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Wiecznie samotny w tłumie — Arthur Fleck pragnie kontaktu. Mimo to kiedy idzie zakopconą ulicą Gotham City, kiedy pokrytym graffiti pociągiem podróżuje przez miasto gotujące się od podziałów i rozczarowań, swoją prawdziwą twarz ukrywa aż za dwiema maskami. Jedną z nich przywdziewa każdego dnia, nakładając makijaż klauna do pracy. Drugiej nie może zdjąć nigdy. To iluzja, jaką otacza się, aby przesłonić fakt, że nie może poczuć się częścią świata wokół — że wciąż jest niezrozumianym facetem, którego życie raz po raz nokautuje. Nieznający ojca Arthur ma wrażliwą matkę, która jest być może także jego najlepszą przyjaciółką. To ona przezwała go kiedyś „Wesołkiem”. Ten pseudonim przykleił mu do twarzy uśmiech. Ale za nim skrywa się cierpienie serca. Jako wyrzutek — prześladowany przez nastolatków na ulicach, wyszydzany przez urzędników w metrze, a nawet wyśmiewany przez klaunów, z którymi pracuje — jeszcze bardziej odkleja się od otaczającego go społeczeństwa.

Film Joker — za którego reżyserię, produkcję, a także, częściowo, scenariusz odpowiada Todd Phillips — przedstawia oryginalną wizję historii niesławnego łotra z uniwersum DC, nawiązującą do tradycyjnych opowieści o tej postaci, choć od nich całkowicie niezależną. Przedstawiony przez Phillipsa portret Arthura Flecka, w którego rolę brawurowo wcielił się Joaquin Phoenix, ukazuje człowieka usiłującego znaleźć swoje miejsce w podzielonej społeczności mieszkańców Gotham. Marzący o choćby odrobinie uznania próbuje swoich sił jako komik stand-up. Okazuje się jednak, że ostatecznie zawsze to on jest nabierany. Boleśnie szczere, alegoryczne studium postaci ukazuje, jak człowiek uwięziony w błędnym kole egzystencji – między apatią, okrucieństwem i, wreszcie, zdradą – podejmuje jedna za drugą fatalne w skutkach decyzje, które uruchamiają tragiczny łańcuch zdarzeń.
W tytułową rolę wcielił się trzykrotnie nominowany do Oscara Phoenix (Mistrz, Spacer po linie, Gladiator). Na ekranie towarzyszy mu laureat Nagrody Akademii Robert De Niro (Wściekły byk, Ojciec chrzestny II). W pozostałych rolach wystąpili: Zazie Beetz (serial Atlanta, Deadpool 2), Frances Conroy (serial American Horror Story, serial Hulu Castle Rock), Brett Cullen (42 — Prawdziwa historia amerykańskiej legendy, serial Netfliksa Narcos), Glenn Fleshler (seriale Billions, Barry), Bill Camp (Czerwona jaskółka, Gra o wszystko), Shea Whigham (Pierwszy człowiek, Kong: Wyspa Czaszki), Marc Maron (seriale Maron, GLOW), Douglas Hodge (Czerwona jaskółka, serial Dom grozy), Josh Pais (najnowszy obraz Osierocony Brooklyn, W starym, dobrym stylu) oraz Leigh Gill (serial HBO Gra o tron).

Nominowany do Oscara Phillips (Borat, trylogia Kac Vegas) wyreżyserował film na podstawie scenariusza napisanego wspólnie z nominowanym do Oscara scenarzystą Scottem Silverem (Fighter), z wykorzystaniem postaci z uniwersum DC. Produkcją — pod szyldem spółki Joint Effort — zajęli się Phillips i nominowany do Oscara Bradley Cooper (Narodziny gwiazdy, Snajper), a także nominowana do Oscara Emma Tillinger Koskoff (Wilk z Wall Street).  Funkcję producentów wykonawczych objęli Michael E. Uslan, Walter Hamada, Aaron L. Gilbert, Joseph Garner, Richard Baratta i Bruce Berman.

W ekipie filmowej Phillipsa znaleźli się: operator Lawrence Sher (Godzilla II: Król potworów, trylogia Kac Vegas), scenograf Mark Friedberg (Gdyby ulica Beale umiała mówić, Selma), montażysta Jeff Groth (Rekiny wojny, Kac Vegas III), jak również nagrodzony Oscarem kostiumograf Mark Bridges (Nić widmo, Artysta). Muzykę do filmu skomponowała Hildur Guðnadóttir (serial HBO Czarnobyl, Sicario 2: Soldado).

Warner Bros. Pictures, we współpracy z Village Roadshow Pictures i BRON Creative, przedstawia produkcję Joint Effort w reżyserii Todda Phillipsa pod tytułem Joker. Film będzie rozpowszechniany na całym świecie przez Warner Bros. Pictures.

Informacje prasowe do pobrania: https://mediapass.warnerbros.com
www.joker.movie
INFORMACJE O PRODUKCJI
„Moja matka zawsze mówi, żeby się uśmiechać. Żeby pokazywać ludziom radosną twarz...”
—Arthur Fleck
Są wczesne lata 80. dwudziestego wieku. W Gotham City wrze. Ale tym razem to nie sprawka przestępczego podbrzusza miasta. Nie ma też króla mafiozów, który stawiałby wszystko na jedną kartę, by zaspokoić swoją wygórowaną ambicję. Problem dotykający wszystkich członków tej dystopicznej społeczności, coraz bardziej podzielonej według kryterium posiadania, jest bardziej namacalny. Napięcie zwiększa jeszcze trwający od tygodni strajk śmieciarzy. Gotham balansuje na krawędzi upadku. Jest tylko miasto i jego nadzorcy. I jak w każdym miejskim organizmie, którego nie stać na ponoszenie wszystkich koniecznych wydatków, ogranicza się usługi mające na celu łagodzenie niedoli wykluczonych.

Nie — to nie Gotham i nie Joker, jakich znamy z 80 lat kanonicznej narracji na stronach komiksów i ekranach. To oryginalna, samodzielna opowieść o narodzinach niesławnej postaci. To historia o atmosferze niepewności pochłaniającej człowieka na krawędzi, który, podobnie jak jego miasto – i zapewne z jego powodu – zbliża się do granicy. Tym człowiekiem jest Arthur Fleck.

Filmowiec Todd Phillips przyznaje: „Uwielbiam złożoność postaci Jokera. Uznałem, że jego narodziny są warte zbadania w filmie, bo nikt tego wcześniej nie zrobił. Nawet w kanonie nie istnieje formalnie uznana wersja jego początku. Dlatego wraz ze Scottem Silverem napisaliśmy wersję historii o złożonej i skomplikowanej postaci, o tym, jak się zmienia i... spada w otchłań. Właśnie to mnie interesowało. Nie historia Jokera, ale historia stawania się Jokerem”. 
W filmie przedstawiono akurat tyle charakterystycznych punktów Gotham, wplecionych gładko w ponury krajobraz, aby pozwolić widowni się odnaleźć, a Joaquinowi Phoeniksowi — zaprezentować hipnotyzującą i surową interpretację postaci Arthura, która przeniesie widzów w mroczne zaułki miasta oraz jego umysłu. „Jednym z wątków, które pragnęliśmy zgłębić w tym filmie, jest empatia, a szczególnie, jej brak, tak dotkliwy w świecie otaczającym Arthura” — deklaruje Phillips.
„Na przykład — dodaje — w filmie widoczna jest różnica pomiędzy tym, jak na Arthura reagują małe dzieci i dorośli. Dzieci nie oglądają świata przez soczewki, nie widzą konfliktu bogatych z biednymi, nie rozumieją marginalizowanego wyrzutka w ten sam sposób, co dorośli. W Arthurze widzą jedynie faceta, który próbuje ich rozśmieszyć. Niechęć do innych nie jest naszą wrodzoną cechą. Uczymy się, jak nie tolerować innych. Niestety często skutecznie”.

Silver tłumaczy: „On na początku po prostu chce dać ludziom uśmiech. Chce, by się śmiali. Dlatego jest klaunem. Dlatego marzy o tym, by zostać komikiem stand-up. Chce jedynie uczynić świat odrobinę weselszym miejscem. Ale łamie go toksyczne otoczenie Gotham — brak współczucia, empatii, zwykłej uprzejmości... To one powołują do życia Jokera”.

Arthur w interpretacji Phillipsa i Silvera to człowiek uwięziony w błędnym kole niezrozumianych sygnałów. Nawet jego niekontrolowany, niestosowny śmiech — który tym bardziej przybiera na sile, im bardziej próbuje go powstrzymać — nie przysparza mu sympatii ze strony tych spotykanych na co dzień osób. Przeciwnie, staje się on kolejnym powodem do drwin i wyobcowania ze społeczności Gotham. Filmowiec tłumaczy: „Dziś ten problem jest rozpoznany przez medycynę, ale w czasie, w jakim osadzona jest nasza historia, nie był zdiagnozowany, choć naprawdę istniał”.

Phoenix przyznaje, że nawet podczas pracy nad filmem: „Były chwile, kiedy współczułem mu, nawet wydawało mi się, że rozumiem jego pobudki. Ale po chwili decyzje, jakie podejmował, znów były dla mnie odpychające. Odegranie tej postaci stanowiło dla mnie wyzwanie jako dla aktora. Wiedziałem też, że będzie to wyzwanie dla widowni i ich wcześniejszego pojęcia o Jokerze, bo w tym fikcyjnym świecie, podobnie jak w tym prawdziwym, nie ma prostych odpowiedzi”.

„Często mówimy o tym, co stanowi wierzchołek góry lodowej, ale rzadko poruszamy temat tego, co jest niżej — tego, co naprawdę nami powoduje” — stwierdza Phillips. „Arthur to ten człowiek na ulicy, którego codziennie mijamy lub... pomijamy. Przy pomocy tego filmu chcemy zajrzeć pod powierzchnię”.

To te tematy — wraz z uwielbieniem, jakie filmowiec żywi dla medium — zadecydowały o stworzeniu takiej, a nie innej historii Jokera. „Zainspirowały mnie studia postaci, jakie oglądałem za młodu. Wygląd, nastrój, tonacja tych filmów pasowały do tej historii”. 

Dla Phillipsa oznaczało to lata 70. i 80. XX wieku — erę takich wspaniałych produkcji, jak Serpico, Taksówkarz czy Sieć. „Zawarliśmy kilka elementów z kanonu i osadziliśmy historię w zepsutym Gotham City około roku 1981, bo to cofa nas do tego okresu, a jednocześnie oddala od świata komiksowego, który znamy dziś tak dobrze z filmów” — tłumaczy. 

Phillips nie tylko zaangażował Phoeniksa, ale wręcz napisał rolę z myślą o nim. „Wcześniejsze role Joaquina zawsze zostawały ze mną na długo. Ale najbardziej lubię w nim jego styl i nieprzewidywalność. Uznaliśmy, że będą one doskonale pasować do tej postaci” — ujawnia Phillips. „Kiedy inni siedzą i zliczają słupki, Joaquin daje ci jazzową improwizację. On po prostu jest jednym z najlepszych. Jest nieustraszony. Jego kreacje są odważne i poruszające. Uznałem, że jeśli uda nam się go zaangażować, naprawdę będziemy w stanie zrobić coś wyjątkowego”.

Choć w przeszłości aktor odrzucał wszelkie oferty projektów w tym gatunku, tym razem scenariusz go zaintrygował. „Wydał mi się wyrazisty, złożony i niepodobny do czegokolwiek, z czym miałem wcześniej do czynienia. Todd patrzy na świat w zupełnie wyjątkowy sposób, który, według mnie, doskonale sprawdza się w tym filmie” — zauważa Phoenix. „Kiedy pracuję z jakimś reżyserem, to chcę, aby to był ktoś, kto podchodzi do tematu w całkiem niepowtarzalny sposób. Ten film mógł stworzyć tylko i wyłącznie Todd”.

Opowieść Arthura jednocześnie obfituje w detale i od nich stroni. Jest na przemian zwarta i chaotyczna. Stworzenie historii wraz z Silverem zajęło, jak wspomina Phillips, „jakiś rok w małym pokoju w Nowym Jorku”. Zaczęli od określenia ścieżki, jaką mógł przejść zwykły facet, by stać się złym i wzbudzającym strach przestępcą. „W naszej wersji historii postać nie mogła wpaść do kadzi z kwasem. Mimo to ten motyw wydawał mi się interesujący, dlatego spróbowaliśmy przepuścić wszystko przez bardziej realistyczny pryzmat”. — dodaje. „Żeby to się trzymało kupy w naszym filmie, musieliśmy się zastanowić: »No dobra, to dlaczego właściwie maluje się w ten sposób, kiedy w końcu zostaje Jokerem? Skąd wziął ten makijaż i dlaczego go stosuje? A co, jeśli jest klaunem?«.

Wtedy z kolei musieliśmy zadać sobie pytanie, dlaczego miałby pracować jako klaun — tłumaczy — co doprowadziło nas do jego matki, która zawsze mówiła mu, by niósł światu radość i śmiech. Wówczas wszystko połączyło się w jedną całość”.

Oprócz oczekiwań wizualnych względem postaci, istnieje pewien charakterystyczny rys, który pojawia się w niemal całej 80-letniej historii komiksu oraz w każdej ekranizacji. Phillips i Silver postanowili włączyć go do swojej opowieści – to klasyczny narrator niewiarygodny, któremu nigdy nie można do końca wierzyć. „Narrator niewiarygodny daje ogromną swobodę. Tym większą, jeśli jest Jokerem” — mówi reżyser o znanym ze skłonności do maskarady łotrze. Jego upodobanie do mieszania faktów i fikcji przesyca każdy kadr obrazu. „W komiksie »Batman. Zabójczy żart« mówi sam: »Jeśli mam mieć jakąś przeszłość, wolę mieć możliwość wyboru«. Więc interpretacja tego, co naprawdę się wydarzyło i co dzieje się z nim na koniec, zależy od nastawienia, z jakim ogląda się film. Widz nie dostaje wszystkich odpowiedzi i to właśnie pociąga mnie w takiej postaci”. 
Aby osiągnąć w Jokerze zamierzony efekt, Phillips oraz jego partner produkcyjny Bradley Cooper zdecydowali się zrealizować zdjęcia głównie w lokalizacjach plenerowych w mieście, które stanowiło pierwowzór Gotham, oraz w jego okolicach. Mowa oczywiście o rodzinnym mieście Phillipsa – Nowym Jorku, oraz sąsiednim New Jersey. W tym celu zaangażowali producentkę Emmę Tillinger Koskoff, która jest ekspertem, jeśli chodzi o kręcenie filmów w tym regionie, i ma dojścia do najlepszych w mieście pracowników zaplecza filmowego. „Emma jest jednym z największych producentów w Nowym Jorku. Mieliśmy szczęście, że zgodziła się wziąć udział w naszym projekcie” — deklaruje Phillips.

Tillinger Koskoff, której zasługą była zręczna organizacja wszystkich aspektów fizycznej produkcji i zarządzanie nimi, opowiada: „Todd miał unikalną i inspirującą wizję tego, jak film ma wyglądać i jakie ma robić wrażenie. Moja rola polegała na ułatwianiu realizacji tej wizji, na stworzeniu wokół niego atmosfery zrozumienia, tak aby mógł się skupić na aktorach i na tym, co się dzieje w danej scenie. Todd i ja mieliśmy wielkie szczęście, że mogliśmy pracować z fantastyczną ekipą. To najlepsi ludzie w całym Nowym Jorku. Na planie osiągnęliśmy taki poziom zaufania i szacunku, że Todd mógł szybko i kreatywnie realizować prace. Bardzo się cieszę, że mogłam obserwować, jak Todd i Joaquin pracują nad tym zapierających dech w piersiach obrazem”.

Do zespołu kreatywnego Phillipsa należeli również: Lawrence Sher, który współpracował z Phillipsem już po raz szósty, doświadczony scenograf Mark Friedberg, kostiumograf Mark Bridges, który wcześniej kilka razy pracował z Phoeniksem, a także znany z wielu wcześniejszych wspólnych projektów montażysta Jeff Groth oraz kompozytorka Hildur Guðnadóttir, która zaczęła przesyłać Phillipsowi utwory przeznaczone na ścieżkę dźwiękową w oparciu o sam scenariusz, przed nakręceniem choćby jednego kadru.

„Praca nad filmem z takim wspaniałym zespołem kreatywnym to zawsze fantastyczne doświadczenie — mówi Phillips — a przy tym projekcie naprawdę udało nam się zgromadzić najlepszych z najlepszych w filmowym świecie”.

Te słowa można by z łatwością odnieść również do artystów występujących na ekranie, począwszy od angażu, o którym marzy dosłownie każdy filmowiec: Roberta De Niro. Legendarny aktor pojawia się w roli gospodarza wieczornego telewizyjnego talk show, Murraya Franklina, który dla Arthura stanowi figurę bohatera i którego postrzega on jako bratnią duszę w komedii. Jak wie każdy komik z aspiracjami, zaproszenie po występie do takiego programu, jak Murraya, to nie tylko przełom w karierze. To przełom w życiu i największe marzenie Arthura... 

„... Powiedziała mi, że moje życie ma cel: nieść światu śmiech i radość”.
—Arthur Fleck
Aktorzy i postacie
W jednej z początkowych scen Jokera Arthur spotyka się z pracowniczką opieki społecznej, która pyta go, czy dobrze jest mieć kogoś, z kim można pogadać. Niezależnie od jego odpowiedzi jego wyraz twarzy mówi, że ona kimś takim nie jest. Ale równie niejasne pozostaje, kto mógłby kimś takim być — i czy taka osoba w ogóle istnieje. „Arthur zawsze zmaga się z tym, co chce powiedzieć, i jak to powiedzieć” — opowiada Phoenix. „Jego instynkty mają się nijak do przyjętych norm konwersacji lub interakcji... właściwie do wszelkich przyjętych norm”.

Jak ujawnia Phillips, przyczyny takiej postawy nie zawsze będą dla Arthura tajemnicą, ale kiedy po raz pierwszy widzimy go na ekranie, „Arthur jest tym gościem, który postępuje według zasady »Będę tym, kim chcesz, bym był. Będę grzeczny, złapię autobus, usiądę po cichu i z nikim nie będę rozmawiał« i tak dalej”. Ale jak pies, którego właściciel wciąż kopie, prędzej czy później miarka się przebierze. „Zawsze jest w nim jakaś druga strona, która walczy o to, by był wierny sobie, wierny temu, czym się staje. W miarę jak historia postępuje, widzimy, jak ta strona się krok po kroku ujawnia”. 
Prawda o Arthurze jest złożona. Próbuje zostać artystą stand-up. To jego wymarzony zawód i przygotowuje się doń, oglądając innych komików w nadziei, że podchwyci ich ton, tempo i włączy do własnych występów. W nadziei, że, tak jak oni, zniewoli widownię błyskotliwymi uwagami i uzyska jeszcze większą akceptację w formie ich oklasków. „Niestety jego rozumienie świata i poczucie humoru nikogo nie porywają” — wyjaśnia Phoenix. „Nie rozumie ich poczucia humoru, a także nie jest go w stanie imitować”. 
Zgodnie z nadanym mu przez matkę przezwiskiem „Wesołek”, które niczym samospełniająca się przepowiednia kieruje jego życiem, Arthur — wciąż zbyt nieśmiały, by spróbować swoich sił na scenie klubu komediowego — pracuje na co dzień jako klaun do wynajęcia w firmie Ha-Ha. W ramach pracy dociera w różne rejony miasta, ale niezależnie od tego, dokąd zmierza, powrót do domu zawsze wiąże się z długimi wędrówkami po schodach.

Kroki — zarówno fizyczne, jak i metaforyczne — stanowią element codziennej rzeczywistości Arthura, począwszy od tych, które wykonuje, wspinając się na schody, a kończąc na krokach aplikacji makijażu Wesołka. Jedne i drugie stanowią zapowiedź kroków przedstawionej w filmie przemiany, która zakończy się odkryciem prawdziwej osobowości.
Taka interpretacja postaci wiele zawdzięcza sposobowi, w jaki Phoenix przygotowywał się do roli. Mianowicie przygotowanie intelektualne uzupełnił on cielesnym. W filmie za radą pracowniczki opieki społecznej Arthur prowadzi dziennik, zawierający również jego rysunki, prozę i przypuszczenia. Na etapie preprodukcji Phoenix sam dokonał kilku wpisów. Aktor opowiada: „Pisałem w dzienniku Arthura, gdy dostałem od Todda informację o roli kroków w historii. To zainspirowało mnie, by pisać »krok po kroku«, linijka po linijce, przez wiele stron. W końcu zaczęliśmy to sobie przesyłać”.

Na początku filmu widzimy, jak Arthur mozolnie i niezgrabnie wspina się po schodach. Ta scena bazuje na jeszcze jednym pomyśle, do którego Phillips przekonał Phoeniksa: Arthur chodzi w „ciężkich butach”, dźwigając ciężar całego świata. Ale kiedy później po nich schodzi, jest całkiem odmieniony — także jeśli chodzi o sylwetkę.

Według Phillipsa nieważne, co się robi podczas przygotowań, bo „wszystkie przygotowania znikają, gdy pojawia się gra.  Joaquin jest pod tym względem tak metodyczny, że nie ma jakiegoś jednego momentu, w którym byłoby widać, że »przełącza się« z Arthura na Jokera. Wszystko dzieje się w bardzo przemyślanym tempie”.

Ogromnego poświęcenia w kreowaniu postaci Arthura dowodzi również zrzucenie przez aktora blisko 20 kilogramów, dzięki diecie zawierającej niewiele więcej niż jedno jabłko dziennie. Phillips zdradza, że to był jego pomysł: „Chciałem, aby wyglądał na głodnego i niezdrowego. Jak głodujący wilk”.

W trakcie zdjęć Phoenix i Phillips nawiązali bliską relację dzięki wspólnej pracy nad odkrywaniem i definiowaniem subtelniejszych aspektów dwoistej natury Arthura. Dzięki uważnemu prowadzeniu narracji i zastosowaniu klasycznego chwytu w postaci narratora niewiarygodnego, jakim jest Joker — który sam opowiada o okolicznościach swoich narodzin wewnątrz społecznie wyobcowanego i coraz bardziej zdesperowanego człowieka — twórcom udało się otworzyć prawdę o Arthurze Flecku na liczne interpretacje. To samo dotyczy samego doświadczenia Arthura.

 Aktor wspomina: „Czasem wydawało mi się, że Arthur chciałby zmienić swoją historię, aby spowodować inną reakcję odbiorcy. Innym razem wydawało mi się, że zmieniłby ją w jakiś sposób, bo w to właśnie wierzy. Zazwyczaj niemożność zrozumienia pobudek postaci jest frustrująca. Ale w tym przypadku było to wyzwalające — zdać sobie sprawę, że możemy iść w dowolną stronę. Kiedy pracowaliśmy z Toddem nad daną sceną i nie znajdowaliśmy zaskakującego sposobu, aby wykorzystać dany moment, mieliśmy poczucie, że robimy coś nie tak”.

Te dyskusje trwały przez cały etap produkcji i długo po zakończeniu każdego dnia zdjęciowego. „Po zakończeniu dnia zdjęć rozmawialiśmy przez telefon lub esemesowaliśmy godzinami o scenach zaplanowanych na następny dzień. W weekendy spotykaliśmy się, żeby zapoznać się ze scenami, które mieliśmy zaplanowane na kolejny tydzień” — wspomina Phoenix. „Wydaje mi się, że w trakcie tego procesu wytworzyliśmy niesamowitą jedność. Jeśli jeden z nas stracił natchnienie, mógł zaufać drugiemu, że ten go na nowo zainspiruje. To było bardzo satysfakcjonujące doświadczenie”.

Arthur żyje ze swoją wrażliwą i delikatną matką, Penny Fleck, i poświęca się opiece nad nią. Penny przebywa w ich małym mieszkaniu, ale w rzeczywistości żyje we własnym świecie — pomimo jego towarzystwa. Jej uwaga krąży między telewizorem a bolączkami Gotham. Spędza czas, pisząc listy do Thomasa Wayne’a. Ponieważ pracowała dla niego 30 lat wcześniej, wierzy, że majętny biznesmen, który rozważa start w wyborach na burmistrza, pomógłby jej, gdyby tylko dowiedział się o jej obecnej sytuacji.

Na doświadczonej aktorce Frances Conroy, która wcieliła się w rolę kruchej kobiety, poświęcenie Phoeniksa zrobiło wrażenie. Mówi o nim: „Jest cichy, jest całkowicie stopiony z rolą i z drugą osobą występującą w danej scenie”. Jest niemal tak, jakby — dodaje — „znała Arthura, a nie Joaquina. Jest w całości postacią. Zostawia siebie na boku i żyje tylko w rzeczywistości danej sceny”.

Wychowany jedynie przez swoją narcystyczną matkę Arthur walczy, aby zostać zauważonym. Jednocześnie zdaje sobie boleśnie sprawę z tego, że dla większości pozostaje niedostrzegalny — nawet dla swojej matki, która wciąż nazywa go „Wesołkiem”, mimo że prawdopodobnie nigdy w życiu nie był wesoły. Arthur pragnie znaleźć zrozumienie kogoś, kogokolwiek. Pragnie też uznania, dostrzeżenia, które pozwoli mu zaakceptować siebie. Wraz z Penny każdego wieczora ogląda program Live with Murray Franklin i marzy o tym, aby się do niego dostać. Jedno aprobujące skinienie głowy tego człowieka — to wszystko, czego komik potrzebuje, by rozpocząć karierę w Gotham. Ale weteran sceny, jakim jest Murray, nie przepuści żadnej okazji, by wywołać śmiech — zawsze kosztem kogoś.

Robert De Niro wcielił się w rolę Franklina, który jest połączeniem rzeczywistych postaci gospodarzy programów, od Joe Franklina po Johnny’ego Carsona. Phoenix wspomina ich pierwszy dzień na planie, podczas którego wraz z De Niro mieli do zagrania dosyć długą scenę. „Masz takie marzenie, że w końcu zadasz mu te wszystkie pytania, bo to oczywiście Robert De Niro. Jesteś tak podekscytowany, gdy w końcu dostajesz szansę. Ale wtedy okazuje się, że masz rozpisaną na 9 stron scenę i nie ma ani czasu, ani szans, żeby zapytać go o te wszystkie rzeczy”.

Podczas pierwszego spotkania z ikoną kina Phillips zastosował inną taktykę. „Przed rozpoczęciem zdjęć udałem się do jego biura i powiedziałem mu jasno: »Słuchaj. Muszę przez dziesięć minut zadać te wszystkie pytania, które zawsze chciałem ci zadać, a potem obiecuję, że będę się zachowywał w pełni profesjonalnie.« I skończyło się tak, że rozmawialiśmy przez co najmniej 20 minut. Było wspaniale”.

Poszukujący łączności emocjonalnej Arthur snuje również marzenia dotyczące jego sąsiadki Sophie Dumond. Jest w niej zakochany, ale w niedojrzały sposób, dlatego zadowala się znajdowaniem okazji, by choć przez chwilę na nią spojrzeć.

Zazie Beetz, która wcieliła się w rolę samotnej matki pięcioletniej dziewczynki, opowiada: „Sophie żyje z córką na jednym korytarzu z Fleckami. Dlatego spotyka Arthura w windzie i tak dalej, co w tej sytuacji jest normalne. Wychowuje dziecko samotnie i prawdopodobnie jest jej w życiu bardzo ciężko. Mimo to dostrzega, że Arthur ma problem z wchodzeniem w interakcje z ludźmi, że wydaje się niepewny. Dlatego toleruje go, jest miła i uśmiecha się do niego tak samo, jak do wszystkich innych sąsiadów”.

Beetz bardzo docenia pracę z Phoeniksem. Komentuje ją tak: „Od dawna bardzo ceniłam role Joaquina. Uważam go za jednego z najlepszych aktorów pokolenia”. Jednakowo pozytywnie odnosi się do Phillipsa: „Właściwie nigdy wcześniej nie miałem z czymś takim do czynienia. Panowała absolutnie niesamowita atmosfera współpracy”.

Brett Cullen wystąpił w roli Thomasa Wayne’a, kandydata w wyborach na burmistrza, który dla Arthura stanowi samotną figurę ojca. Chce znaleźć z nim kontakt, lecz zawsze spotyka się z odrzuceniem. Z kolei Douglas Hodge wcielił się w postać Alfreda Pennywortha, którego Wayne wynajął do ochrony swoich spraw przed indywiduami pokroju Arthura.

Imponującą obsadę dopełniają: Shea Whigam i Bill Camp jako detektywi GCPD Burke i Garrity, Glenn Fleshler jako Randall oraz Leigh Gill jako Gary – klauni i współpracownicy Arthura w Ha-Ha, gdzie Josh Pais gra jego szefa, Hoyta Vaughna. Z kolei Brian Tyree Henry wystąpił jako arkhamski urzędnik Carl, a Marc Maron jako producent The Murray Franklin Show, Gene Ufland. Ponadto w filmie pojawili się autentyczni komicy Gary Gulman i Sam Morril jako artyści stand-up w klubie komediowym.

„Czy to tylko ja, czy wszyscy tam coraz bardziej wariują?”
—Arthur Fleck
Scenografie / Plany zdjęciowe / Kamera
Aby uwydatnić wewnętrzne zmagania Arthura swoim własnym poczuciem realizmu, Phillips postanowił przeciwstawić im tak autentyczną estetykę filmu, jak to tylko możliwe. „Jako filmowiec masz wiele narzędzi do dyspozycji. W tym filmie plany i scenografie pełnią ważną funkcję. Otoczenie, w którym znajduje się Arthur, w dużej mierze stanowi o jego życiu, dlatego chcieliśmy wykorzystać ten potencjał jak najlepiej”.

By osiągnąć ten cel, Phillips nawiązał bliską współpracę ze scenografem Markiem Friedbergiem. Ten drugi również dorastał w Nowym Jorku i dobrze zna paletę wrażeń, której poszukiwał reżyser. „Mark przeglądał stare zdjęcia Nowego Jorku, aby określić, ile graffiti powinno być na ścianach, ile śmieci powinno leżeć na ulicach, jakie pojazdy powinny się nimi poruszać. Jego dbałość o szczegóły jest zadziwiająca” — dodaje.

„To, co w Gotham stworzonym przez Todda i Scotta mnie porusza, to fakt, że to świat, który rozumiem. To świat, który źle obchodzi się z tymi, dla których życie jest najtrudniejsze” — mówi Friedberg. „Dysfunkcjonalność, alienacja władz... Taki był Nowy Jork w czasach mojej młodości. Był brudny. Każda spółka miejska w którymś momencie strajkowała, a jeśli nie, to znaczyło to, że była skorumpowana. To właśnie to zrobiło na mnie takie wrażenie, kiedy pierwszy raz przeczytałem scenariusz. Od tego zaczęliśmy naszą rozmowę o świecie Jokera — od Gotham, które nie jest Nowym Jorkiem, ale osobnym mrocznym, brutalnym, trudnym miastem, zakorzenionym w naszej wspólnej przeszłości”.

Phillips i jego zespół długo rozmawiali o tym, czym Gotham City jest dla każdego z nich — nieważne, czy znali je z tradycji komiksowej, czy z innych przedstawień. Jako pomoc w tych dyskusjach, a później również w fizycznej produkcji codziennych podróży Arthura, Friedberg stworzył mapę transportu w Gotham City, przypominającą takie mapy widoczne w nowojorskim metrze. W takim charakterze mapa przygotowana przez scenografa pojawiła się również w filmie.

Choć ich celem nie było zawarcie zbyt wielu elementów z kanonu, te, które zdecydowali się włączyć, zostały nieco zmienione, tak aby lepiej pasowały do ich wizji miasta. „Wszystko stanowi wariację na temat czegoś, co już było” — Friedberg stwierdza z uśmiechem.

Phillips dodaje: „W naszym filmie zamiast Arkham Asylum mamy Szpital Stanowy Arkham, ponieważ uznaliśmy, że w rzeczywistości raczej tak by się nazywał”.

Za wnętrza Arkham posłużył Szpital Metropolitalny w Harlemie. Tam też wykonano zdjęcia z dziecięcego oddziału. Z kolei ujęcia na zewnątrz wykonano w Sunset Park w Brooklynie, w Brooklyn Army Terminal — stuletnim kompleksie stanowiącym doskonały przykład architektury w stylu industrialnym.

Znalezienie wszystkich plenerów potrzebnych do nakręcenia filmu z Gotham City w latach 70. I 80. stanowiło wyzwanie, gdyż, jak twierdzi Friedberg: „fizyczny świat, który staramy się przedstawić, nie jest tak łatwo dostępny, ponieważ przebudowaliśmy nasze miasta, stawiając szklane drapacze chmur i centra handlowe. Aby stworzyć potrzebne nam miasto, musieliśmy w końcu udać się do Newark — gdzie zbudowaliśmy Gotham Square, do Jersey City w stanie New Jersey oraz w głąb nowojorskich okręgów”.

Do stworzenia Gotham Square w Newark zaangażowano również młodego lokalnego artystę, Malcolma A. Rollinga, którego zadaniem było namalowanie murali na ścianach budynków wzdłuż ulic, na których filmowcy kręcili sceny na zewnątrz. Murale odzwierciedlały tematy poruszane w filmie. Niektóre z nich ciągnęły się niemal na długości całego kwartału.

Niektóre sceny nakręcono także w Brooklynie w słynnym Kings Theater. Budynek, który na początku służył za luksusowe kino, otwarto w 1929 roku, ale niedawno przeszedł remont. W filmie odgrywa rolę Wayne Hall. Zamieszkiwane przez przedstawicieli klasy robotniczej dzielnice Bronksu Highbridge i Kingsbridge „zagrały” okolicę, w której Arthur mieszka w kamienicy z matką Penny i sąsiadką, w której jest zadurzony — Sophie.

Kolejnym, nieodległym punktem na mapie Bronksu, który pojawia się w filmie kilka razy, są schody, którymi Arthur raz po raz wraca do domu, co symbolizuje jego powrót do codziennego znoju. „Todd miał pomysł, aby zlokalizować mieszkanie Arthura w górzystym południowym Bronksie, gdzie musi wciąż przemieszczać się publicznymi schodami i zaułkami, ulicami o nieregularnej siatce. To naprawdę może przyprawić o zawrót głowy i w tej historii świetnie się to sprawdza” — twierdzi Friedberg. „Zazwyczaj ludzie nie kojarzą wzgórz z Nowym Jorkiem. Nowy Jork to dla nich równina. To dało nam do dyspozycji niespodziewaną topografię i konkretny styl wizualny”. Ten styl wizualny został określony w porozumieniu z operatorem Lawrence’em Sherem. Reżyser tłumaczy: „Larry to prawdopodobnie mój najbardziej zaufany współpracownik. Zjechaliśmy razem świat, kręcąc filmy”.

„Todd ma umiejętności, które są naprawdę wyjątkowe i to na wiele różnych sposobów” — odpowiada Sher. „Przykłada ogromną wagę do scenariusza, do gry, do strony wizualnej i do montażu. Wszystkie te cztery aspekty potrafi bezbłędnie połączyć, tak, że żaden z nich nie wybija się kosztem innego. Często kręcimy dużo różnych ujęć tych samych scen, dużo szerokich kadrów. W każdym filmie, jaki razem zrobiliśmy, Todd eksponował grę aktorską, ale jednocześnie zawsze znajdował miejsce na te różnorodne kadry, co dawało poczucie przestrzeni i naprawdę sprawiało, że film robił imponujące wrażenie. Todd i ja rzucamy sobie wyzwania każdego dnia. Praca z nim to naprawdę bardzo satysfakcjonujące przeżycie. To mocowanie się w dobrym znaczeniu tego słowa. To taki rodzaj ciśnienia, jakie prowadzi do powstania diamentu. Na koniec dnia zdjęciowego nigdy nie chcemy czuć, że czegoś nie wykorzystaliśmy”.

Tak bliska relacja między nimi w naturalny sposób doprowadziła do wypracowania porozumienia, jakie cechuje prawdziwych partnerów. „Ponieważ to nasz szósty film razem, nasze dyskusje dotyczą bardziej pomysłów na pojedyncze sceny, z których potem budujemy i tworzymy całość” — mówi Sher. „Przy okazji tego filmu zapamiętałem, jak Todd opowiadał mi o pomyśle związanym z cieniem — cieniem, który miałby przedstawiać naszą drugą stronę, i o przemianie Arthura w Jokera. Te dwa określenia: »przemiana« i »cień« naprawdę dużo mi powiedziały. Miałem już pojęcie, jakie wątki zamierza eksplorować w tym filmie, więc mogłem określić, jakimi środkami wizualnymi najlepiej to wyrazić.

Nasze podejście w dużej mierze skupia się na tym — dodaje — aby wykombinować, jak z czegoś, co w zasadzie jest studium postaci, zrobić wizualną opowieść, która nie będzie musiała polegać na dialogu. Opowieść, którą będzie można oglądać nawet bez dźwięku, i wciąż odczytać z niej te same emocje, gdyż gra Joaquina jest tak dokładna i wyraża tak wiele bez ani jednego słowa”.

Sher twierdzi, że w tym względzie kluczowy był wybór kamery 65 Alexa. „Kamera wielkoformatowa jak ta pozwala na wyizolowanie postaci dzięki niewielkiej głębi ostrości. W ten sposób mogliśmy odseparować Arthura od jego świata, czyniąc go jego jedynym bohaterem i podkreślając jego charakter jako wyrzutka, który czasem uważa, że w ogóle nie istnieje. Kamera pozwoliła nam opowiedzieć ten aspekt historii, zarówno w zaciszu mieszkania, jak i w szerszych scenach, bo mogliśmy łatwo oddzielić go od tła”.

Wiele z tych szerszych scen rozgrywa się na zewnątrz. Sher tłumaczy: „Todd, Mark i ja wszyscy dorastaliśmy na Manhattanie lub w okolicach. Byliśmy tam w czasie, w którym osadzony jest film. Mamy żywe wspomnienia, z których mogliśmy każdego dnia czerpać. Ale gdzie w tym mieście jeszcze nie pobudowali wieżowców? Chcieliśmy, aby od pierwszego ujęcia ludzie czuli, że są w naszej wersji Gotham, około roku 1981, a nie mówili: »O, to Newark!«. Mark znalazł miejsca, których upływ czasu niemal nie dotknął i które wciąż wyglądają jak w poprzedniej epoce.  Oczywiście rozrzucił dużo śmieci, zmienił oznakowanie i tak dalej, żeby przenieść widzów nie tylko w czasie, ale i zasugerować im zmianę tonacji. To miasto Gotham — dużo bardziej ponure, zasypane śmieciami, w punkcie wrzenia”.

„Od szerokich kadrów Gotham Square po faceta siedzącego na miejscu w autobusie lub przemierzającego samotnie Jerome Avenue pod wiaduktem kolejowym w drodze do swojej klitki — Larry’ego naprawdę interesował kontrast między małą osobą w wielkim świecie, a tym małym światem z tą osobą wewnątrz niego” — zauważa Friedberg. „Dla mnie oznaczało to przechodzenie od kompozycji ogólnych do konkretnych tekstur, od anonimowej pchełki na wielkich ulicach naszego miasta po precyzyjne detale w rodzaju rozżarzonego papierosa. Na przykład, kiedy widz wchodzi do starej kamienicy na Bronksie, widzi bardzo wyrazistą teksturę, czuje wyrazistą teksturę. Pod względem fotograficznym w tym kryje się dla mnie piękno. Todd był bardzo otwarty na moje zdecydowane sugestie, by eksponować do maksimum ten kontrast za pomocą tekstur. Efekt jest bardzo realistyczny”.

Jednym z przykładów jest publiczna toaleta, do której Arthur ucieka w kluczowym momencie historii. Ten moment okazał się być również kluczowy dla Shera, a także jego operatora kamery „A” i steadicamu, Geoffa Haleya. Sher tłumaczy: „Na poziomie filozoficznym dla mnie jako operatora, ale także dla Todda, gdy kręcimy film, najważniejsze jest, aby oświetlić otoczenie i pozwolić aktorom egzystować w nim jako w całości. Dzięki temu zyskują oni wolność ruchów. Przy tym filmie bardziej niż kiedykolwiek wcześniej mój zespół przybywał na plan, kompletnie nie wiedząc, co zrobi Joaquin. Todd i Joaquin się naradzali, a ja wraz z operatorem kamery po prostu rozstawialiśmy wszystko w taki sposób, żeby mógł robić, co chce. Żeby to po prostu działało. To się zaczęło od sceny w łazience. Zarówno Todd, jak i ja uwielbiamy ponure łazienki. Sceny z łazienkami i windami znajdują się we wszystkich sześciu filmach, które zrobiliśmy razem. Ustawiliśmy mieszane oświetlenie, świetlówki bez korekcji, nie robiliśmy żadnych prób kamery. Gdy zaczęliśmy kręcić, po prostu skupiliśmy się na tym, żeby nadążyć za Joaquinem.

„Joaquin jest bardzo obecny i skupiony na danej chwili — dodaje — dlatego jako operator lub kamerzysta chcesz wznieść się na ten poziom uwagi i obserwować, dokąd to zmierza. Mój kamerzysta i ja, każdy z nas przy kamerze, pozwoliliśmy rzeczom się dziać. Uwijaliśmy się wokół JP, kiedy ten odkrywał scenę w czasie rzeczywistym. Takie podejście później pojawiło się w wielu scenach, na przykład w scenie w mieszkaniu, w której Arthur wspina się na lodówkę. To było całkowicie nieplanowane i spontaniczne. Ten sposób pracy nad filmem był bardzo podniecający — precyzja pod względem kadrów, które chcieliśmy mieć, i kompletna improwizacja, jeśli chodzi o grę”.

Zgodnie z filozofią autentyczności Friedberg i Sher współpracowali także nad budową i oświetleniem innego kluczowego dla filmu planu zdjęciowego — programu Live with Murray Franklin. „Scenografie Marka, a także wszelkie przyrządy służące do oświetlenia planu, były zgodne z epoką. Nie stosowaliśmy żadnych współczesnych rozwiązań technologicznych do oświetlenia” — deklaruje Sher.

Friedberg dodaje z rozbawieniem: „Jestem kinowym snobem i przez całe życie unikam pracy dla telewizji. Ale kilka razy skończyłem urządzając programy telewizyjne na potrzeby filmów, nad którymi pracowałem”. „Jednym z ważniejszych planów w tym filmie jest plan programu Murraya Franklina. Nie skopiowaliśmy studia Carsona per se, ale użyliśmy tych samych elementów: biurko, dwa krzesła, kanapa, facet, który zapowiada gości i siada, krzesła dla widowni, zespół... te wszystkie rzeczy, a do tego reżyserka i garderoby. Chcieliśmy zbudować taki »staroświecki« plan, a okazało się, że był to pierwszy w historii plan na nowej scenie w Steiner Studios”.
Ponadto na potrzeby tych scen zespół Friedberga pozyskał z Muzeum Technologii Nadawczych Rhode Island autentyczne kamery telewizyjne z epoki. Na kamerach zainstalowaliśmy staroświeckie monitory funkcyjne, dzięki czemu podczas symulowanego nagrywania ukazywały się obrazy.

Podczas produkcji wykorzystano także autentyczne wagony metra z okresu 1970–1980, uzyskane z Muzeum Transportu Nowego Jorku i obsługiwane przez personel posiadający certyfikaty Metropolitalnego Urzędu ds. Transportu (MTA). Zdjęcia zrealizowano na liniach w Brooklynie i Bronksie, głęboko wewnątrz tuneli, na wiaduktach i peronach, które pozostały otwarte dla przechodniów, dlatego kiedy aktorzy odgrywają swoje partie, zwykli ludzie wsiadają do wagonów i wysiadają z nich.

Sceny, w których najpierw widzimy Arthura na widowni, a później podczas pierwszego występu stand-up, zostały nakręcone w sławnym klubie komediowym Dangerfield’s na Upper East Side na Manhattanie. Nazwany na cześć znanego komika Rodneya Dangerfielda klub został otwarty w 1969 roku i jest najstarszym tego typu lokalem w mieście.

~ Przemiana w Jokera ~
 Kostiumy
Aby stworzyć wizerunek Arthura, a w miarę rozwoju fabuły — Jokera, Phillips skontaktował się z kostiumografem Markiem Bridgesem, który był twórcą kostiumów Phoeniksa w Mistrzu i Wadzie ukrytej. Bridges zauważa: „Tamte filmy również rozgrywały się w okresach przejściowych, pierwszy w latach 50., a drugi w latach 70. XX wieku”. 

Podobnie jak w pierwszym z nich, do czasu rozpoczęcia zdjęć Phoenix zrzucił sporo kilogramów. „Szczerze powiedziawszy, nie mam pojęcia, jak on to robi — Bridges komentuje dyscyplinę Phoeniksa — ale przymiarki rozpoczęliśmy na sześć miesięcy przed zdjęciami, dlatego to również stało się częścią naszej współpracy — nie tylko dopasowanie ubrania, ale także decyzje, czy w danej scenie chcemy ukryć sylwetkę, czy w innej może chcemy ją wyeksponować?”

Phillips nigdy wcześniej nie pracował z Bridgesem, ale bardzo podobały mu się jego projekty. „Mark jest niesamowity!” — komentuje reżyser. „Towarzyszenie mu podczas przymiarek kostiumu Roberta De Niro było przeżyciem. A ponieważ z Joaquinem pracował wcześniej kilka razy, świetnie się już rozumieją”.

Bridges był mile połechtany kontaktem ze strony Phillipsa. „Todd wysłał mi przemiłą wiadomość, w której informował o tym projekcie i pytał, czy chciałbym dołączyć do zespołu. Z pewnością otrzymać tego rodzaju wiadomość od kogoś kalibru Todda... Praca ze starym znajomym, jakim jest dla mnie Joaquin, to oczywiście także wielka radość. Nasz kontakt jest doskonały i ufam mu. Rozmawiamy. Jest dosyć otwarty na moje sugestie, dotyczące tego, jak najlepiej pokazać zewnętrzną stronę postaci, nad której wnętrzem pracuje on. Więc wszystkie kawałki trafiły na miejsce zgodnie z życzeniem Todda”.

Jeśli chodzi o okres, w którym rozgrywa się Joker, Bridges zauważa: „Jeśli chcesz wiernie oddać, powiedzmy, rok 1981, trzeba pamiętać, że w sklepach dostępna była konkretna paleta kolorów, połączeń kolorystycznych. Korzystaliśmy chętnie z niebieskiego, brązowego, kasztanowego, fiołkowego, szarego, granatowego, khaki... Odeszliśmy od spalonego pomarańczowego i zielonego, które były charakterystyczne dla lat 70., choć ze względu na fabułę pojawiają się jeszcze tu i tam. Ale samo trzymanie się tej palety od razu dało nam poczucie odległego czasu, bo dzisiaj w sklepach nie sprzedaje się takich rzeczy”.

Jeśli chodzi o wyczucie mody Arthura, Bridges tłumaczy: „To typowy Kowalski. Nosi się całkowicie praktycznie. Ubiera się z myślą o wygodzie, a jego ubrania nie są nowe. Jest w tym wszystkim też pewna niewyraźna nuta dziecięcości, ale i coś starczego. Z Joaquinem nie chciałem wydać zbyt wiele doborem ubrań, bo jego gra jest tak wyrazista”.

Jednak w pierwszych klatkach filmu widzimy Arthura w pracy. Ma na sobie kostium, który sam zaprojektował: kostium klauna wynajmowanego na przyjęcia. „Wiedziałem, że niektóre z ruchów postaci w filmie inspirowane były charakterystycznymi ruchami Charlie’ego Chaplina, dlatego wyszedłem od takiej sylwetki. Musiałem także pamiętać, że ten kostium stworzył sam Arthur, mając do dyspozycji nieprofesjonalne środki”. Bridges przyznaje się też do pewnej słabości: „Osobiście pochlebia mi mały melonik, który nosi. Zawsze uwielbiałem takie kapelusze u klaunów”.

Oczywiście Arthur nosi też tradycyjne ogromne buty klauna, w których Phoenix musiał kilka razy biegać, co jest nie lada wyczynem.

Jeśli chodzi o kostium Jokera na potrzeby filmu, Bridges z radością informuje, że jego wygląd był częściowo opisany w scenariuszu jako: „rdzawy garnitur, który Arthur ma od lat”. Mimo to, jak wyznaje: „Przez głowę przebiega ci milion myśli. Odczuwasz też zewnętrzną presję, żeby zadowolić fanów i uczynić zadość historii. Ostatecznie jednak moja praca sprowadza się do opowiedzenia tej konkretnej historii. Strój musi być tu czymś organicznie związanym z postacią: ubrania, które Arthur nosi wcześniej, muszą teraz w nowej konfiguracji pojawić się w stroju Jokera”.

Posuwając się wstecz, Bridges był w stanie ustalić, ile elementów ostatecznego stroju powinno się wcześniej pojawić w narracji i w jakich momentach. „Zacząłem od początku i posuwałem się naprzód — ten element garderoby w klubie komediowym, jak on się potem miesza z innymi. Tak dotarłem do końcowego rezultatu. Kiedy spotkaliśmy się z Joaquinem na ostateczną przymiarkę pełnego stroju, złożyliśmy wszystko do kupy: odpowiednią koszulę, kamizelkę... zupełnie w stylu lat 70., z nieco dłuższą marynarką. Dzięki temu zyskał dziwną, smukłą elegancję, której brakuje Arthurowi, ale która doskonale pasuje do Jokera. Byłem naprawdę zadowolony”.

Phoenix dodaje: „Jako Joker chodzi wyprostowany. Jest pewny siebie. A wcześniej był jakby skorupą samego siebie”.
Na przestrzeni filmu Arthur w różnym stopniu przybiera twarz klauna, w zależności od występu. Ostateczny wizerunek, który przybiera jako Joker, został stworzony przez Phillipsa i Phoeniksa jako przesadzona wersja jego normalnego makijażu. Doskonale wykonała go szefowa działu makijażu Nicki Lederman wraz z zespołem, korzystając z kolorów czerwonego i zielonego, które stanowiły podstawę makijażu klauna Arthura. Lederman osobiście stworzyła unikalny odcień łez Arthura, korzystając z różnych pigmentów, które miała pod ręką. Nazwała ten kolor „antycznym niebieskim”.

„Kiedyś sądziłem, że moje życie to tragedia. Teraz zrozumiałem, że jest komedią”.
—Joker
      Po interpretację wielu wątków poruszanych w filmie Phillips na bardzo wczesnym etapie zwrócił się do kompozytorki Hildur Guðnadóttir. „Hildur pisała muzykę już na etapie preprodukcji” — wspomina Phillips. „Wysyłałem jej strony scenariusza, a ona pisała muzykę, zanim cokolwiek nakręciliśmy. To, co stworzyła w tym filmie, jest naprawdę wyjątkowe”.

    
Guðnadóttir opowiada: „Todd poprosił mnie, abym napisała jakąś muzykę na podstawie moich uczuć po przeczytaniu scenariusza. Dobrze się w tym odnalazłam, bo scenariusz naprawdę mnie poruszył”. Przesłała mu próbkę i, jak wspomina: „Uznał, że naprawdę udało mi się uchwycić atmosferę filmu”.

    
Tym, co najbardziej ją ujęło, jak twierdzi: „Był Arthur, postać o jakby wielowymiarowej prostocie. Jest taki otwarty i dziecinny. I tak bardzo stara się dopasować. Ale okoliczności, w jakich się znajduje, i to, jak ludzie na niego reagują, uniemożliwiają to. Jeżeli chodzi o muzykę, skłoniło mnie to do napisania melodii prostych i monotonnych — bo mniej więcej tak postrzega on rzeczy na świecie. Następnie skupiłam się na tym, aby zbudować coś na podstawie tej prostoty, jakieś aranżacje wokół niej, ale nie za pomocą akordów czy komplikacji, ale za pomocą faktury, która będzie dobrze korespondować z melancholią tej postaci”.

    
Jej kompozycje opierają się na centralnej roli wiolonczeli, która prowadzi melodie skomponowane z myślą o instrumentach strunowych. Guðnadóttir tłumaczy: „Często cała orkiestra symfoniczna złożona z 90 muzyków gra to samo, ale wszystko schowane jest za wiolonczelą. Uznałam, że to pasuje do postaci. Widzimy go w określony sposób. Gdzieś w tyle jest wiele warstw komplikacji, ale on tego nie dostrzega. Pomyślałam, żeby zaaranżować to w ten sposób. Instrumenty nie zawsze są w ogóle słyszalne — widz będzie myślał, że słyszy tylko jedną wiolonczelę. Ale tak jak w postaci Arthura, w tle dzieje się bardzo wiele”.

    
Guðnadóttir rozpoczęła prace tak wcześnie, że Phillips mógł przedstawić jej pierwsze efekty jeszcze podczas produkcji. Jedno nagranie przyniósł Phoeniksowi kilka tygodni przed rozpoczęciem zdjęć, by natchnąć go do gry w kluczowej scenie, w której widz po raz pierwszy ma szansę dostrzec przebłysk tego, co wydarzy się wkrótce. „Z Joaquinem byliśmy na planie. Znaleźliśmy się w kropce” — opowiada reżyser. „Nie bardzo wiedzieliśmy, co zrobić z pewną sceną. Wtedy przypomniałem sobie, że dopiero co dostałem nagranie od Hildur, którego słuchałem zeszłej nocy. Włączyłem mu je, a jemu bardzo się spodobało i po prostu zaczął ten powolny taniec w rytm muzyki. Nagle ni z tego ni z owego w Arthurze pojawił się ten wdzięk, pojawił się jego cień. Zaczęliśmy kręcić. Później ta scena stała się początkiem jego przemiany”.

    
Phoenix przyznaje: „Todd włączył ten utwór na wiolonczelę i to naprawdę zadziałało. Powiedziałem, »No dobra, to może jest taki ruch«, a on powiedział, »W porządku, zacznij sam — to jest twój ruch«. Powiedział tylko tyle i tyle mieliśmy. Przygotowania polegały na studiowaniu ruchu i tańca podczas prób. Ale dzięki temu fragmentowi ścieżki dźwiękowej uzyskaliśmy moment zwrotny w historii postaci, a także moment zwrotny mojej współpracy z Toddem i... naszego zrozumienia Arthura”.

#
#
#

INFORMACJE O OBSADZIE
JOAQUIN PHOENIX (Arthur Fleck) był trzykrotnie nominowany do Oscara: po raz pierwszy w roku 2000 w kategorii najlepszy aktor drugoplanowy, kiedy to partnerował Russelowi Crowe’owi w nagrodzonym Oscarem w kategorii najlepszy film Gladiatorze Ridleya Scotta. Oprócz nominacji do Oscara, Złotego Globu i nagrody Brytyjskiej Akademii (BAFTA) za tę rolę, Phoenix został nagrodzony jako najlepszy aktor drugoplanowy przez National Board of Review oraz The Broadcast Films Critics Association.

Kolejną nominację do Oscara, w kategorii najlepszy aktor, otrzymał w roku 2006 za hipnotyzującą rolę legendarnego piosenkarza i kompozytora Johnny’ego Casha w filmie Spacer po linie, w którym wystąpił u boku nagrodzonej Oscarem aktorki Reese Witherspoon. Obraz wyreżyserował James Mangold. Za ten występ otrzymał również Złoty Glob w kategorii najlepszy aktor w komedii lub musicalu, a także nominację do nagród BAFTA, SAG, BFCA oraz Chicago Film Critics. 

Trzecią nominację do Oscara, w kategorii najlepszy aktor, otrzymał za występ w filmie Mistrz Paula Thomasa Andersona z 2012 roku. Obok niego na ekranie pojawił się świętej pamięci Philip Seymour Hoffman. Phoenix otrzymał również Puchar Volpiego na Festiwalu Filmowym w Wenecji, a także nominacje do Złotego Globu i nagrody BAFTA.

W 2014 roku wystąpił w obsypanym nagrodami filmie Spike’a Jonze’a Ona, w którym partnerowała mu Scarlett Johansson. W roku 2015 ponownie nawiązał współpracę z reżyserem Paulem Thomasem Andersonem przy okazji filmu Wada ukryta, w którym wystąpili również Josh Brolin, Benicio Del Toro, Owen Wilson, Katherine Waterston oraz Eric Roberts. W tym samym roku można go było zobaczyć w filmie Woody’ego Allena Nieracjonalny mężczyzna obok Emmy Stone.

Jeśli chodzi o ostatnie osiągnięcia, w 2017 roku Phoenix zdobył nagrodę dla najlepszego aktora na Festiwalu Filmowym w Cannes za rolę w docenionym przez krytyków pełnometrażowym obrazie Lynne Ramsay Nigdy cię tu nie było. Wystąpił także w filmie Van Santa Bez obaw, daleko nie zajdzie. Oba filmy ukazały się pod szyldem Amazon. Z kolei w ubiegłym roku wystąpił z Johnem C. Reilly w Braciach Sisters Jacques’a Audiard’a. Można go było również zobaczyć obok Rooney Mary w Marii Magdalenie w reżyserii Gartha Davisa. 

Phoenix urodził się w Portoryko, a karierę aktorską rozpoczął w wieku ośmiu lat. W tym czasie grywał epizodyczne role w telewizji. Grał też regularnie w serialu CBS, kiedy w roku 1986 po raz pierwszy wystąpił w filmie pełnometrażowym Kosmiczny obóz. Rok później pojawił się w Ruskich na Florydzie z siostrą Summer i Carole King. Dwa lata później reżyser Ron Howard obsadził nastoletniego Joaquina w roli syna Dianne Wiest w popularnej komedii familijnej Spokojnie, tatuśku.

W 1996 roku młody aktor zabłysnął i został dostrzeżony przez krytyków dzięki występowi u boku Nicole Kidman w filmie Gusa Van Santa Za wszelką cenę. Następnie w roku 1997 wystąpił z Liv Tyler, Billym Crudupem i Jennifer Connelly w filmie Abbottowie prawdziwi. W tym samym roku można go było zobaczyć obok Claire Danes, Seana Penna i Jennifer Lopez w filmie Olivera Stone’a Droga przez piekło.

W roku 1998 Phoenix wystąpił wraz z Vince’em Vaughnem w Powrocie do raju oraz Martwych gołębiach. Następnie uznanie przyniósł mu występ obok Nicolasa Cage’a w mrocznym thrillerze Joela Schumachera Osiem milimetrów. W roku 2000 zagrał w nominowanym do Oscara filmie Philipa Kaufmana Zatrute pióro, w którym pojawił się obok Kate Winslet i Geoffreya Rusha. Film oparty był na sztuce Douglasa McGratha o Markizie de Sade, a Phoenix otrzymał za ten występ nagrodę Broadcast Film Critics dla najlepszego aktora drugoplanowego. W tym samym roku, wraz z Markiem Wahlbergiem, Jamesem Caanem, Fay Dunaway, Ellen Burstyn oraz Charlize Theron, wystąpił w Ślepym torze Jamesa Graya. Z Grayem współpracował jeszcze trzykrotnie: przy Królach nocy z 2007 roku, przy Kochankach z roku 2008 oraz przy Imigrantce z roku 2013.
W pierwszej połowie pierwszej dekady XXI wieku pojawił się obok Mela Gibsona w filmie M. Nighta Shyamalana Znaki. Dwa lata później ponownie połączył siły z Shyamalanem w gotyckim thrillerze Osada. Jego głos można było usłyszeć w filmie animowanym Mój brat niedźwiedź. Wystąpił także w filmie Thomasa Vinterberga Wszystko dla miłości oraz w Buffalo Soldiers, Płonącej pułapce, Drodze do przebaczenia i Hotelu Ruanda.

27 października 2008 roku Phoenix ogłosił, że kończy karierę filmową, by skupić się na tworzeniu muzyki rap. Szybko okazało się jednak, że ogłoszenie było częścią jego roli w fikcyjnym dokumencie Joaquin Phoenix. Jestem, jaki jestem w reżyserii Casey Afflecka. Film zadebiutował na Festiwalu Filmowym w Wenecji oraz Międzynarodowym Festiwalu Filmowym w Toronto w 2010 roku. Kiedy w 2011 roku powrócił do gry aktorskiej, zaangażował się w film Mistrz.

Jako aktywista społeczny Phoenix wielokrotnie wspierał organizacje charytatywne i humanitarne, w szczególności River Phoenix Center for Peacebuilding, PETA, Amnesty International, The Art of Elysium. Jest również członkiem Rady Dyrektorów The Lunchbox Fund. Był narratorem w filmie Mieszkańcy ziemi Nation Earth, prezentującym ustalenia dotyczące wykorzystywania zwierząt na farmach, w pseudohodowlach, w przemyśle i badaniach. 
Phoenix wyreżyserował również klipy dla zespołów Ringside, She Wants Revenge, People in Planes, Arckid, Albert Hammond Jr. oraz Silversun Pickups.

ROBERT DE NIRO (Murray Franklin) rozpoczął swoją bogatą karierę filmową w 1969 r. filmem Przyjęcie weselne Briana De Palmy. Do 1974 roku wyróżniono go nagrodą New York Film Critics dla najlepszego aktora drugoplanowego w uznaniu dla jego docenionej przez krytyków roli w filmie Uderzaj powoli w bęben oraz nagrodą National Society of Film Critics za Ulice nędzy Martina Scorsese. W 1975 r. De Niro został uhonorowany Oscarem w kategorii najlepszy aktor drugoplanowy za rolę młodego Vito Corleone w Ojcu Chrzestnym II.

W 1981 r. otrzymał kolejnego Oscara, tym razem w kategorii najlepszy aktor, za wspaniałą rolę Jake'a La Motty w filmie Wściekły byk Martina Scorsese. De Niro zdobył również nominacje do Oscara za role w pięciu innych filmach: Travisa Bickle'a w docenionym Taksówkarzu Scorsese, weterana z Wietnamu w Łowcy jeleni Michaela Cimino, katatonicznego pacjenta przywróconego do życia w Przebudzeniach Penny Marshall, w 1992 r. za rolę Maxa Cady'ego, byłego skazańca szukającego zemsty, w remake'u klasycznego filmu z 1962 r. Przylądek strachu Martina Scorsese, a także za rolę ojca chorego na cyklofrenię syna w Poradniku pozytywnego myślenia Davida O. Russella.

W 2009 r. De Niro otrzymał prestiżową nagrodę Kennedy Center Honor za wybitną karierę aktorską. Może poszczycić się także nagrodą Hollywood Actor Award przyznaną mu na Festiwalu Filmowym w Hollywood, którą otrzymał ponownie w 2012 roku, oraz nagrodą im. Stanleya Kubricka, otrzymaną na ceremonii BAFTA Britannia Awards. Ponadto w 2010 r. „AARP The Magazine” uhonorował De Niro nagrodą Movies for Grownups Lifetime Achievement. De Niro otrzymał także nagrodę im. Cecila B. DeMille'a podczas ceremonii rozdania Złotych Globów w 2011 r. Na 64. Festiwalu Filmowym w Cannes był przewodniczącym jury.

Ostatnio można go było zobaczyć w dramacie HBO Arcyoszust w roli Berniego Madoffa, za którą otrzymał nominację do Emmy dla najlepszego aktora w serialu limitowanym lub filmie telewizyjnym. Wśród nadchodzących filmów z jego udziałem znajduje się The War with Grandpa, a w 2019 roku światło dzienne ujrzy The Irishman, nad którym De Niro po raz pierwszy od 22 lat pracował wspólnie ze Scorsese. W dramacie przedstawiającym epicką opowieść o zorganizowanej przestępczości w powojennej Ameryce występuje również Al Pacino.

Niedawno De Niro pojawił się również w takich produkcjach, jak The Comedian, Kamienne pięści, Joy, Co ty wiesz o swoim dziadku?, Praktykant, Legendy ringu, American Hustle Davida O. Russella, Last Vegas oraz Porachunki. Ostatnio wystąpił również w filmach: Sezon na zabijanie, Wielkie wesele, Being Flynn, Freelancers, Red Lights, Sylwester w Nowym Jorku, Jestem Bogiem, Poznaj naszą rodzinkę – trzeciej części bardzo popularnej serii wytwórni Tribeca Productions Poznaj mojego tatę, a także we włoskiej komedii romantycznej Manuale d'amore 3 Filmauro, w psychologicznym thrillerze Stone oraz w Maczecie.

W jego znakomitym dorobku artystycznym znajdują się ponadto role w takich filmach jak Ostatni z wielkich Elii Kazana, Wiek XX Bernardo Bertolucciego, Prawdziwe wyznania i Zakochać się Ulu Grosbarda, Dawno temu w Ameryce Sergio Leone, Król komedii, New York, New York, Chłopcy z ferajny oraz Kasyno Martina Scorsese, Brazil Terry'ego Gilliama, Misja Rolanda Joffégo, Nietykalni Briana De Palmy, Harry Angel Alana Parkera, Zdążyć przed północą Martina Bresta, Szalony Megs Davida Jonesa, Stanley i Iris Martina Ritta, Nie jesteśmy aniołami Neila Jordana, Przebudzenia Penny Marshall, Ognisty podmuch Rona Howarda, Chłopięcy świat Michaela Catona-Jonesa, Dziewczyna gangstera Johna McNaughtona, Frankenstein Kennetha Branagha, Gorączka Michaela Manna, Uśpieni oraz Fakty i akty Barry'ego Levinsona, Pokój Marvina Jerry'ego Zaksa, Fan Tony'ego Scotta, Cop Land Jamesa Mangolda, Wielkie nadzieje Alfonso Cuaróna, Jackie Brown Quentina Tarantino, Ronin Johna Frankenheimera, Depresja gangstera i Nawrót depresji gangstera Harolda Ramisa, Bez skazy Joela Schumachera, Rocky i Łoś Superktoś Desa McNuffa, Siła i honor George'a Tillmana, 15 minut Johna Herzfelda, Rozgrywka Franka Oza, Showtime Toma Deya, Dochodzenie Michaela Catona-Jonesa, Godsend Nicka Hamma, Siła strachu Johna Polsona, Most przeznaczenia Mary McGuckian, Rybki z ferajny, Poznaj mojego tatę i Poznaj moich rodziców Jaya Roacha, Co jest grane? Barry'ego Levinsona, Zawodowcy Jona Avneta oraz Wszyscy mają się dobrze Kirka Jonesa.

De Niro otworzył własną wytwórnię Tribeca Productions, ośrodek filmowy the Tribeca Film Center, który założył razem z Jane Rosenthal w 1988 r., oraz zorganizował Tribeca Film Festival we współpracy z Rosenthal oraz Craigiem Hatkoffem w 2001 r. jako odpowiedź na ataki na World Trade Center. Festiwal powstał w celu ekonomicznej i kulturalnej rewitalizacji Dolnego Manhattanu dzięki corocznemu świętu filmu, muzyki i kultury. Misją imprezy jest promowanie miasta Nowy Jork jako ważnego centrum filmowego i pomoc twórcom filmów w docieraniu do jak najszerszej publiczności.

Za pośrednictwem Tribeca Productions De Niro realizuje projekty, w których odgrywa różne role — od producenta, przez reżysera, po aktora. Debiutem reżyserskim De Niro był film Prawo Bronxu z 1993 r., wyprodukowany w wytwórni Tribeca. Następnie wyreżyserował film Dobry agent z Mattem Damonem i Angeliną Jolie, w którym sam również zagrał jedną z ról.

Inne filmy tej wytwórni to między innymi: Na rozkaz serca, Przylądek strachu, Obsesja, Mroki miasta, Spotkanie, którego nie było, 20 lat... i ani dnia dłużej, Czarne Pantery, Pokój Marvina, Fakty i akty, Depresja gangstera, Bez skazy, Rocky i Łoś Superktoś, Poznaj mojego tatę, 15 minut, Showtime, Nawrót depresji gangstera oraz Poznaj moich rodziców.

W 1992 r. uruchomiono kanał Tribeca TV, a na ekrany trafił serial Tribeca. De Niro był jednym z producentów wykonawczych serii.

Tribeca Productions ma swoją siedzibę w należącym do De Niro ośrodku filmowym Tribeca Film Center w nowojorskiej dzielnicy TriBeCa. 

ZAZIE BEETZ (Sophie Dumond), urodzona w Niemczech i mogąca się poszczycić nominacją do Emmy aktorka, najlepiej znana z roli dziewczyny Donalda Glovera, z którym przeżywa liczne rozstania i powroty — Vanessy w nagrodzonym Złotym Globem serialu FX Networks Atlanta, którego trzeci sezon właśnie powstaje. Ponadto regularnie pojawia się jako Noelle w serialu Joe’go Swanberga Easy pod egidą Netflix.

Niedawno Beetz została umieszczona przez magazyn Variety na liście „10 aktorów, których warto obserwować” w roku 2018 za rolę Domino w filmie Deadpool 2, gdzie wystąpiła obok Ryana Reynoldsa i Josha Brolina. W roku 2019 Beetz można zobaczyć w filmie Stevena Soderbergha Wysokie loty, w filmie Babaka Anvariego Wounds wraz z Armie’m Hammerem i Dakotą Johnson, a także w The Undiscovered Country, Seberg i Lucy in the Sky.

Beetz wychowała się w Nowym Jorku. 

FRANCES CONROY (Penny Fleck) jako nastolatka uczestniczyła w zajęciach w New York City’s Neighborhood Playhouse School of the Theatre, a następnie kontynuowała edukację w szkole Juilliard, gdzie trafiła pod opiekę mistrzów teatru Johna Housemana i Marian Seldes. Po występach w klasycznych produkcjach, takich jak „Matka Courage i jej dzieci”, „Król Lear”, „Wszystko dobre, co się dobrze kończy”, „Miarka za miarkę” oraz „Otello” (jako Desdemona) pod koniec lat 70., w roku 1980 zadebiutowała na Broadwayu w „The Lady from Dubuque”. 

W latach 80. odnosiła sukcesy na Broadwayu i nie tylko, występując w takich sztukach, jak „Nasze miasto” — jako Pani Gibbs, „The Little Foxes” — jako Birdie, czy „In the Summer House”. Wraz z Seldes pojawiła się również w „Ring Round the Moon” oraz „A Bright Room Called Day”. Zdobyła nagrodę Drama Desk za „The Secret Rapture”, a także nagrodę Obie za „The Last Yankee”. W roku 2000 otrzymała nagrodę Outer Critics Circle, a także nominację do nagrody Tony za „The Ride Down Mt. Morgan”. W 1985 roku, na zaproszenie reżysera Housemana, przybyła do Kalifornii i wystąpiła w kolejnych sztukach, między innymi w „Ryszardzie III” w San Diego’s Old Globe Theater.

Kariera filmowa Conroy zaczęła się od epizodów w filmach Woody’ego Allena Manhattan, Inna kobieta oraz Zbrodnie i wykroczenia. Następnie niezatarte wrażenie pozostawił jej nagły zwrot ku serialom w postaci roli zaniedbanej i chwiejnej emocjonalnie wdowy po przedsiębiorcy pogrzebowym w kultowej produkcji Sześć stóp pod ziemią. Występy w pięciu sezonach produkowanego przez HBO serialu przyniosły jej Złoty Glob oraz nagrodę Screen Actors Guild, a także czterokrotną nominację do Emmy.

Następnie pojawiła się w tak różnorodnych produkcjach, jak Die, Mommie, Die!, Kobieta-Kot, Aviator Martina Scorsese, czy Troje do pary, gdzie wystąpiła obok Steve’a Martina. Niedawno można ją było zobaczyć w szeregu zapadających w pamięć ról w różnych programach, między innymi w czarnej komedii HBO Getting on, w której wystąpiła obok Laurie Metcalf, w kultowej komedii Hulu Bez zobowiązań, w The Real O’Neals ABC, w wielu sezonach serialowej antologii Ryana Murphy’ego American Horror Story Fox, w Bogatych bankrutach Fox, a także w Młodym Sheldonie CBS. Ostatnio można ją oglądać w opartym na prozie Stephena Kinga serialu Castle Rock Hulu, a także w bieżącym sezonie American Horror Story.

INFORMACJE O TWÓRCACH FILMU
TODD PHILLIPS (reżyser / współautor scenariusza / producent) rozpoczynał karierę jako dokumentalista jeszcze podczas studiów w New York University Film School. Zajął się pisaniem scenariuszy i reżyserią filmów fabularnych w 2000 r., począwszy od kultowej komedii Ostra jazda. W 2006 roku otrzymał nominację do Oscara w kategorii najlepszy scenariusz-adaptacja za film Borat: Podpatrzone w Ameryce, aby Kazachstan rósł w siłę, a ludzie żyli dostatniej.

Pełnił funkcję producenta nominowanego do Oscara dramatu Narodziny gwiazdy z Bradleyem Cooperem i Lady Gagą w rolach głównych, który trafił na ekrany kin w październiku ubiegłego roku. Obraz zdobył osiem nominacji do Oscara i przyniósł na świecie ponad 400 milionów dolarów zysku.

Phillips napisał scenariusz do wyreżyserowanego i wyprodukowanego przez siebie komediodramatu Rekiny wojny z 2016 roku z Milesem Tellerem i Jonahem Hillem. Drugi z aktorów został za swój występ nominowany do Złotego Globu.

W 2009 r. reżyser stanął za kamerą bijącej rekordy popularności komedii Kac Vegas, którą również wyprodukował. W głównych rolach zagrali w niej Bradley Cooper, Ed Helms i Zach Galifianakis. Film nagrodzono Złotym Globem w kategorii najlepszy film — komedia lub musical. Następnie Phillips wyreżyserował według własnego scenariusza i wyprodukował jego kontynuacje — Kac Vegas w Bangkoku z 2011 roku oraz Kac Vegas III z 2013 roku. Trylogia zarobiła na świecie ponad 1,4 miliarda dolarów.

W 2003 r. napisał scenariusz do przebojowej komedii Old School: Niezaliczona z Lukiem Wilsonem, Willem Ferrellem i Vince’em Vaughnem w rolach głównych, której był też reżyserem i producentem. Wyreżyserował na podstawie własnego scenariusza i wyprodukował przeboje komediowe takie jak: Starsky i Hutch, Ostra jazda i Zanim odejdą wody z udziałem Roberta Downeya Jr. i Zacha Galifianakisa. Pełnił także funkcję producenta skandalizującej czarnej komedii młodzieżowej Projekt X.

We wcześniejszej działalności jako dokumentalisty Phillipsa inspirował humor zaczerpnięty z codziennej rzeczywistości i przekonanie, że prawda często bywa bardziej niewiarygodna niż fikcja. W 1993 r., jeszcze w trakcie studiów w New York University Film School, Phillips nakręcił film biograficzny Hated: GG Allin and the Murder Junkies, opowiadający o ekscesach ekstremalnego punkrockowca G.G. Allina. Dokument z miejsca stał się hitem wśród przedstawicieli tej subkultury. Film trafił do kin w 1994 r. Stał się najbardziej dochodowym filmem nakręconym przez studenta tamtych czasów. W 1998 r. powstał Frat House, dokument, który Phillips wyprodukował i wyreżyserował w ramach popularnej serii emitowanej przez stację HBO — America Undercover. Premiera filmu odbyła się podczas Festiwalu Filmowego w Sundance w 1998 r. Obraz wyróżniono wtedy nagrodą Grand Jury w kategorii film dokumentalny. Bezpardonowe ukazanie całej prawdy o życiu w uczelnianych bractwach okazało się na tyle kontrowersyjne, że ostatecznie HBO zrezygnowało z jego emisji. W 1999 r. Phillips wyprodukował i wyreżyserował trzeci dokument w swojej karierze zatytułowany Bittersweet Motel, opowiadający o kultowym zespole rockowym Phish.

Obecnie Phillips mieszka w Kalifornii.

BRADLEY COOPER (producent), nominowany siedmiokrotnie do Oscara aktor, zadebiutował jako reżyser w 2018 roku filmem Narodziny gwiazdy. Obraz zdobył w sumie osiem nominacji do Oscara, w tym w kategoriach najlepszy film i najlepszy aktor, oraz jedną statuetkę za najlepszą piosenkę oryginalną za utwór „Shallow”, który Cooper wykonuje w filmie w duecie z partnerującą mu na ekranie Lady Gagą. Cooper został ponadto wyróżniony dwiema nominacjami Directors Guild of America oraz nagrodami Director of the Year i Directors to Watch przyznanymi podczas Międzynarodowego Festiwalu Filmowego w Palm Springs. Stowarzyszenie Writers Guild of America nominowało go do nagrody za najlepszy scenariusz adaptowany wraz z pozostałymi współtwórcami scenariusza — Erikiem Rothem i Willem Fettersem. Film Narodziny gwiazdy, który został entuzjastycznie przyjęty przez krytyków, również otrzymał liczne wyróżnienia na całym świecie, w tym m.in. nagrodę dla filmu roku przyznaną przez AFI, dziewięć nominacji do nagrody Critics Choice i dwie statuetki, pięć nominacji do Złotego Globu i jedną statuetkę, siedem nominacji do nagrody BAFTA i jedną statuetkę oraz cztery nagrody Screen Actors Guild. Produkcja odniosła także sukces komercyjny, zarabiając na świecie ponad 434 miliony dolarów.
W 2018 r. Cooper pojawił się również w obrazie Clinta Eastwooda Przemytnik. Ponadto użyczył głosu postaci szopa Rocketa w przeboju kasowym Avengers: Wojna bez granic. 
Pięć lat temu aktor zagrał kultową rolę Johna Merricka w spektaklu „Człowiek-Słoń” wystawianym w Booth Theater na Broadwayu, w którym na scenie towarzyszyli mu Patricia Clarkson i Alessandro Nivola. Jego ciesząca się uznaniem krytyków kreacja przyniosła mu nominację do nagrody Tony dla najlepszego aktora w roli pierwszoplanowej, nominację do nagrody Outer Critics Circle dla najlepszego aktora w sztuce teatralnej, nagrodę Drama League za wybitną rolę oraz nominację do nagrody Drama Desk dla najlepszego aktora w sztuce teatralnej. Broadwayowska produkcja otrzymała w sumie pięć nominacji do nagrody Tony, w tym w kategorii najlepsze wznowienie. Po sukcesie sztuki w Nowym Jorku aktor ponownie wcielał się w postać Johna Merricka przez sześć tygodni, w czasie których wystawiano ją w Theatre Royal Haymarket na londyńskim West Endzie. Za jej reżyserię odpowiadał Scott Ellis. U boku Coopera na scenie pojawili się członkowie oryginalnej broadwayowskiej obsady. Aktor zagrał tę rolę po raz pierwszy na deskach Nikos Stage podczas festiwalu Williamstown Theatre Festival latem 2012 r. Wówczas reżyserem spektaklu również był Ellis, a Cooperowi na scenie partnerowali Clarkson i Nivola. 
W 2014 r. aktor wystąpił w cieszącym się uznaniem krytyków, nominowanym do Oscara obrazie Clinta Eastwooda Snajper, który także wyprodukował. Film został najbardziej dochodową produkcją 2014 r. dystrybuowaną przez Warner Bros. Pictures. Występ Coopera w roli słynnego żołnierza Navy SEAL, Chrisa Kyle’a, jak również pełniona przez niego funkcja producenta przyniosły mu trzecią i czwartą nominację do Nagrody Akademii oraz nominację do nagrody Producers Guild. Film został oparty na adaptacji autobiografii żołnierza Navy SEAL, Chrisa Kyle’a, zatytułowanej „Snajper. Historia najniebezpieczniejszego snajpera w dziejach amerykańskiej armii”. Cooper zakupił pierwotnie prawa do ekranizacji książki pod szyldem swojej spółki produkcyjnej, dwa lata przed jego powstaniem.
Jeszcze w 2014 r. aktor otrzymał nominację do Oscara dla najlepszego aktora drugoplanowego za rolę nieprzewidywalnego agenta FBI Richiego DiMaso w dramacie Davida O. Russella American Hustle, w którym zagrali także Christian Bale, Amy Adams i Jennifer Lawrence. Film nominowano do Nagrody Akademii w 10 kategoriach, w tym najlepszy film. Coopera wyróżniono nominacjami do nagrody BAFTA dla najlepszego aktora drugoplanowego, nagrody Broadcast Film Critics Association, nagrody Satellite oraz Złotego Globu dla najlepszego aktora drugoplanowego. Członkowie obsady zostali uhonorowani nagrodą Screen Actors Guild (SAG) dla najlepszej obsady filmu fabularnego.
Jeszcze w tym samym roku aktor użyczył głosu postaci szopa Rocketa w nieoczekiwanym przygodowym hicie Jamesa Gunna Strażnicy Galaktyki. Postać ta mówiła jego głosem także w kontynuacji przeboju z 2017 roku — Strażnicy Galaktyki vol. 2, za której reżyserię również odpowiadał Gunn. 
W kwietniu 2013 r. Cooper wystąpił z Ryanem Goslingiem w docenionym przez krytyków dramacie Drugie oblicze w reżyserii Dereka Cianfrance’a. Aktor wcielił się w rolę Avery’ego, początkującego policjanta, który próbuje się odnaleźć w wydziale rządzonym przez skorumpowanego detektywa. Obraz został uznany przez National Board of Review za jeden z 10 najlepszych filmów 2013 r.
Wcześniej tego roku Cooper zagrał u boku Eda Helmsa oraz Zacha Galifianakisa w produkcji Kac Vegas 3, trzeciej części komediowej trylogii. Ponadto aktora można było oglądać we wcześniejszych odsłonach serii, wszystkich w reżyserii Todda Phillipsa, które łącznie osiągnęły na świecie ponad 1,4 miliarda dolarów zysku. Kac Vegas w Bangkoku pobił rekordy weekendu otwarcia w segmencie komedii dla dorosłych, a Kac Vegas, który zarobił na świecie 469,2 miliona dolarów, nadal utrzymuje w Stanach Zjednoczonych status najbardziej dochodowej komedii dla dorosłych wszech czasów. 
W 2012 r. Cooper otrzymał nominację do Oscara dla najlepszego aktora za rolę Pata Solatano w komediodramacie Poradnik pozytywnego myślenia. Film w reżyserii Davida O. Russella, w którym wystąpili również Jennifer Lawrence i Robert De Niro, wyróżniono ośmioma nominacjami do statuetek Oscara, w tym dla najlepszego filmu. Aktor został uhonorowany nagrodą National Board of Review w kategorii najlepszy aktor oraz nagrodą Broadcast Film Critics Association dla najlepszego aktora komediowego. Otrzymał też nominacje do Złotego Globu dla najlepszego aktora w filmie fabularnym — komedii lub musicalu, do nagrody SAG za najlepszą pierwszoplanową rolę męską, do nagrody Independent Spirit za najlepszą pierwszoplanową rolę męską i do nagrody BAFTA dla najlepszego aktora pierwszoplanowego.
W marcu 2011 r. Coopera można było oglądać wraz z Robertem De Niro w przeboju kasowym Jestem Bogiem Neila Burgera. Był to debiut aktora w roli pierwszoplanowej na dużym ekranie. Cooper pełnił także funkcję producenta filmu.
Jego dorobek obejmuje ponadto projekty filmowe takie jak: Rekiny wojny Todda Phillipsa, Joy Davida O. Russella, Ugotowany, Między wierszami, Drużyna A, Zakochany Nowy Jork, Kobiety pragną bardziej, Bij i wiej, Jestem na tak, Wszystko o Stevenie, Polowanie na druhny, Wet Hot American Summer, Witamy na Hawajach oraz Serena.
Aktor zadebiutował na Broadwayu wiosną 2006 r. w produkcji Joe Mantello „Three Days of Rain” z Julią Roberts i Paulem Ruddem. W lipcu 2008 r. dołączył do obsady cieszącej się uznaniem krytyków sztuki Theresy Rebeck, „The Understudy”. Jej premiera miała miejsce podczas festiwalu Williamstown Theatre Festival, gdzie zebrała fantastyczne recenzje, a każde z przedstawień gromadziło komplet widzów.
W telewizji Cooper powrócił w ostatnim czasie do roli Bena w remake'u Wet Hot American Summer: First Day of Camp dostępnym w serwisie Netflix. W jego dorobku telewizyjnym znalazły się też seriale takie jak: Agentka o stu twarzach, w którym portretował Willa Tippina, Bez skazy stacji FX, kręcony jedną kamerą serial komediowy telewizji Fox Kill Grill, opowiadający o kłopotach znanego szefa kuchni Anthony’ego Bourdaina, Jack & Bobby oraz gościnny występ w serialu Seks w wielkim mieście.
W 2012 r. Cooper podpisał z Warner Bros. dwuletnią umowę o współpracy w imieniu swojej spółki produkcyjnej 22nd & Indiana Pictures, na mocy której powstał obraz Snajper. Trzy lata później aktor połączył siły z długoletnim przyjacielem i współpracownikiem, Toddem Phillipsem, aby utworzyć z ich spółek produkcyjnych w ramach Warner Bros. jedną spółkę — Joint Effort, która odpowiadała za produkcję projektów filmowych Rekiny wojny, Joy oraz Narodziny gwiazdy.  Cooper i Phillips pracują obecnie nad serialem Black Flags opartym na motywach książki zatytułowanej „Black Flags: The Rise of ISIS”, którego będą producentami wykonawczymi.
Cooper urodził się w Filadelfii. Ukończył z wyróżnieniem filologię angielską na Georgetown University. Po przeprowadzce do Nowego Jorku uzyskał tytuł magistra sztuk pięknych w Actors Studio Drama School.
EMMA TILLINGER KOSKOFF (producentka) jest prezeską ds. produkcji Sikelia Productions i współpracowniczką zdobywcy Oscara reżysera Martina Scorsese — wspiera go we wszelkich aspektach jego projektów filmowych i telewizyjnych.

Koskoff rozpoczęła karierę w branży filmowej jako asystentka reżysera/producenta Teda Demme’ego. W ramach tej współpracy była zaangażowana przy uznanym filmie Blow z Johnnym Deppem i Penelope Cruz. Pracowała również jako asystentka przy nominowanym do Emmy dokumencie Burzliwe lata siedemdziesiąte.

W 2003 roku Koskoff została zatrudniona przez Martina Scorsese na stanowisku asystentki wykonawczej, które piastowała przez trzy lata. W tym okresie pracowała nad filmami: Martin Scorsese przedstawia: The Blues, Aviator oraz Bez stałego adresu: Bob Dylan”.

W 2006 roku Scorsese mianował Koskoff prezeską ds. produkcji. Wtedy w charakterze współproducenta wyprodukowała z producentami filmowymi Grahamem Kingiem i Bradem Greyem film Scorsese Infiltracja. W filmie, który zdobył cztery Oscary, w tym dla najlepszego reżysera i za najlepszy film, wystąpili Leonardo DiCaprio, Matt Damon i Jack Nicholson.

Na fali sukcesu Infiltracji Koskoff zaangażowała się w produkcję filmu koncertowego Rolling Stones w blasku świateł, w którym wystąpili Mick Jagger, Keith Richards, Charlie Watts i Ronnie Wood, a który wyreżyserował Scorsese. Była również współproducentem nominowanego do Oscara filmu dokumentalnego Zdrada w reżyserii Ellen Kuras.

W roku 2008 Koskoff pełniła funkcję współproducenta thrillera psychologicznego Wyspa tajemnic. W filmie wystąpili Leonardo DiCaprio, Mark Ruffalo, Ben Kingsley, Michelle Williams, Patricia Clarkson oraz Max von Sydow, zaś funkcję producentów pełnili Mike Medavoy, Brad Fischer i Scorsese.

Wyreżyserowany przez Scorsese i wyprodukowany przez Koskoff film dokumentalny List do Elii z 2010, opowiadający historię filmowca Elii Kazana, okazał się wielkim sukcesem, co potwierdziła prestiżowa nagroda Peabody. Ponadto Koskoff pełniła funkcję producenta wykonawczego innych nowszych dokumentów Scorsese: Public Speaking o pisarce Fran Lebowitz i George Harrison: Living in the Material World, za który otrzymała nagrodę Emmy w 2011 roku.

Jako producentka wykonawcza nagrodzonego Oscarem filmu Scorsese z 2011 roku Hugo i jego wynalazek, mogła zająć się produkcją wyczekiwanego Wilka z Wall Street. W filmie Scorsese, który uzyskał bardzo pozytywne recenzje na całym świecie, wystąpili Leonardo DiCaprio i Jonah Hill.  Wkład Koskoff został dostrzeżony i nagrodzony pierwszymi w jej karierze nominacjami do Oscara, Złotego Globu i Producers Guild Award.

Następnie pełniła funkcję producenta wykonawczego serialu telewizyjnego HBO Vinyl, w którym Scorsese eksploruje klimat lat 70. XX wieku. Z kolei przy okazji filmu Free Fire, wyreżyserowanego przez Bena Wheatleya na podstawie własnego scenariusza, dzieliła tę funkcję ze Scorsese.

W 2016 roku światło dzienne ujrzał wyczekiwany projekt, będący realizacją marzeń Scorsese — Milczenie, którego producentką była Koskoff. Film z udziałem Andrew Garfielda, Adama Drivera i Liama Neesona został ogłoszony filmem roku przez Amerykański Instytut Filmowy (AFI). Koskoff wyprodukowała również dramat bokserski z 2016 roku zatytułowany Opłacone krwią i wyreżyserowany przez Bena Youngera na podstawie własnego scenariusza. Funkcję producenta wykonawczego tego obrazu pełnił Scorsese. Wraz ze Scorsese pełniła również funkcję producenta wykonawczego docenionego przez krytyków filmu dokumentalnego o zespole Grateful Dead Long Strange Trip z 2017 r. w reżyserii Amira Bar-Leva, za którego dystrybucję odpowiadał Amazon.

W 2014 roku Koskoff i Scorsese połączyli siły z Rodrigo Teixierą z RT Features i uruchomili Emerging Filmmaker Fund, który zapewnia wsparcie reżyserom na całym świecie podczas pracy nad ich pierwszym lub drugim filmem. Pierwszy film wsparty w ramach partnerstwa — Ciambra Jonasa Carpignano — miał swoją dobrze przyjętą premierę podczas Directors Fortnight w trakcie Festiwalu Filmowego w Cannes w 2017 i w tym samym roku trafił do dystrybucji. Najnowszy projekt — eksplorujący temat transpłciowości romans Danielle Lessovitz Port Authority — miał premierę w tym roku w Cannes w ramach Un Certain Regard. Występująca w filmie Leyna Bloom była pierwszą transpłciową niebiałą kobietą, która zagrała główną rolę w filmie zaprezentowanym w Cannes. Zdjęcia do kolejnego filmu autorstwa chorwackiej artystki Antonety Kusijanovic pod tytułem Murina mają się rozpocząć latem 2019 roku.

Koskoff i Scorsese pełnią również funkcję producentów wykonawczych filmu Josha i Benny’ego Safdie Uncut Gems, który obecnie znajduje się w postprodukcji, a także filmu Joanny Hogg The Souvenir (Części 1 i 2), którego Część 1 zdobyła nagrodę World Cinema Grand Jury podczas festiwalu Sundance w 2019 roku, a Część 2 obecnie jest w fazie produkcji.

Koskoff jest obecnie zaangażowana w produkcję filmu Scorsese The Irishman z Robertem De Niro, Alem Pacino oraz Joe Pescim. Obecnie film znajduje się na etapie postprodukcji. Kolejnym punktem na liście Koskoff jest obraz Scorsese Killers of the Flower Moon, w którym wystąpią Leonardo DiCaprio i Robert De Niro. 

SCOTT SILVER (współautor scenariusza) był nominowany do Oscara i nagrody BAFTA za scenariusz do filmu Davida O. Russella Fighter. Oprócz tego Silver jest autorem scenariuszy między innymi do takich filmów, jak Ekipa wyrzutków, który również wyreżyserował, 8. mila Curtisa Hansena, a także Czas próby.

LAWRENCE SHER (operator) ma ponad 15 lat doświadczenia na stanowisku operatora. Pochodzący z New Jersey wychowanek Wesleyan University, który nabierał szlifów jako asystent operatora kamery, na stanowisku operatora zadebiutował filmami Całując Jessikę Stein oraz wyróżnionym nagrodą Independent Spirit Powrotem do Garden State.

Współpraca Shera z Toddem Phillipsem sięga Kac Vegas i obejmuje również Kac Vegas w Bangkoku, Kac Vegas III, Zanim odejdą wody oraz Rekiny wojny. Ponadto Sher pracował przy takich projektach, jak Diukowie Hazzardu, Ja cię kocham, a ty z nim, W drodze, Stary, kocham cię, Dyktator, Sekretne życie Waltera Mitty, Godzilla i Godzilla II: Król potworów.

MARK FRIEDBERG (scenograf) jest od dawna dobrze znany w branży filmowej i telewizyjnej. Do jego kinowych dokonań należą Gdyby ulica Beale umiała mówić Barry’ego Jenkinsa, Wonderstruck i Carol Todda Haynesa, Paterson Jima Jarmuscha, Najdłuższy marsz Billy’ego Lynna Anga Lee, Selma Avy DuVernay i Noe: Wybrany przez Boga Darrena Aronofsky’iego.

Friedberg był również odpowiedzialny za scenografie w filmach Synekdocha, Nowy Jork Charliego Kaufmana, Niesamowity Spider-Man 2 Marka Webba, Sylwester w Nowym Jorku Garry’ego Marshalla, Podwójne życie Jodie Foster, Dzień dobry TV Rogera Michela, Burza i Across the Universe Julie Taymor, Stan gry Kevina McDonalda, Pociąg do Darjeeling i Podwodne życie ze Stevem Zissou Wesa Andersona, Producenci Susan Stroman, Broken Flowers i Kawa i papierosy Jarmuscha, Daleko od nieba Haynesa, Kate i Leopold Jamesa Mangolda, Pollock Eda Harrisa, Miłość w Nowym Jorku Joan Chen, Przejażdżka z diabłem i Burza lodowa Lee, Uciekająca panna młoda Marshalla i Dziwak z Central Parku Herba Gardnera.

Produkcje telewizyjne z udziałem Friedberga to, między innymi, Mildred Pierce, Seks w wielkim mieście i Zbrodnia doskonała.

JEFF GROTH (montażysta) pracował między innymi przy montażu filmów Todda Phillipsa: Rekiny wojny, Kac Vegas III oraz Projekt X, a także przy Firmowej gwiazdce, Ekipie, Polowaniu na drużbów, Man Made, Wiara czyni czuba oraz ...So Goes the Nation.

Jego projekty telewizyjne obejmują Szkołę zabójców, Graczy, Ekipę, Community, Tori i Dean. Groth przez wiele lat pracował również jako asystent montażysty.

MARK BRIDGES (kostiumograf) jest dwukrotnym laureatem Oscara: w roku 2011 za pracę przy filmie Michela Hazanaviciusa Artysta, a ostatnio za film Paula Thomasa Andersona Nić widmo z 2018 roku.

Bridges współpracował z Andersonem również przy okazji takich produkcji, jak Ryzykant, Boogie Nights, Magnolia, Lewy sercowy, Aż poleje się krew, Mistrz oraz Wada ukryta.

Ponadto był zaangażowany w pracę przy obrazach Paula Greengrassa — Jason Bourne i Kapitan Phillips, Sama Taylora-Johnsona — Pięćdziesiąt twarzy Greya, Davida O. Russella — Poradnik pozytywnego myślenia, Fighter oraz Jak być sobą, Noah Baumbacha — Greenberg oraz Stevena Shainberga — Futro: Portret wyobrażony Diane Arbus. Ponadto pracował przy Włoskiej robocie, 8. mili Curtisa Hansena, Showboy, Blow Teda Demme’ego, Cirque du Soleil: Journey of Man, Piekielnej głębi Andrew Daviesa, Atomowym amancie, i wielu innych.

Jako asystent kostiumografa pracował również przy filmach Nixon, Urodzeni mordercy, The Hudsucker Proxy, Dave i innych.

Bridges uzyskał tytuł licencjata na Stonybrook University oraz magistra sztuk pięknych na nowojorskiej Tisch School of the Arts.

Hildur Guðnadóttir (kompozytorka), wyróżniona nominacją do Emmy islandzka kompozytorka, wiolonczelistka i piosenkarka zdobywa sobie uznanie w awangardzie eksperymentalnej muzyki popularnej i muzyki współczesnej. W pracy solowej wykorzystuje całą paletę brzmień z instrumentarium – od intymnej prostoty po monumentalne aranżacje.

Lista jej projektów filmowych i telewizyjnych obejmuje Sicario 2: Soldado, Marię Magdalenę, a także dobrze przyjęty przez krytyków serial HBO Czarnobyl, za który otrzymała nominację do Primetime Emmy Award w kategorii wybitna kompozycja muzyczna przeznaczona do serialu limitowanego, filmu lub programu jednorazowego. Ponadto jest autorką muzyki do takich filmów, jak Tom of Finland, Kres drogi, a także 20 odcinków islandzkiego serialu telewizyjnego W pułapce, dostępnego w Amazon Prime.

Gudnadóttir rozpoczęła naukę gry na wiolonczeli w dzieciństwie. Następnie podjęła studia na Akademii Muzycznej w Reykjavíku, które kontynuowała na kierunku studia muzyczne i kompozycyjne oraz nowe media w Islandzkiej Akademii Sztuk i Universität der Künste Berlin.

Wydała cztery dobrze przyjęte płyty solowe: „Mount A” (2006), „Without Sinking” (2009), „Leyfðu Ljósinu” (2012) oraz „Saman” (2014). Jej nagrania były wielokrotnie nominowane do Icelandic Music Awards. Wszystkie jej albumy zostały wydane przez Touch.

Ma na koncie kompozycje dla teatru, grup tanecznych i filmów. Jej utwory zamawiały takie instytucje, jak Islandzka Orkiestra Symfoniczna, Islandzki Teatr Narodowy, Tate Modern, The British Film Institute, Królewska Opera Szwedzka w Sztokholmie i Teatr Narodowy w Gothenburgu. W roku 2014 została nominowana do nagrody Nordic Music Council w kategorii kompozytor roku.

Gudnadóttir występowała i nagrywała muzykę między innymi z takimi artystami, jak Skúli Sverrisson, Jóhann Jóhannsson, múm, Sunn O))), Pan Sonic, Hauschka, Wildbirds & Peacedrums, Ryuichi Sakamoto, David Sylvian, The Knife, Fever Ray i Throbbing Gristle.

W roku 2018 Gudnadóttir została nominowana do nagrody World Soundtrack Academy w kategorii Discovery of the Year przyznawanej podczas Flamandzkiego Międzynarodowego Festiwalu Filmowego oraz otrzymała szereg prestiżowych nagród, w tym Asia Pacific Screen Award w kategorii najlepsza ścieżka dźwiękowa za Marię Magdalenę, oraz Best Score dla najlepszej ścieżki dźwiękowej podczas Pekińskiego Międzynarodowego Festiwalu Filmowego za Kres drogi.

Gudnadóttir mieszka w Berlinie.
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