. Później zainteresował się branżą filmową, gdzie podjął współpracę z niezależnymi spółkami producenckimi prowadzącymi działalność w Nowym Jorku, takimi jak InDigEnt, Moxie Pictures i Coco de Flan Films.

Po przeprowadzce do Los Angeles pełnił funkcję kierownika artystycznego na planie filmów takich jak m.in. Batman — Początek Christophera Nolana, Dom nad jeziorem Alejandro Agrestiego oraz Somewhere. Między miejscami Sofii Coppoli. 
Valentino pracował jako scenograf przy produkcji obrazu Mike’a Millsa Debiutanci. Efekty jego pracy zwróciły uwagę reżysera Ryana Murphy’ego, z którym Valentino podjął później współpracę na planie wyróżnionego nagrodą Emmy serialu HBO Odruch serca, a także pilota HBO zatytułowanego Open. W jego dorobku znalazł się też serial Kłamstwa na sprzedaż z Donem Cheadle’em w roli głównej.

 
Poza tworzeniem scenografii na potrzeby branży filmowej, telewizyjnej i reklamowej Valentino projektował również wystawy muzealne. Na zlecenie Metropolitalnego Muzeum Sztuki pełnił funkcję kierownika artystycznego wystawy Superheroes zorganizowanej przez Costume Institute w 2008 r. Przygotowywał także kolejną wystawę — American Woman z 2010 roku. Obecnie jest głównym projektantem następnej wystawy w Metropolitalnym Muzeum Sztuki zatytułowanej Portrait of a Collection: The Sandy Schreier Fashion Archive, która zostanie otwarta w listopadzie 2019 r.

 
W ostatnim czasie Valentino pracował na planie filmu Toma Forda Zwierzęta nocy, który przyniósł mu nominację do nagrody BAFTA w kategorii najlepsza scenografia. Obraz nominowano również do nagrody Art Director’s Guild dla najlepszego filmu współczesnego. Valentino stworzył scenografię do wyreżyserowanego przez F. Gary’ego Graya filmu biograficznego Straight Outta Compton, za który Andrea Berloff otrzymała nominację do Oscara za najlepszy scenariusz oryginalny.

CHRISTOPHER TELLEFSEN, A.C.E. (montażysta) ostatnio zmontował popularny thriller Ciche miejsce w reżyserii Johna Krasinskiego, za który został wyróżniony przez Hollywood Professional Association (HPA) nagrodą za najlepszy montaż, jak również dramat Light of My Life, który na podstawie własnego scenariusza wyreżyserował Casey Affleck. W 2016 r. otrzymał najnowszą z czterech nominacji do nagrody Eddie przyznawanej przez American Cinema Editors’ za pracę nad cenionym obrazem Davida O. Russella Joy.

W 2012 r. został nominowany do Oscara i nagrody Eddie za dramat Moneyball. 
Tellefsen rozpoczynał karierę pod koniec lat 80. na nowojorskiej niezależnej scenie filmowej, zyskując uznanie za nominowany do Oscara film Whita Stillmana Metropolitan. Ponadto odpowiadał za montaż projektów filmowych takich jak Barcelona Stillmana, Brooklyn Boogie Wayne'a Wanga, kontrowersyjny debiut Larry'ego Clarka Dzieciaki oraz komedia Davida O. Russella Igraszki z losem. 

Jego pierwszym filmem studyjnym był obraz Skandalista Larry Flynt Milosa Formana. Lawirując między kinem niezależnym a produkcjami wytwórni filmowych, zmontował następnie kultowy klasyk Harmony'ego Korine'a Skrawki oraz melodramat Chińska szkatułka Wayne'a Wanga. Później zajął się montażem przebojowej komedii Harolda Ramisa Depresja gangstera, za którą został nominowany do nagrody Eddie. Pod koniec lat 90. pracował w Londynie jako montażysta filmów Dziewczyna na urodziny i Zmiana pasa. Praca Tellefsena na planie Człowieka z księżyca w reżyserii Milosa Formana przyniosła mu kolejną nominację A.C.E. do nagrody Eddie. 


Jego dorobek obejmuje ponadto produkcje takie jak: Piętno Roberta Bentona, Osada M. Nighta Shyamalana, nagrodzony Oscarem obraz Capote, Fair Game, Złodziej tożsamości. Historia prawdziwa oraz Brudny szmal. 

Tellefsen pracuje obecnie nad dramatem kryminalnym The Many Saints of Newark Alana Taylora, którego premierę zaplanowano na 2020 r. 

SARAH EDWARDS (projektantka kostiumów) ostatnio zaprojektowała kostiumy na potrzeby komedii akcji Ocean’s 8. Film w gwiazdorskiej obsadzie, w której znalazły się Sandra Bullock, Cate Blanchett, Rhianna, Anne Hathaway, Sarah Paulson, Mindy Kaling, Awkwafina i Helena Bonham Carter, przyniósł jej trzecią nominację do nagrody Costume Designers Guild. 
W ostatnim czasie pracowała też jako projektantka kostiumów na planie produkcji Asy bez kasy, w której wystąpili Zach Galifianakis, Owen Wilson, Kristen Wiig i Jason Sudeikis, oraz przygodowego filmu fantasy Wojownicze żółwie ninja: Wyjście z cienia z Megan Fox, Willem Arnettem i Laurą Linney. Ponadto jej talent można podziwiać w pilotowym odcinku najnowszego przebojowego serialu HBO Billions z Damianem Lewisem i Paulem Giamattim.

 
Edwards została nominowana do nagrody Costume Designers Guild za obraz w reżyserii Bena Stillera Sekretne życie Waltera Mitty. Wcześniej stworzyła stroje na potrzeby komedii kryminalnej Bretta Ratnera Tower Heist: Zemsta cieciów, w której zagrali Ben Stiller i Eddie Murphy, oraz dramatu Michael Clayton Tony’ego Gilroya, który wyróżniono siedmioma nominacjami do Oscara, w tym w kategorii najlepszy film.

Edwards, która pracuje w Nowym Jorku, zaprojektowała kostiumy do projektów filmowych takich jak: thriller akcji Salt z Angeliną Jolie w tytułowej roli, Wojownicze żółwie ninja z udziałem Megan Fox, Willa Arnetta i Williama Fichtnera, Pewnego razu w Rzymie z duetem aktorskim Josh Duhamel i Kristen Bell, Ghost Town z Rickym Gervaisem i Gregiem Kinnearem, thriller polityczny Tłumaczka Sydneya Pollacka z udziałem Nicole Kidman i Seana Penna, Dziewczyny z wyższych sfer Boaza Yakina, w którym wystąpiły Brittany Murphy i Dakota Fanning, oraz Ucieczka od życia Burra Steersa, za który otrzymała pierwszą nominację do nagrody Costume Designers Guild. Inne produkcje w jej dorobku to: Miłość w wielkim mieście z Jenny McCarthy, Jack Frost z udziałem Michaela Keatona i Kelly Preston, oraz Rytmy nocy Whita Stillmana z Chloë Sevigny i Kate Beckinsale.

Edwards pełniła funkcję asystentki na planie filmów Szósty stopień oddalenia, Szybcy i martwi, Wielkie nadzieje, Lolita i Żałobnik. W 1997 r. współpracowała z Judianną Makovsky przy projektowaniu kostiumów na potrzeby obrazu Adwokat diabła. 

Jej praca w teatrze obejmuje broadwayowską produkcję „Tru”, spektakl „Romance” Davida Mameta z 2005 roku wystawiany na deskach Mark Taper Forum oraz liczne sztuki w Atlantic Theater Company w Nowym Jorku. Edwards jest córką dwójki cenionych artystów — dekoratora planu Bena Edwardsa i projektantki kostiumów Jane Greenwood. 
BRYCE DESSNER (kompozytor) jest jednym z najbardziej rozchwytywanych kompozytorów swojego pokolenia, który szybko powiększa swój dorobek o projekty realizowane na zlecenie czołowych ansambli. Wielu widzów kojarzy go jako gitarzystę formacji The National, ale Dessner udziela się także jako kurator, odgrywając kluczową rolę w prężnie rozwijającej się dziedzinie nowej, kreatywnej muzyki. Jego orkiestrowe, kameralne i wokalne kompozycje powstawały na zlecenie m.in. Los Angeles Philharmonic, Kronos Quartet, BAM Next Wave Festival, Barbican Centre, Edinburgh International Festival, Sydney Festival, eighth blackbird, Sō Percussion oraz New York City Ballet.

Muzykę Dessnera, która jest opisywana jako zachwycająca i szczera, wyróżnia uwypuklona w jego utworach warstwa instrumentalna. Dynamiczne rytmy często przeplatają się z fragmentami, które sprawiają, że czas staje w miejscu. Komponowane przez niego harmonie charakteryzuje ekspresja i różnorodność formy, począwszy od gęsto ułożonych akordów blokowych w „Aheym”, a skończywszy na przestrzennej modalności w utworze „Music for Wood and Strings”. 
Dessner, który urodził się w 1976 r. w Cincinnati w Ohio, z łatwością łączy różne gatunki i społeczności muzyczne. Jako dziecko uczył się gry na flecie, ale jako nastolatek zamienił go na gitarę klasyczną. W szkole średniej założył zespół wraz ze swoim bratem bliźniakiem, Aaronem, który również gra na gitarze. Uzyskał zarówno dyplom licencjata, jak i magistra na Uniwersytecie Yale. Pod koniec lat 90. założył ekscentryczny kwartet instrumentalny Clogs, a w 2001 r. został współzałożycielem cieszącego się uznaniem krytyków i wyróżnianego nagrodami Grammy zespołu indie rockowego The National.

Album „Aheym” nagrany na zlecenie Kronos Quartet okazał się dla niego przełomowy. Od czasu jego premiery w 2009 r. kwartet zagrał tytułowy utwór setki razy, a ponadto zarejestrował go na albumie z 2013 roku poświęconym muzyce Dessnera, który wydano nakładem wytwórni Anti-. W 2014 r. wytwórnia Deutsche Grammophon wydała album „St. Carolyn by the Sea”, na którym znalazł się tytułowy liryczny utwór oraz dwie inne kompozycje Dessnera wykonane przez Copenhagen Phil pod batutą Andre De Riddera. W maju 2015 r. światło dzienne ujrzało dzieło „Music for Wood and Strings”, utwór długości albumu wykonany przez Sō Percussion, wydany nakładem wytwórni Brassland.

MusicNOW, eklektyczny festiwal muzyczny odbywający się w Cincinnati, który został po raz pierwszy zorganizowany przez Dessnera w 2006 r., niedawno świętował swoje 10-lecie. W 2015 r. Dessner pełnił funkcję kuratora imprezy Mountain and Waves, szeregu koncertów zagranych w uznaniu jego muzyki w londyńskim Barbican Centre, oraz weekendowego festiwalu w Cork Opera House w Irlandii. Inne projekty, w których realizację był zaangażowany, to „Quilting” — 17-minutowa ścieżka dźwiękowa zlecona przez BBC Symphony Orchestra, która została po raz pierwszy wykonana w maju 2015 r. przez Los Angeles Philharmonic pod batutą Gustavo Dudamela, oraz „The Most Incredible Thing”, balet stworzony przez Dessnera, Justina Pecka i Marcela Dzarmę, który został wystawiony po raz pierwszy w lutym 2016 r. przez New York City Ballet.

Dessner obecnie mieszka w Paryżu, gdzie komponuje na potrzeby czołowych europejskich ansambli i solistów. W 2016 r. odbyła się premiera jego nowej kompozycji zatytułowanej „Wires”, którą napisał dla Ensemble Intercontemporain i Matthiasa Pintschera, jak również najnowszych utworów solowych stworzonych dla skrzypków Pekki Kuusisto i Jennifer Koh oraz koncertu dla słynnych pianistek Katii i Marielle Labeque, z którym występowały w całej Europie w latach 2018–2019, po czym zarejestrowano go w wytwórni DG w kwietniu 2019 r.

Stypendium Barysznikowa umożliwiło realizację zlecenia dla YMusic, nad którym prace zakończą się w październiku 2019 r. W marcu 2019 r. Roomful of Teeth zaprezentował w Los Angeles nowe widowisko teatralne autorstwa Dessnera, które stanowi kombinację pracy fotografa Roberta Mapplethorpe’a, reżyserki Kanezy Schaal oraz libretta skomponowanego przez Dessnera i Korde’a A. Tuttle’a. Wśród najnowszych projektów kompozytora znalazły się kompozycja na orkiestrę, utwór sceniczny przygotowywany z Endą Walshem, koncert dla Pekki Kuusisto, druga współpraca z Sydney Dance Company oraz zlecenie od Fondation Louis Vuitton dla Gautiera Capucona.

Muzyka Dessera jest wydawana wyłącznie przez Chester Music Ltd., należącą do Music Sales Group.
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