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Warner Bros. Entertainment Polska

OSIEROCONY BROOKLYN

W KINACH OD 20 GRUDNIA 

MOTHERLESS BROOKLYN
Film Osierocony Brooklyn, którego akcja rozgrywa się w latach 50. XX wieku w Nowym Jorku, opowiada historię Lionela Essroga (Norton) — samotnego prywatnego detektywa cierpiącego na zespół Tourette'a. Postanawia on rozwikłać zagadkę morderstwa swojego mentora i jedynego przyjaciela Franka Minny (Willis). Dysponując jedynie kilkoma wskazówkami i własnym obsesyjnym umysłem, Lionel odkrywa pilnie strzeżone sekrety. Trafia z przesiąkniętych ginem klubów jazzowych w Harlemie do surowych slumsów Brooklynu i wreszcie na pełne przepychu salony najbardziej wpływowych graczy w Nowym Jorku. Stawia czoła zbirom, korupcji i najgroźniejszemu człowiekowi w mieście (Baldwin).

Wszystko po to, by uczcić pamięć przyjaciela i ocalić kobietę, która może okazać się dla niego jedynym ratunkiem.
Nominowany do Oscara Edward Norton (Birdman czyli [Nieoczekiwane pożytki z niewiedzy], Więzień nienawiści, Lęk pierwotny) stanął po obu stronach kamery — jako reżyser i odtwórca głównej roli — produkowanego przez siebie filmu Osierocony Brooklyn, do którego napisał również scenariusz. Scenariusz Nortona został oparty na motywach powieści „Osierocony Brooklyn” Jonathana Lethema, którą w 1999 r. wyróżniono nagrodą National Book Critics Circle w kategorii fikcja literacka.
  Pierwsze plany jego nakręcenia powstały w 1999 r., kiedy Norton odkrył kinowy potencjał powieści Jonathana Lethema „Osierocony Brooklyn” oraz jej zapadającego w pamięć głównego bohatera.  Jednak reżyser od samego początku chciał przenieść współczesne postaci stworzone przez Lethema do innych czasów i postawić je w obliczu innych wydarzeń, jak również nadać dramatowi wyjątkowy klimat, osadzając jego akcję w latach 50. XX wieku — okresie ogromnych zmian, które dokonywały się w Nowym Jorku.
W gwiazdorskiej obsadzie filmu znaleźli się także: Bruce Willis (filmy z serii Szklana pułapka, Kochankowie z Księżyca. Moonrise Kingdom), Gugu Mbatha-Raw (Pułapka czasu), Bobby Cannavale (Jestem najlepsza. Ja, Tonya), Cherry Jones (Wymazać siebie), Michael Kenneth Williams (Jak nas widzą), Leslie Mann (Inna kobieta), Ethan Suplee (Wilk z Wall Street), Dallas Roberts (Witaj w klubie), Josh Pais (Ray Donovan), Robert Ray Wisdom (The Fix), Fisher Stevens (Czarna lista), jak również nominowani do Oscara Alec Baldwin (Cooler, Czarne bractwo. BlacKkKlansman, Infiltracja) i nominowany do Oscara Willem Dafoe (Van Gogh. U bram wieczności, The Florida Project).
Norton wyprodukował obraz we współpracy ze swoim wspólnikiem z Class 5 Films Billem Migliore, a także Gigi Pritzker i Rachel Shane z MWM Studios oraz Michaelem Bedermanem.  Funkcję producentów wykonawczych pełnili Adrian Alperovich, Sue Kroll, Daniel Nadler, Robert F. Smith i Brian Niranjan Sheth.
W ekipie filmowej Nortona znaleźli się dwukrotnie nominowany do Oscara operator Dick Pope (Pan Turner, Iluzjonista), scenografka Beth Mickle (Drive, Ukryte piękno), nominowany do Oscara montażysta Joe Klotz (Hej, Skarbie, Kamerdyner) oraz projektantka kostiumów Amy Roth (serial The Looming Tower, Wzburzenie — Opowieść o dojrzewaniu).  
W dramacie Osierocony Brooklyn muzyka odgrywa istotną rolę w budowaniu atmosfery i tworzeniu klimatu tamtych czasów.  Jego ścieżkę dźwiękową skomponował Daniel Pemberton (Steve Jobs, Wszystkie pieniądze świata, Ocean's 8, Spider Man Uniwersum). Można na niej także usłyszeć grającego na trąbce Wyntona Marsalisa.  W filmie znalazła się ponadto oryginalna piosenka napisana i wykonana przez Thoma Yorke’a.  
Warner Bros. Pictures przedstawia produkcję Class 5 Films / MWM Studios zatytułowaną Osierocony Brooklyn.  Obraz będzie rozpowszechniany na całym świecie przez Warner Bros. Pictures. Jego światowa premiera odbędzie się 31 października 2019 r. W Polsce film zobaczymy w kinach od 20 grudnia.
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MOTHERLESS BROOKLYN
Lionel Essrog (Edward Norton), samotny prywatny detektyw żyjący z zespołem Tourette’a, postanawia rozwikłać zagadkę morderstwa swojego mentora i jedynego przyjaciela Franka Minny (Bruce Willis).  Dysponując jedynie kilkoma poszlakami i własnym obsesyjnym umysłem, Lionel odkrywa pilnie strzeżone sekrety, od których zależy los Nowego Jorku.  Dążąc do rozwikłania tajemnicy, trafia z przesiąkniętych ginem klubów jazzowych w Harlemie do surowych slumsów Brooklynu, a wreszcie na urządzone z przepychem salony najbardziej wpływowych graczy w Nowym Jorku. Stawia czoła zbirom, korupcji i najgroźniejszemu człowiekowi w mieście, aby uczcić pamięć przyjaciela i ocalić kobietę, która może okazać się ratunkiem dla niego samego.

Nominowany do Oscara Edward Norton (Birdman czyli [Nieoczekiwane pożytki z niewiedzy], Więzień nienawiści, Lęk pierwotny) stanął po obu stronach kamery — jako reżyser i odtwórca głównej roli — produkowanego przez siebie filmu Osierocony Brooklyn, do którego napisał również scenariusz.  Pierwsze plany jego nakręcenia powstały w 1999 r., kiedy Norton odkrył kinowy potencjał powieści Jonathana Lethema „Osierocony Brooklyn” oraz jej zapadającego w pamięć głównego bohatera.  Jednak reżyser od samego początku chciał przenieść współczesne postaci stworzone przez Lethema do innych czasów i postawić je w obliczu innych wydarzeń, jak również nadać dramatowi wyjątkowy klimat, osadzając jego akcję w latach 50. XX wieku — okresie ogromnych zmian, które dokonywały się w Nowym Jorku.

W gwiazdorskiej obsadzie filmu znaleźli się także: Bruce Willis (filmy z serii Szklana pułapka, Kochankowie z Księżyca. Moonrise Kingdom), Gugu Mbatha-Raw (Pułapka czasu), Bobby Cannavale (Jestem najlepsza. Ja, Tonya), Cherry Jones (Wymazać siebie), Michael Kenneth Williams (Jak nas widzą), Leslie Mann (Inna kobieta), Ethan Suplee (Wilk z Wall Street), Dallas Roberts (Witaj w klubie), Josh Pais (Ray Donovan), Robert Ray Wisdom (The Fix), Fisher Stevens (Czarna lista), jak również nominowani do Oscara Alec Baldwin (Cooler, Czarne bractwo. BlacKkKlansman, Infiltracja) i nominowany do Oscara Willem Dafoe (Van Gogh. U bram wieczności, The Florida Project).

Norton wyprodukował obraz we współpracy ze swoim wspólnikiem z Class 5 Films Billem Migliore, a także Gigi Pritzker i Rachel Shane z MWM Studios oraz Michaelem Bedermanem.  Funkcję producentów wykonawczych pełnili Adrian Alperovich, Sue Kroll, Daniel Nadler, Robert F. Smith i Brian Niranjan Sheth.

W ekipie filmowej Nortona znaleźli się dwukrotnie nominowany do Oscara operator Dick Pope (Pan Turner, Iluzjonista), scenografka Beth Mickle (Drive, Ukryte piękno), nominowany do Oscara montażysta Joe Klotz (Hej, Skarbie, Kamerdyner) oraz projektantka kostiumów Amy Roth (serial The Looming Tower, Wzburzenie — Opowieść o dojrzewaniu).  

W dramacie Osierocony Brooklyn muzyka odgrywa istotną rolę w budowaniu atmosfery i tworzeniu klimatu tamtych czasów.  Jego ścieżkę dźwiękową skomponował Daniel Pemberton (Steve Jobs, Wszystkie pieniądze świata, Ocean's 8, Spider Man Uniwersum). Można na niej także usłyszeć grającego na trąbce Wyntona Marsalisa.  W filmie znalazła się ponadto oryginalna piosenka napisana i wykonana przez Thoma Yorke’a.  

Warner Bros. Pictures przedstawia produkcję Class 5 Films / MWM Studios zatytułowaną Osierocony Brooklyn.  Obraz będzie rozpowszechniany na całym świecie przez Warner Bros. Pictures. Jego światowa premiera odbędzie się 31 października 2019 r.
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INFORMACJE O PRODUKCJI
 „Dobrze jest, panie, mieć olbrzymią siłę, 
lecz jest tyranią jak olbrzym używać siły tej”.
--William Szekspir
Centralnym elementem historii misternie utkanej przez Edwarda Nortona jest oryginalna, a zarazem przejmująca wariacja na temat głównych bohaterów filmów detektywistycznych z gatunku noir. Stworzony przez niego detektyw zapuszcza się w najciemniejsze zakątki Nowego Jorku z 1957 roku, pchany potrzebą zrozumienia świata, który zrobił z niego osądzanego po pozorach wyrzutka. Detektywem tym jest Lionel Essrog, którego pracujący na zbyt wysokich obrotach mózg powinien teoretycznie zamknąć mu drogę do klasycznej kariery detektywistycznej, opartej na opanowaniu i trzeźwości umysłu. Jednak czyniąc Lionela bohaterem opowieści o władzy i odbieraniu miejsca do życia, Norton rozprawia się z motywem twardziela stanowiącym integralny element amerykańskiego kina i ukazuje go przez pryzmat chaosu, zachowań kompulsywnych i bezbronności. 

Kiedy Lionel usiłuje odnaleźć zabójcę jedynego człowieka, dla którego nie był zupełnie obojętny — swojego szefa Franka Minny, zaczyna odkrywać kolejne oblicza miasta, które go ukształtowało. Jego wewnętrzny przymus porządkowania chaosu i naprawiania wszystkiego, co się rozpadło, doprowadza go do niezwykle ustrukturyzowanej hierarchii, na której opiera się współczesny mu Nowy Jork, oraz do skorumpowanych wizjonerów, kierujących rozwojem miasta w latach 50. XX wieku. Poszukiwanie zwykłej sprawiedliwości staje się dla niego epicką podróżą, dzięki której poznaje ponadczasowe siły, takie jak ambicja, chciwość, bigoteria i mroczne pragnienie posiadania władzy z jednej strony, ale z drugiej także siłę muzyki i więzi emocjonalnych. 

Norton przeczytał po raz pierwszy nowatorską, naginającą granice gatunku powieść „Osierocony Brooklyn” Jonathana Lethema prawie dwadzieścia lat temu i całym sercem pokochał jej energicznego i zupełnie niezwykłego narratora. Lionel mógłby otwarcie nazywać siebie „dziwadłem”, ale Norton dostrzegł w nim na wskroś ludzkie dążenie do poznania siebie i odkrycia, w jaki sposób może opanować ogarniający go chaos. 

„Byłem pod wrażeniem tego sieroty, który dorastał na niebezpiecznych ulicach Brooklynu, cierpi na zespół Tourette’a i zaburzenia obsesyjno-kompulsywne. Mimo to jest niezwykle inteligentny i postrzega świat w nieszablonowy sposób” — mówi Norton. „Obsesyjna osobowość Lionela miała jedną wielką zaletę: wszystkie zgromadzone informacje przechowywał w głowie. Lionel nie potrafi niczego odłożyć na później, musi pociągnąć za nitkę, nie może przestać myśleć o nierozwikłanych sprawach. Dlatego jako detektyw odczuwa nieodparty przymus ustalenia, co się tak naprawdę wokół niego dzieje. Ten temat wydał mi się ciekawy i do głębi poruszający”.

„Jonathan stworzył postać jednocześnie zabawną i wzruszającą — bohatera, któremu z miejsca kibicujesz, bo wiesz, jaki jest naprawdę. Od zawsze fascynowały mnie najsłabsze jednostki. Pokochałem Lionela, bo jest dla mnie pewnego rodzaju bohaterem wśród słabeuszy” — kontynuuje Norton.

Norton, podobnie jak Lionel, który często odczuwa potrzebę zniszczenia tego, na czym najbardziej mu zależy, zapragnął zabawić się z postacią, która tak go zaabsorbowała. 

Nie mógł się powstrzymać i zrobił coś, o czym wiedział, że stoi w sprzeczności z wszelkimi zasadami — postanowił umieścić Lionela w zupełnie innej epoce i w zupełnie innym ciągu zdarzeń niż to miało miejsce w książce. Jednocześnie Norton chciał, aby Lionel pozostał sierotą z Brooklynu, detektywem na tropie zabójcy swojego mentora, mistrzem słowa oraz człowiekiem żyjącym z głęboką świadomością niezbadanych tajemnic, jakie kryje ludzki umysł. Chciał, aby film — podobnie jak książka — był zarówno ukłonem w stronę gatunku noir, jak i subtelnym, głęboko refleksyjnym hołdem dla Nowego Jorku z jego aspiracjami i problemami — w zasadzie chciał, aby był przede wszystkim tym drugim. 

Kiedy Norton przedstawiał Lethemowi swój radykalny pomysł przeniesienia narratora jego uznanej powieści na zupełnie nowy grunt, był świadom bardzo realnej ewentualności, że pisarz będzie zbulwersowany. Wykładając karty na stół, powiedział Lethemowi wprost, że o ile chce pozostać wierny postaci Lionela, to zamierza całkowicie zmienić fabułę. 

Okazało się, że pisarz był otwarty na taką koncepcję. A nawet lepiej — był nią zaintrygowany. 

„Akcja powieści rozgrywa się w latach 90. XX wieku. Jednak bohaterowie są jakby żywcem wyjęci z lat 50. Ich sposób mówienia i zachowanie nie przystają do czasów współczesnych” — zauważa Norton. „To się doskonale sprawdza na poziomie literackim, ale dałem Jonathanowi jasno do zrozumienia, że moim zdaniem w filmie wyglądałoby to śmiesznie, gdyby współczesne postaci rozmawiały jak prywatni detektywi z filmów noir. Na szczęście przyznał mi rację. Stwierdził, że fabuła zawsze miała dla niego drugorzędne znaczenie, a jeśli chcę, aby Lionel przeżył inną przygodę, to on nie widzi żadnych przeszkód”.

Norton miał już wtedy dokładne wyobrażenie o tym, dokąd chciał zabrać Lionela. „Od dawna interesowały mnie kulisy rozwoju Nowego Jorku pod koniec lat 50., kiedy stary Nowy Jork stał się nowoczesnym miastem” — wyjaśnia. „Wydawało mi się to idealnym miejscem dla Lionela. Na szczęście Jonathan podziela moje zamiłowanie do tego miasta i doskonale rozumiał, co miałem nadzieję osiągnąć, dlatego nie mogłem trafić lepiej”. 


Mimo że Norton czuł się szczęściarzem, nie mógł przyspieszyć procesu. Przedsięwzięcie tego rodzaju wymagało dogłębnego zapoznania się z wszystkimi dostępnymi informacjami, a ponadto umiejętnego wplecenia wydarzeń historycznych do fikcyjnej fabuły. Norton pracował nad scenariuszem z przerwami przez kolejną dekadę, a przez kilka następnych lat podejmował próby przeniesienia go na ekran. W tym czasie zdobył uznanie jako aktor za różnorodne role, które zagrał w filmach takich jak m.in. Podziemny krąg, 25. godzina, Iluzjonista, Kochankowie z Księżyca. Moonrise Kingdom i Birdman oraz zadebiutował jako reżyser komedią romantyczną Zakazany owoc.

W miarę upływu czasu zagadnienia poruszane w jego opowieści stawały się coraz częściej przedmiotem społecznej i politycznej debaty, stopniowo zyskując uznanie w kręgach amerykańskiej kultury. Do czasu rozpoczęcia produkcji filmowy Nowy Jork z 1957 roku — stanowiący punkt zwrotny w historii, kiedy dokonywano wyborów między nieposkromioną ambicją a sprawiedliwszym i uczciwszym miastem — zdawał się odzwierciedlać czasy współczesne. 


Tworząc zręby nowej historii Lionela, Norton pozwolił, aby pościg za zabójcą Franka Minny wciągał go coraz głębiej w labirynt miasta. W Nowym Jorku promowano wówczas wzniosłe idee piękna, co skutkowało w praktyce wzrostem niesprawiedliwości społecznej, która trwa do dnia dzisiejszego. 

Norton zaprowadził Lionela do zadymionych klubów jazzowych, gdzie znajduje coś, co przebija się przez ustawiczną paplaninę w jego mózgu i dotyka jego duszy. 

Przekształcił również prowadzone przez Lionela poszukiwania zabójcy Franka Minny w konfrontację z gigantem — Mosesem Randolphem, ambitnym developerem zmieniającym oblicze miasta, którego portretuje Alec Baldwin. Randolph staje się dla Lionela uosobieniem przestępcy, którego działania nie mieszczą się w definicji Minny. Odkrywa korupcję, dyskryminację i masowe niszczenie całych dzielnic w biały dzień pod pretekstem rozwoju miasta, który jednym przynosi krocie, a innych pozostawia z niczym. 

Parafrazując słynne powiedzenie Balzaca „za każdą wielką fortuną kryje się zbrodnia”, Norton zaczął się zastanawiać nad koncepcją, zgodnie z którą „za każdym wielkim miastem kryje się zbrodnia”. Jeśli pierwszą zbrodnię Los Angeles stanowiło podkradanie wody tak potrzebnej do jego rozwoju, to pierwszą zbrodnią Nowego Jorku była budowa drapaczy chmur na fundamentach opartych na szemranych interesach, dyskryminacji rasowej i sprawowaniu autorytarnej władzy, która zdawała się ignorować zasady demokracji.

Można powiedzieć, że Norton ma w pewnym sensie zagadnienia związane z mieszkalnictwem we krwi. Jego dziadek od strony matki, James Rouse, był postępowym deweloperem i filantropem, który jako jeden z pierwszych opowiadał się za koncepcją rewaloryzacji zabudowy miejskiej. Rouse wdrożył swoje najodważniejsze rozwiązania, dzięki którym miasta mogłyby podnieść standard codziennego życia swoich mieszkańców oraz poprawić relacje społeczne, w istniejącym mieście — w Columbii w stanie Maryland. Zostało ono zbudowane w całości jako samowystarczalna społeczność strategicznie zaprojektowana, aby promować równość gospodarczą, rasową i społeczną. Później Rouse założył The Enterprise Foundation, organizację non-profit działającą od 1982 r. na rzecz zapewnienia przystępnych cenowo mieszkań w różnych dzielnicach rodzinom o niskich i umiarkowanych dochodach. 

Norton dorastał w Columbii, mieście, które wymyślił i wybudował jego dziadek. Po ukończeniu studiów na wydziale historycznym Uniwersytetu Yale przez kilka lat pracował w sektorze budownictwa mieszkaniowego, zanim na poważnie zajął się aktorstwem. Ponadto pełni dożywotnio funkcję członka zarządu The Enterprise Foundation. 

Dlatego też Norton cieszył się z możliwości stworzenia postaci aroganckiego, zachłannego, wyraźnie stronniczego urbanisty, który reprezentował wszystko to, co odrzucał Rouse. Mimo że Randolph nigdy nie istniał naprawdę, był inspirowany etosem nowojorskich potentatów z połowy XX wieku. Jego sylwetka stanowi pastisz osób znanych z historii miasta, szczególnie niesławnego Roberta Mosesa. 


Robert Moses, często nazywany „wielkim budowniczym” rozkwitającego XX wieku, pomógł ukształtować oblicze dzisiejszego Nowego Jorku. Przyczynił się do rozpoczęcia budowy setek kilometrów dróg, mostów i autostrad. Zbudował tysiące akrów parków, plaż i placów zabaw. Postawił 150 000 lokali mieszkalnych, a ponadto tak charakterystyczne obiekty jak Lincoln Center, kwaterę główną ONZ oraz ogród zoologiczny Central Park Zoo. Za czasów prowadzenia swojej działalności Moses był często chwalony jako człowiek, który osiąga założone cele i opiera przyszłość miasta na realizacji wielkich idei i nieustannym rozwoju.

Jednak z dala od blasku fleszy zgromadził tak ogromną władzę, że praktycznie stał na czele niewybranego nigdy gabinetu cieni wspieranego stosowaniem metod silnej ręki, propagandą nastawioną na promocję własnej osoby i zakulisowym załatwianiem interesów. Tymczasem zlecane przez niego roboty publiczne doprowadziły do wyeksmitowania i wysiedlenia pół miliona obywateli osiągających niskie dochody, którzy stali na drodze jego wizji. Z powierzchni ziemi znikały całe dzielnice, kiedy Moses wdrażał swój elitarny model miasta, który nie dość, że nie zakładał eliminacji ubóstwa, to powiększał jeszcze niesprawiedliwość i podziały wewnątrz społeczeństwa. Moses podobno miał nawet nakazać inżynierom, aby obniżyli mosty przebiegające nad Southern State Parkway na Long Island, aby uniemożliwić autobusom przewożącym mniejszości narodowe dojazd na plaże.

„Historia tego, w jaki sposób stary Nowy Jork stał się nowoczesnym miastem, jest naprawdę skomplikowana i mroczna” — zauważa Norton. „Istnieje wiele świetnych książek i dokumentów na temat tego okresu, ale nie został on jeszcze dostatecznie szczegółowo przedstawiony w filmie. Często myślimy o latach 50. jak o złotych latach amerykańskiej demokracji. Zapomina się o tym, że fakty takie jak wpisywanie instytucjonalnego rasizmu bezpośrednio w plany urbanistyczne dla Nowego Jorku i innych miast zamiatano pod dywan. Prawda jest taka, że wiele z tego, co udało się osiągnąć w mieście, dokonano przy użyciu metod, które stały w całkowitej sprzeczności z amerykańskim zobowiązaniem do demokratycznych rządów i graniczyły w zasadzie z faktycznym autokratyzmem. Pod wieloma względami mosty, drogi i dzielnice mieszkaniowe są dla Nowego Jorku tym, czym dla Los Angeles jest woda — siłą napędową, ale również punktem zapalnym skrywającym mroczne sekrety miasta”.


Spotkanie twarzą w twarz z ogromem systemowej korupcji na własnym terytorium szokuje Lionela, który przecież doskonale wie, jak to jest, zostać niesprawiedliwie potraktowanym w życiu.

Jednak jedną z najbardziej fascynujących cech jego charakteru jest fakt, że Lionel to zbyt wielki realista na to, aby zerwać się do walki z wiatrakami. Jest całkowicie skupiony na własnym mniejszym, osobistym, ale w dalszym ciągu bezsprzecznie śmiałym celu — wyrównaniu rachunków z Mosesem Randolphem, bez względu na to jaki jest potężny i wpływowy, w imieniu Franka Minny.

„Nigdy nie widzieliśmy historii detektywistycznej z bohaterem w rodzaju Lionela Essroga w roli głównej” — zauważa Bill Migliore, który wyprodukował obraz Osierocony Brooklyn we współpracy z Nortonem, Michaelem Bedermanem, Gigi Pritzker i Rachel Shane. „Jednak Lionel wpisuje się także w kanon filmów opowiadających o osobach, których nieszczęście okazało się także ich największym darem. Wprowadzenie tego niesamowitego, jedynego w swoim rodzaju bohatera, który jest zdany wyłącznie na siebie, do historii poruszającej zagadnienia dotyczące statusu społecznego, rasy, nadużywania władzy i historii Nowego Jorku wydawało się nie tylko oryginalne, ale też niezmiernie aktualne w naszych czasach, kiedy tak wielu ludzi ma poczucie, że odebrano im możliwość decydowania o sobie”.

„W gruncie rzeczy jest to historia o człowieku, który stara się poukładać sobie życie po traumatycznym zdarzeniu, jakim było morderstwo jego najlepszego przyjaciela. Kiedy Lionel staje w obliczu rządowego przekrętu na ogromną skalę, zaczyna zdawać sobie sprawę z tego, że nie da rady wygrać z systemem. Może natomiast spróbować pomóc ludziom, na którym mu zależy. Czasami ponosimy porażkę, dążąc do realizacji wielkich przedsięwzięć, ale wciąż robimy małe acz istotne kroki naprzód” — dodaje Michael Bederman.


Nawet kiedy Lionel zapuszcza się w mroczne, podejrzane rejony miasta, odnajduje coś, co pozwala mu uciec od wyczerpujących wycieczek własnego umysłu — emocjonalną więź z kobietą, która nie próbuje go zmienić. Wcześniej tak naprawdę nie wiedział, jak to jest być dotykanym, zauważanym, kochanym. Norton chciał uczynić to zdarzenie jednym z jego małych, ale ożywczych zwycięstw odniesionych w trakcie rozwiązywania większej zagadki.

„Lionel potrzebuje i chce nawiązywać więzi. Przez cały czas czuł się niewidoczny, ponieważ ludzie nie są w stanie przebić się przez pancerz jego schorzenia. Dlatego też postać Laury Rose, w której rolę przepięknie wciela się Gugu Mbatha-Raw, staje się fundamentem emocjonalnego wątku historii” — mówi Norton. „To właśnie ona wyraża pogląd, że każdy z nas potrzebuje kogoś, kto się nim zaopiekuje na tym świecie”.

Laura jest również tą osobą, która pomaga Lionelowi dokonać kolejnego odkrycia. Otwiera ono przed nim drzwi do zupełnie nowego wymiaru — pełnego sprzeczności, ale elektryzującego świata jazzu i kultury jazzowej.

„Jeśli istnieje muzyczna forma wyrazu dla improwizowanego, nieokiełznanego, zachwycającego języka, który powstaje na skutek zespołu Tourette’a, to jest nią jazz, a w szczególności hard bop. Stwierdziłem, że to dobry pomysł, aby Lionel znalazł drogę do tego świata” — mówi Norton. „Muzyka jazzowa, którą — podobnie jak jego umysł — cechuje chaos i brak jakichkolwiek reguł, co czyni ją zarazem niezwykle piękną, w pewnym sensie go wyzwala”.

Spontaniczna energia jazzu ukazuje Lionelowi kolejne oblicze miasta, które można zobaczyć w miejscach ukrytych w cieniu wspaniałych drapaczy chmur stanowiących obsesję Mosesa Randolpha.

Później Norton zaprosi do współpracy niezwykłe trio, które opracuje koncepcję muzyczną filmu, eksponującą panującą w nim atmosferę. Na potrzeby ścieżki dźwiękowej kompozytor Daniel Pemberton połączył nieskrępowany formą jazz z muzyką elektroniczną, która przypomina zapętlone myśli, kotłujące się w mózgu Lionela. Przyjaciel Nortona i legendarny trębacz jazzowy Wynton Marsalis dołączył do produkcji, aby zagrać w złożonym z samych gwiazd zespole w scenach rozgrywających się w klubie. Inny długoletni przyjaciel reżysera — wokalista, muzyk i autor tekstów piosenek Thom Yorke, napisał oryginalną piosenkę (we współpracy z Fleą z Red Hot Chili Peppers) do filmu, która została następnie wpleciona w jazzujący refren zagrany przez Marsalisa.

„Muzyka obecna w filmie pełniła rolę nie tylko furtki przenoszącej widzów do tamtego okresu i nowojorskich klubów jazzowych, ale także drzwi do ekspresyjnego wnętrza Lionela” — podsumowuje Norton.

Kiedy Norton przygotowywał się do nakręcenia historii, która tkwiła w jego umyśle przez prawie dwie dekady, kluczową kwestią okazało się skompletowanie obsady. Bohaterowie byli tak wielobarwni, że mogli ich sportretować jedynie niebanalni aktorzy. Norton zdawał sobie także sprawę z tego, że potrzebował najlepszych z najlepszych, jeśli chciał zagrać Lionela i jednocześnie wyreżyserować i wyprodukować film, w którym każdy najdrobniejszy szczegół miał ogromne znaczenie.

„Reżyserowanie filmu w zasadzie z definicji stoi w całkowitej sprzeczności ze stanem umysłu, w jakim chce się znajdować aktor” — zauważa Norton. „Jako aktor chcesz skupić się wyłącznie na roli, a jako reżyser musisz nad wszystkim panować i przez cały czas mieć głowę na karku. Oznacza to, że jeśli chcesz robić te dwie rzeczy naraz, musisz opanować do perfekcji sztukę wchodzenia w rolę na długo, zanim w ogóle wkroczysz na plan. Znaczy to też, że jeśli chcesz mieć jakąkolwiek szansę na to, aby skoncentrować się na grze aktorskiej, musisz opracować plan działania i zaprosić do udziału w projekcie bardzo doświadczonych współpracowników, którzy są w stanie przyjść na plan, znając już odpowiedzi na wszystkie pytania, gotowi, aby rozpocząć pracę”.

Właśnie tego rodzaju profesjonaliści weszli w skład obsady filmu. Znaleźli się wśród nich: Bruce Willis, Gugu Mbatha-Raw, Bobby Cannavale, Cherry Jones, Michael Kenneth Williams, Leslie Mann, Ethan Suplee, Dallas Roberts, Josh Pais, Robert Ray Wisdom, Fisher Stevens, Alec Baldwin oraz Willem Dafoe.

„Każda osoba, którą Edward chciał widzieć w produkcji, pojawiła się, a w dodatku każda z nich dała z siebie wszystko” — mówi Migliore. „Każdy wniósł do granej przez siebie postaci to, co najlepsze, co miało swoje odbicie w całej historii”.

Wówczas Norton rozpoczął realizację swojego karkołomnego zadania. „Film opiera się na więzi, jaka nawiązuje się między widzami a tym nieszablonowym bohaterem” — kontynuuje Migliore. „Obserwowanie Edwarda uosabiającego Lionela było niezwykle pasjonujące. Miałem przyjemność wielokrotnie obserwować, jak Edward buduje jakąś postać w czasie rzeczywistym na planie zdjęciowym. Opisałbym ten proces jako skrzyżowanie wyższej matematyki z jazzem. Do tego miał w sobie tyle dyscypliny, silnej woli i kunsztu aktorskiego, aby przełączać się między odgrywaną rolą a własną reżyserską wizją, współpracując z członkami naszej niemałej i dynamicznej obsady. To było fenomenalne”.

„Niesamowicie było obserwować na planie, jak płynnie Edward potrafił przechodzić od funkcji reżysera, wykazującego pełne zrozumienie dla aktorów i członków ekipy filmowej, do roli aktora doskonale portretującego złożoną postać Lionela Essroga” — dodaje producentka Rachel Shane.

Zdaniem Baldwina, który odgrywa rolę Mosesa Randolpha jako człowieka pełnego gigantycznych kontrastów, cała historia ma sens tylko dlatego, że pozostali członkowie obsady dali z siebie wszystko. „Kiedy pracuje się z tak inteligentnym i skomplikowanym scenariuszem, trzeba zebrać ludzi, którzy będą w stanie naprawdę go ugryźć. Właśnie tak postąpił Edward” — mówi.

Każdy czuł się zainspirowany przełamującą gatunki postacią zabawnego, melancholijnego detektywa poszukującego sprawiedliwości, którego stworzył Lethem — i w równym stopniu mrocznym nowojorskim światem zdrad i namiętności, do którego przeniósł go Norton, osiągając tak dojmujący efekt.

„Edward stworzył nastrojowy film w stylistyce noir, którym składa emocjonalny hołd Nowemu Jorkowi, oraz opowiada o niezwykłej osobistej podróży. W międzyczasie porusza aktualne kwestie dotyczące kultury, podnoszenia statusu, dyskryminacji rasowej oraz historii amerykańskich miast, ale widz ogląda to wszystko oczami najsłabszej jednostki, której społeczeństwo mogłoby nie zauważyć” — podsumowuje Mbatha-Raw.

Norton ma dług wdzięczności wobec osób, które uwierzyły w jego odważną wizję i wspierały go po obu stronach kamery. „To była produkcja o tak dużym stopniu złożoności, że nigdy nie doszłaby do skutku bez udziału grupy profesjonalistów w każdym calu” — stwierdza. „Czułem się tak, jakbym miał przy sobie drużynę z fantastycznej ligi, otaczającą mnie na każdym etapie pracy nad filmem. Bez wątpienia była to jedna z najlepszych ekip, z jakimi miałem przyjemność pracować w całej swojej karierze”.
Lionel Essrog i gatunek noir


Podobnie jak Jonathan Lethem, który rozprawił się w żartobliwy sposób z amerykańską tradycją wątpliwej jakości literatury w miękkiej oprawie opowiadającej o detektywach w ciemnych uliczkach, tworząc Lionela Essroga, Norton bawi się klasycznymi elementami filmów z gatunku noir, powstałych niechybnie na kanwie tejże literatury.

W 1957 r., w którym rozgrywa się akcja filmu Nortona, styl noir przestał być kojarzony z filmami klasy B i stał się jedną z najbardziej kultowych form sztuki w Hollywood, cenioną i naśladowaną na całym świecie. Fundamentalne cechy estetyki noir — przesiąknięte deszczem ulice pełne niebezpiecznych, podstępnych buntowników i odmieńców, oświetlenie o wysokim kontraście i szybko prowadzone dialogi — stały się, obok bebopu, częścią nowej mody. Jednak to sposób, w jaki gatunek noir zdawał się także prześwietlać normy społeczne i obnażać kruche podstawy współczesnego życia, uczynił z niego tak wymowną i dynamiczną formę opowiadania historii.

Stoiccy, złamani bohaterowie filmów noir, którzy zrodzili się na zgliszczach zdeptanej powojennej niewinności, stanowili odzwierciedlenie destabilizującej mieszanki uczuć melancholii, poczucia winy i gniewu buzujących w globalnej psychice. Ponadto w czasach dynamicznie zmieniających się współzależności płciowo-rasowych, filmy z gatunku noir były jednymi z nielicznych, które odważyły się zabrać głos w kwestii narastającego niepokoju związanego z samą tylko koncepcją „inności”. Właśnie to sprawiło, że stylistyka noir okazała się najlepszą możliwą formą wyrazu w przypadku produkcji Osierocony Brooklyn, ponieważ jej marginalizowani bohaterowie odkrywają hipokryzję ekskluzywnego świata bogaczy, który w rzeczywistości powstał na fundamencie zbrodni.

Dla Nortona był to sposób na przywrócenie filmom noir ich podstawowej funkcji — obnażania robionych po kryjomu szemranych interesów. „W latach 50. powszechne było przekonanie, że Ameryka szybko rośnie w siłę. Byliśmy młodym państwem, pełnym optymizmu i ideałów. Jednak twórcy filmów z gatunku noir stopowali ten entuzjazm, pytając o przyczyny tego stanu rzeczy. Po głębszej analizie okazywało się, że nie wszystko było takie różowe. Myślę, że koncepcja przyjrzenia się z bliska temu, co dzieje się z dala od blasku fleszy, co kryje się pod wygodniejszą narracją o tym, kim jesteśmy jako naród i czego udało nam się dokonać, nigdy nie była bardziej aktualna” — mówi.

Jako scenarzysta i reżyser Norton rozwinął już obecne w powieści Lethema wątki kryminalne o największym potencjale filmowym. Źródłem jego inspiracji były koncepcje wizualne zastosowane w różnych odsłonach stylu noir, które powstały na przestrzeni ostatnich osiemdziesięciu lat — począwszy od nastrojowego światłocienia z lat 40. i 50., a skończywszy na nieco bardziej nacechowanych socjologicznie, powołujących się na siebie i szalenie kolorowych filmach kręconych w konwencji neo-noir.
Jednak jako aktor podjął się stworzenia własnej interpretacji najbardziej elementarnej postaci kina noir — wygadanego, cynicznego prywatnego detektywa — przedstawiając ją w zupełnie nowym świetle. Essrogowi daleko do Sama Spade’a. Chciałby nim być, ale nie ma na to nadziei. Podczas gdy wielu detektywów z filmów noir jest raczej małomównych, Essrog nie potrafi opanować potoku słów wypływających z jego ust w najmniej odpowiednich momentach. Nie może powstrzymać gier słownych i szczękania zębami ani ciągłego przeprowadzania autoanalizy, co czyni go o wiele bardziej bezbronnym i uderzająco ludzkim niż cały panteon protagonistów z filmów noir.

W ramach umiejętnie stworzonej przez siebie kreacji Norton zrobił wszystko, co mógł, aby grana przez niego postać nie była jedynie sumą swoich wybuchów i kompulsji. Założenie było takie, aby zespół Tourette’a, na który cierpi Lionel, stał się dla widzów czymś naturalnym — taką samą częścią tego, kim jest, jak fakt bycia sierotą czy mieszkańcem Brooklynu — i po prostu jednym z wielu elementów, które składają się na obraz człowieka. 

Norton pozwala widzom doświadczyć udręki Lionela, kiedy zmaga się z mechanizmami działania swojego umysłu. Jednak później zaczyna sobie zdawać sprawę z tego, że ten sam umysł go napędza i daje mu narzędzia potrzebne do znalezienia odpowiedzi, które pozwolą mu poczuć się sobą. W miarę jak w coraz większym stopniu godzi się ze swoimi dziwactwami, dokonuje odkrycia, które zmieni jego życie — nie musi być sam. On również może znaleźć ukojenie, otwierając się na głęboką więź z drugim człowiekiem — to powszechnie odczuwane pragnienie, które przemawia do każdego.

„Dla mnie istotą osobistej podróży Lionela jest jego potrzeba nawiązywania więzi” — mówi Norton. „Czuje się niewidoczny albo błędnie postrzegany, ponieważ ludzie zwykle patrzą na niego przez pryzmat jego schorzenia. Wzajemna zależność między jego rozgoryczeniem i frustracją a poczuciem humoru i nieustępliwością to kombinacja, która cechuje wielu z moich ulubionych bohaterów filmowych. Wzrusza mnie za każdym razem”.

Pozostali członkowie obsady czerpali inspirację z głębokiego zaangażowania Nortona w analizowanie każdego aspektu werbalnych wybuchów i emocjonalnego rozwoju granej przez niego postaci, nawet kiedy Lionel musi stawić czoła korupcji obecnej w samym sercu miasta. Dla długoletniego przyjaciela Nortona Bobby’ego Cannavale, który dobrze go zna jako aktora, obserwowanie go w tej roli nadal było zaskoczeniem.

„Kiedy przyszedłem na plan, w jednej chwili rozmawialiśmy z Edwardem o dzieciach, a w następnej kręciliśmy scenę o tak dużym ładunku emocjonalnym, że musiałem ją przerwać i powiedzieć: »Muszę się przestawić. Zapomniałem, jaki jesteś dobry«” — wspomina Cannavale. „Kiedy przyjaźnisz się z kimś takim jak Edward, zapominasz, że to także jeden z najlepszych aktorów swojego pokolenia. Nie ma nic lepszego niż znaleźć się z nim w tym samym miejscu”.

Departament ds. dyskryminacji w dostępie do mieszkań na tle rasowym

Jeśli śmierć Franka Minny jest tym, co sprawia, że Lionel Essrog wyrusza w przełomową dla siebie podróż, to prawniczka i aktywistka walcząca o swobodny dostęp do mieszkań Laura Rose nadaje jej większego znaczenia niż mógłby się tego spodziewać. Jednak Laura jest całkowitym przeciwieństwem femme fatale. Odwrotnie niż to zwykle ma miejsce, to ona jest wybawcą Lionela pod wieloma względami. Poznaje ją na spotkaniu Komitetu ds. zwalczania dyskryminacji w dostępie do mieszkań na tle rasowym, obywatelskiej inicjatywy sprzeciwiającej się planom rozwojowym Mosesa Randolpha, gdzie podaje się za dziennikarza w nadziei zebrania informacji na temat tajnej działalności Franka Minny. Po znalezieniu płaszczyzny porozumienia połączy ich szczególna relacja oparta nie tylko na wspólnym poszukiwaniu prawdy, ale także na głębokiej więzi emocjonalnej i szacunku dla zmagań z własnymi słabościami.

W rolę Laury wciela się Gugu Mbatha-Raw, której od razu przypadła do gustu niesamowita inteligencja tej postaci. „Laura żyje na pograniczu dwóch światów. Dorastała w Harlemie, ale jest wykształconą kobietą. Ukończyła studia prawnicze. Pracuje na rzecz zwalczania dyskryminacji w dostępie do mieszkań” — zauważa. „Imponuje mi jej zaangażowanie w pracę na rzecz lokalnej społeczności i mnogość zainteresowań — od prawa poprzez aktywizm, aż po jazz”.


Początkowo Laura wierzy w bajeczkę o tym, że Lionel jest dziennikarzem na tropie dużej afery korupcyjnej. Jednak kiedy te pozory opadają, znikają też bariery emocjonalne Lionela.

„Uwielbiam dynamikę, jaka się między nimi tworzy” — mówi Mbatha-Raw. „Początkowo Laura postrzega Lionela jedynie w kategoriach ciekawskiego reportera, myśląc, że być może pomoże jej nagłośnić sprawę, o którą walczy. Jednak im bliżej go poznaje i im bardziej się domyśla, o co mu naprawdę chodzi, zaczyna się przebijać przez pancerz jego choroby. Widzi go takim, jakim jest naprawdę. Patrzy na niego w sposób, w jaki nikt wcześniej na niego nie patrzył. Myślę, że on też naprawdę ją dostrzega. Tworzą przedziwny związek, ale za to oparty na szczerości. Może nie do końca pasują do świata, w którym przyszło im żyć, ale pasują do siebie nawzajem”.

Według Nortona Mbatha-Raw była w tej roli po prostu rewelacyjna. „Gugu ma tak wielki talent, że dzięki niej łącząca nas relacja wyglądała naturalnie, mimo że wykonywałem tyle funkcji jednocześnie. W najbardziej intymnych scenach, kiedy nie wolno się zdekoncentrować, zachowała się w stu procentach profesjonalnie. Jako aktorkę cechuje ją duże wyczucie stylu, wewnętrzny spokój i samowystarczalność. Myślę, że widać to w otwartym charakterze relacji łączącej Laurę i Lionela”.

„Podoba mi się też inteligencja, jaką Gugu obdarzyła tę postać” — kontynuuje Norton. „Odkryliśmy razem pewne rzeczy, które pomogły mi lepiej zrozumieć sposób, w jaki postrzegałem tę historię. Kiedy wypowiada kwestię: »Każdy z nas potrzebuje kogoś, kto się nim zaopiekuje«, w przepiękny sposób wyraża pragnienie wielu ludzi. Podobnie jak Lionel Laura czuje się niewidzialna jako czarnoskóra prawniczka w latach 50. Przyciągnęła ich do siebie samotność, ale później dokonują zaskakującego odkrycia, że spotkali osobę, która jest gotowa widzieć ich takimi, jakimi są naprawdę”.

Laura pracuje w Komitecie ds. zwalczania dyskryminacji w dostępie do mieszkań na tle rasowym z Gabby Horowitz, pełną werwy liderką ruchu na rzecz ocalenia dzielnic Nowego Jorku przed buldożerami Mosesa Randolpha. Podobnie jak w przypadku Randolpha koncepcja postaci Horowitz wzięła swój początek w wydarzeniach historycznych, a konkretnie w zyskującym na popularności ruchu lokatorów, który powstał na początku XX wieku, aby chronić często deptane prawa najemców, jak również nabywców domów w dzielnicach zamieszkanych przez osoby o niskich dochodach i mniejszości narodowe. 

W latach 50., kiedy w Nowym Jorku po raz pierwszy uchwalono kontrolę czynszów obowiązującą w całym stanie, ruch zaczął się zajmować jeszcze trudniejszymi problemami: szerzącą się dyskryminacją w dostępie do mieszkań, ograniczaniem inwestycji w podupadłej części śródmieścia, wysiedleniami bezsilnych lokatorów z powodu budowy nowych obiektów dla zysku oraz usankcjonowaną przez rząd praktyką „redliningu”, polegającą na odmawianiu udzielania pożyczek hipotecznych na domy w dzielnicach uznanych za podupadające, w konsekwencji czego miliony osób zostały pozbawione możliwości kupienia domu albo zmuszone do płacenia bardzo wysokich odsetek. Norton, który przez długi czas pracował w branży mieszkaniowej, widział na własne oczy pokłosie tych praktyk. Fakt, że ogromne szkody społeczne i gospodarcze wynikające z niesprawiedliwości na tle rasowym nadal stanowią problem wielu dzielnic w całych Stanach Zjednoczonych, doprowadził do stworzenia postaci Horowitz.

Horowitz może początkowo przywodzić na myśl znaną miejską aktywistkę i autorkę książek Jane Jacobs, która w latach 50. i 60. toczyła publiczny spór z Robertem Mosesem, aby ocalić Washington Square Park i sąsiadujące z nim okolice Greenwich Village. Moses planował zrównać je z ziemią, a na ich miejscu zbudować czteropasmową autostradę. Jednak ciekawość Nortona wzbudziła również mniej znana, ale równie odważna XX-wieczna działaczka na polu mieszkalnictwa i praw obywatelskich — Hortense Gabel.

To właśnie Gabel, z wykształcenia prawniczka, która pracowała dla New York State Rent Commission, a później kierowała Rent and Rehabilitation Agency, była jedynym przedstawicielem administracji miasta otwarcie popierającym dzielnice zagrożone planami przebudowy Mosesa. Organizowała tajne spotkania z dziennikarzami, aby ujawnić nadużywanie władzy przez Mosesa. Jest współautorką krytycznego raportu na temat konsekwencji planów Mosesa dotyczących „wyburzania slumsów”. W bezpośrednim kontraście do niszczycielskiej strategii Mosesa Gabel opracowała programy rewitalizacji wdrażane przez lokalne społeczności dla Brooklynu, Harlemu i Lower East Side. (Później została powołana do New York Supreme Court.)

Im więcej Norton wiedział o Gabel, tym bardziej chciał powiązać elementy dotyczące jej osoby, sylwetki Jacobs i innych im podobnych, aby stworzyć Horowitz. „Hortense Gabel walczyła o prawa mieszkaniowe nawet wcześniej niż Jane Jacobs, dlatego stała się dla mnie ważną postacią. Jednak w Gabby można odnaleźć także elementy Jane Jacobs. Mieszają się w niej różne wpływy” — wyjaśnia Norton.

Tę kontrowersyjną rolę powierzono laureatce nagrody Tony Cherry Jones. Norton był zachwycony możliwością współpracy z legendą sceny teatralnej na ekranie. „Nie da się nawet wymienić wszystkich wspaniałych ról teatralnych Cherry, bo jest ich zbyt wiele” — twierdzi Norton. „Wiele osób kojarzy ją z filmu Wątpliwość, więc pomyślałem, że będzie zabawnie, jeśli porzuci habit zakonnicy i stanie do walki na rzecz wdrożenia reform w mieście. Uwielbiam sposób, w jaki sportretowała tę zatwardziałą socjalistkę starej daty, która potrafi być nieubłagana”.

Jones dosłownie zakochała się w scenariuszu Nortona. „Najbardziej zaimponowała mi muzykalność języka” — mówi. „Granie z tego rodzaju dialogami to świetna zabawa”.

Jones mówi, że kiedy przygotowywała się do roli, czerpała inspirację głównie z postaci Gabel i Jones. „W moim odczuciu Jane Jacobs i Hortense Gabel śpiewały w tym samym chórze, tyle że w innych ławkach” — mówi. „Obie wstawiały się za ludźmi, których elity sprawujące władzę miały za nic. Taka jest również Gabby”.

Chociaż Laura jest zafascynowana Gabby, Mbatha-Raw miała oczy utkwione w Jones. „Jest zaciekła, stanowcza i majestatyczna. Jednak Cherry wnosi do postaci Gabby także naturalne ciepło i słodycz, co tworzy doskonałą kombinację” — mówi Mbatha-Raw.

Ludzie Minny

W pierwszych minutach filmu Osierocony Brooklyn widzowie poznają człowieka, który był do tej pory jedynym prawdziwym przyjacielem Lionela Essroga na całym świecie — Franka Minnę. Minna, twardy mądrala z Brooklynu, postanowił ulitować się nad czwórką lokalnych sierot, zatrudniając ich jako chłopców na posyłki w swojej niekonwencjonalnej agencji detektywistycznej.

Od samego początku było jasne, że postać tę mógł zagrać tylko aktor o ogromnej charyzmie. Norton od razu pomyślał o Brusie Willisie. Prawie dwadzieścia lat temu ta dwójka spotkała się po tym, jak Willis obejrzał występ Nortona w sztuce i do niego napisał. Ostatecznie poszli na piwo i dyskutowali o możliwości nawiązania współpracy w przyszłości. Wreszcie nadarzyła się okazja.

Potwierdzenie udziału Willisa w projekcie na wczesnym etapie realizacji zadziałało jak katalizator. „Właściwie to w dużej mierze zawdzięczam powstanie tego filmu Bruce’owi” — zauważa Norton. „Obsadzenie Bruce’a w produkcji robi dużą różnicę w kontekście pozyskiwania finansowania. Bruce zrobił coś pięknego dla tego filmu wiele lat temu”.

„Poza tym nie było nikogo lepszego, kto mógłby zagrać Franka Minnę, który jest uosobieniem oldschoolowego detektywa z krwi i kości. Kiedy pojawia się na ekranie, więź łącząca go z Lionelem jest niemal namacalna. Widać to w zmrużonych oczach Bruce’a, w sposobie, w jaki się śmieje i w tonie ich rozmowy. To niesamowite, jak niewiele czasu potrzebuje Bruce, aby nawiązać więź emocjonalną” — kontynuuje Norton.

Poza Lionelem Minna przygarnął także Gila, Danny’ego i zastępcę Franka, Tony’ego, który przejmuje pałeczkę po przedwczesnej śmierci szefa. W rolę Tony’ego wciela się Bobby Cannavale. Cannavale, który jest przyjacielem Nortona, słyszał od niego od lat o filmie Osierocony Brooklyn. Mimo to, kiedy dostał scenariusz, był zaskoczony. „Był epicki, inteligentny i wzruszający. Naprawdę chciałem wziąć udział w tej produkcji” — mówi.

Cannavale opisuje Tony’ego jako samca alfa, który staje się faktycznym nowym przywódcą grupy, ponieważ jego charakter jest najbliższy osobowości typu A z całej czwórki. „Być może zdaje sobie też sprawę z tego, że śmierć Minny to dla niego okazja do przejęcia interesu, która może się już nie powtórzyć”.

„Myślę, że za pośrednictwem Ludzi Minny zostaje uwypuklony fakt, że — pomijając całą resztę — film ten opowiada historię czterech sierot, które tracą człowieka odgrywającego w zasadzie rolę ich ojca. Idea ojcowskiego autorytetu to kolejny aspekt w przedstawionym przez Edwarda studium władzy i sposobów jej wykorzystania” — dodaje.

Dallas Roberts, który portretuje Danny’ego, mówi, że już pierwszego dnia na planie między całą czwórką wytworzyła się specyficzna dynamika. „Mimo że grana przeze mnie postać właściwie nigdy nie opuszcza biura, miałem niesamowitą okazję do współpracy z Edwardem, Bobbym i Ethanem, dlatego dla mnie było to nadal fantastyczne doświadczenie. Cała nasza czwórka szybko poczuła się jak prawdziwa kompania osieroconych braci, którzy przebywali ze sobą od najmłodszych lat”.

Roberts cieszył się także z możliwości zagłębienia się w świat w stylu noir, który nie różni się zbytnio od tego współczesnego nam. „Odnosi się wrażenie, że wszystkie klasyczne elementy gatunku noir są na właściwym miejscu, ale Edward dodał kilka nowych ozdobników. Zmodernizował go, jednocześnie oddając hołd jego klasycznej formie” — opisuje. „Film w dużym stopniu odzwierciedla teraźniejszość, ponieważ zagadnienia dotyczące rasy, statusu społecznego i płci, które wówczas wysuwały się na pierwszy plan, nie tylko nie zniknęły, ale jeszcze zyskały na znaczeniu”. 

Kwartet Minny uzupełnia Gil grany przez Ethana Suplee, który wcześniej współpracował z Nortonem na planie Więźnia nienawiści. Suplee mówi, że poznał okres w historii Nowego Jorku, z którym nigdy wcześniej się nie zetknął w popkulturze. „Nie miałem pojęcia o tym, co się działo w latach 50., kiedy przebudowa Nowego Jorku zmusiła całe dzielnice zamieszkane przez mniejszości etniczne do opuszczenia miasta” — mówi Suplee. „Sposób, w jaki Edward wplótł tyle fascynujących wątków historycznych w tę fikcyjną historię, czyni ją zupełnie wyjątkową”.

Potentat i manifestant

Podobnie jak Robert Moses i inni urbaniści z tamtego okresu Moses Randolph wierzy, że ratunkiem dla Nowego Jorku są masowe wyburzenia wszystkich obiektów, które mu się nie podobają, w tym mniej majętnych dzielnic zamieszkanych przez mniejszości etniczne — oraz w spełnianie własnych rosnących ambicji. Kiedy Alec Baldwin powołuje tę kontrowersyjną postać do życia, Randolph z jednej strony demonstruje swoje zainteresowanie miastem i jego potencjałem, ale z drugiej jego sposób postrzegania zamieszkujących Nowy Jork obywateli jest tak wąski, że właściwie ich nie dostrzega.

Alec Baldwin nigdy się nie uchylał od grania najbardziej skomplikowanych lub wymagających postaci, a Moses Randolph nie jest tu żadnym wyjątkiem — ma wszystko, czego dusza zapragnie, ale jego kręgosłup moralny pozostawia wiele do życzenia. „Zawsze powtarzam, że bardzo chciałbym wcielić się kiedyś w filmie w postać Ronalda McDonalda — kogoś uroczego, pokornego i niewinnego” — mówi Baldwin ze śmiechem. „Jednak w przypadku Mosesa Randolpha moim zadaniem było zagrać go jako człowieka podłego i brutalnego prywatnie oraz jako genialnego wizjonera, za którego się podaje publicznie. Nie ma za grosz samoświadomości. Uważa, że nie ma nic złego w tym, co robi, i że każdy zrobiłby to samo na jego miejscu. Wyznaje pogląd, że w imię lepszego jutra dziś należy zrównać wszystko z ziemią. Ma też swoją ciemną stronę — jest brutalnym seksistą i rasistą nawet jak na tamte czasy”.
Randolphowi brakuje samoświadomości, co rekompensuje sobie pielęgnowaniem przerośniętego ego. „Jest dużym fanem samego siebie” — stwierdza Baldwin. „Bez przerwy się promuje i opowiada o tym, co mu się wydaje, że zrobił dla miasta. Minusem takiego wizerunku jest poczucie, że nigdy nie zdobędzie wystarczającego szacunku i uznania”.

Jednak coś głęboko we wnętrzu Randolpha przyciąga go do Lionela, jak biedny i zbyteczny by nie był. „W oczach Mosesa Lionel jest niezwykły, jest Inny” — zauważa Baldwin. „Myślę, że Mosesa przyciąga to także dlatego, że sam również czuje się wyobcowany. Sam też postrzega siebie jako swego rodzaju erudytę i identyfikuje się z tym pędem w głowie Lionela, którego ten drugi nie jest w stanie zatrzymać. Właśnie dlatego mówi Lionelowi, że ten nigdy nie musi go przepraszać. Istnieje coś, co dostrzegają w sobie nawzajem. Razem z Edwardem stworzyliśmy w tym celu całą dynamikę postaci”.

Nawet kiedy Lionel szuka powiązań między Mosesem Randolphem i Frankiem Minną, jest jeszcze jedna osoba, która ma swoje powody, aby chcieć ujawnienia prawdy o Randolphie — to wyglądający na zaniedbanego Paul, architekt-idealista, który sprawia wrażenie zepchniętego na margines. W jego rolę wciela się Willem Dafoe.

„Odnoszę wrażenie, że Willem stawał się coraz bardziej intrygującym aktorem na przestrzeni swojej kariery” — zauważa Norton. „Miałem szczęście, że go poznałem na planie filmów Wesa Andersona, w których obaj występowaliśmy. Bardzo chciałem obsadzić go w tej roli, bo Paul pełni funkcję swoistego kompasu moralnego w filmie. Kiedy widzimy Paula po raz pierwszy, sprawia wrażenie, jakby był bezdomny albo oszalał. W gruncie rzeczy w tej historii jest rycerzem w lśniącej zbroi. Willem, który zagrał już wszystko od Bobby’ego Peru w Dzikości serca Davida Lyncha po Jezusa w Ostatnim kuszeniu Chrystusa Martina Scorsese, idealnie nadawał się do tej roli”.

Dafoe doceniał fakt, że Paul sprawia wrażenie kogoś innego niż jest w rzeczywistości. „Na pierwszy rzut oka mój bohater sprawia wrażenie bezdomnego z paranoicznymi fantazjami na temat całego zła na świecie. Później okazuje się, że dysponuje naprawdę rzadkimi informacjami, które pomagają Lionelowi w śledztwie. To on jest elementem łączącym, który przekształca pozornie prostą sprawę w odkrycie większego kalibru dotyczące korupcji sięgającej najdalszych zakątków miasta” — mówi Dafoe.

Paul, który był kiedyś podobny do Mosesa Randolpha, obrał zupełnie inną drogę. „Moses i Paul mieli zmienić świat, ale Moses odwrócił się od ideałów w imię odnoszenia zwycięstw i gromadzenia władzy” — zauważa Dafoe. „Chciał, aby bez przerwy coś się działo i stał się tyranem, podczas gdy Paul myślał o konsekwencjach. W oczach Mosesa Paul był nieudolny i słaby. Natomiast Paul twierdził, że Moses nazywa siebie człowiekiem ludu, ale wcale nim nie jest. Dlatego wybuchł między nimi konflikt. Podoba mi się, że Edward nie napisał tych postaci, aby osiągnąć efekt dydaktyczny. To, co zaszło między nimi, jest bardzo ludzkie”.

Podobnie jak pozostali członkowie obsady Dafoe był pod wrażeniem łatwości, z jaką Norton codziennie przestawiał się na pełnienie innej funkcji na planie. „Szczególnie podobał mi się sposób, w jaki Edward reżyserował od wewnątrz” — opisuje Dafoe. „W czasie pracy dokonywał wszelkich korekt bardzo płynnie. Biorąc pod uwagę sposób, w jaki został napisany scenariusz — w rytmie i z muzykalnym tekstem — kręcąc dialogi, często czułem się tak, jakbym grał w duecie. Edward często pracował ze mną jako reżyser, jednocześnie będąc aktorem. Bardzo mi się to podobało”.

Obsadę filmu uzupełnili uznani aktorzy tacy jak: Leslie Mann w roli Julii — tajemniczej wdowy po Franku Minnie; Michael K. Williams jako trębacz, który wprowadza Lionela do nieodkrytego świata jazzu; Robert Wisdom, który gra ojca Laury i właściciela klubu jazzowego, Billy’ego Rose’a; oraz Fisher Stevens i Josh Pais jako mężczyźni w czarnych garniturach, którzy prowadzą Franka Minnę na śmierć.

W siną dal: Jazz i Nowy Jork Lionela Essroga

W jednej z najbardziej emocjonalnych scen w filmie Osierocony Brooklyn Laura odkrywa przed Lionelem nieznany świat spontanicznej ekspresji, w którym — ku jego zdumieniu — może czuć się zupełnie swobodnie. W najodleglejszych zaułkach miasta kryje się należący do ojca Laury klub jazzowy King Rooster, który budzi się do życia dopiero po północy. To tutaj Lionel wsłuchuje się w nowatorskie rytmy i rozdzierające serce melodie, które zdają się pasować do sposobu funkcjonowania jego umysłu. Trafia na rzadko spotykany tolerancyjny grunt, gdzie jego niekontrolowane wybuchy są nie tylko tolerowane, ale także doceniane.

Muzyka jazzowa, która stanowi odzwierciedlenie Nowego Jorku, lat 50. XX wieku, stylistyki noir i wybuchów zespołu Tourette’a — staje się kolejnym istotnym elementem obrazu Osierocony Brooklyn.
W połowie lat 50. jazzowe ścieżki dźwiękowe były już znakiem rozpoznawczym filmów detektywistycznych. Poszarpany rytm i zawodzące trąbki towarzyszyły szybkim pościgom, anarchistycznym poczynaniom i mrocznym scenom uwodzenia.

Stylistyka noir rzeczywiście wzbudzała zainteresowanie wielu jazzowych legend z połowy XX wieku. Trąbkę Dizzy’ego Gillespiego słychać w obrazie Black Friday Davida Goodisa, muzyka Duke’a Ellingtona towarzyszy Anatomii morderstwa Otto Premingera, John Lewis z Modern Jazz Quartet skomponował ścieżkę dźwiękową na potrzeby produkcji Roberta Wise’a Odds Against Tomorrow, a Miles Davis podarował światu ponadczasowe arcydzieło w formie improwizowanej do materiału filmowego muzyki do filmu Winda na szafot Louisa Malle’a.

W obrazie Osierocony Brooklyn muzyka odgrywa znacznie większą rolę niż tylko nastrojowego tła w szemranych, zadymionych lokalach. Otwiera drzwi do wewnętrznych doznań Lionela, staje się dźwiękowym odpowiednikiem umysłu, który bez przerwy przekształca efemerydy emocji i myśli w potoki szybko wypowiadanych słów.

Częściowo widać to w relacji, jaką Lionel nawiązuje z klubowym trębaczem. Kluczową postać wspólnie powołują do życia uznany aktor Michael Kenneth Williams i legenda jazzu Wynton Marsalis.

Norton wiedział, że Williams jest w stanie zagrać kogoś zupełnie nieprzewidywalnego. „Możliwość współpracy z Michaelem to ogromne wyróżnienie, ponieważ potrafi doskonale oddać charakter tej magicznej postaci” — mówi Norton. „Dodaje powagi i charyzmy bohaterowi wzorowanemu częściowo na Milesie Davisie i innych muzykach jazzowych. Michael ma dużą wiedzę na temat tego okresu i mówi niesamowitym głosem, którym swoim brzmieniem przypomina trzeszczącą płytę gramofonową”.


Kiedy trębacz wyraża swoje współczucie dla Lionela z racji tego, że jego umysł bez przerwy pracuje na najwyższych obrotach, Williams wskrzesza w nim emocje, które trudno opisać słowami. „Postać grana przez Michaela wypowiada jedno z głównych przesłań filmu, mówiące o tym, że czyjeś nieszczęście może się okazać dla takiej osoby największym darem” — stwierdza Norton.


Podczas gdy Williams stanowi uosobienie trębacza, grana przez niego muzyka wypływa z wirtuozerskiej duszy Marsalisa. Marsalis i Norton poznali się wiele lat temu, kiedy obaj byli zaangażowani w tworzenie dwóch nowych ważnych ośrodków sztuki na mapie Nowego Jorku. Marsalis utworzył wpływową instytucję Jazz at Lincoln Center (gdzie pełni funkcje dyrektora zarządzającego i artystycznego), a Norton przyczynił się do powstania Pershing Square Signature Center, kompleksu zaprojektowanego przez Franka Gehry’ego, który stał się nowym domem dla off-broadwayowskiego Signature Theater.


Chociaż są przyjaciółmi, jak mówi Norton, „z Wyntonem łączyła mnie głęboka więź na długo przed tym, zanim się poznaliśmy, ponieważ słuchałem jego płyt. Był moim muzycznym idolem już od dawna. Potrafi lawirować między różnymi nurtami — od klasycznych, poprzez jazz, do współczesnej muzyki elektronicznej. Jednak jeśli już się za coś zabierze, zawsze stara się przekraczać własne granice”.

Marsalis stopniowo angażował się coraz bardziej w projekt, od kiedy Norton zaczął się z nim konsultować w kwestii muzyki do filmu. „Najpierw zebrał zespół genialnych muzyków i pomógł mi wybrać utwory do filmu” — tłumaczy Norton. „Później poszedł o krok dalej i nagrał kluczowe partie muzyczne, takie jak solówka na trąbce w scenie snu Lionela. Aż wreszcie, kiedy pracę nad ścieżką dźwiękową rozpoczął nasz kompozytor Daniel Pemberton, który jest znany ze swojej wszechstronności, wkład Wyntona w realizację projektu jeszcze się powiększył. Ostatecznie zagrał wszystkie solówki na trąbce. Można to porównać do sytuacji, w której twoim zmiennikiem na boisku jest Ted Williams”.

Norton zwrócił się do Pembertona po przesłuchaniu ścieżki dźwiękowej do obrazu Wszystkie pieniądze świata, która ujęła go swoim ciepłem i kreatywnym charakterem. Pemberton zrealizował w tamtym okresie wiele projektów. Właśnie zakończył pracę nad animacją Spider-Man Uniwersum i planował zrobić sobie przerwę. Niemniej jednak nie mógł sobie odmówić spotkania z Nortonem i nigdy nie żałował tej decyzji. 

„Tym, co mnie ostatecznie przekonało do wzięcia udziału w projekcie, była nasza rozmowa o różnych koncepcjach muzycznych. Wtedy Edward wymienił ścieżkę dźwiękową do Rydwanów ognia skomponowaną przez Vangelisa. Uważam ją za przełomową, ponieważ nadała typowo brytyjskiemu dramatowi historycznemu współczesne elektroniczne brzmienie. Od tamtej pory zyskała złą sławę, jednak stanowiła pewne novum. Kiedy Edward o niej wspomniał, pomyślałem, że ten facet ma doskonałe wyczucie w kwestii muzyki filmowej i naprawdę chce stworzyć coś niepowtarzalnego. Wówczas zaczęliśmy dyskutować o wykorzystaniu instrumentów jazzowych z lat 50. — trąbek, saksofonów, kontrabasów, fortepianów i perkusji, ale w bardziej współczesnej formie” — wspomina Pemberton.

To wystarczyło, aby naładować Pembertona pozytywną energią. „W historii kinematografii można znaleźć bardzo wiele fantastycznych jazzowych ścieżek dźwiękowych, ale to była okazja, aby stworzyć coś zupełnie innego, a takie projekty lubię najbardziej” — wyjaśnia. „Natomiast Edward dał mi wolną rękę, dzięki czemu mogłem bez przeszkód eksperymentować i poszukiwać nowych brzmień”.

Pemberton chciał wyrazić nieustanną gonitwę myśli w umyśle Lionela w formie czystego dźwięku. „Kiedy po raz pierwszy widzimy Lionela siedzącego w samochodzie, słychać niespokojną perkusję. Myślę, że dzięki temu można lepiej zrozumieć, co dzieje się w jego mózgu, który bez przerwy coś analizuje i roztrząsa”. 

„Później nawiązałem w Londynie współpracę z wybitnym saksofonistą Tomem Challengerem, który tworzy fascynującą atonalną muzykę, aby spróbować zagłębić się jeszcze bardziej w wewnętrzny świat Lionela. Poprosiłem Toma, aby pokazał mi, co mógłby zagrać na saksofonie, ale normalnie nigdy nie ma ku temu okazji. Następnie zapętliłem ten materiał elektronicznie albo przekształciłem go w dźwięki instrumentalne, aby zyskać pewne pole manewru. Poprosiłem również, aby zagrał kilka nut, spowolniłem nagranie o 200% i je zniekształciłem, otrzymując bardzo dziwaczny dźwięk przypominający syrenę mgłową, ale do końca nie wiadomo, co to może być. Uwielbiam, kiedy nie da się jednoznacznie stwierdzić, jaki dźwięk słychać, szczególnie w tego rodzaju filmie, gdzie chodzi o rozwikłanie zagadki” — kontynuuje.

Pemberton skomponował odrębne motywy muzyczne zarówno dla Lionela, jak i Laury Rose. „W przypadku Lionela starałem się uchwycić jego poczucie wyobcowania, a także czystość serca, czego rezultatem jest utwór na fortepian o nieskomplikowanej budowie. Dla Laury stworzyliśmy motyw, który zatytułowałem „Kobieta w błękicie”. Różni się on od pozostałych utworów ze ścieżki dźwiękowej. Odzwierciedla otaczającą ją aurę tajemniczości i wyrafinowania, które wnosi do tego brutalnego świata”.

Pemberton, podobnie jak Norton, nie posiadał się z radości, że jego praca została później zinterpretowana przez Marsalisa. „To było ekscytujące doświadczenie, móc powiedzieć Wyntonowi: »To jest ścieżka dźwiękowa — niech twoi ludzie puszczą teraz wodze fantazji«” — mówi kompozytor. „Wynton właśnie w takich warunkach czuje się jak ryba w wodzie — kiedy może robić z członkami swojego zespołu to, co potrafi najlepiej”.

Następnie kolejny z przyjaciół Nortona z branży muzycznej, wprowadzony do Rock and Roll Hall of Fame artysta Thom Yorke, skomponował współcześnie brzmiącą piosenkę, która towarzyszy jednej z najbardziej poruszających scen w filmie. „Thom przesłał mi tę balladę. Pamiętam, że słuchałem jej po raz pierwszy, siedząc na krawędzi łóżka o 6 rano cały we łzach. Oddawała każdy aspekt codziennej walki przedstawionej w filmie” — wspomina Norton. „Podobnie jak wiele piosenek Thoma niosła ze sobą także niejasne poczucie zagrożenia towarzyszące czasom, w których żyjemy. Także coś w brzmieniu jego głosu doskonale wyraża Lionela”.

Pemberton i Norton przekonali Yorke’a, że powinni wykorzystać wersję demo zamiast nagrywać piosenkę jeszcze raz. „Wykonanie Thoma było bardzo surowe i rozdzierające, wręcz idealne” — mówi Pemberton.

Nowe oblicze piosence Yorke’a nadał Marsalis w swojej instrumentalnej wariacji. „Potrzebowaliśmy piosenki, przy której Laura i Lionel mogliby zatańczyć w klubie” — wyjaśnia Norton. „Szukaliśmy utworu z tamtego okresu, ale potem zapytałem Wyntona, czy nie mógłby zaaranżować piosenki Thoma w stylu Milesa Davisa z lat 50. Kiedy puściłem efekt jego pracy Thomowi, nie mógł się nadziwić. Stwierdził, że to najlepszy kawałek, jaki słyszał”.


Poza muzyką, która grała pierwsze skrzypce, dla Nortona tak samo ważne było udźwiękowienie całego filmu. „Chciałem, aby dźwięk cechowała emocjonalna surowość. Miał przywodzić na myśl wrażliwość tamtej epoki, ale z pewną dozą modernizmu. Nie szukałem naturalistycznych dźwięków, ale raczej bardziej sugestywnych, które przypominałyby swoim brzmieniem pracę zwojów mózgowych”. W tym celu zaprosił do współpracy montażystę i operatora dźwięku Paula Hsu — który został trzykrotnie nominowany do nagrody Emmy za projekty dokumentalne — aby stworzył coś innowacyjnego. „Paul jest tym konkretnym dźwiękowcem, z którym się pracuje, kręcąc film w Nowym Jorku. Współpracował z każdym, kogo uwielbiam i podziwiam. Miałem szczęście, że był akurat dyspozycyjny” — mówi Norton.

Różne oblicza Nowego Jorku

Edward Norton od samego początku postrzegał film Osierocony Brooklyn jako obraz o rozbudowanej warstwie wizualnej. Oczyma wyobraźni widział nocny krajobraz miejski w stylu noir w połączeniu z imponującymi ikonografiami, przedstawiającymi Nowy Jork z połowy stulecia — a także tętniące życiem dzielnice robotnicze na Brooklynie kontrastujące z bizantyjskim przepychem Manhattanu. Zgodnie z jego wizją Nowy Jork bywał niekiedy odpychający i brutalny, ale również piękny, tajemniczy i ludzki, podobnie jak zadanie, które postawił przed sobą Lionel.

Przede wszystkim chciał stworzyć scenerię, która przeniosłaby widzów do samego serca miasta, gdzie określony sposób życia musiał ustąpić miejsca ambicjom i obsesjom cechującym nową epokę w dziejach Ameryki. Osiągnięcie takiego efektu wymagało, aby każdy wizualny element filmu — światło, nocny krajobraz miejski, architektura, ulice, samochody, kostiumy — tworzył jedną całość z pozostałymi.

Aby uzyskać taką harmonię Norton zaprosił do współpracy najlepszych fachowców w branży, wśród których znaleźli się operator Dick Pope, montażysta Joe Klotz, scenografka Beth Mickle oraz projektantka kostiumów Amy Roth.

Norton pokazał członkom ekipy inspirujące materiały, które gromadził na potrzeby produkcji już od ponad dekady. Przewijały się pośród nich prace Roberta Franka, którego fotografie uliczne wykonane w powojennej Ameryce ukazywały rodzące się napięcia na tle społecznym i rasowym; Saula Leitera, którego wczesne czarno-białe zdjęcia, stylizowane na robione z ukrycia, przedstawiały bardziej intymną, niedostępną stronę Nowego Jorku; oraz malarza-realisty Edwarda Hoppera, którego prace, charakteryzujące się grą światła i cienia nawiązującą do stylu noir, stanowiły kwintesencję motywu samotności w przestrzeni miejskiej. (Hopper sam uwielbiał kino. Na wczesnym etapie kariery projektował okładki tabloidów, które stały się źródłem inspiracji dla powieści Lethema).

Norton od samego początku chciał, aby zdjęcia do filmu zrealizował Pope, który często współpracuje z Mikiem Leighem. „Pracowałem z Dickiem na planie Iluzjonisty. Od dawna znajduje się na mojej liście najgenialniejszych żyjących operatorów filmowych” — mówi. „W jego dorobku znalazł się zarówno naturalistyczny obraz Nadzy, jak i znakomity film kostiumowy Topsy-Turvy. Jego praca zrobiła na mnie ogromne wrażenie”.

„Dick potrafi doskonale manipulować światłem i cieniem, co ma kluczowe znaczenie w przypadku tej produkcji” — kontynuuje Norton. „Ponadto świetnie łączy piękno kadrów uchwyconych w klasycznym obiektywie kamery z wszechobecną współcześnie technologią cyfrową. Kiedy nagrywa ujęcia cyfrowo, nigdy nie sprawiają one wrażenia sztuczności. Tworzy fantastyczny materiał filmowy”.

Na wczesnym etapie produkcji Norton zaczął rozmawiać z Pope’em o stronie wizualnej obrazu Osierocony Brooklyn, który „miał przywoływać skojarzenia z filmami sprzed lat, ale jednocześnie zachować naturalność”.

Pope, który jest znany w branży ze stosowania nastrojowego oświetlenia i realizacji ujęć o intymnym, obserwacyjnym charakterze, ucieszył się z możliwości nakręcenia filmu osadzonego w realiach Nowego Jorku w stylistyce noir, czego nigdy wcześniej nie robił. „Wychowałem się na filmach o prywatnych detektywach, dlatego kiedy Edward przesłał mi scenariusz, pomyślałem, że to moja życiowa szansa” — wspomina. 

Pope był również zachwycony intensywnością indywidualnej wizji Nortona i jego determinacją w dążeniu do nadania każdemu kadrowi malowniczego charakteru. „Inspiracji szukaliśmy w klasyce gatunku noir z lat 50. oraz w pracach fotografów takich jak Robert Frank, Saul Leiter czy Vivian Maier. Jednak sposób realizacji zdjęć opierał się w głównej mierze na niepowtarzalnej wizji Edwarda, którą doprowadzał do perfekcji przez wiele lat” — mówi Pope. „Dokładnie wiedział, co chce zobaczyć”.

Obaj chcieli osiągnąć efekt wszechogarniającego kinowego doświadczenia, ale zdecydowali się stworzyć wywołującą dreszcz emocji atmosferę noir przy użyciu kamer cyfrowych. „Pracowałem z kamerą Arri Alexa, jednocześnie używając klasycznych obiektywów Cooke Panchro, aby osiągnąć nasycone barwami filmowe kadry z jednej strony, a z drugiej wykorzystać wszystkie zalety cyfrowej realizacji zdjęć” — mówi Pope.

Korzystanie z kamery cyfrowej rzeczywiście okazało się przydatne w przypadku tej produkcji, w której ciemne miejskie uliczki przeplatają się z zadymionymi wnętrzami klubów jazzowych. „W filmie jest wiele ciemnych scen, a technologia cyfrowa oferuje szerokie możliwości w zakresie realizacji zdjęć w warunkach słabego oświetlenia. Właściwie nie używam już nawet światłomierza. Oceniam natężenie światła na oko” — zauważa Pope.

Jedną z wielu przyjemności, z jaką wiązała się praca Pope’a na planie, były dyskusje z reżyserem Nortonem w jednej chwili, a w następnej obserwowanie go przed kamerą w roli Lionela. Pope zauważa, że Norton nawet jako aktor instynktownie pozostaje w kontakcie z kamerą. „Kiedy gra, można wyczuć, że zdaje sobie sprawę ze sposobu ustawienia kamer i stara się jak najlepiej wykorzystać kąty ich widzenia, nie tylko w stosunku do siebie, ale także wszystkich aktorów biorących udział w scenie. Robi to intuicyjnie”.

Dla Nortona ujęcia Nowego Jorku wykonane przez Pope’a w zupełności odzwierciedlały jego wizję, ale w dobitniejszy i wyrazistszy sposób. „Myślę, że mogę spokojnie powiedzieć, że nikt nie przedstawił Nowego Jorku na taśmie filmowej tak pięknie jak Dick” — stwierdza.

Dzielnice i obiekty architektoniczne, pośród których przemieszczała się kamera Pope’a, powstały dzięki pracy i materiałom zgromadzonym przez scenografkę Beth Mickle. Mickle wraz z zespołem przeczesywała Nowy Jork w poszukiwaniu takich malowniczych lokalizacji, w których przy odrobinie wysiłku nadal można było cofnąć się w czasie.

„Udało nam się dotrzeć do miejsc, które rzadko pojawiały się na ekranie albo nigdy nie zostały sfilmowane” — zauważa Norton. „Beth zyskała miano MVP produkcji. Stworzyła zachwycającą głębię, dysponując jedynie skromnym budżetem, ponieważ ma doskonały gust i znakomite wyczucie barwy”.

Mickle nie mogła się doczekać, kiedy zacznie się przekopywać przez ogromne ilości materiałów archiwalnych, które miały kluczowe znaczenie dla projektu. „Uwielbiam filmy z epoki, podobnie jak chyba każdy scenograf” — mówi Mickle, która ma na koncie także serial HBO Kroniki Times Square osadzony w przestępczym Nowym Jorku z lat 70. „Jedną z rzeczy, których staraliśmy się uniknąć z Edwardem, było przedstawienie tej historii przez pryzmat przeszłości. Zamiast tego chcieliśmy pokazać bardzo wierny obraz Nowego Jorku z lat 50. XX wieku, bez żadnych upiększeń”.

Szczególnie ekscytujące było powoływanie do życia miejsc, które nigdy nie pojawiły się na dużym ekranie w latach 50. „Chcieliśmy wyeksponować dzielnice zamieszkane przez osoby o niskich dochodach i przeciwstawić im wspaniały świat z marmuru, w którym pierwsze skrzypce grają elity trzymające władzę” — mówi Mickle. „Sfilmowaliśmy szereg różnorodnych osiedli mieszkaniowych i obiektów architektonicznych z tamtego okresu”. 

Produkcja, w trakcie której wykorzystano ogromną liczbę plenerów, rozpoczęła się w pobliżu domów szeregowych usytuowanych przy West 148th Street w historycznej części Harlemu — Sugar Hill. To właśnie tam Mickle wraz z zespołem cofnęła czas, dostawiając zabytkowy kiosk z gazetami, zabytkową budkę telefoniczną i witryny sklepowe z tamtego okresu. Przecznicę dalej, na West 149th Street, kamienica z elewacją z piaskowca i kolumnowym portykiem imitowała blok, w którym mieszkała Laura Rose.

Kolejne sceny realizowano na tytułowym Brooklynie, gdzie Lionel śledzi Laurę agitującą mieszkańców Fort Greene, co sfilmowano na Vernon Street w Bedford-Stuyvesant. Jednym z najbardziej spektakularnych momentów w czasie produkcji był dzień, kiedy aktorzy i członkowie ekipy filmowej przyjechali do Washington Square Park w Greenwich Village, aby nakręcić protest mieszkaniowy, w ramach którego przez park przemaszerowały setki statystów w kostiumach z epoki i spaliły kukłę Mosesa Randolpha.

Następnie produkcja przeniosła się do siedzib nowojorskich potentatów. Zdjęcia powstawały w neoklasycznym gmachu New York County Courthouse położonym przy 60 Centre Street, w okazałej sali balowej Hotelu Plaza oraz w New York Academy of Medicine z jej niemal 5-metrowymi łukowymi oknami, która została przerobiona na fikcyjną siedzibę władz gminy mieszczącą luksusowe biuro Randolpha.

Mickle dokonała wspaniałego odkrycia na potrzeby decydujących scen, w których Randolph jak co dzień udaje się na basen. Mianowicie, zlokalizowała basen w Hansborough Recreation Center usytuowanym przy West 134th Street. Został on po raz pierwszy otwarty jako łaźnia w 1925 r. W obiekcie inspirowanym stylem klasycystycznym znajduje się okazały łuk ze świetlikami, a przestronne i nasłonecznione wnętrze stanowiło idealny kontrast dla scen filmu rozgrywających się nocą. „Płytki na terenie basenu są po prostu fantastyczne” — mówi Mickle. „Oczywiście musieliśmy usunąć wiele współcześnie dodanych elementów. Oświetlenie było przepiękne i wręcz idealnie konweniowało z parą. Z tego względu basen stał się moim ulubionym planem zdjęciowym”. 

Starannie wyselekcjonowana flota zabytkowych samochodów dodała autentyczności scenom rozgrywającym się na ulicach. Koordynator ds. samochodów Tommy Janulis wyszukał szereg pojazdów pochodzących nie tylko z lat 50., ale także 30. i 40., dzięki czemu Nowy Jork z 1957 roku wyglądał tak, jak powinien — z samochodami z różnych dekad.

Według aktorów plany zdjęciowe przenosiły ich w czasie. „Scenografia, która tak dokładnie odzwierciedla epokę historyczną, w dużym stopniu ułatwia pracę aktorowi” — mówi Mbatha-Raw. „Uwielbiam też sposób, w jaki plany te eksponują mnogość różnych kultur koegzystujących obok siebie, co od zawsze stanowiło znak rozpoznawczy Nowego Jorku jako miasta”.

Rekonstrukcja Penn Station

Chociaż zarówno historyczne, jak i niedoceniane miejsca stanowiły fundament produkcji Osierocony Brooklyn, to technologia odgrywała istotną rolę przy przywracaniu do życia nieistniejących już elementów nowojorskiego krajobrazu. Na etapie postprodukcji Norton prowadził bliską współpracę ze specjalistą od efektów wizualnych Markiem Russellem. W jej efekcie plany zdjęciowe zostały poszerzone i zyskały więcej dynamizmu. Russell zabrał się do „wymazywania” licznych grzeszków współczesności, począwszy od klimatyzatorów, a skończywszy na nowoczesnych wyłącznikach światła. Ponadto stworzył tętniące życiem, umiejętnie zaaranżowane tło na potrzeby wielu scen jazdy samochodem.

Jednak coup de grace Russella było niewiarygodne wręcz wyzwanie, które Norton wymarzył sobie już dawno temu — rekonstrukcja jednego z najokazalszych utraconych pomników Nowego Jorku, oryginalnej stacji Penn Station zbudowanej w stylu secesyjnym. Legendarna stacja węzłowa została zburzona w 1964 r. i odbudowana w całości pod ziemią. Na powierzchni nie pozostał po niej żaden ślad. Jednak w 1957 r. to właśnie Penn Station staje się dla Lionela przysłowiowym końcem drogi, miejscem, w którym odkrywa prawdę, a może nawet znajduje sprawiedliwość.

Darowanie drugiego życia Penn Station stało się dla Nortona okazją do złożenia hołdu nadal obecnym duchom starego Nowego Jorku, a także do naprawienia (aczkolwiek tymczasowo) jednego z najbardziej rażących błędów w mieście popełnionych w imię rozwoju.

„Pojawienie się szansy na odbudowę jednego z najwspanialszych architektonicznych arcydzieł w Ameryce poruszyło mnie do głębi” — mówi. „Jedne z najpiękniejszych części starego Nowego Jorku zostały dosłownie zmiażdżone pod ciężarem kafarów i stalowych kul z powodu niepohamowanego dążenia do przebudowania miasta na nowo. Utrata Penn Station pozostawiła emocjonalną bliznę, która nadal prześladuje Nowy Jork i przypomina o tym, do czego nie możemy dopuścić ponownie”.

Po otwarciu stacji w 1910 r. okrzyknięto ją arcydziełem. Jej projekt, który wykonała znana pracownia architektoniczna McKim, Mead and White, był uznawany za ponadczasowy, przywodzący na myśl nieprzemijający majestat architektury starożytnego Rzymu. Jak na ironię stacja przetrwała krócej niż pół wieku. Jej wnętrze, do którego budowy zużyto dosłownie tony importowanego trawertynu, mieściło przyprawiające o zawrót głowy ponad 45-metrowe sklepienia łukowe, 18-metrowe kolumny korynckie, schody szerokości przepisowego boiska do koszykówki oraz szklane płytki podłogowe, przez które światło przesączało się na znajdujące się poniżej perony.

Niestety pod koniec lat 50. Penn Station zaczynała już popadać w ruinę, a jej utrzymanie kosztowało miasto krocie. Spadająca popularność podróży koleją w nowej erze odrzutowych samolotów pasażerskich przyczyniła się jeszcze bardziej do podjęcia przez miasto decyzji o sprzedaży praw do przestrzeni nad powierzchnią nieruchomości i budowie w tym miejscu nowego Madison Square Garden. Kiedy ekipy wyburzeniowe rozpoczęły rozbiórkę części stacji, zaskoczeni pasażerowie dojeżdżający do pracy patrzyli na to z niedowierzaniem i przerażeniem. Wynikłe protesty nie zdołały już nic wskórać w sprawie Penn Station, ale doprowadziły do powstania Landmarks Preservation Commission w 1965 r.

Norton kręcił sceny rozgrywające się na Penn Station w nowojorskim Grumman Studios. To właśnie tam Beth Mickle zbudowała stanowisko pucybuta, ławki i skrytki bagażowe, natomiast Dick Pope zaprojektował oświetlenie imitujące strzeliste dioklecjańskie okna stacji. Jednak aktorzy grali na tle zielonego ekranu ustawionego pod kątem 220 stopni, na którym odbywała się prawdziwa praca nad odrodzeniem Penn Station.

Na długo przed tym Russell przeczesał każde archiwum historyczne. „Obejrzałem chyba wszystkie dostępne zdjęcia Penn Station” — mówi Russell ze śmiechem. „Większość z nich jest czarno-biała, ale nakręcono też kilka filmów, które przedstawiają stację w kolorze. W Słomianym wdowcu znalazło się ogromne ujęcie jej planu ogólnego, które posłużyło za doskonały punkt odniesienia. To był jedyny plus. Dzięki temu mieliśmy dobre rozeznanie jej konstrukcji z różnych perspektyw”.

Norton i Russell chcieli, aby stacja nie tylko ponownie ożyła, ale również wpisywała się w świat noir Lionela. Z tego powodu oraz aby pozostać wiernym temu okresowi jej powolnego upadku Russell stworzył nieco podniszczoną wersję Penn Station. Zamiast budowli z przełomu wieków w idealnym stanie, którą często widać na fotografiach, mamy już nieco podupadły budynek, nadgryziony zębem czasu.

„Pod koniec lat 50. stacja zyskała bardziej surowy wygląd, który chcieliśmy wykorzystać, ale nie był on często uwieczniany na zdjęciach” — tłumaczy Russell. „Dlatego brałem te piękne architektoniczne fotografie i trochę je przybrudzałem, dokładając snopy światła i dymu, a także więcej brudu i wypłowiałych kolorów”.

Aby jeszcze bardziej spotęgować wrażenie realizmu Norton, Pope i Russell korzystali z nowatorskiego systemu NCam, który umożliwia filmowcom zestawianie cyfrowego tła z grą aktorów w czasie rzeczywistym podczas realizacji zdjęć. Oznaczało to, że aktorzy i członkowie ekipy filmowej mogli oglądać prewizualizacje oryginalnej Penn Station w trakcie pracy. „System NCam rozpoznaje, w którym miejscu znajduje się kamera w środowisku 3D” — tłumaczy Russell. „Jeśli kamera przesuwa się w lewo, komputer wyczuwa ten ruch i natychmiast dopasowuje tło do nowego ustawienia kamery. Dzięki temu zarówno aktorzy, jak i członkowie ekipy filmowej zyskują nieoceniony materiał wizualny”.

Chociaż praca z najnowszymi zdobyczami technologii dostarczała wiele emocji, Russell twierdzi, że najwięcej radości na planie filmu Osierocony Brooklyn sprawiła mu współpraca z Nortonem. „Edward miał ogromną wiedzę na temat tego materiału, ponieważ obcował z nim w swojej głowie od wielu lat” — mówi. „W każdym momencie dokładnie wiedział, czego chce, co stanowiło jedyny możliwy sposób osiągnięcia tego poziomu złożoności. Jednocześnie przez cały czas pozostawał otwarty na dobre pomysły, co pozytywnie oddziaływało na atmosferę na planie”.

Filcowe kapelusze i płaszcze: Kostiumy

Faktury i kolorystyka Nowego Jorku z 1957 roku — chociaż nie zawsze takiego Nowego Jorku z lat 50. XX wieku, jaki widać na ekranie — dodają przedstawianym wydarzeniom autentyzmu i ekspresji dzięki pracy projektantki kostiumów Amy Roth. Roth zastosowała podejście przyjęte wcześniej w stosunku do scenografii. Postanowiła przeciwstawić sobie styl lat 50. reprezentowany przez klasę robotniczą i wyższe sfery, ponieważ Lionel odwiedza zarówno dzielnice robotnicze, jak i salony najbardziej wpływowych graczy w Nowym Jorku.

Norton od razu znalazł z nią wspólny język. „W Amy ujęło mnie to, że przyniosła własną kolekcję fotografii i wycinków, która — o dziwo — wyglądała tak, jakby została żywcem wyjęta z mojej głowy. Zupełnie niezależnie wybrała zdjęcia Roberta Franka i Saula Leitera” — wspomina.

Roth potwierdza, że kiedy czytała scenariusz, faktycznie przychodziły jej na myśl kultowe fotografie miasta z jego barwnej przeszłości. „Myślałam o lirycznych pracach Saula Leitera, Gordona Parksa, Vivian Maier — właściwie o wszystkich fotografach, których pracę uwielbiam i podziwiam” — zdradza. Ponadto zagadnienia poruszane w filmie były jej bardzo bliskie. „Jako osoba, którą od dłuższego czasu interesowała kwestia mieszkalnictwa w Nowym Jorku, jednocześnie zafascynowana i wzburzona historią tego miasta, pomyślałam, że projekt ten jest niezwykle aktualny i przemawia do mnie na poziomie osobistym”.

Dlatego kiedy Roth spotkała się z Nortonem po raz pierwszy, postanowiła pokazać mu swoją wizję zamiast o niej dyskutować. Kiedy tylko reżyser spojrzał na zgromadzone przez nią materiały i dostrzegł podobieństwo do własnych wyobrażeń, od razu przypadli sobie do gustu. „Od początku doskonale się dogadywaliśmy” — mówi Roth. „Mieliśmy dosłownie te same poglądy w kwestii wykorzystywanych materiałów. Było to trochę dziwne. W zasadzie rozumieliśmy się praktycznie bez słów”.

W ramach przygotowań do pracy na planie Roth zagłębiła się w lekturze, aby dowiedzieć się więcej o historycznych postaciach, które miały wpływ na fabułę. Natomiast wieczory spędzała, słuchając bebopu. Okazało się, że największą przeszkodą, z jaką przyszło jej się zmierzyć, było jednoczesne rozpoczęcie realizacji zdjęć do innego filmu z epoki. W konsekwencji w całym Nowym Jorku nie ostał się ani jeden kostium z lat 50. Zaistniała sytuacja skłoniła Roth do stworzenia wielu własnych projektów. „W naszym filmie i tak nie chodzi o idealne odtworzenie wyglądu lat 50” — zauważa. „Mamy zamiar raczej pokazać ludzi, którzy w tamtym okresie rzadko gościli na ekranie”.

Dobierając kostiumy dla Lionela, projektantka chciała odzwierciedlić ewolucję jego stylu w miarę, jak jego świat wykracza poza ramy Brooklynu Franka Minny i przenosi się do potężnego urbanistycznego imperium Mosesa Randolpha. Przez cały czas miała też w głowie postać fotografa Saula Leitera. „Leiter często robił zdjęcia przez zaparowane okna, zza ogrodzeń z kutego żelaza lub z okien zaparkowanego samochodu. Przywodziło mi to na myśl pracę prywatnego detektywa” — tłumaczy. „Zaczęłam o nim myśleć jak o pierwowzorze Lionela”.

Jeśli chodzi o Laurę Rose, Roth stworzyła wszystkie noszone przez nią spódnice, bluzki, kapelusze i sukienki, a także jej charakterystyczny jasnoniebieski płaszcz, według własnego projektu. „Zebrałam informacje na temat życia studenckiego młodych kobiet z tamtego okresu. Wyobrażałam sobie Laurę, jak wraca do domu z wydziału prawa, wyglądając może nie do końca tak, jakby mieszkała w tej okolicy. Jednocześnie pracuje w opiece społecznej, dlatego jej strój nie mógł być zbyt wyszukany. Ma świadomość tego, że powinna sprawiać wrażenie przystępnej. Poza tym Gugu wygląda przepięknie we wszystkim, co na siebie założy. Dlatego też dodanie elementów wyglądu pożądanych z punktu widzenia wątku romantycznego nie stanowiło problemu” — mówi.

Dla Mbathy-Raw na efekt osiągany poprzez strój składała się już jego pierwsza warstwa. „W przypadku filmów kostiumowych wszystko zawsze zaczyna się od bielizny” — mówi ze śmiechem. „W latach 50. kobiety nosiły gorsety i stożkowate biustonosze typu bullet bra. Całkowicie zmieniają one wygląd sylwetki i wpływają na sposób poruszania. Chodzi się z większą gracją i w bardziej wyważony sposób, co wiele mówi o pozycji kobiet w społeczeństwie w tamtych czasach”. 

Codzienna przemiana Mbathy-Raw w Laurę obejmowała jeszcze jeden rytuał dobrze znany wielu kobietom żyjącym w latach 50. — 45-minutowe posiedzenie pod suszarką z czaszą. „W tamtym okresie naturalne włosy nie cieszyły się popularnością wśród kobiet rasy mieszanej czy Afroamerykanek. Wolały one nosić fryzury w stylu Marilyn Monroe, nawet jeśli miały typowe kręcone włosy” — zauważa Mbatha-Raw.


Ciekawym doświadczeniem okazała się dla Roth także współpraca z Cherry Jones portretującą Gabby Horowitz, której wygląd był w dużym stopniu wzorowany na postaci historycznej — Hortense Gabel. „Trudno jest znaleźć materiały na temat bohaterskich kobiet z lat 50.” — zauważa Roth. „Mieliśmy trudności ze znalezieniem zdjęć Hortense w pracy. Jednak udało nam się uzbierać ich wystarczająco dużo, a współpraca z Cherry układała nam się wręcz fantastycznie. Przymierzała sukienkę i od razu stwierdzała: »Właśnie o to chodzi. Tak wygląda Gabby«”.


Roth świetnie się też bawiła, opracowując kostiumy dla Franka Minny granego przez Bruce’a Willisa i Ludzi Minny, które w dużo większym stopniu odzwierciedlały styl noir. Wspomina, że tylko na potrzeby rozbudowanej początkowej sekwencji filmu z udziałem Franka Minny musiała mieć w pogotowiu dwa lub trzy egzemplarze tego samego kostiumu dla kaskaderów, a w przypadku Willisa było to nawet sześć kostiumów.


Projektując stroje dla Mosesa Randolpha, w którego rolę wcielił się Baldwin, wzorowała się na wyglądzie Roberta Mosesa. Chociaż był człowiekiem majętnym, bardziej interesowało go realizowanie własnych ambicji i poszerzanie strefy wpływów niż emanowanie zgromadzonym bogactwem. „Był zwyczajnym facetem” — wyjaśnia Roth. „Nosił koszule z monogramem i szyte na miarę garnitury, ale starał się nie wyróżniać. Moses dorastał w zamożnej rodzinie. Uczęszczał do prywatnych szkół. Szycie garniturów na miarę było dla niego czymś naturalnym. Dlatego też wszystkie garnitury Aleca zostały uszyte na miarę, dzięki czemu były doskonale dopasowane do jego sylwetki”.


Ulubieńcem Roth jest natomiast sponiewierany Paul portretowany przez Willema Dafoe. „Jest interesujący, ponieważ stoczył się na samo dno. Miałam przed oczami fotografie Dorothei Lange przedstawiające mężczyzn w jadłodajni dla ubogich, którzy byli ubrani w kiedyś piękne, a obecnie zupełnie zniszczone garnitury” — mówi Roth.


Kolejnym przedsięwzięciem było odtworzenie wyglądu członków zespołu jazzowego z lat 50., którzy zazwyczaj mieli na sobie zapocone i wygniecione stroje. „Myślałam o Charliem Parkerze i Milesie Davisie, a także o początkach bebopu w Harlemie” — zdradza projektantka. „Chciałam odtworzyć wizerunek muzyków z Big Bandów, którzy nie mieli zamiaru wciskać się w niebieskie garnitury i co wieczór grać tych samych utworów. Oni wpadali do klubu o północy, aby pograć z najlepszymi jazzmanami w mieście, zupełnie nie zwracając uwagi na to, w co akurat byli ubrani”.


Roth przyznaje, że wizja Nortona stanowiła dla niej źródło inspiracji w trakcie całego procesu twórczego. „Edward mocno się zaangażował w realizację tej produkcji. O wiele przyjemniej pracuje się ze świadomością, że reżyser poświęca tyle uwagi projektowi — nic nie daje większej satysfakcji. Wtedy starasz się codziennie wykonywać swoją pracę z takim samym entuzjazmem”.


Na końcowym etapie procesu produkcji Norton spotkał się z montażystą Joe Klotzem, aby połączyć wszystkie wątki fabularne filmu w jedną, spójną całość. Norton, który był pod wrażeniem docenionej nominacją do Oscara pracy wykonanej przez Klotza w obrazie Hej, Skarbie, mówi: „Joe wniósł dużo dynamizmu do produkcji Hej, Skarbie. Zwróciło to moją uwagę, ponieważ wiedziałem, że chcę zastosować kilka nieszablonowych rozwiązań w swoim filmie, aby odzwierciedlić sposób myślenia Lionela. Joe jest dżentelmenem w każdym calu. Jest niezwykle cierpliwy i ma wysokie standardy pracy. Mogę bez końca wychwalać jego przymioty oraz wkład, który wniósł do filmu”.

Po przeniesieniu materiału filmowego na ekran z epickim rozmachem Norton i Klotz zmontowali zakończenie historii, które przypomina o ludzkiej ułomności, ale jednocześnie daje nadzieję. 

„Każdy z moich ulubionych twórców filmowych tworzył paradoksy, a w tym filmie jest ich aż nadto — począwszy od współistnienia piękna i bólu w schorzeniu Lionela, a skończywszy na połączeniu chęci niszczenia i kreatywnej wizji w osobie Mosesa Randolpha” — podsumowuje Norton. „Mam nadzieję, że produkcja stawia istotne pytania dotyczące rozwoju miast i dyskryminacji, a także kierunku działań podejmowanych w przyszłości. Jednak przede wszystkim wierzę, że widzowie przyjdą do kin poznać niezwykłą postać, która wyrusza w emocjonalną podróż, aby odkryć siebie”.

#  #  #

INFORMACJE O OBSADZIE
EDWARD NORTON (reżyser, scenarzysta, producent, Lionel Essrog) wystąpił w filmach Lęk pierwotny, Wszyscy mówią: kocham cię, Skandalista Larry Flynt, Więzień nienawiści, Hazardziści, Podziemny krąg, Zakazany owoc, Rozgrywka, Smoochy, Frida, Czerwony smok, 25. godzina, Włoska robota, Dolina iluzji, Królestwo niebieskie, Iluzjonista, Malowany welon, Incredible Hulk, W cieniu chwały, Co w trawce piszczy?, Stone, Kochankowie z Księżyca. Moonrise Kingdom, Dziedzictwo Bourne’a, Grand Budapest Hotel, Birdman czyli (Nieoczekiwane pożytki z niewiedzy), Opiekuńczy bracia, Sausage Party, Ukryte piękno oraz Wyspa psów. 

Był trzykrotnie nominowany do Oscara za kreacje stworzone w obrazach Lęk pierwotny, Więzień nienawiści i Birdman. Za swoje role zdobył Złoty Glob i szereg innych wyróżnień. 

Zadebiutował jako reżyser filmem Zakazany owoc, który również wyprodukował. Norton odpowiadał także za produkcję obrazów Dolina iluzji, Malowany welon, Co w trawce piszczy?, Między nami seksoholikami oraz dokumentu Wola narodu: Elekcja Baracka Obamy i oryginalnego filmu dokumentalnego My Own Man, zrealizowanego na zlecenie serwisu Netflix. 

BRUCE WILLIS (Frank Minna) potwierdził swoje wszechstronne umiejętności aktorskie, wcielając się w role różnorodnych postaci: zawodowego boksera w Pulp Fiction Quentina Tarantino (Złota Palma w Cannes w 1994 r.), oglądającego się za spódniczkami przedsiębiorcy budowlanego w Naiwniaku Roberta Bentona, bohaterskiego podróżnika w czasie w 12 małpach Terry’ego Gilliama, wyniszczonego psychicznie weterana wojny w Wietnamie w obrazie Na wrogiej ziemi Normana Jewisona, empatycznego psychologa dziecięcego w nominowanym do Oscara Szóstym zmyśle w reżyserii M. Nighta Shyamalana (za który zdobył nagrodę People’s Choice) oraz w swoją sztandarową rolę detektywa Johna McClane’a w pięcioczęściowej serii filmowej Szklana pułapka.

W ostatnim czasie aktor powrócił do roli Davida Dunna w thrillerze psychologicznym M. Nighta Shyamalana Glass. 


Po ukończeniu studiów na prestiżowym wydziale aktorskim w Montclair State College Willis, który pochodzi z New Jersey, szlifował swój warsztat, występując w kilku spektaklach teatralnych i wielu reklamach telewizyjnych. Później został obsadzony w głównej roli w sztuce Sama Sheparda „Fool for Love” z 1984 roku, którą wystawiano poza Broadwayem 100 razy.


Aktor zdobył międzynarodową sławę i kilka wyróżnień — w tym nagrodę Emmy i Złoty Glob, za rolę prywatnego detektywa Davida Addisona, którą zagrał w popularnym serialu Na wariackich papierach. Aby ją otrzymać pokonał ponad 3000 innych uczestników castingu. W tym samym czasie zadebiutował na dużym ekranie u boku Kim Basinger w komedii romantycznej Randka w ciemno Blake’a Edwardsa.


W 1988 r. po raz pierwszy wcielił się w postać Johna McClane’a w przeboju kasowym Szklana pułapka, który okazał się jedną z najbardziej dochodowych premier roku. Powrócił do tej roli jeszcze czterokrotnie w sequelach produkcji: Szklana pułapka 2 (1990 r.), Szklana pułapka 3 (najbardziej dochodowy film 1995 r. na świecie), Szklana pułapka 4.0 (jeden z przebojów kasowych lata 2007 r.) oraz Szklana pułapka 5 (2013 r.).


W trakcie swojej kariery miał okazję współpracować z cenionymi i twórczymi reżyserami takimi jak: Wes Anderson (Kochankowie z Księżyca. Moonrise Kingdom), Michael Bay (Armageddon), M. Night Shyamalan (Szósty zmysł, Niezniszczalny), Alan Rudolph (Motywy zbrodni, Śniadanie mistrzów), Walter Hill (Ostatni sprawiedliwy), Robert Benton (Billy Bathgate, Naiwniak), Rob Reiner (Tylko miłość), Edward Zwick (Stan oblężenia), Luc Besson (Piąty element), Barry Levinson (Włamanie na śniadanie, Co jest grane?, Rock the Kasbah), Terry Gilliam (12 małp), Quentin Tarantino (Pulp Fiction), Robert Zemeckis (Ze śmiercią jej do twarzy) oraz Robert Rodriguez (Sin City — Miasto grzechu, Grind House).


Willis ma w swoim dorobku także filmy takie jak: Red, Szakal, Kod Merkury, Wojna Harta, Jak ugryźć 10 milionów (oraz jego kontynuację, Jak ugryźć 10 milionów 2), Dzieciak, Łzy słońca, Osaczony, 16 przecznic, Alpha Dog, Zabójczy numer, Ktoś całkiem obcy oraz Looper — Pętla czasu. Użyczył głosu postaci dowcipnego niemowlaka Mikeya w komediach I kto to mówi oraz I kto to mówi 2, a także głównym bohaterom popularnych animacji Skok przez płot i Rugratsy szaleją, odpowiednio szopowi RJ-owi i Spike’owi.


Poza występami przed kamerą aktor w ubiegłym roku zadebiutował na Broadwayu jako pisarz Paul Sheldon dręczony przez jedną z czytelniczek (w tej roli Laurie Metcalf) w nowej scenicznej adaptacji powieści Stephena Kinga „Misery”. Willis zainteresował się teatrem, kiedy w 1997 r. został współzałożycielem A Company of Fools, grupy teatralnej non-profit działającej na rzecz rozwoju i kontynuowania pracy scenicznej w Wood River Valley w Idaho oraz w całych Stanach Zjednoczonych. Zagrał w wyreżyserowanej przez siebie czarnej komedii Sama Sheparda „True West” wystawianej na deskach Liberty Theater w Hailey w Idaho. Spektakl, który przedstawia trudną relację między dwoma braćmi, został wyemitowany na kanale Showtime i zadedykowany zmarłemu bratu aktora, Robertowi.


Willis odnosił sukcesy również jako muzyk. W 1986 r. nagrał album „The Return of Bruno” wydany nakładem wytwórni Motown. Płyta pokryła się platyną, a pochodzący z niej utwór „Respect Yourself” dotarł do 5. miejsca na liście Billboardu. Trzy lata później światło dzienne ujrzał jego drugi album „If It Don’t Kill You, It Just Makes You Stronger”. W 2002 r. wyruszył w trasę klubową po Stanach Zjednoczonych ze swoją grupą Bruce Willis and the Blues Band. Pojechał też do Iraku zagrać dla amerykańskich wojskowych.

GUGU MBATHA-RAW (Laura Rose) ostatnio wystąpiła w thrillerze Fast Color w reżyserii Julii Hart. Premiera filmu, który zebrał świetne recenzje, odbyła się w kwietniu. 

Aktorkę można także oglądać w trzecim sezonie serialu Easy reżyserowanego przez Joe Swanberga, który napisał też do niego scenariusz. Serial został udostępniony w serwisie Netflix 10 maja. Mbatha-Raw pojawiła się niedawno wraz z Kate Beckinsale i Damonem Idrisem w obrazie Farming. 
Jeszcze w tym roku użyczy głosu na potrzeby wyczekiwanego 10-odcinkowego serialu Ciemny kryształ: Czas buntu, realizowanego na zlecenie serwisu Netflix. W prequelu do klasyka fantasy trójka młodych Gelflingów odkrywa przerażający sekret i wznieca powstanie przeciwko okrutnemu władcy. 

W ostatnim czasie aktorka ukończyła pracę na planie jeszcze trzech projektów: Come Away z udziałem Angeliny Jolie, Davida Oyelowo, Michaela Caine’a i Davida Gyasiego, osadzonego w czasach II wojny światowej dramatu Summerland Jessiki Swale z Tomem Courtenayem i Penelope Wilton oraz Misbehaviour w reżyserii Philippy Lowthorpe, w którym zagrały Keira Knightley i Jessie Buckley. 

Niedawno zakończyła też zdjęcia do serialu dramatycznego produkcji Apple The Morning Show z udziałem Jennifer Aniston, Reese Witherspoon, Steve’a Carella, Billy’ego Crudupa i Marka Duplassa. Obecnie pracuje na planie filmu Seacole, w którym wciela się w postać XIX-wiecznej prekursorki — jamajskiej lekarki Mary Seacole. W produkcji reżyserowanej przez Charliego Strattona występuje również Sam Worthington. Obraz opowiada w większości nieznaną historię Mary Seacole, która odegrała kluczową rolę podczas zakładania tzw. British Hotel, gdzie opiekowano się chorymi i rannymi w okresie wojny krymskiej. W 2004 r. Mbatha-Raw została wybrana najwybitniejszą czarnoskórą Brytyjką w historii.
Wcześniej można ją było oglądać w cieszącej się ogromną popularnością aktorskiej wersji Pięknej i Bestii, która zyskała status najbardziej dochodowego filmu 2017 r. Zarobiła na świecie ponad 1,2 miliarda dolarów. W 2018 r. pojawiła się u boku Oprah Winfrey, Reese Witherspoon, Mindy Kaling, Chrisa Pine’a i Storm Reid w produkcji Pułapka czasu Avy DuVernay. Następnie zagrała w filmie Paradoks Cloverfield wyprodukowanym przez J.J. Abramsa i obrazie Nie ma drugiej takiej z Michielem Huismanem, Christopherem Walkenem oraz Steve’em Cooganem. Oba projekty zostały zrealizowane na zlecenie serwisu Netflix.

W 2016 r. aktorka zebrała fantastyczne recenzje za kreację, którą stworzyła w odcinku cenionego serialu Netfliksa Czarne lustro zatytułowanym San Junipero. Odcinek ten zdobył dwie nagrody Emmy w kategoriach najlepszy film telewizyjny i najlepszy scenariusz do filmu telewizyjnego. W 2014 r. Mbatha-Raw została nominowana do wielu nagród za role, w które wcieliła się w docenionych przez krytyków obrazach Belle i W cieniu jupiterów.

BOBBY CANNAVALE (Tony Vermonte) otrzymał dwie nagrody Emmy i dwie nominacje do nagrody Tony. 

Ostatnio wystąpił u boku Julii Roberts w cieszącym się uznaniem krytyków cenionym thrillerze psychologicznym Homecoming w reżyserii Sama Esmaila. Pierwszy sezon serialu zadebiutował na platformie Amazon Prime 2 listopada 2018 r. Niedługo potem otrzymał nominację do Złotego Globu w kategorii najlepszy serial dramatyczny. 

Obecnie Cannavale pracuje na planie komedii akcji Jolt reżyserowanej przez Tanyę Wexler. Na ekranie partnerują mu Kate Beckinsale, Jai Courtney, Laverne Cox i Stanley Tucci. 

Tej jesieni aktor pojawi się w wyczekiwanym obrazie Martina Scorsese Irlandczyk z Robertem De Niro i Alem Pacino. Film otworzy Festiwal Filmowy w Nowym Jorku 27 września 2019 r. Zostanie udostępniony w serwisie Netflix na terenie Stanów Zjednoczonych pod koniec 2019 r.

Cannavale zagra również w komedii akcji Superintelligence z Melissą McCarthy w roli głównej. Produkcja ma wejść na ekrany kin 20 grudnia 2019 r.

Na początku przyszłego roku aktor powróci na scenę teatralną, gdzie wystąpi z Rose Byrne w spektaklu „Medea”, współczesnej wersji greckiej tragedii Eurypidesa w reżyserii cenionego australijskiego reżysera Simona Stone'a, która śledzi losy walczących ze sobą małżonków będących w separacji. Sztuka będzie wystawiana od stycznia 2020 r. na deskach BAM Harvey Theater w Nowym Jorku. 

Inne produkcje teatralne z udziałem Cannavale to: „The Lifespan of a Fact”, „Włochata małpa” (nominacja do nagrody Drama Desk), „The Big Knife”, „Glengarry Glen Ross”, „The Motherf-er With The Hat” (nominacja do nagrody Tony, nagroda Drama Desk), „Mauritius” (nominacja do nagrody Tony), „HurlyBurly”, „F-ing A” oraz „The Gingerbread House”. 

W jego dorobku znalazły się projekty filmowe takie jak: Jestem najlepsza. Ja, Tonya, Jumanji: Przygoda w dżungli, Fernando, Tata kontra tata, Ant-Man, Agentka, Idol, Annie, Szef, Blue Jasmine, Wszyscy wygrywają, Dróżnik (nominacja do nagrody SAG) oraz Romance and Cigarettes.

Na małym ekranie można go było oglądać w serialach: Homecoming Amazonu, Angie Tribeca emitowanym na kanale TBS, Mr. Robot telewizji USA, Specjalista od niczego dostępnym w serwisie Netflix, Vinyl produkcji HBO, Zakazane imperium stacji HBO (nagroda Emmy, nominacja do nagrody SAG), Siostra Jackie emitowanym na kanale Showtime (dwie nominacje do nagrody Emmy, nominacja do nagrody SAG) oraz Will i Grace stacji NBC (nagroda Emmy).

Obecnie mieszka w Nowym Jorku. Jest członkiem Labyrinth Theater Company.

CHERRY JONES (Gabby Horowitz) to aktorka wyróżniona nagrodami Tony i Emmy, która wystąpiła w filmach Ocean's Twelve: Dogrywka, Cradle Will Rock, Zaklinacz koni, Gniew oceanu, Erin Brockovich, Znaki, Osada, Matka i dziecko, Swimmers oraz Rycerz pucharów Terrence’a Malicka. 

Zdobyła piątą nominację do nagrody Tony za udział w sztuce „Szklana menażeria”, którą po raz pierwszy wystawiano na deskach American Repertory Theater w Cambridge. Jones jest jedną z założycieli teatru. Zagrała w nim w ponad dwudziestu pięciu produkcjach, w tym w „Wieczorze Trzech Króli”, „Trzech siostrach” i „Kaukaskim kole kredowym”. Otrzymała pierwszą nagrodę Tony za występ w spektaklu „The Heiress” wystawianym w Lincoln Center Theater, drugą — za produkcję Manhattan Theater Club „Doubt”, a nagrodę Emmy — za sportretowanie prezydent Taylor w serialu 24 godziny.

Na małym ekranie Jones pojawiła się w filmie Co tworzy rodzinę oraz w serialu Przebudzenie. Jej dorobek teatralny obejmuje ponadto udział w sztukach: „Pride’s Crossing”, „The Baltimore Waltz”, „Faith Healer”, „Flesh and Blood”, „Imaginary Friends”, „A Moon for the Misbegotten” (nominacja do nagrody Tony), „Anioły w Ameryce”, „Our Country’s Good” (nominacja do nagrody Tony), „When We Were Young and Unafraid”, jak również w produkcjach Roundabout Theater Company „Profesja pani Warren”, „Major Barbara” i „Noc iguany”.

MICHAEL KENNETH WILLIAMS (trębacz) zyskał miano utalentowanego i wszechstronnego artysty, który potrafi oczarować widzów swoimi porywającymi kreacjami aktorskimi.

Jest najlepiej znany ze znakomitej roli w serialu Prawo ulicy. Spryt i poczucie humoru, jakimi aktor obdarzył Omara — wiecznie zadowolonego z życia, brzydzącego się bluźnierstwami dilera narkotyków, parającego się rozbojem i napadami z bronią w ręku, zapewniły mu powszechne uznanie i sprawiły, że Omar stał się jedną z najbardziej zapadających w pamięć postaci małego ekranu.

Williams występował także w cieszącym się uznaniem krytyków serialu HBO Zakazane imperium. Wcielał się w nim w postać Chalky’ego White’a, przemytnika alkoholu i nienagannie ubranego faktycznego lidera społeczności afroamerykańskiej w Atlantic City, który prowadził swoją działalność w latach 20. XX wieku. W 2012 r. serial otrzymał nagrodę Screen Actors Guild dla najlepszej obsady serialu dramatycznego.

W ostatnim czasie aktor został nominowany w kategorii najlepszy aktor drugoplanowy w miniserialu za pracę na planie serialu Avy Duvernay Jak nas widzą. 

Wcześniej zdobył dwie nominacje do nagrody Emmy — dla najlepszego aktora drugoplanowego w miniserialu lub filmie za występ w filmie telewizyjnym produkcji HBO Bessie oraz dla najlepszego aktora drugoplanowego w miniserialu za rolę w miniserialu HBO Długa noc.

Wśród najnowszych projektów z jego udziałem znalazł się serial dramatyczny HBO Lovecraft Country, stworzony przez Jordana Peele’a i Mishę Green, a wyprodukowany przez J.J. Abramsa.

Wcześniej w telewizji można go było oglądać w emitowanym na kanale Sundance Channel serialu Hap i Leonard, miniserialu stacji ABC When We Rise Dustina Lance’a Blacka i Gusa Van Santa oraz w komediowym miniserialu The Spoils Before Dying telewizji IFC.

Williams zadebiutował na dużym ekranie w miejskim dramacie Bullet, po tym jak został odkryty przez nieżyjącego już Tupaca Shakura. Jego dorobek filmowy obejmuje ponadto produkcje takie jak: Ghostbusters. Pogromcy duchów, Assassin’s Creed, Ciemna strona miasta, Zniewolony. 12 Years A Slave, Droga, Gdzie jesteś, Amando, Życie z wojną w tle, Gliniarze z Brooklynu, Cudowny świat, Infiltrator, RoboCop, Noc oczyszczenia: Anarchia, Uwięziona, Wyrok za prawdę, Wada ukryta, Psy mafii, Gracz oraz The Land. 
Prywatnie aktor przykłada dużą wagę do działalności społecznej. Dąży do utworzenia organizacji charytatywnej Making Kids Win. Jej podstawowym celem jest budowa domów kultury na obszarach miejskich, gdzie brakuje bezpiecznych instytucji, w których dzieci mogłyby się uczyć i bawić. Williams pełni obecnie funkcję ambasadora ACLU (Smart Justice).

Ponadto pracował jako dziennikarz śledczy i producent wykonawczy na potrzeby projektu Black Market, programu dokumentalnego, który przedstawia kulisy handlu na nielegalnych rynkach całego świata, ze szczególnym uwzględnieniem osób zamieszanych w ten proceder. Black Market to flagowy program stacji Viceland, nowo powstałej sieci telewizyjnej należącej do spółki mediowej Vice. W 2018 r. wyemitowano szósty sezon cyklu dokumentalnego Vice. W wydłużonym premierowym odcinku specjalnym Williams udał się w osobistą podróż, aby ujawnić źródło amerykańskiego kryzysu związanego z szerokim stosowaniem kary więzienia — system sądownictwa nieletnich. Odcinek Raised in the System przedstawia w szczery i bezprecedensowy sposób los osób, które znalazły się w systemie. Pokazuje, dlaczego problemu masowego osadzania w więzieniach nie da się rozwiązać bez uprzedniego rozstrzygnięcia kwestii istniejącego systemu sądownictwa nieletnich. Aktor analizuje rozwiązania stosowane przez lokalne społeczności, które przyczyniają się do radykalnego spadku zarówno liczby popełnianych przestępstw, jak i przypadków orzeczenia kary więzienia.

Williams urodził się i dorastał na Brooklynie w Nowym Jorku. Rozpoczął karierę w wieku 22 lat jako zawodowy tancerz. Po licznych występach w teledyskach oraz w charakterze tancerza w ramach tras koncertowych Madonny i George’a Michaela postanowił na poważnie zająć się aktorstwem. Wziął udział w kilku produkcjach La MaMa Experimental Theatre, prestiżowej National Black Theatre Company oraz Theater for a New Generation reżyserowanych przez Mela Williamsa.

Mieszka na Brooklynie w Nowym Jorku.

LESLIE MANN (Julia Minna) bawiła widzów i krytyków swoimi zapadającymi w pamięć rolami, które zagrała w ponad 25 niezwykle popularnych produkcjach, takich jak komedia Kay Cannon Strażnicy cnoty z Johnem Ceną i Ikiem Barinholtzem, a także The Comedian Taylora Hackforda z udziałem Roberta De Niro i Harveya Keitela. Ostatnio wystąpiła u boku Steve’a Carella w dramacie Roberta Zemeckisa Witajcie w Marwen. W przyszłym roku aktorka wcieli się w postać Elviry w ekranizacji sztuki Noela Cowarda „Seans”. Na ekranie będą jej partnerować Dan Stevens, Isla Fischer i Judi Dench.

W 2015 r. pojawiła się w obrazie Jak to robią single, w którym udział wzięły także Dakota Johnson, Rebel Wilson i Alison Brie. W 2014 r. zagrała razem z Cameron Diaz i Kate Upton w filmie Nicka Cassavetesa Inna kobieta. Jeszcze w tym samym roku po raz kolejny użyczyła głosu Lindzie w animowanym hicie Rio 2. Wcześniej można ją było usłyszeć w nominowanej do Oscara animacji ParaNorman oraz w filmie animowanym Pan Peabody i Sherman. 

W 2012 r. świetny występ Mann u boku Paula Rudda w obrazie Judda Apatowa 40 lat minęło, w którym wcieliła się w postać Debbie, przyniósł jej nominację do nagrody Critics’ Choice w kategorii najlepsza aktorka komediowa. Aktorzy i reżyser spotkali się wcześniej na planie nagradzanego przeboju kasowego Wpadka, a Mann i Rudd wrócili do ról, które w nim grali. 

Dorobek aktorki obejmuje ponadto filmy takie jak: Telemaniak, W nowym zwierciadle: Wakacje, Bling Ring, Zamiana ciał, I Love You Phillip Morris, Znów mam 17 lat, Supertata, Ptaszki, George prosto z drzewa, Timecode, Ta jedyna, Kasa albo życie, Drillbit Taylor: Ochroniarz amator, Kwaśne pomarańcze, Funny People oraz 40-letni prawiczek.

Mann urodziła się w południowej Kalifornii. Szlifowała swoje umiejętności aktorskie w Joanne Baron/D.W. Brown Studio oraz w teatrze improwizowanym Groundlings. Jednym z przełomowych momentów w jej karierze był udział w produkcji Bena Stillera Telemaniak z Jimem Carreyem i Matthew Broderickiem. Na planie filmu poznała swojego przyszłego męża Judda Apatowa. Wtedy też pracowali razem po raz pierwszy, co dało początek ich kreatywnej współpracy.

Mann i Apatow od długiego czasu wspierają organizację non-profit 826LA. Organizacja założona przez Dave’a Eggersa oferuje uczniom bezpłatne zajęcia, naukę czytania i pisania. Ponadto Mann i Apatow zostali uhonorowani nagrodą Children’s Choice przyznawaną przez Bogart Pediatric Cancer Research Program za działalność filantropijną na rzecz wsparcia dzieci walczących z rakiem i ich rodzin. Organizacja Fulfillment Fund również doceniła pracę pary podczas dorocznej gali dobroczynnej. 

Mann, Apatow oraz ich dwie córki mieszkają obecnie w Los Angeles.

ETHAN SUPLEE (Gilbert Coney) ma na koncie role w różnorodnych produkcjach, wśród których znalazły się: Akademia tajemniczych sztuk pięknych Terry’ego Zwigoffa, Źródło Darrena Aronofsky’ego, Żywioł. Deepwater Horizon Petera Berga z Markiem Wahlbergiem, Szczury z supermarketu, W pogoni za Amy oraz Dogma Kevina Smitha, kultowe obrazy Wiosła w dłoń i Ostra jazda, a także nagradzane klasyki Wilk z Wall Street Martina Scorsese, Więzień nienawiści, Blow i Wzgórze nadziei Anthony’ego Minghelli. 

Jego przełomowy występ w roli młodego futbolisty w filmie Tytani z Denzelem Washingtonem spotkał się z entuzjastycznym przyjęciem krytyków, którzy określili go mianem świeżej i mile widzianej osobowości. Aktora szybko zaproszono do udziału w kolejnym projekcie z Washingtonem — thrillerze John Q. Nicka Cassavetesa. 

Suplee otrzymał pierwszą rolę w popularnym serialu Chłopiec poznaje świat jako 16-latek. Przez trzy sezony wcielał się w nim w postać flegmatycznego szkolnego łobuza Frankiego. Przez wiele sezonów pojawiał się u boku Jasona Lee w popularnym serialu komediowym stacji NBC Mam na imię Earl, a w ostatnim czasie zagrał wraz z Hugh Lauriem w serialu Chance dostępnym w serwisie Hulu. Można go również oglądać w serialu komediowym Netfliksa The Ranch z Ashtonem Kutcherem, z którym miał okazję pracować także na planie Efektu motyla. Występował w serialu komediowym Grega Garcii Dorastająca nadzieja emitowanym w telewizji FOX, a ostatnio pojawiał się przez cały sezon w serialu Santa Clarita Diet. 

W ubiegłym roku Suplee stworzył zapadającą w pamięć kreację w reboocie serialu Twin Peaks w reżyserii Davida Lyncha, zrealizowanego na zlecenie kanału Showtime. 

DALLAS ROBERTS (Danny Fantl) niedawno wystąpił w serialu Insatiable Lauren Gussis i Ryana Seacresta, dostępnym w serwisie Netflix oraz w cieszącym się uznaniem krytyków nagradzanym serialu stacji ABC American Crime. W ostatnim czasie można go było również oglądać w serialach Prawo i porządek: sekcja specjalna, The Walking Dead, Unforgettable: Zapisane w pamięci oraz Żona idealna. 

Na dużym ekranie aktor zagrał m.in. w filmach takich jak: Mój przyjaciel Dahmer Marca Meyersa, Korpo Joe Lyncha, Ordinary World Lee Kirka, Witaj w klubie Jeana Marca Vallee, a także 3:10 do Yumy oraz Spacer po linie Jima Mangolda. 

Na scenie teatralnej Roberts pojawił się ostatnio w sztukach „Scenes from a Marriage” wystawianej na deskach New York Theatre Workshop, „A Number” (za którą otrzymał nagrodę Drama League za wybitną kreację aktorską), „Peter and Jerry” oraz „Nocturne”. 

Jest absolwentem Juilliard School.[image: image1.png]



JOSH PAIS (William Lieberman) jest obecny w branży od trzydziestu lat. W tym czasie zagrał w ponad stu filmach. W okresie od października do grudnia światło dzienne ujrzą cztery projekty z jego udziałem. 

Poza Osieroconym Brooklynem aktora można tej jesieni oglądać w Jokerze, który trafi do kin 4 października. Obraz miał niedawno swoją premierę podczas Festiwalu Filmowego w Wenecji, gdzie zdobył Złotego Lwa. Później wyświetlano go na Międzynarodowym Festiwalu Filmowym w Toronto. W ostatnim czasie Pais zakończył pracę na planie niezależnych filmów The Mimic z Thomasem Sadoskim i Giną Gershon oraz Two Against Nature. 

Ma na koncie także produkcje takie jak: Grzeczny grzesznik, W starym, dobrym stylu, Dotykalscy, Arbitraż, Adventureland, Piękny umysł, Zęby, Uznajcie mnie za winnego, Mały Manhattan, Dróżnik, Krzyk 3, Hazardziści oraz Sejfmeni. W aktorskiej wersji Wojowniczych Żółwi Ninja pierwotnie wcielał się w postać Raphaela. 

Na małym ekranie wystąpi u boku Kathryn Hahn w nowym serialu HBO Mrs. Fletcher, którego premiera odbędzie się 27 października. Ponadto powróci do obsady serialu Ray Donovan, który będzie emitowany na kanale Showtime od 17 listopada. W jego dorobku telewizyjnym znalazły się projekty takie jak m.in. najnowszy miniserial HBO The Plot Against America oraz seriale Tales of the City serwisu Netflix, Maniac, W potrzebie, Younger, Żona idealna, Rodzina Soprano, Seks w wielkim mieście oraz Prawo i porządek: sekcja specjalna.

Aktor prowadzi również odnoszący sukcesy program kształcenia i mentoringu aktorów o nazwie Committed Impulse. Własne umiejętności szlifował na Uniwersytecie w Syracuse, studiując aktorstwo i reżyserię. Wówczas kształcenie aktorów opierało się na metodzie Stanisławskiego. Jednak łączenie własnych przeżyć wewnętrznych z okolicznościami danej sceny zawsze wydawało mu się dość chaotyczne. Później w jego życiu pojawił się nowy nauczyciel, stosujący nową technikę, która wymagała od aktora wynoszenia gry aktorskiej na nowy poziom. Wtedy właśnie zaczął opracowywać założenia programu Committed Impulse. 

Pais mieszka w Nowym Jorku.
ROBERT RAY WISDOM (Billy Rose) obecnie występuje w serialu stacji HBO Gracze. Ostatnio pracował na planie najnowszego serialu HBO Watchmen. Obecnie bierze udział w zdjęciach do drugiego sezonu popularnego serialu stacji TNT Alienista. Na ekranie partnerują mu Daniel Bruehl, Dakota Fanning i Luke Evans.

Niedawno aktora można było oglądać u boku Daniela Radcliffe’a i Grace Gummer w niezależnym obrazie Beast of Burden. Wcześniej wcielał się w jedną z głównych ról w filmie Żywy towar w reżyserii Logana Sandlera. Jego premiera odbyła się podczas Festiwalu Filmowego Tribeca. Widzowie znają Wisdoma także z ról w produkcjach takich jak Mroczny Rycerz powstaje, Ray, Opowiadanie oraz Bez twarzy.

Aktor pojawiał się w dostępnym w serwisie Netflix serialu Kalifornijski guru z Willem Arnettem, a wcześniej — w serialu stacji ABC Nashville z udziałem Connie Britton i Hayden Panettiere. Jego bogaty dorobek telewizyjny obejmuje też role w docenionym przez krytyków serialu HBO Prawo ulicy i w trzecim sezonie serialu Skazany na śmierć telewizji FOX. 

FISHER STEVENS (Lou) to nagrodzony Oscarem reżyser, aktor i producent. Jest jednym z współcześnie najbardziej wpływowych twórców filmowych. Był wielokrotnie wyróżniany za pracę w charakterze dokumentalisty. Niedługo będzie reżyserował Justina Timberlake’a w dramacie Palmer. Jego najnowszy pełnometrażowy film dokumentalny And We Go Green, który wyprodukował wraz z częstym współpracownikiem Leonardo DiCaprio, miał swoją premierę wcześniej w tym roku podczas Festiwalu Filmowego w Cannes. Natomiast premiera jego dokumentu Ziemia tygrysów odbyła się również w tym roku, podczas Festiwalu Filmowego w Sundance. Stevens zdobył Oscara za Zatokę delfinów, a jego film dokumentalny Bright Lights, który wyprodukował i wyreżyserował, przyniósł mu liczne nominacje do nagrody Emmy oraz możliwość udziału w konkursie o Złote Oko podczas Festiwalu Filmowego w Cannes. Został ponownie nominowany do nagrody Emmy oraz do nagrody Critics’ Choice w kategorii najlepszy film dokumentalny za produkcję Czy czeka nas koniec?. Ponadto przyznano mu nominację do nagrody Emmy za Ginący świat — przełomowe spojrzenie na skutki zmian klimatycznych. Na potrzeby popularnego serialu dokumentalnego Brudna forsa, dostępnego w serwisie Netflix, wyreżyserował również dokument zatytułowany Człowiek godny zaufania?, szczerze przedstawiający kulisy kariery Donalda Trumpa w biznesie. 

Stevens to także uznany aktor. Obecnie można go oglądać w drugim sezonie popularnego serialu HBO Sukcesja. W najbliższym czasie pojawi się na dużym ekranie w wyczekiwanym filmie Wesa Andersona The French Dispatch. Ostatnio występował w nominowanym do nagrody Emmy serialu HBO Wicedyrektorzy oraz w serialu stacji CBS Sprawa idealna. Zagrał też w obrazie Grand Budapest Hotel w reżyserii Wesa Andersona. Na ekranie towarzyszyli mu Jude Law, Willem Dafoe, Bill Murray, Edward Norton oraz Tilda Swinton. Aktor użyczył także głosu w nominowanej do Oscara animacji Andersona Wyspa psów. Wcielał się w postać Farmaceuty Saula w serialu HBO Długa noc oraz w postać Marvina Gerarda w serialu Czarna lista stacji NBC. Pojawił się również w filmie braci Coenów Ave, Cezar!. 

Inne projekty filmowe z jego udziałem to: Krótkie spięcie Johna Badhama, Hakerzy z Angeliną Jolie, LOL z Demi Moore i Miley Cyrus, Jak upolować faceta z Katherine Heigl, Tylko ty, Champion, a także Życie i cała reszta. W jego dorobku telewizyjnym znalazły się seriale takie jak: Elementary, Prawo i porządek: sekcja specjalna, popularny serial stacji FX Układy z udziałem Glenn Close, Californication, Mentalista, Brzydula Betty, Wzór, Zagubieni, Medium i Zdarzyło się jutro. 

Stevens zadebiutował na dużym ekranie jako reżyser filmem Twardziele, w którym zagrali Christopher Walken, Al Pacino, Alan Arkin i Julianna Margulies. Natomiast pierwszą produkcją, jaką wyreżyserował na Broadwayu, był spektakl „Ghetto Klown” z udziałem Johna Leguizamo. 

ALEC BALDWIN (Moses Randolph) pojawił się w wielu produkcjach teatralnych, filmowych i telewizyjnych od 1980 r. Ma na koncie nominację do nagrody Tony („Tramwaj zwany pożądaniem”), nominację do Oscara (Cooler), trzy nagrody Emmy, trzy Złote Globy oraz nagrody Screen Actors Guild dla najlepszego aktora w serialu komediowym za rolę w serialu NBC TV Rockefeller Plaza 30, które zdobywał siedem razy z rzędu. W jego dorobku znalazły się filmy takie jak m.in.: Polowanie na Czerwony Październik, Glengarry Glen Ross, Pełnia zła, Lekcja przetrwania, To skomplikowane, Blue Jasmine, Motyl Still Alice, Mission: Impossible — Rogue Nation oraz Dzieciak rządzi.
Baldwin uzyskał tytuł licencjata w Tisch School of the Arts przy Uniwersytecie Nowojorskim (NYU) w 1994 r. NYU i Manhattan School of Music przyznały mu honorowe tytuły doktora. Aktor zasiada w zarządach wielu organizacji zajmujących się sztuką, środowiskiem naturalnym i progresywną polityką, takich jak Międzynarodowy Festiwal Filmowy w Hamptons oraz Filharmonia Nowojorska. Jest też spikerem radiowym na potrzeby Filharmonii Nowojorskiej.
Napisał trzy książki: „A Promise to Ourselves”, wspomnienia zatytułowane „Nevertheless”, a wraz z Kurtem Andersenem — parodię opowiadającą o Donaldzie Trumpie „You Can’t Spell America Without Me”. Prowadzi również nadawany przez WNYC podcast „Here’s The Thing”. 
Jego żoną jest pisarka i ekspertka w dziedzinie wellness Hilaria Thomas Baldwin. Mają czwórkę dzieci: Carmen, Rafaela, Leonardo i Romeo. Pod ich opieką znajduje się także najstarsza córka Baldwina, Ireland Baldwin. Aktor jest gospodarzem klasycznego teleturnieju Match Game emitowanego na kanale ABC. Część swojego honorarium za program przekazuje na cele charytatywne za pośrednictwem The Hilaria and Alec Baldwin Foundation.
WILLEM DAFOE (Paul) wystąpił w ponad stu filmach na przestrzeni swojej legendarnej kariery. Jest powszechnie ceniony za ubarwianie najbardziej kultowych produkcji naszych czasów swoją aktorską wszechstronnością, wyrazistością i śmiałością. Jego artystyczna ciekawość i chęć poznawania ludzkiej natury ciągnie go do projektów z całego świata, zakrojonych na szeroką skalę i zupełnie niekomercyjnych, realizowanych w Hollywood i w ramach kina niezależnego.

W 1979 r. otrzymał rolę w obrazie Michaela Cimino Wrota niebios, którą mu później odebrano. Od tamtej pory współpracował z całą plejadą reżyserów, którzy w zasadzie reprezentują wszystko to, co ma do zaoferowania współczesne kino. Znaleźli się wśród nich: Kathryn Bigelow, Sam Raimi, Alan Parker, Walter Hill, Mary Harron, Wim Wenders, Anton Corbijn, Zhang Yimou, Wes Anderson, Martin Scorsese, David Lynch, Oliver Stone, William Friedkin, Werner Herzog, Lars Von Trier, Abel Ferrara, Spike Lee, David Cronenberg, Paul Schrader, Anthony Minghella, Scott Cooper, Theo Angelopoulos, Robert Rodriguez, Phillip Noyce, Hector Babenco, Andrew Stanton, Josh Boone, Kenneth Branagh, Sean Baker i Julian Schnabel. Jego wrodzona skłonność do podejmowania wyzwań przejawia się w różnorodnych rolach, w które się wciela. Wystarczy wymienić graną przez niego postać elitarnego zabójcy — mentora Keanu Reevesa w produkcji z gatunku neo-noir John Wick, postać ogarniętego obsesją agenta FBI w kultowym klasyku Święci z Bostonu, jak również postać Vulka — mentora Aquamana w przeboju kasowym Jamesa Wana, który przyniósł ponad miliard dolarów dochodu. Jego głosem mówią Gil, idolek mauretański w Gdzie jest Nemo?, Ryuk — Bóg Śmierci w Notatniku śmierci oraz narrator w Vox Lux.

Najnowsze projekty filmowe z udziałem aktora to The Last Thing He Wanted Dee Rees, The Lighthouse Roberta Eggersa, Tommaso Abla Ferrary oraz Togo Ericsona Core’a. Niedawno zakończył pracę na planie obrazów The French Dispatch Wesa Andersona i Siberia Abla Ferrary.

Dafoe był czterokrotnie nominowany do Oscara: w kategorii najlepszy aktor drugoplanowy za Pluton, w kategorii najlepszy aktor drugoplanowy za Cień wampira, za który wyróżniono go także nominacjami do Złotego Globu i nagrody Screen Actors Guild, w kategorii najlepszy aktor drugoplanowy za film The Florida Project, który przyniósł mu ponadto nominacje do Złotego Globu i nagrody Screen Actors Guild, a ostatnio w kategorii najlepszy aktor pierwszoplanowy za produkcję Van Gogh. U bram wieczności, za którą otrzymał też nominację do Złotego Globu. Wśród innych wyróżnień, którymi został uhonorowany, warto wymienić dwie nagrody Los Angeles Film Critics, nagrodę New York Film Critics Circle, nagrodę National Board of Review, nagrodę Independent Spirit, Puchar Volpiego zdobyty podczas Festiwalu Filmowego w Wenecji oraz Honorowego Złotego Niedźwiedzia za całokształt twórczości przyznanego podczas Berlinale.

Aktor nakręcił cztery filmy wspólnie z żoną, reżyserką Giadą Colagrande. Są to: Padre, Bob Wilson’s Life and Death of Marina Abramovic, A Woman, a także Wdowa. Ich piąty projekt, Tropico, znajduje się obecnie na etapie preprodukcji. 

Dafoe jest jednym z założycieli teatru eksperymentalnego The Wooster Group z siedzibą w Nowym Jorku. W latach 1977–2005 współtworzył wszystkie produkcje grupy i występował w nich w Stanach Zjednoczonych i na całym świecie. Od tamtej pory zagrał w sztuce „Idiot Savant” w reżyserii Richarda Foremana wystawianej w The Public Theatre (Nowy Jork), a w ostatnim czasie w dwóch międzynarodowych spektaklach Roberta Wilsona — „The Life and Death of Marina Abramovic” oraz „The Old Woman” z Mikhailem Baryshnikovem. Niedawno aktora można było oglądać w nowej produkcji, „The Minister's Black Veil”, opartej na opowiadaniu Nathaniela Hawthorne'a i wyreżyserowanej przez Romeo Castellucciego.

INFORMACJE O TWÓRCACH FILMU 

EDWARD NORTON (reżyser, scenarzysta, producent, Lionel Essrog) Zob. INFORMACJE O OBSADZIE.

BILL MIGLIORE (producent) jest wspólnikiem w Class 5 Films wraz z nominowanymi do Oscara Edwardem Nortonem i Stuartem Blumbergiem. Pierwszy film, który wyprodukował — Śnieżna miłość, miał swoją premierę podczas Festiwalu Filmowego w Sundance w 2000 r. 

W ostatnim czasie pełnił funkcję producenta wykonawczego nagrodzonego Oscarem obrazu Kennetha Lonergana Manchester by the Sea z Caseyem Affleckiem, Michelle Williams i Lucasem Hedgesem. Jego dorobek producencki powiększył się ostatnio także o projekty filmowe takie jak: Między nami seksoholikami Stuarta Blumberga z udziałem Marka Ruffalo, Tima Robbinsa, Gwyneth Paltrow, Josha Gada i Alecii Moore (Pink), oryginalny dokument Netfliksa My Own Man (Festiwal Filmowy Tribeca) w reżyserii Davida Samplinera, Co w trawce piszczy Tima Blake’a Nelsona z Edwardem Nortonem, Keri Russell, Susan Sarandon i Richardem Dreyfussem, wyróżniony nagrodą Emmy dokument HBO Wola narodu: Elekcja Baracka Obamy w reżyserii Amy Rice i Alicii Sams oraz Dolina iluzji Davida Jacobsona (Festiwal Filmowy w Cannes), w którym wystąpili Edward Norton i Evan Rachel Wood. 

GIGI PRITZKER (producent) łączy smykałkę do interesów i długoletnie doświadczenie w branży jako producentka z zasobami, jakie zapewnia spółka produkująca różnorodne treści. Dąży do tego, aby MWM (Madison Wells Media) była innowacyjną technologicznie spółką, z powodzeniem funkcjonującą w szybko zmieniającym się otoczeniu rynkowym. Na przestrzeni swojej kariery starała się wspierać zarówno uznanych, jak i początkujących twórców, jednocześnie realizując ambitne projekty w branży rozrywkowej i rozwijając marki cyfrowe w mediach. Obecnie nadal prowadzi działalność doradczą i inwestycyjną w sektorze startupów w branży mediów cyfrowych, ze szczególnym uwzględnieniem nowych platform do zarządzania treścią. Nie zaniedbuje też realizowanych projektów charytatywnych.


W 2001 r. Pritzker utworzyła Oddlot Entertainment, spółkę działającą w obszarach sprzedaży i finansów, aby połączyć ją następnie z MWM, którą założyła w 2015 r. z byłym członkiem kierownictwa Legendary, Clintem Kiskerem. MWM zajmuje się produkcją i dystrybucją treści premium, obejmujących treści filmowe, telewizyjne, VR/AR, występy teatralne na żywo oraz nagrania cyfrowe, za pośrednictwem pionów MWM Studios, MWM Live, MWM Immersive oraz MWM Universe. Ponadto MWM posiada strategiczne pakiety akcji w Wonderstorm, Wevr, The Void, STX Entertainment, Breakwater i Atom Tickets.


Pod kierownictwem Pritzker pion MWM Studios wyprodukował nominowane do Oscara filmy Aż do piekła z udziałem Chrisa Pine’a i Jeffa Bridgesa oraz Między światami z Nicole Kidman. Poza tym ceniona weteranka branży filmowej odpowiadała za produkcję obrazów Najlepsze najgorsze wakacje ze Steve’em Carellem, Drive z udziałem Ryana Goslinga, debiutu reżyserskiego Jona Stewarta Rosewater oraz najnowszego thrillera akcji 21 Bridges Briana Kirka z Chadwickiem Bosemanem, wyprodukowanego przez Joe i Anthony’ego Russo. Na potrzeby telewizji zrealizowała dziesięciokrotnie nominowany do nagrody Emmy serial National Geographic Geniusz oraz serial CMT Sun Records oparty na motywach wyróżnionego nagrodą Tony musicalu „Million Dollar Quartet”, który także wyprodukowała za pośrednictwem MWM Live.


W ramach MWM Immersive i we współpracy z Wehr Pritzker nadzoruje produkcję i proces rozpowszechniania projektu VR w reżyserii Jona Favreau Gnomes and Goblins, który stwarza użytkownikom niepowtarzalną możliwość zagłębienia się w zaczarowany świat pełen tajemniczych postaci. Pion MWM Immersive zrealizował ostatnio we współpracy z Sony Pictures Virtual Reality projekt VR Groundhog Day: Like Father Like Son oparty na motywach filmu Sony Pictures pod tym samym tytułem. Wcześniej producentka zajmowała się produkcją przełomowego obrazu VR Collisions, za który zdobyła nagrodę Emmy za wybitne nowe podejście w kategorii dokument.


Pritzker jest powszechnie ceniona w branży za swoją umiejętność dostosowywania się do zmieniającego się rynku i kształtowania nowych trendów. Jej osiągnięcia zostały docenione licznymi wyróżnieniami. Magazyn The Hollywood Reporter niedawno umieścił ją na liście 25 osób, które są w stanie wyprodukować niezależny film („25 Players Who Can Actually Get an Independent Movie Made”), a magazyn Variety nadał jej tytuł Producentki zmieniającej oblicze branży („Game-Changing Female Producer”). Wcześniej znalazła się w rankingu Fast Company 25 czołowych amerykańskich innowatorów w biznesie („25 Leading American Business Innovators”). Jej profil opublikowały również magazyny takie jak m.in. The Wall Street Journal, Forbes i The New York Times.


Obecnie Pritzker zasiada w radzie powierniczej Sundance Institute. Ponadto jest członkiem Television Academy i Amerykańskiej Akademii Sztuki i Wiedzy Filmowej. Doradza czołowym startupom zarządzającym treścią i startupom technologicznym w branży. Jest założycielką i wiceprezesem Project&. Prowadzi także działalność charytatywną za pośrednictwem licznych rodzinnych organizacji, w tym Pritzker Foundation i Pritzker Pucker Family Foundation.


Pritzker uzyskała tytuł licencjata na Uniwersytecie Stanforda. Jeszcze jako studentka mieszkała przez rok w Nepalu. Pobyt tam przyczynił się do wyprodukowania przez nią pierwszego dokumentu — Bhutan, Kingdom of the Thunder Dragon, we współpracy z BBC, który rozpoczął jej długą i pełną sukcesów karierę w branży filmowej.


Pritzker pochodzi z Chicago. Mimo że nieustannie jest w podróży, nadal nazywa to miasto swoim domem.

RACHEL SHANE (producent) pełni funkcję dyrektora kreatywnego w MWM Studios. Nadzoruje wszystkie aspekty produkcji projektów filmowych i telewizyjnych. Dołączyła do spółki w 2013 r. Pod jej kierownictwem zespół zajmujący się rozwojem i produkcją zrealizował szereg ambitnych i nagradzanych projektów na potrzeby branży filmowej i telewizyjnej.

Spółka niedawno poinformowała o zbliżającej się jesiennej premierze filmu 21 Bridges, w którym wystąpili Chadwick Boseman, Sienna Miller, J.K. Simmons oraz Stephan James. Produkcja powstała we współpracy z wytwórniami AGBO, należącą do Joe i Anthony’ego Russo, oraz STX Studios. W najbliższej przyszłości do kin trafią obrazy The Eyes of Tammy Faye z udziałem Jessiki Chastain i Andrew Garfielda oraz The Thing About Jellyfish z Millie Bobby Brown i Liamem Hemsworthem w rolach głównych, produkowany przez Reese Witherspoon i Made Up Stories.

Na przestrzeni swojej wypełnionej sukcesami kariery w spółce Shane pełniła funkcję producentki wykonawczej dwukrotnie wyróżnionego nagrodą Emmy i nominowanego do Złotego Globu serialu Geniusz. To pierwszy oparty na scenariuszu serial emitowany na kanale National Geographic. Jego pierwszy sezon opowiadał o życiu Alberta Einsteina portretowanego przez Geoffreya Rusha, natomiast drugi śledził losy Pablo Picassa, w którego wcielił się Antonio Banderas. Trzeci sezon serialu przybliży postać legendarnej Arethy Franklin. Shane odpowiadała też za produkcję nominowanego do Oscara filmu Aż do piekła z Jeffem Bridgesem, Chrisem Pine’em i Benem Fosterem, jak również obrazu Połączenia, wspólnie z Amazon Studios. Drugi z projektów został wyreżyserowany przez Gillian Robespierre według własnego scenariusza, a zagrali w nim Jenny Slate, John Turturro oraz Edie Falco. Wcześniej MWM Studios (uprzednio Oddlot Entertainment) sfinansowała produkcję filmów Najlepsze najgorsze wakacje ze Steve’em Carellem oraz Drive z udziałem Ryana Goslinga, a także debiutu reżyserskiego Jona Stewarta Rosewater.

Zanim Shane dołączyła do MWM Studios, piastowała stanowisko wiceprezesa ds. produkcji w Red Wagon Entertainment, gdzie powstawały projekty filmowe Wielki Gatsby i Wyznania gejszy. W czasie swojej kadencji w Red Wagon pełniła funkcję producentki wykonawczej obrazów Niezgodna z Shailene Woodley, opartego na motywach bestsellerowej powieści dla młodzieży, oraz Gangster, w którym udział wzięli Tom Hardy, Jessica Chastain i Shia Labeouf. Shane rozpoczęła pracę w Red Wagon jako dyrektor kreatywny w 2000 r. W niedługim czasie awansowała na kolejne szczeble kariery, nadzorując rozwój pomysłów i produkcję filmową. Zanim dołączyła do Red Wagon, pracowała w różnych spółkach mediowych, w tym w Imagine Entertainment i Televisa. 

Shane wnosi swój wkład w branżę filmową jako członkini Academy of Television Arts and Sciences, Academy of Motion Picture Arts and Sciences, Executives A2020 Subcommittee, Women in Film, Producers Guild of America i Film Independent.

MICHAEL BEDERMAN (producent) w ostatnim czasie pełnił funkcję producenta wykonawczego najnowszej, jeszcze niezatytułowanej, komedii Judda Apatowa, która trafi do kin latem przyszłego roku. Odpowiadał również za produkcję obrazu Timmy Failure Toma McCarthy’ego, którego premiera ma się odbyć jeszcze w tym roku. 

Bederman jest znany z pracy nad filmem Spotlight, który otrzymał sześć nominacji do Oscara i zdobył statuetki w kategoriach najlepszy scenariusz i najlepszy film 2015 r. Inne produkcje w jego dorobku to m.in.: Linia życia Nielsa Ardena Opleva, Ukryte piękno Davida Frankela, Magik z Nowego Jorku Toma McCarthy’ego, Wyrok za prawdę Michaela Cuesty, Every Secret Thing Amy Berg, Nauczycielka angielskiego Craiga Ziska, Odlot Joela Schumachera oraz Władcy umysłów George’a Nolfiego.


JONATHAN LETHEM (autor) to autor bestsellerów New York Timesa. Napisał jedenaście powieści, w tym „Twierdza samotności” i „Osierocony Brooklyn”. Jest laureatem nagrody przyznawanej przez National Book Critics Circle. 

Obecnie prowadzi zajęcia z twórczego pisania w Pomona College w Kalifornii.

DICK POPE (operator) był dwukrotnie nominowany do Oscara. Jest powszechnie ceniony za swoją pracę w branży filmowej. Rozpoczął karierę jako operator filmów dokumentalnych. Pracował dla różnych firm, w tym dla BBC. Podróżował do odległych i niedostępnych zakątków świata, także do miejsc, w których toczyły się działania wojenne. Specjalizował się w realizacji dokumentów o zagrożonych plemionach tubylczych (Disappearing World), dokumentów o charakterze politycznym (World in Action) oraz telewizyjnych programów o sztuce (The South Bank Show).
W okresie od końca lat 70. do początku lat 80. nakręcił setki koncertów, wiele na potrzeby programu Old Grey Whistle Test, oraz teledysków dla tak różnorodnych zespołów i artystów jak Queen, Freddie Mercury, Tina Turner, The Clash, The Specials, The Police, Neil Young czy AC/DC. W połowie lat 80. zajął się realizacją projektów telewizyjnych i filmowych. Pracował na planie m.in. miniserialu Porterhouse Blue, za który został nominowany do nagrody BAFTA, oraz obrazu Połyskliwa skóra Philipa Ridleya.

W 1990 r. reżyser Mike Leigh zatrudnił go w charakterze operatora przy produkcji filmu Życie jest słodkie. Zapoczątkował on ich długą i owocną współpracę, w ramach której powstały jeszcze obrazy takie jak: Nadzy, Sekrety i kłamstwa, Topsy-Turvy, Vera Drake, Happy-Go-Lucky, czyli co nas uszczęśliwia, Kolejny rok, Pan Turner i Peterloo. Pope dwukrotnie zdobył najważniejszą nagrodę przyznawaną podczas Camerimage, Festiwalu Sztuki Autorów Zdjęć Filmowych, za Verę Drake oraz Sekrety i kłamstwa, a w 1999 r. Leigh i Pope zostali wyróżnieni podczas Festiwalu nagrodą za współpracę. 

Operator otrzymał pierwszą nominację do Oscara w 2007 r. za Iluzjonistę Neila Burgera, za którego nominowano go także do nagród American Society of Cinematographers (ASC) oraz British Society of Cinematographers (BSC) i uhonorowano Srebrną Żabą podczas Festiwalu Camerimage w 2006 r. Po raz drugi został nominowany do Oscara za Pana Turnera w reżyserii Leigha, który przyniósł mu również nagrody BSC w 2015 r., Lumiere przyznaną przez Royal Photographic Society w 2015 r. oraz Prix Vulcaine za osiągnięcia techniczne podczas Festiwalu Filmowego w Cannes w 2014 r. Za pracę nad tym filmem Pope zdobył też m.in. nominacje do nagród BAFTA, British Independent Film i ASC. 
Na przestrzeni swojej długiej kariery współpracował także z niezależnymi amerykańskimi reżyserami takimi jak: Richard Linklater, Barry Levinson, John Sayles, Christopher McQuarrie i Jill Sprecher. W ostatnich latach zrealizował zdjęcia do produkcji Legend opowiadającej o niesławnych braciach Kray, którą wyreżyserował Brian Helgeland według własnego scenariusza, Angelica Mitchella Lichtensteina, syna malarza Roya Lichtensteina oraz O chłopcu, który ujarzmił wiatr — debiutu reżyserskiego aktora Chiwetela Ejiofora, który powstał w Malawi w Afryce.
BETH MICKLE (scenograf) po raz pierwszy zdobyła międzynarodowe uznanie za pracę na planie Szkolnego chwytu w reżyserii Ryana Flecka i Anny Boden. Film został wyróżniony nominacją do Oscara dla Ryana Goslinga, a magazyn The Hollywood Reporter umieścił Mickle na liście obiecujących scenografów (Production Designers to Watch). W 2011 r. scenografka nawiązała współpracę z reżyserem Nicolasem Windingiem Refnem na planie obrazu Drive, za który otrzymała nominację do nagrody za najlepszą scenografię przyznawanej przez Art Directors Guild. Współpracowała z nim również przy produkcji filmu Tylko Bóg wybacza z Ryanem Goslingiem i Kristin Scott Thomas, którego premiera odbyła się podczas Festiwalu Filmowego w Cannes w 2013 r. 

Po kilku spotkaniach z Goslingiem przy okazji realizacji różnych projektów z jego udziałem podjęła się pracy na planie jego reżyserskiego debiutu — Lost River. Obraz miał swoją premierę podczas Festiwalu Filmowego w Cannes w 2014 r. Następnie Mickle dołączyła do reżyserów Johna Requy i Glenna Ficarry w Nowym Orleanie i Buenos Aires, aby zrealizować film Focus z Willem Smithem i Margot Robbie w rolach głównych. Ponownie nawiązała współpracę z duetem reżyserskim na planie produkcji Whiskey Tango Foxtrot. Inne projekty filmowe w jej dorobku to Rodzina Fangów Jasona Batemana, Ukryte piękno Davida Frankela oraz serial HBO Kroniki Times Square.

W 2010 r. została wyróżniona nominacją do nagrody BAFTA za najlepszą scenografię w obrazie Anglik w Nowym Jorku, w którym zagrał John Hurt. W 2014 r. scenografka znalazła się na liście kobiet poniżej 35. roku życia z branży filmowej, których projekty warto obejrzeć („Meet the Women Who Run Your Favorite Movies and TV Shows”), opublikowanej przez magazyn Glamour oraz w zestawieniu Below-the-Line Impact Report przygotowanym w 2013 r. przez magazyn Variety.

JOE KLOTZ (montażysta) zdobył nominację do Oscara za najlepszy montaż cenionego dramatu Hej, Skarbie Lee Danielsa. Współpracował z reżyserem także przy produkcji filmów Pokusa i Kamerdyner.

Ma w swoim dorobku również obrazy All Rise, Do wszystkich chłopców, których kochałam, Nie ma drugiej takiej, The Choice, Między światami, Grace odeszła, Świetlik oraz Shelter Island.


AMY ROTH (projektantka kostiumów) obecnie projektuje kostiumy dla Winony Ryder, która wciela się w jedną z głównych ról w najnowszym miniserialu HBO The Plot Against America, opartym na motywach bestsellerowej książki Philipa Rotha. Po stworzeniu kostiumów do czterech sezonów popularnego serialu CBS Madam Secretary powróciła na plan, aby zaprojektować stroje dla Téi Leoni, która gra w nim tytułową rolę.


Ostatnio pracowała przy produkcji niezależnego obrazu Rozbaw mnie z udziałem Elliotta Goulda oraz melodramatu Wzburzenie — Opowieść o dojrzewaniu Jamesa Schamusa, którego akcję osadzono w latach 50. Inne filmy, które znalazły się w jej dorobku, to: Pierwsza piątka wyreżyserowany przez Chrisa Rocka, który napisał do niego scenariusz i wystąpił przed kamerą u boku Rosario Dawson i Gabrielle Union, Romans na dwie noce z Analeigh Tipton i Milesem Tellerem, Prognoza z udziałem Lili Taylor i Amy Madigan, którego premiera odbyła się podczas Fastiwalu Filmowego Tribeca w 2012 r., oraz Lying, w którym zagrały Chloë Sevigny i Jena Malone.


W telewizji Roth pełniła funkcję projektantki kostiumów na planie miniserialu The Looming Tower z Jeffem Danielsem oraz seriali takich jak: American Odyssey, Ironside, Deception, Terapia w sieci, Szpital Miłosierdzia oraz Szminka w wielkim mieście. 


Jest obecna w branży od ponad 20 lat. W tym czasie współpracowała z reżyserami takimi jak bracia Coenowie (Co jest grane, Davis?, Tajne przez poufne), Steven Spielberg (Indiana Jones i Królestwo Kryształowej Czaszki, Wojna światów), Peter Jackson (Nostalgia anioła) i Ridley Scott (American Gangster).

DANIEL PEMBERTON (kompozytor) to zdobywca wielu nominacji do Złotego Globu oraz nagród Emmy i BAFTA. Jest regularnie wymieniany jako jeden z najbardziej interesujących i oryginalnych nowych głosów tworzących obecnie muzykę filmową. 

Kompozytor współpracuje z jednymi z najbardziej poważanych twórców filmowych w branży. Do tej pory napisał muzykę do projektów realizowanych przez Danny’ego Boyle’a (Yesterday, Steve Jobs), Ridleya Scotta (Wszystkie pieniądze świata, Adwokat), Aarona Sorkina (Gra o wszystko), Darrena Aronofsky’ego (Przedziwna planeta Ziemia) oraz Guya Ritchiego (Kryptonim U.N.C.L.E., Król Artur: Legenda miecza). Jego najnowszy projekt to serial przygodowy Ciemny kryształ: Czas buntu, który zostanie udostępniony latem tego roku w serwisie Netflix.

Odważne kompozycje Pembertona i jego niezwykłe i innowacyjne aranżacje ścieżek dźwiękowych sprawiają, że tworzona przez niego muzyka filmowa nieprzerwanie zyskuje powszechne uznanie krytyków — niezależnie od tego, czy chodzi o filmy studyjne takie jak nagrodzona Oscarem produkcja Spider-Man Uniwersum i Ocean's 8 czy kino niezależne w rodzaju nominowanego do Złotej Palmy w Cannes obrazu Z innego świata. 
Pemberton zdobył nominacje do Złotego Globu za połączenie muzyki operowej i elektronicznej w ścieżce dźwiękowej do filmu Danny'ego Boyle'a Steve Jobs, jak również za najlepszą piosenkę oryginalną z obrazu Stephena Gaghana Gold, wykonaną przez Iggy'ego Popa, który jest jej współautorem. Ostatnio kompozytor został nominowany do nagrody Emmy za przełomowy odcinek serialu Netfliksa Czarne lustro zatytułowany USS Callister. Wcześniej otrzymał tytuł Odkrycie roku na gali wręczenia World Soundtrack Awards w 2014 r., a w 2016 r. — nominację w kategorii kompozytor roku.

#  #  #
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