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Dla Conrada i Sally Walden rozpoczyna się niezwykły dzień — nawet jeśli taki się nie wydaje.  

Bo tak naprawdę, co może być wyjątkowego w tym, że zostaje się w domu ze śpiącą nianią? I jeszcze do tego nie wolno robić nic, co mogłoby chociaż z daleka przypominać “dobrą zabawę”. Siedzenie w domu i wyglądanie przez okno na pewno nie jest niczym specjalnym, szczególnie wtedy, gdy pada deszcz.  

Wszystko odmienia się diametralnie w chwili, gdy w domu pojawia się gadający, 180-centymetrowy kot z kapeluszem w czerwono-białe pasy, czerwoną muchą i olbrzymim zapałem do zabawy.

MIKE MYERS — którego talent komediowy powołuje do życia jedną z najbardziej ukochanych przez Amerykanów postaci – występuje w tytułowej roli w produkcji DreamWorks Pictures/Universal Pictures/Imagine Entertainment Kot​ – jednej z najbardziej oczekiwanych adaptacji klasycznej literatury dla dzieci. Film został wyprodukowany przez zdobywcę nagrody Akademii® oraz producenta Dr. Seuss’ How the Grinch Stole Christmas BRIANA GRAZERa (8 Mila, Piękny umysł), a wyreżyserowany przez BO WELCHA (trzykrotnie nominowanego do Oskara® scenografa – Sok z żuka, Edward Nożycoręki oraz Facecie w czerni). Scenariusz powstał na podstawie bestsellerowej powieści DR. SEUSSA, a jego autorami są ALEC BERG & DAVID MANDEL & JEFF SCHAFFER (Dr. Seuss’ How the Grinch Stole Christmas).  

Wszystko wskazuje na to, że Sally (DAKOTA FANNING) i Conrad (SPENCER BRESLIN), różniący się od siebie jak niebo i ziemia, doprowadzili swoją mamę, Joan Walden (KELLY PRESTON), na granicę wytrzymałości. Ciągłe łamanie zasad przez Conrada sprawiło, że jego mama zaczęła poważnie rozważać wysłanie go do szkoły wojskowej – taki pomysł zasugerował jej sąsiad/prawnik, Lawrence Quinn (ALEC BALDWIN). Starająca się dobrze zachowywać, Sally zraziła do siebie wszystkich przyjaciół, a swój czas dzieli między pouczaniem brata, a dopisywaniem do listy – utworzonej w pamięci palmtopa - kolejnych spraw do załatwienia.  

A wszystko to dzieje się w czasie, gdy ich mama stara się utrzymać porządek w domu i rozwijać karierę agenta nieruchomości w firmie pana Humberflooba (SEAN HAYES). W sobotę Joan ma za zadanie poprowadzenie firmowej imprezy i wydaje nakza - Sally i Conrad nie mogą wychodzić z domu, kiedy ona będzie w pracy i mają zakaz robienia bałaganu i ogólnie złego zachowywania się. Dzieciakom nie pozostaje nic innego jak wyglądanie przez okno, podczas gdy ich opiekunka pani Kwan (AMY HILL) ucina sobie drzemkę.

Sytuacja nie jest ciekawa do momentu, kiedy przybywa niespodziewany gość i wywraca ich świat do góry nogami pokazując dzieciom, że “dobrze jest się trochę zabawić… trzeba tylko wiedzieć jak!”

Czy ktoś ma ochotę na zabawę w Kotka i Dom?
Grazer, Welch, Myers i zespół współpracowników stworzyli niezwykły, magiczny świat, w którym nieproszony gość zamienia życie dwójki dzieciaków w pełną przygód podróż przez świat fantazji, do której inspiracją była powieść obdarzonego niezwykłą wizją autora oraz wielokrotnie nagradzanych filmowców. Wśród twórców filmu znaleźli się – dwukrotnie nominowany do Oskara® autor zdjęć EMMANUEL LUBEZKI, A.S.C. (Jeździec bez głowy, A Little Princess); scenograf ALEX McDOWELL (Raport mniejszości); nominowany do nagrody Akademii® montażysta DON ZIMMERMAN, A.C.E. (Kłamca Kłamca); specjalista d/s charakteryzacji STEVE JOHNSON (X2: X-Men United); autorka kostiumów RITA RYACK (nominowana do Oskara® za film Dr. Seuss’ How the Grinch Stole Christmas); kompozytor DAVID NEWMAN (Anastasia – nominacja do Oskara®); oraz wielokrotnie nominowany do nagrody Akademii® autor piosenek MARC SHAIMAN i autor piosenek SCOTT WITTMAN (zdobywcy nagrody Tony za Hairspray).  ERIC McLEOD (trzy filmy z serii Austin Powers), GREGG TAYLOR (Austin Powers in Goldmember), KAREN KEHELA SHERWOOD (Blue Crush) i MAUREEN PEYROT (Piękny umysł) pełnili funkcję producentów wykonawczych. ALDRIC LA’AULI PORTER (Dr. Seuss’ How the Grinch Stole Christmas) był producentem stowarzyszonym.    
O produkcji

Wydana po raz pierwszy w 1957 roku, książka The Cat in the Hat (Kot) jest jedną z najbardziej ukochanych lektur dziecięcych i do dzisiaj pozostaje w pierwszej dziesiątce na liście bestsellerów. W niezwykły, jak na tamte czasy sposób, dwa wydawnictwa - Houghton Mifflin i Random House – zleciły Theodorowi S. Geiselowi (a.k.a. Dr. Seuss) napisanie książki dla dzieci przy użyciu 220 nowych słów. Houghton Mifflin miało zamiar polecić książkę do wykorzystania w szkołach, a Random House skierował ją na rynek lektur familijnych. Podczas, gdy szkoły nie były zbyt entuzjastycznie nastawione do wpisania książki na listę lektur, The Cat in the Hat (Kot) zdobył olbrzymią popularność wśród dzieci i ich rodziców. W ten sposób Geisel stał się jednym z najpopularniejszych autorów i ilustratorów książek dla dzieci. 

Pod kierownictwem Grazera i z Howardem jako reżyserem, przeniesienie na ekran powieści  The Grinch było idealnym posunięciem. Dzięki swoim umiejętnościom,  Grazer udowodnił, że może w odpowiedni sposób zająć się pracami autora. Dlatego też, decyzja o przekazaniu praw do filmu Kot filmowcowi, który nie tylko w pełni przeniósł na ekran świat Seussa, ale także rozwinął wizję autora i wyprodukował międzynarodowy przebój, okazała się naprawdę łatwa.  


Grazer, który czytał książkę w dzieciństwie, komentuje, “Ponieważ dorastaliśmy z tymi książkami i ponieważ poruszają one uniwersalne tematy, a ilustracje pobudzają wyobraźnię dziecka, bardzo długo pozostaną w naszej pamięci. Kiedy okazało się, że mam możliwość przeniesienia na ekran powieści The Grinch, a także The Cat in the Hat (Kot), zdecydowany byłem zrobić wszystko, by doprowadzić do realizacji filmów.”


Mike Myers także nostalgicznie wspomina te dziecięce klasyki, “Moje najwcześniejsze wspomnienia dotyczące Dr. Seussa związane są z obwoźną biblioteką w Toronto, w której mogliśmy czytać jego książki. Moja matka była aktorką w Anglii i czytała te książki dzieciakom, które przychodziły do nas specjalnie, żeby jej posłuchać. Dobrze pamiętam The Cat in the Hat (Kot) – to moja ulubiona książka. Uwielbiam rysunki Dr. Seussa. Mama czytała ją z akcentem z Liverpoolu. Pewnie dlatego jest to moja książka wszechczasów.”

Myers zwraca uwagę na to, że kiedy Geisel pisał The Cat in the Hat (Kot) w 1957 roku, podkreślał fakt, że zawsze należy się bawić odpowiedzialnie. Po 45 latach, książka jest nadal aktualna. Dzieci mają teraz do swojej dyspozycji różne technologicznie zaawansowane urządzenia i to, żeby były rozsądne używając ich jest w XXI wieku wyjątkowo ważne. W latach 50-tych dziecku można było zakazać oglądania telewizji (ograniczony wybór między tylko trzema kanałami), a w dzisiejszych czasach karze się go nie pozwalając na używanie komputera, kablówki, gier wideo, itp. 

Tak mówi Grazer, “Kot pojawia się w domu dzieci i pokazuje im, jak dobrze się bawić bez wszystkich tych gadżetów. Uświadamia im, że każdy z nas ma w sobie olbrzymi potencjał i tylko musi go docenić. Dzieci odnajdują radość w bawieniu się tym, co już dawno wyszło z mody i było dla nich zbyt oczywiste. Kot jest tak naprawdę eleganckim anarchistą.” 

Grazer ponownie zaangażował scenarzystów The Grinch (Alec Berg, David Mandel, Jeff Schaffer) i dał im za zadanie przygotowanie scenariusza na podstawie książki Seussa składającej się z 1,620 słów. Jego wskazówki były jasne.

“Najtrudniejszą sprawą w procesie realizacji tego filmu było to, że nie mogliśmy tutaj niczego pomieszać,” mówi Grazer. “Prawie każdy pamięta tę książkę z dzieciństwa. A rodzice ciągle ją czytają swoim dzieciom.”

Filmowiec przez cały czas miał na uwadze niezwykłą popularność Kota. Kiedy, jednak Myers wcielił się w postać uwielbiającego zabawę kota, zauważył możliwość przedstawienie tej opowieści całkowicie nowemu pokoleniu widzów, z których większość  prawdopodobnie (a może nie) czytała książkę.  

Kiedy praca nad scenariuszem trwała, zdecydowano, że uznany scenograf Bo Welch (zdobywca czterech nominacji do nagrody Akademii®) będzie idealnym kandydatem na reżysera. Film jest debiutem reżyserskim Welcha.

Wyzwanie dotyczące zamiany dwuwymiarowej klasyki dziecięcej w trójwymiarową ekranową fantazję okazało się idealne dla Welcha, twórcy tak magicznych filmowych światów jak te w Facetach w czerni (Men in Black), The Lost Boys, Soku z żuka (Beetlejuice), Edwardzie Nożycorękim (Edward Scissorhands) i innych.

Debiutujący reżyser poczuł, że projekt był dokładnie tym, czym od dawna pragnął się zająć. Podczas realizacji mógł wykorzystać także swoje doświadczenia scenograficzne. Welch mówi, “Możliwość przeniesienia na ekran książki The Cat in the Hat (Kot) jest zaproszeniem do świata, w którym możesz uwolnić swoją wyobraźnię. Odczuwaliśmy sporo radości starając się uchwycić każdy aspekt niezwykłego świata Seussa – od aktorstwa po scenografię.”

Grazer stwierdza, “Bo wnosi do swojej pracy reżyserskiej umiejętności scenograficzne. Dzięki temu nie tylko jest w stanie nadzorować tworzenie niezwykłego świata Kota – paleta jaskrawych kolorów – ale także prowadzić wspaniałe postaci stworzone przez Seussa.”

“Jest pełnym wizji filmowcem posiadającym wrażliwość będącą mieszanką talentu Tima Burtona i Barry’ego Sonnenfelda,” dodaje Mike Myers. “Stworzył na planie wspaniałą atmosferę. Potrafi opowiadać historie i kreuje świat, w którym przyjemnie jest pracować. Ma pomysł na pokazanie na ekranie każdego aspektu opowiadanej historii. A poza tym śmieje się z tego, co robię – to dla komika naprawdę inspirujące.” 

Podczas realizacji swojego pierwszego filmu, Welch musiał zająć się wieloma elementami – dzieci, zwierzęta, charakteryzacja i efekty wizualne. Tak mówi o tym przyjaciel i autor zdjęć do Kota Emmanuel Lubezki (który wcześniej współpracował z Welchem na planie Klatki dla ptaków (The Birdcage) i A Little Princess), “Bo tak wspaniale sobie z tym poradził, jak gdyby reżyserował przez całe swoje życie.” 

Jedną z pierwszych ról filmowych Aleca Baldwina była rola w Soku z żuka (Beetlejuice), do którego scenografię zaprojektował Welch. “Wg mnie, to że Bo reżyseruje jest ogromną korzyścią dla filmu. Wie, bowiem dokładnie czego chce, a poza tym dobrze się z nim pracuje i jest obdarzony niezwykłą wyobraźnią,” mówi Baldwin. 

“Bo ma w sobie to, co wszyscy wielcy reżyserzy,” obserwuje Kelly Preston, “posiada niesamowite wyczucie czasu. Dokładnie wie, jakie powinno być tempo danej sceny. W przypadku komedii jest to niezbędne.”
Filmowcy zdawali sobie sprawę z tego, że książki Seussa mają narrację liniową i wszelkie dodatkowe źródła akcji musiały zostać specjalnie stworzone. Zwracając uwagę na esencję historii opowiedzianej przez Seussa, rozwinęli akcję i dodali kilka postaci. Podstawowa historia pozostała jednak taka sama:  dwoje nudzących się w domu dzieci, Sally i Conrad, otrzymuje lekcję dobrej zabawy od gadającego kota.  

W rękach scenarzystów każde z dzieci staje się bardzo wyraziste i reprezentuje zupełnie odmienny charakter:  Sally jest uporządkowana, stawia sobie różne cele, a jej mania kontrolowania wszystkich wkoło sprawiła, że zostawili ją wszyscy przyjaciele; Conrad to czysty instynkt, chce wypróbować dosłownie wszystko i bawić się nie zważając na zasady i bezpieczeństwo.

Ich matka (na końcu książki widzimy tylko jej nogi) została wprowadzona do scenariusza w całej swojej okazałości – Joan Walden, agentka nieruchomości, samotna matka i dobra sąsiadka. Zdolności menedżerskie Joan zostają wystawione na próbę na skutek konfliktu jaki zachodzi między pracą dla wymagającego szefa (specjalnie stworzona postać pana Humberflooba), a opieką nad dwójką dorastających dzieci, z których jedno prawie niszczy kuchnię w poszukiwaniu stroju ochronnego potrzebnego do nowej zabawy. Nie mająca wyboru, Joan – wezwana do pracy w sobotę – decyduje się na zostawienie dzieci z opiekunką – dużą kobietą o nazwisku Kwan (postać stworzona na potrzeby filmu).

Niepoprawne zachowanie Conrada powoduje zawiązanie się nici sympatii między sąsiadem Lawrence Quinnem (postać stworzona przez filmowców), a mamą chłopca. Adorujący atrakcyjną sąsiadkę, Quinn sprawia wrażenie odnoszącego sukcesy biznesmena, a w rzeczywistości jest znajdującą się na krawędzi bankructwa kreaturą, która tylko czeka na okazję, aby wśliznąć się do domu Joan, zawładnąć jej majątkiem i wysłać jej syna do szkoły wojskowej.

Kolejną postacią jest nerwowa rybka Conrada i Sally, która (w chwili przybycia Kota) zaczyna mówić. Dar mówienia wykorzystuje głównie, aby ostrzegać dzieci przed łamaniem zasad, kłopotami, jakie sprawiają i niebezpieczeństwem wynikającym z zabawy. Dumna z tego, że jest głosem rozsądku, Ryba (głosu użyczył jej Sean Hayes) ciągle poucza dzieciaki i natrętnie powtarza, “A nie mówiłam!” 

Z książki Seussa pochodzą ponadto towarzysze Kota – Rzecz 1 i Rzecz 2. Mówiące niezrozumiałym językiem i dosłownie przeskakujące z jednej katastrofalnej w skutkach zabawy w drugą, Rzeczy sprawiają, że szalone zabawy Conrada zaczynają wyglądać jak… dziecięce igraszki.

W centrum tego wszystkiego znajduje się oryginalna postać stworzona przez Seussa – po części futrzana Mary Poppins, po części Willy Wonka, w 100% … Kot. Początkowo zauroczeni niezwykłością Kota, Conrad i Sally poddają się jego osobowości – dzień nagle nie wydaje się taki nudny (nawet deszcz przestaje padać i zaczyna świecić słońce). Rzeczy (i Rzeczy) jednak, wkrótce wymykają się spod kontroli. Dom wygląda jak pobojowisko, pies Nevins ucieka, a w pobliżu zaczyna węszyć Quinn. Ma nadzieję, że tym razem uda mu się przekonać Joan, aby odesłała Conrada do szkoły z internatem.  

W całym tym zamieszaniu jest, jednak, coś, co okaże się lekcją dla wszystkich …     

Obsadzanie roli Kota

“Przez całe życie chciałem zagrać Kota,” mówi Mike Myers. Gwiazda i twórca licznych komicznych kreacji zainteresował się projektem dzięki książce, którą czytał cały świat. “Właśnie ta książka, Rzeźnia numer 5 i Fahrenheit 451 są moimi ulubionymi lekturami. Kiedy jednak się nad tym zastanawiam, najbardziej podoba mi się The Cat in the Hat (Kot). To niesamowita postać. Na początku wydaje się, że jest anarchistą, a w końcu zdajemy sobie sprawę, że tak naprawdę jest nauczycielem.”

 “Kot jest ikoną Ameryki XX wieku, a dzięki geniuszowi Mike’a na ekranie zachowuje się w sposób, który na pewno zaakceptowałby Dr. Seuss,” mówi. “Mike wnosi do postaci Kota cechy buntownika. Wynika to z tego, że bardzo dobrze rozumie, jak działa świat pop-kultury. Dzięki temu film nie jest tylko opowieścią dla dzieci. Przypuszczam, że gdyby Geisel dzisiaj napisał swoją książkę pokazałby wszystkim, jakim jest buntownikiem.”

Tak jak Grazer, Myers dokładnie zdawał sobie sprawę z priorytetów związanych z książką: “Chciałem być pewien, że dokładnie oddamy atmosferę książki. Uwielbiam scenę w książce, w której kot stara się utrzymać równowagę stojąc na piłce z grabiami, tortem, rybą , parasolem itd. Takie zresztą jest przesłanie opowieści – utrzymanie równowagi we wszystkim w życiu.”

Welch obserwuje, “Talent Mike’a dotyczący charakteryzacji jest legendarny – to dzięki temu między innymi został gwiazdą. Interesujące było dla nas stworzenie postaci Kota, który byłby tak złożoną osobowością. Chcieliśmy, żeby różne osobowości Kota ukazywały się widzom w sposób, w jaki kolory wydostają się z pryzmatu.”

Wszystkie postaci, w jakie Kot przemienia się w filmie, są w pewien sposób do niego podobne, a kolory ich strojów zawsze są kombinacją czarnego, czerwonego i białego. Aktor wylicza, “Zagrałem Carmen Mirandę, torreadora, protestanta, zwariowanego szefa kuchni i jego śmiesznego pomocnika, oraz kilka innych postaci.”  

Większość z pojawiających się postaci ma za zadanie wskazać Conradowi i Sally drogę do uwierzenia w siebie.

Myers mówi o tym dlaczego Kot zamienia się w te wszystkie postaci, “W tradycyjnej mitologii, postać, która pojawia się, aby wprowadzić zamieszanie w życiu bohatera – lub w tym przypadku dwójki bohaterów – często zmienia swój wizerunek, aby zdezorientować bohatera i wprowadzić go w nieznany mu świat. To było długie wytłumaczenie. Krótkie jest takie, że świetnie się bawiłem nosząc te wszystkie kostiumy.”

Całe to zamieszanie jest niczym więcej jak tylko kontrolowanym chaosem – chaosem, który ma za zadanie udzielić Conradowi i Sally lekcji, której – mimo olbrzymich starań – nie udało się udzielić im ich matce. 

Myers obserwuje, “Ktoś kiedyś powiedział, że komicy uwielbiają być architektami własnego zażenowania. Podobnie jest z Kotem. Wokół niego unosi się nastrój anarchii, ale wkrótce zdajemy sobie sprawę, że on sam jest architektem tej anarchii i ma w tym swój cel – odmienienie ekranowej rodziny. Kot musi być anarchistą, żeby wstrząsnąć ludźmi i sprawić, by spojrzeli inaczej na pewne rzeczy. Dr. Seuss jest jednym z artystów, który tworzy dziwaczne i zarazem opanowane postaci.”

Tworzenie ogólnego wizerunku filmu było zadaniem, którego Welch się nie obawiał. Większym wyzwaniem dla debiutującego reżysera okazała się praca z aktorami. Dlatego też chciał, aby obok głównego bohatera filmu pojawili się doświadczeni aktorzy, a których mógł polegać. 

Welch zobaczył Dakotę Fanning w I Am Sam i był poruszony tym w jaki sposób “ta mała blondynka dorównuje kroku aktorowi tej klasy, co Sean Penn.” Po przesłuchaniu, w którym młoda aktorka wzięła udział, reżyser był pewien, że będzie w stanie pokazać słodycz Sally ukrytą pod warstwą chłodu i dystansu do świata.

Dla Fanning, Sally to, “uporządkowana, planująca wszystko osoba. Wszystko musi być idealna, każdy włos na swoim miejscu, żadnych plam. Mogę ją zrozumieć, ale na pewno nie chciałabym być taka jak ona.”

Także Spencer Breslin zrobił podczas przesłuchania wrażenie na filmowcach.  “Mówi jak dorosły, bez krzty nieśmiałości, a do tego ma wspaniały głos i wygląda jak typowy dzieciak,” mówi reżyser, który poczuł, że właśnie te cechy będą odpowiednią kombinacją do stworzenia postaci Conrada.

Breslinowi bardzo podobała się praca z Myersem i resztą ekipy, ale szczególnie upodobał sobie niebezpieczną stronę bycia Conradem. Mówi, “Dzień realizacji sceny, w której zjeżdżam ze schodów był jednym z najlepszych, jakie przeżyłem. Zjeżdżałem na opakowaniu po ciastkach i byłem zabezpieczony tym, co znalazłem w kuchni. To świetny pomysł, nigdy coś takiego nie przyszło mi do głowy.”  Szybko dodaje, “Ale lepiej nie próbować tego w domu!”

“Dzieci zadziwiły mnie tym, że bez problemów były w stanie skupić się na planie. Moje dzieci, na przykład bardzo łatwo się rozpraszają, a ta dwójka nigdy nie zapominała kwestii i nie psuła ujęć,” mówi Welch.

“Bardzo podobała mi się praca z tymi dziećmi,” dodaje Myers. “Spencer jest geniuszem, jest przezabawny, a Dakota jest wspaniałą aktorką i jest przy tym bardzo słodka. Kiedy kręciliśmy końcową scenę, w której Kot musi pożegnać się z Conradem i Sally, naprawdę nie miałem na to ochoty. Tak świetnie się razem bawiliśmy.”

Jedną z postaci stworzonych przez scenarzystów jest Lawrence Quinn, sąsiad rodziny, który nie przebiera w środkach, aby zdobyć uczucia matki Sally i Conrada. Już na etapie przygotowawczym, Welch wpadł na pomysł zaangażowania Aleca Baldwina. 

Mówi reżyser, “Alec zawsze gra swoje role bardzo przekonująco, co sprawia, że z przyjemnością go oglądam na ekranie. Oglądając nasz film ma się wrażenie, że Alec grając tego nieudacznika przeżywa najlepszy okres swojego życia. Robi to idealnie.”

Baldwin był zachwycony możliwością zagrania Quinna, “Zabawne jest to, że Quinn przez cały czas udaje kogoś innego. Udaje, że jest troskliwy, wykształcony, a jest zwyczajną świnią. Jest żałosny. Rola Quinna to dwie postaci w jednej.”  

Mówiąc o częściach ciała… tak jak to zostało narysowane w książce, matka jest tylko nogą pojawiającą się w drzwiach pod koniec przeżywanej przez dzieci przygody.  Częstokroć, matka dziecięcego bohatera filmu spełnia tylko niewdzięczną funkcjonalną rolę – w tym przypadku, jednak, mama Joan Walden, to kobieta samotnie starająca się utrzymać swoją rodzinę.

“Kelly Preston ma własne dzieci i, chociaż nie jest to dla aktora konieczne, dzięki temu wspaniałe podejście do młodych aktorów. Jest ciepłą, kochającą osobą i to widać.  Stała się wspaniałą mamą z książek dla dzieci. Wygląda jak milion dolarów,” mówi Welch. 

Preston stwierdza, “Każdy czyta i uwielbia tę książkę. Czytałam ją w dzieciństwie, a teraz czytam ją swoim dzieciom. Znają ją prawie na pamięć. Kiedy otrzymałam propozycję zagrania w ekranizacji byłam bardzo podekscytowana, a najszczęśliwsze były moje dzieci. Po prostu skakały z radości.”  
Sean Hayes, nie tylko gra szefa Joan, pana Humberflooba, ale także użycza głosu rybce Sally i Conrada, która uzurpuje sobie prawo do bycia głosem ich sumienia i notorycznie zwraca im uwagę.

Welch obserwuje, “W książce, rybka jest najbardziej nerwowym i spiętym mieszkańcem w domu. Kiedy jest się takim spiętym i bojaźliwym, pozostaje tylko życie w akwarium pełnym wody. Sean jest niesamowity jako rybka – dzięki niemu słychać, jakie to nieprzyjemne stworzenie. Błyszczy także jako Humberfloob.”

Hayes zainteresował się projektem, gdyż zawsze uwielbiał film The Grinch, “To perfekcyjnie napisany i wyreżyserowany film, który posiada wspaniały wizualny styl. W przypadku Kota sytuacja jest podobna. Pamiętam, że jako dziecko przeczytałem książkę The Cat in the Hat (Kot) ponad sto razy i myślałem o tym, jaki byłby z tego film. Scenariusz jest imponujący i wiernie oddaje atmosferę książki.”

Gadający 180-centymetrowy kot

Mając na planie tak utalentowanego aktora jak Myers, filmowcy mieli ułatwione zadanie z przygotowaniem “kociego kostiumu” i dokładnym oddaniem na ekranie stworzonej przez Seussa postaci. Steve Johnson i jego firma Edge FX, zajęli się odpowiednią charakteryzacją i efektami wizualnymi.

Po przygotowaniu licznych próbnych kostiumów i prototypów, kostium Kota został wykonany z angory i ludzkich włosów, a ważył tylko nieco ponad 1,5 kg. Kostium, jednak, to nie wszystko. Myers został otulony materiałem wypełniającym, na czubku głowy przymocowano mu metalową blaszkę (dzięki magnesom jego czerwono-biały kapelusz trzymał się na głowie), a wewnątrz kostiumu umieszczono zestawy baterii, które wprawiały w ruch zdalnie sterowany ogon oraz uszy.  

“Miałem więcej urządzeń w różnych częściach mojego ciała, niż odważyłbym się o tym mówić publicznie,” żartuje. “Zdalnie sterowane uszy, zdalnie sterowany ogon – nie wiem, jak to zrobili. Zaangażowali chyba do tego specjalistów z NASA.”  

Ponieważ zdjęcia kręcono też poza studiem (a temperatura była często naprawdę wysoka), kostium został wyposażony w przenośny zestaw klimatyzacyjny. W szczególnie gorące dni, Myers nosił na sobie kamizelkę z zimną wodą.  

Zanim zaakceptowano ostateczną charakteryzację twarzy Kota, wykonano liczne testy. Tak wspomina to Steve Johnson, “W trakcie realizacji filmu trzeba wielokrotnie zmieniać projekty, aby w końcu uzyskać ten właściwy. Na początku podeszliśmy do charakteryzacji w sposób bardzo naturalny – krótkie włosy na twarzy, bardzo miękkie i bardzo kocie. Bo, jednak, szukał czegoś bardzo graficznego – lekka charakteryzacja ciała i czarno-białe linie na twarzy. Ostatecznie opracowaliśmy projekt, który oddawał cechy rysunków Seussa. A poza tym Kot ma twarz Mike’a Myersa, który jest człowiekiem o wielu obliczach. Nasze projekty charakteryzacji były bardzo delikatne, musiały bowiem pasować do grymasów twarzy Mike’a.”  

Charakteryzacja Myersa trwała dwie i pół godziny, co zupełnie aktorowi nie przeszkadzało. “Tak to zwykle bywa. Mogłem słuchać muzyki, oglądać coś interesującego. Nie było tak ciężko w porównaniu z tym, co musiałem znosić podczas charakteryzacji do jednej z ról w Austinie Powersie – pięć godzin i ohydny zapach.”

Welch chciał, żeby makijaż był bardzo prosty – wyraźne linie i różnica między białym i czarnym. Koci nos wykonano z lateksu i przyklejono do twarzy aktora.

Zarówno trójwymiarowy kostium, jak i makijaż były wierne ilustracjom Seussa… z jednym tylko wyjątkiem. Mówi Johnson, “Niemożliwe było odtworzenie takiej długiej szyi, jaką narysował Kotu Seuss. Ostateczny efekt jest, jednak, imponujący. Nasz Kot przypomina postać z książki, a poza tym pozwala Mike’owi na dodanie coś od siebie.”

“Kiedy po raz pierwszy zobaczyłem Mike’a w kostiumie i makijażu, poczułem ogromną radość,” mówi Welch. “Pamiętam książkę – to była pierwsza moja samodzielna lektura – ale w niej oczywiście Kot nigdy się nie poruszał. To niesamowite uczucie móc zobaczyć ożywionego bohatera dzieciństwa.”

Inspiracją w powoływaniu Kota do życia były dla Myersa inne słynne koty (i jeden królik) mające swoje miejsce w pop-kulturze. “Największy wpływ wywarła na mnie kreskówka Top Cat, która powstała zresztą w oparciu o stary show Phila Silversa. Innym animowanym bohaterem był Tchórzliwy Lew Berta Lahra. Istnieje coś w rodzaju tradycji anarchistycznego zwierzęcia: Top Cat i królik Bugs to dwa podstawowe przykłady,” mówi Myers. 

Bardzo blisko związanym z Kotem przedmiotem był jego kapelusz – źródło niesamowitych trików. Filmowcy wykonali nie tylko podstawową formę kapelusza, ale także szereg jego permutacji. Podczas, gdy sam kapelusz był dziełem projektantki kostiumów Rity Ryack, jego różne odmiany – kapelusz/odtwarzacz CD, kapelusz/peryskop, kapelusz/mikrofon – zostały wykonane przez rekwizytorów. 

Ryack przez kilka miesięcy wypróbowywała różnorodne kolory, materiały, rozmiary i kształty, aby w końcu uzyskać efekt opisany w książce przez Dr. Seussa. Aby kapelusz utrzymał się na głowie, wyposażono kostium Myersa w silny magnez.  

 “Uwielbiam ten kapelusz,” mówi Welch, “i chociaż wygląda całkiem zwyczajnie, jest bardzo praktyczny. Bez niego cała magia tego filmu nie miałaby sensu. Był taki ważny, jak makijaż Kota.”

“Nie sądzę, żeby ten magnez wywierał jakiś szkodliwy wpływ na moje zdrowie, ale dzięki niemu byłem w stanie odbierać kanał CBC i oglądałem sporo meczy Toronto Maple Leaf – to taka przyjemna korzyść,” dodaje Myers. 

Gadająca ryba i inne Rzeczy

Poza Kotem, Sally, Conradem i ich mamą (a raczej jej nogą), Seuss stworzył jeszcze trzy postaci: gadającą rybę i dwóch pomocników Kota w organizowaniu jego destrukcyjnych zabaw (i przywróceniu domu do poprzedniego stanu) — Rzecz 1 i Rzecz 2.

Znalezienie odtwórców ról Rzeczy okazało się dla filmowców wyzwaniem (więcej poniżej), a w sprawie gadającej ryby zwrócili się do firmy zajmującej się animacją i efektami wizualnymi - Rhythm & Hues. 

Ryba była dosyć niezwykłą dla Rhythm & Hues postacią (Cats & Dogs, Władca pierścieni:Powrót króla i Scooby-Doo), nie miała bowiem ramion, bioder, nie chodziła, a cała animacja musiała skupić się na ruchach oczu, głowy i płetw. Duszą ryby był jej głos, którego użyczył jej Sean Hayes, dla którego było to zupełnie inne doświadczenie niż to, do jakiego był przyzwyczajony. Po pierwsze nie wiedział, jak będzie wyglądać ostateczna wersja animacji, a po drugie pracował tylko w kabinie dźwiękowej.  

“Najtrudniejsze było to, że nie widziałem do kogo mówię,” mówi Hayes, “nagrywałem więc 50 różnych wersji krzyku, a reżyser decydował w jaki sposób chce, aby postać ryby była animowana.”

“Wydaje mi się, że osoby zajmujące się animacją bardzo dobrze uchwyciły poczucie humoru i osobowość Seana,” mówi Welch.  Wg reżysera ryba jest czymś pomiędzy Felixem Ungerem Tony’ego Randalla (obsesja na punkcie odkładania rzeczy na swoje miejsce i przestrzeganiu zasad) a Barneyem Fife Dona Knottsa (natychmiastowa reakcja na wszystko, co na moment chociaż odbiega od reguły). Chociaż każdy dobrze zdaje sobie sprawę z pewnych rzeczy, ryba czuje się w obowiązku wytykać błędy i szczegółowo przedstawiać ich konsekwencje.  

“Nie jest jednak konstruktywna w swoim krytycyzmie,” dodaje reżyser.

Doug Smith z Rhythm & Hues poprosił głównego animatora Craiga Talmy i jego zespół, aby obejrzeli odcinki starego programu Andy Griffith Show, który mógłby im pomóc w oddaniu natury i maniakalnej energii ryby.  

Na szczęście tworzenie Rzeczy nie było aż tak bardzo zależne od komputera. Zdecydowali się bowiem zaangażować cztery młode aktorki, które pobierały wcześniej naukę tańca lub gimnastyki (wszystkie między ósmym a dziewiątym rokiem życia). Z powodu ograniczeń czasowych związanych z pracą dzieci, zaangażowanie czterech dziewczynek pozwoliło na realizowanie zdjęć przez cały dzień. Koordynator kaskaderów Jack Gill wykorzystał zdolności gimnastyczne i taneczne młodych aktorek i przy pomocy specjalnej uprzęży kaskaderskiej sprawił, że dosłownie chodziły po ścianach w scenie, kiedy Rzeczy zostają uwolnione z czerwonej skrzyni i niszczą cały dom. W bardziej skomplikowanej scenie, kiedy Rzeczy uciekają na sufit wykorzystano duble wygenerowane przez komputer.  

Firma Edge FX wykonała charakteryzację Rzeczy, a Johnson uważa tę pracę za jedną z najbardziej efektywnych, jakie udało się stworzyć jego zespołowi. “Kiedy widz po raz pierwszy widzi Rzeczy, zupełnie nie wie, co o tym sądzić,” mówi Johnson. “To coś zupełnie innego, co do tej pory oglądał. Sukces wynikał po części z tego, że dziewczynki uwielbiały swoją charakteryzację. Inne dzieci często płakały, kiedy miały na twarzy makijaż – taki był niewygodny. Naszym aktorkom pomógł on jednak w wyzwoleniu szalonej energii, jaka była główną cechą Rzeczy - zresztą ośmiolatki przeważnie nie potrzebują pomocy, żeby szaleć.”

Johnson wykonał bardzo delikatny makijaż wokół oczy i w miejscach, w których działają mięśnie twarzy. Miało to pomóc w pokazaniu osobowości dziewczynek. Aby wyglądały inaczej niż zwykłe dzieci, wstawiono im specjalne sztuczne szczęki, które rozciągnęły ich usta i trochę zniekształciły twarze.  

Piękny dzień w sąsiedztwie
Dla Grazera i jego ekipy zasadniczą różnicą w realizacji filmów The Grinch i Kot było miejsce akcji. Podczas, gdy akcja pierwszego filmu rozgrywała się w świecie fantazji, akcja drugiego osadzona jest w miejscu bliskim współczesnemu światu. Co więcej Grinch powołany został do życia w studiu, a zdjęcia do Kota realizowane były głównie w mieście Anville i jego okolicach.

“Geniusz Seussa polega na tym,” komentuje Welch, “że opowiadane przez niego historie zawsze mają do przekazanie jakieś przesłanie ukryte pod warstwą magii i komizmu.”

Od samego początku pracy Welcha podczas realizacji filmu, jednym z najważniejszych celów, jakie przed sobą postawił było przeniesienie na ekran dziecięcej prostoty książek Dr. Seussa. Zamiast starać się stworzyć dokładną kopię świata opisanego w książce, reżyser pragnął przede wszystkim uchwycić jego atmosferę mając na uwadze to, w jaki sposób widzą go dzieci. Podporządkował temu projekty architektoniczne otoczenia domu, w którym mieszkają Sally i Conrad.  

Stworzono ponad to dwie odrębne palety kolorów: tę na potrzeby Kota, i tę na potrzeby świata, w którym się on pojawia. Czerwony, biały i czarny pojawiają się tylko tam, gdzie jest Kot i jego kapelusz (czasem widać tutaj także metal i drewno, z których zbudowane są pojazdy Kota). Pozostała część filmu skąpana jest w żółciach, zieleniach (wnętrza domów), fioletach (zewnętrzne fasady domów) i innych pastelowych kolorach. 

“Wygląd i ton filmu był esencją jego powodzenia,” mówi Welch. “Musieliśmy stworzyć odpowiednie środowisko dla takiej postaci jak Kot. Gdybyśmy umieścili gadającego kota w kapeluszu i rękawiczkach w Północnym Hollywood, byłoby to trochę nie na miejscu. Chcieliśmy, żeby nasza historia była osadzona w odpowiedniej rzeczywistości. Domy, samochody i ubrania wyglądają na ekranie znajomo, ale są na tyle inne od tych, do których przywykliśmy, że nadają filmowi wyjątkowy wymiar.”

Taka filozofia Welcha spowodowała, że większa część filmu była kręcona w Południowej Kalifornii. Wszystkim, czego potrzebowano, było przystosowanie lokalizacji do świata przedstawionego w filmie, co okazało się olbrzymim wyzwaniem. Tylko dzięki doświadczeniu Welcha jako scenografa oraz talentowi i wyobraźni Alexa McDowella nie zdecydowano się ostatecznie na pracę w studio.  

Przedmieście, na którym rozpoczyna się akcja filmu i gdzie mieszkają dzieci, musiało mieć w sobie pewne elementy – wiarygodność i swego rodzaju monotonię. Tylko wtedy jesteśmy w stanie uwierzyć, że dzieci, które mają zakaz wychodzenia z domu nudzą się wyglądając przez okno.  

“Zanim rozpoczęliśmy zdjęcia,” mówi McDowell, “Bo opisał dzielnicę i miasto przy użyciu skali od zera do dziesięciu. Przy czym 0 to była rzeczywistość, a 10 – fantazja. Na początku filmy byliśmy gdzieś w okolicach czwórki, a na końcu była to pełna dziesiątka.”

Jednym z priorytetów Welcha było nadanie okolicy atmosfery prostoty, jaka wynikała z ducha opowieści Dr. Seuss. Filmowcy zorganizowali plan filmu w rolniczej dolinie Simi Valley, Kalifornia, gdzie zbudowali 24 domy (każdy z nich miał wysokość około 15 metrów). Wszystkie domy miały po cztery okna, nie posiadały żadnych ornamentów i były proste jak dziecięce rysunki. Trzy ulice biegnące dookoła domów były brukowane; podwórka otoczono płotem długim na ponad 1,5 km; 66 km2 terenu pokryto trawą, a 18 akrów ziemi otaczającej plan filmowy specjalnie nawodniono, żeby uzyskać bujne, zielone tło. Zbudowanie scenografii zajęło cztery miesiące, a kiedy domy zostały już pomalowane na liliowo (z niebieskimi dachami), było je widać z autostrady biegnącej w oddali wielu kilometrów.  

Ponieważ mieszkańcy Południowej Kalifornii mają bzika na punkcie nieruchomości, potencjalni klienci masowo odwiedzali agencje nieruchomości w Simi Valley pytając o ceny domów na nowym osiedlu. Wszystko bardzo im się podobało, ale często zadawali pytanie dlaczego domy są pomalowane na taki zabawny kolor.

“Każdego ranka, kiedy jechałem do Simi Valley dostawałem dreszczy na widok osiedla,” mówi Myers. 

“Wygląd osiedla oparty został na zasadach amerykańskiego ruchu architektonicznego  zwanego Nowym Urbanizmem,” mówi McDowell. “Polegał on na stworzeniu przedmieścia opartego na tradycyjnym stylu życia. Bardzo pasowało to do naszego projektu.”

Samochody jeżdżące po osiedlu to Fordy Focus pomalowane na bardzo specyficzne kolory. Posiadanie takiego samego modelu samochodu jest częścią filozofii (a może raczej żartu) polegającej na tym, że wszystko w filmie się powtarza. Spostrzegawczy widz zauważy, że wszyscy mają takie same domy, zasłony, drzewa przed domem, itp. Prawie wszystkie drzewa mają pnie eukaliptusa i sztuczne czubki w stylu Seussa, natomiast kwiaty przed domami są prawdziwe i zostały wyhodowane przez dział zieleni współpracujący z ekipą filmu.

Zdjęcie w Simi Valley były realizowane w październiku 2002 roku, a następnie ekipa przeniosła się do miasta Pomona i jego antycznej dzielnicy. Najstarsza część Pomony, Second Street i fasady sklepów z antykami zostały zamienione w miasto Anville, do którego przylegają przedmieścia, na których rozpoczyna się akcja filmu. Na każdej fasadzie umieszczono olbrzymie symbole tego, co sprzedawane jest w poszczególnych sklepach – lody, młotek i gwoździe, itp. W mieście nie widać prawie żadnych napisów. Zostało zaprojektowane tak, jak mogłoby je postrzegać dziecko. 

Podczas budowy scenografii prawdziwe sklepy w Pomonie były cały czas otwarte. Można było w nich także robić zakupy w weekendy i w czasie przerw w zdjęciach. Dzięki reklamie, która towarzyszyła realizacji filmu, obroty sklepów wzrosły o 100% w porównaniu z ubiegłymi latami.  

Wnętrze domu rodziny Walden, w którym rozgrywa się spora część filmu zostało zbudowane w studio 28 na terenie wytwórni Universal. Meble zostały zaprojektowane przez Roya McMakina, jednego z czołowych projektantów mebli. 

Meble w filmie przypominają wzory z lat 30-tych i 40-tych. Jedynie te, w które umeblowana jest kuchnia pochodzą z lat 50-tych. Welch dodaje, “Projekty Roya są bardzo podobne do zwyczajnych mebli – są tylko minimalnie zwariowane - dlatego też widzowie mają wrażenie, że wszystko, co widzą na ekranie mogłoby się dziać tuż za rogiem.” 

Chociaż filmowcy tworząc scenografię w dużym stopniu inspirowali się ilustracjami Seussa, najważniejszą sceną i najbardziej wizualnie zbliżoną do oryginalnego rysunku jest scena, w której Sally i Conrad wyglądają przez okno – którego szyba jest mokra od kropli deszczu – a ich jedynym towarzystwem jest rybka akwariowa. 

“Cały wygląd filmu,” mówi dekorator Anne Kuljian, “emanuje z tego jednego rysunku, na którym widać okno, krzesła z siedzącymi na nich dziećmi, stół i rybkę w akwarium.” 

Magiczny pojazd i turbo-odkurzacz
Jednym z ważnych elementów filmu jest pojazd, którym porusza się Kot, i dzięki któremu dzieci wydostają się z domu i udają do centrum pobliskiego miasta. 

Już na etapie przygotowawczym, Welch wykonał szkic czegoś, co przypominało połączenie samochodu, samolotu i łodzi.  (“Chciałem, żeby był to naprawdę zadziwiający pojazd,” mówi.) Pojazd stworzony przez filmowców idealnie pasuje do innych fantastycznych gadżetów Kota, które wykorzystuje, żeby uporać się z różnymi – mniejszymi lub większymi - problemami. Zaprojektowany przez zespół pod kierownictwem Haralda Belkera (twórca futurystycznych pojazdów w filmie Raport mniejszości) i skonstruowany przez ekipę Toma Fishera, pojazd był napędzany dwunastoma bateriami o mocy 12V. Zbudowany z włókna szklanego i aluminium, wehikuł -  z afrykańskim akcentem – przypominał motorówkę Chris-Craft z lat 40-tych.  Pojazd (który osiągał prędkość około 80 km/godz. i miał około 7 metrów długości) przypominał swoim kształtem zeppelina.  

Pojazd był prowadzony przez kierowcę ukrytego za przednim siedzeniem. Wsteczne lusterko było w rzeczywistości kamerą połączoną z monitorem znajdującym się obok kierowcy. Drugi technik znajdował się na zewnątrz pojazdu i komunikował się z kierowcą wehikułu przy pomocy radia. Informował go o przeszkodach znajdujących się poza polem widzenia kierowcy.  

Kiedy Kot i Rzeczy zdają sobie sprawę, jakie uczynili spustoszenie, wykorzystują do sprzątania domu turbo-odkurzacz. Inaczej niż wehikuł Kota, trójkołowy, zdalnie sterowany odkurzacz napędzany jest motorkiem używanym w wózkach elektronicznych.  

Śmiechomierz, urządzenie używane przez Kota do pomiaru poziomu zabawy, był jednym z kluczowych rekwizytów, które udowadniały teorię Welcha (i Dr. Seussa) dotyczącą równowagi między zabawą i chaosem. 

“Od samego początku moja interpretacja opowieści Seussa była skonstruowana właśnie na takiej równowadze. Pomyślałem, że na ekranie powinien pojawiać się gadżet będący fizycznym dowodem na taką równowagę i dlatego wymyśliliśmy Śmiechomierz,” wyjaśnia reżyser.

Mierzące poziom zabawy urządzenie składało się z setek ruchomych części i było wynikiem dwumiesięcznej pracy konstruktorów. Firma Bellfx Design & Fabrication zaprojektowała tarczę Śmiechomierza, która pokazywała różne stadia “zabawy” (np. Kontrolowane świrowanie, Łamanie zasad, Wszystko w porządku, itp). Urządzenie, wykonane przez Neotech, posiada wysuwający się na około 80 cm teleskop zbudowany z aluminium. Śmiechomierz jest niedyskretny i niewygodny - w odróżnieniu od dzisiejszej zaawansowanej technologii.

Podczas, gdy większość wykorzystanych w filmie rekwizytów i wehikułów ma swoje korzenie w projektach Rube Goldberg (nagrodzona Pulitzerem autorka animowanych postaci i rzeźbiarka, która “odkryła” trudne sposoby na uzyskiwanie prostych rezultatów), cały film, przynajmniej wg jego reżysera Bo Welcha, nie jest odległy od jej filozofii.  

Mike Myers podsumowuje, “Bo zrobił dla Kota trzy ważne rzeczy: był wierny książce i ideom wykreowanym przez Seussa; wniósł do filmu atmosferę klasycznych produkcji dla dzieci z lat 70-tych; oraz osiągnął ten rodzaj szczęśliwości, jakiej pełne są kreskówki pokazywane w sobotę rano. Jednym z moich najlepszych wspomnień z dzieciństwa jest to, kiedy leżę na podłodze i oglądam telewizję w sobotę rano, a przez okno dostają się do pokoju promienie słońca.”

DreamWorks Pictures / Universal Pictures / Imagine Entertainment przedstawia produkcję Briana Grazera Kot. W rolach głównych - Mike Myers, Alec Baldwin, Kelly Preston, Dakota Fanning, Spencer Breslin. Muzyka - David Newman, piosenki - Marc Shaiman i Scott Wittman. Producent stowarzyszony - Aldric La’Auli Porter. Kostiumy - Rita Ryack. Charakteryzacja - Steve Johnson.  Montaż - Don Zimmerman, A.C.E. Scenografia - Alex McDowell.  Zdjęcia - Emmanuel Lubezki, A.S.C. Producenci wykonawczy - Eric McLeod, Gregg Taylor, Karen Kehela Sherwood i Maureen Peyrot.  Scenariusz, na podstawie książki Dr. Seussa - Alec Berg & David Mandel & Jeff Schaffer. Produkcja - Brian Grazer. Reżyseria - Bo Welch.  

©2003 DreamWorks LLC i Universal Studios.  

Liczby związane z produkcją filmu Kot
Przedmieścia Anville (osiedle w Simi Valley, Kalifornia) 

· zbudowano 24 domy i 22 garaże.

· wysokość domu: 15m łącznie z kominem.       

· szerokość i długość: 8m x 8m (bez frontowej i tylnej werandy).   

· 18 akrów dookoła domów zostało nawodnionych, a na 66 km2 terenu położono trawę.

· zbudowano 1,5 km płotu.

· zużyto 26 mln litrów wody, żeby zapewnić zieleń na planie podczas budowania scenografii i realizacji zdjęć.

· zużyto ponad 20 km grafitu, żeby skonstruować drzewa i krzaki w stylu Suessa (lokalizacje w Simi i Pomona).

· zużyto ponad 1500 litrów liliowej farby, aby pomalować domy.

Kostium i charakteryzacja Kota

· z angory i ludzkich włosów wykonano trzy kostiumy Kota.

· każdy ważył nieco ponad 1,5 kg. 

· ogon i uszy poruszały się dzięki bateriom (zestaw baterii ukryty był w kostiumie w okolicach brzucha Myersa).

· charakteryzacja Myersa trwała 2,5 godz., 10 minut trwało założenie kostiumu Kota, a 15 minut – usunięcie makijażu.

Centrum miasta Anville (Pomona, Kalifornia) 

· zużyto 18 tys. m3 styropianu do stworzenia symboli na fasadach sklepów.

· Lizak miał 3 metry średnicy.

· Panna młoda i pan młody mieli 4,5 metra wysokości.

· Hot Dog był długi na prawie 8 metrów.

· wymalowano 24 fasady sklepów i umieszczono na nich symbole sprzedawanych w nich towarów. 

· na wymalowanie fasad sklepów zużyto ponad 2 tys. litrów farby.

Wehikuł Kota

· wehikuł miał prawie 7 metrów długości i 2,5 metra szerokości.

· ważył prawie 1,5 tony.

· zbudowany został od podstaw zgodnie z projektem.

· osiągał prędkość prawie 80 km/godz.

· zamocowany w tylnej części zbiornik z propanem tworzył płomienie.

· kierowca siedział ukryty za przednim siedzeniem i kierował pojazdem patrząc w monitor (połączony z kamerą wyglądającą jak wsteczne lusterko).

· kierowca kontaktował się przy pomocy radia z partnerem, który zdalnie kontrolował, płomienie i dym. 

O obsadzie

MIKE MYERS (Kot), jeden z najwszechstronniejszych aktorów swojego pokolenia, pracujący zarówno w filmie, jak i telewizji, powołał do życia niesamowitą galerię postaci. 

Urodzony i dorastający w Toronto, Kanada, Myers rozpoczął profesjonalną karierę w dniu, w którym ukończył szkołę. O godzinie 9:00 rano, Mike przystąpił do końcowych egzaminów, w południe wziął udział w przesłuchaniach do sławnego zespołu komediowego, a o 15:00 został zaangażowany. Wkrótce potem, kiedy Myers dołączył do zespołu Second City, jego życie zmieniło się na zawsze. Producent programu Saturday Night Live, Lorne Michaels zobaczył Myersa w Second City i w 1989 roku aktor został zaangażowany do programu (pisał też scenariusze). 

Za pracę w Saturday Night Live, Myers został nominowany do nagrody Emmy – Najlepszy Występ w Show Komediowym – a nagrodę tę otrzymał za Najlepszy Scenariusz do Show Komediowego. Osoby, które wystąpiły w SNL wspólnie z Myersem to m.in. Dieter, gospodarz awangardowego show niemieckiej telewizji Sprockets; Linda Richman w Coffee Talk; Phillip, hiperaktywny sześciolatek; Simon, chłopiec w wannie; Ron Wood; i Mick Jagger. 

Myers z sukcesem przeniósł graną przez siebie w SNL postać Wayne’a Campbella na duży ekran – Świat Wayne’a (Wayne’s World). Film pobił rekordy popularności przynosząc wpływy rzędu 200 mln USD. W 1993 roku, aktor powtórzył rolę Wayne’a Campbella w drukim filmie – Świat Wayne’a 2 (Wayne’s World 2). Między występami w w/w filmach, Myers zagrał w komedii romantycznej So I Married an Axe Murderer. Za rolę tę zdobył uznanie krytyki grając dwie postaci – ekscentrycznego ojca Szkota i jego syna, Amerykanina w pierwszym pokoleniu. W 1998 roku, pojawił się wśród obsady dramatu Klub 54 (54) w roli właściciela klubu Steve’a Rubella. W pozostałych rolach wystąpili Ryan Phillipe, Salma Hayek, Neve Campbell i Sela Ward. 

W 1997 roku, Myers stworzył postać (także scenariusz i produkcja) Austina Powersa. Przebój Austin Powers: International Man of Mystery, opowiada historię fotografa mody/szpiega, który zostaje zamrożony w latach 60-tych i wraca do życia po 30 latach, aby stawić czoła swojemu wrogowi, diabolicznemu Dr Evilowi, także granemu przez Myersa. Austin Powers: International Man of Mystery zarobił na świecie ponad 200 mln USD. 

W 1999 roku, Myers ponownie wcielił się w role Austina Powersa i Dr Evila oraz w nową postać – otyłego szkockiego podwójnego agenta o nazwisku Fat Bastard w filmie Austin Powers: The Spy Who Shagged Me.  Film miał największe weekendowe otwarcie, jeśli chodzi o komedie. Do tej pory produkcja zarobiła 310 mln USD. Oryginalny film i jego sequel zdobyły wiele nagród i nominacji - MTV Movie Awards, People’s Choice Awards, Grammy Awards, Nickelodeon Kids Choice Awards i Blockbuster Entertainment Awards.  Sam Myers otrzymał nagrodę American Comedy przyznawaną Najzabawniejszemu Aktorowi. 

W 2002 roku, Myers zrealizował kolejny film opowiadający o przygodach Powersa - Austin Powers and Goldmember, który pobił pod względem oglądalności dwie poprzednie produkcje. 

W 2001 roku, Myers użyczył swojego głosu postaci ogra w przeboju animowanym Shrek. Film zarobił na świecie ponad 450 mln USD i został uhonorowany nagrodą Akademii® (2002) dla Najlepszego Filmu Animowanego. Po wcieleniu się w postać szybko mówiącego kota w produkcji DreamWorks Pictures / Universal Pictures /Imagine Entertainment The Cat in the Hat, Myers ponownie użyczył głosu Shrekowi - Shrek 2 (premiera światowa - 21 maja 2004 roku).    

ALEC BALDWIN (Quinn) jest utalentowanym aktorem, który od 20 już lat rozwija swoją karierę w filmie, telewizji i na scenie, która jest jego pierwszą miłością. 

Baldwin ostatnio pojawił się na scenie w Bay Street Theatre (Sag Harbor, Long Island) w produkcji Iry Lewisa Gross Points (2001). Jego dorobek teatralny obejmuje ponadto role w takich produkcjach jak Tramwaj zwany pożądaniem (A Streetcar Named Desire) Tennessee Williamsa, Loot Joe Ortona, Serious Money Caryl Churchill,  Macbeth – Nowojorski Festiwal Szekspirowski, 1998 rok; Prelude to a Kiss w Circle Repertory Theatre oraz A Life in the Theatre Davida Mameta.

Filmy kinowe z udziałem Baldwina to: Nadchodzi Polly Johna Hamburga z Benem Stillerem, Pearl Harbor, State and Main, Thomas and the Magic Railroad, Outside Providence, The Edge z Anthony’m Hopkinsem, Mercury Rising, Duchy Mississippi (Ghosts of Mississippi), Pod presją (The Juror), Heaven’s Prisoners, The Shadow, Malice, Glengarry Glen Ross, Prelude to a Kiss, Polowanie na Czerwony Październik (The Hunt for Red October), Great Balls of Fire, Alice, Miami Blues, Pracująca dziewczyna (Working Girl), Talk Radio, Poślubiona mafii (Married to the Mob), Sok z żuka (Beetlejuice), She’s Having a Baby, The Royal Tenenbaums, The Cooler z Williamem H. Macy; Second Nature TNT, który to film wyprodukował wraz ze swoją filmą produkcyjną El Dorado Pictures. Wkrótce na ekrany wejdą filmy -  The Aviator Martina Scorsese, w którym aktor wystąpi jako Juan Trippe, założyciel linii lotniczych Pan American Airlines; oraz The Last Shot z Matthew Broderickiem w reżyserii Jeffa Nathansona.
Baldwin rozpoczynał karierę w serialu telewizyjnym The Doctors. Inne seriale TV z jego udziałem to Knots Landing oraz Dress Gray. Baldwin wyprodukował i zagrał w filmie The Confession  (nagroda Gildii scenarzystów za Najlepszy Scenariusz Adaptowany). Baldwin został nominowany do nagrody Emmy za rolę Roberta McNarmara w filmie Path to War, produkcji HBO o polityce administracji Johnsona dotyczącej Wietnamu.

Baldwin jest także zaangażowany w sprawy publiczne. Jest członkiem rady fundacji People for the American Way, a także działa aktywnie dla fundacji zajmującej się działalnością związaną z badaniami raka piersi Carol M. Baldwin Breast Cancer Research Fund, sponsorowanej przez Stonybrook University na cześć jego matki.  Baldwin jest członkiem rady New York Shakespeare Festival, a także aktywnie walczy o prawa zwierząt.

Aktor pochodzi z Massapequa, Long Island. Jest absolwentem New York University Tisch School of the Arts (B.F.A.), studiował także aktorstwo w instytucie Lee Strasberga pod okiem Elaine Aiken. Ma córkę Ireland Eliesse. 

KELLY PRESTON (Mama) wystąpiła m.in. w takich filmach jak Jerry Maguire, Citizen Ruth i Twins. Dzięki dynamicznym kreacjom aktorskim udowodniła, że jest jedną z czołowych aktorek swojego pokolenia.

Urodzona i dorastająca na Hawajach, Preston pojawiała się w lokalnych reklamach telewizyjnych i zaczynała interesować się karierę aktorską już we wczesnych latach. Po ukończeniu szkoły średniej, Preston przeniosła się do Los Angeles i rozpoczęła studia na University of Southern California. Studiowała na wydziale dramatu i teatru. Po niedługim czasie zdecydowała się na naukę na UCLA i wkrótce potem wygrała pierwsze przesłuchanie aktorskie.  

Po wielu niewielkich rolach filmowych i telewizyjnych, aktorka zagrała w jednej z głównych ról u boku Arnolda Schwarzeneggera i Danny’ego De Vito w komedii Bliźnięta (Twins). Inne filmy w jej dorobku to - Only You, The Perfect Bride, The Experts, Spellbinder, Space Camp, 52 Pick-Up, Secret Admirer, Mischief, nominowany do nagrody Akademii® film krótkometrażowy Little Surprises w reżyserii Jeffa Goldbluma, Jerry Maguire z Tomem Cruise, Citizen Ruth; Addicted to Love z Meg Ryan; For Love of the Game z Kevinem Costnerem; Nothing to Lose z Timem Robbinsem i Martinem Lawrence, Holy Man z Eddie’m Murphy; Jack Frost z Michaelem Keatonem.  

Ostatnio aktorka wystąpiła w filmie Daddy and Them w reżyserii Billy’ego Boba Thorntona oraz w View From the Top z Gwyneth Paltrow i What a Girl Wants.  
DAKOTA FANNING (Sally) jest najmłodszą aktorką nominowaną do nagrody Gildii Aktorów Filmowych za rolę w filmie I Am Sam. Przed rozpoczęciem pracy na planie filmu The Cat in the Hat, Dakota wystąpiła w Uptown Girls w roli dziewczynki z Upper East Side, którą opiekuje się grana przez Brittany Murphy dziewczyna z towarzystwa zmuszona do zostania nianią na skutek utraty rodzinnego majątku. 

Młoda aktorka pojawiła się w filmie z 2002 roku jako młoda Reese Witherspoon - Sweet Home Alabama, a po ukończeniu zdjęć do Cat in the Hat, wyjechała do Meksyku na plan filmu z Denzelem Washingtonem Man on Fire.

Talent aktorski Dakoty urodzonej 23 lutego 1994 roku w Georgii, stał się oczywisty po tygodniu kursu w Performing Actors North. Jej matka został zachęcona do podpisania umowy z agentem i wkrótce potem dziewczynka wzięła udział w trzech reklamach i przedstawieniu teatralnym Rainbow Fish. 

Zaczęła się także pojawiać w serialach telewizyjnych - Strong Medicine, Ostry dyżur (ER), C.S.I., The Practice, Spin City, Malcolm in the Middle, The Ellen Show. 

Po roli w I Am Sam, Dakota otrzymała propozycję zagrania córki Charlize Theron w Trapped oraz pojawiła się w nagrodzonej Emmy mini-serii DreamWorks Television Taken. Gra Allie, pół-kosmitkę, która znajduje się w samym środku wydarzeń zmuszających jej rodziców do przeciwstawienia się zarówno rządowi jak i kosmitom. 

Mający za sobą sporo ról, zarówno tych filmowych jak i telewizyjnych, SPENCER BRESLIN (Conrad) szybko staje się jednym z najbardziej obiecujących młodych talentów w Hollywood.   

Poza pracą na planie filmu The Cat in the Hat, ukończył ostatnio zdjęcia do dramatu Garry’ego Marshalla Raising Helen z Kate Hudson. Inne filmy w jego dorobku to The Kid (w którym wystąpił u boku Bruce’a Willisa), Poznaj moich starych (Meet the Parents) i The Santa Clause 2.  


Poruszający się swobodnie między dużym i małym ekranem, Breslin wystąpił w ostatnim czasie w dramacie telewizji Fox Wonderfalls. Użyczył także głosu bohaterom serialu animowanego Teamo Supremo i filmu wideo Return to Neverland.  Breslin wziął ponadto udział w realizacji takich projektów telewizyjnych jak Moms On Strike, You Wish, mini-seria Storm of the Century oraz serial Law & Order.

Spencer mieszka obecnie w Nowym Jorku z siostrą, aktorką Abigal Breslin, bratem Ryanem Breslinem i rodzicami. Lubi słuchać muzyki, spotykać się z kolegami i chodzić na mecze koszykówki drużyny New York Knicks.

Nazwana przez magazyn Buzz jedną ze “100 Najbardziej Opanowanych Osób w L.A.,” AMY HILL (pani Kwan) jest aktorką/scenarzystką, w której dorobku telewizyjnym i filmowym znajdują się takie pozycje jak:  Rising Sun; Next Friday; Big Fat Liar; Seinfeld; Przyjaciele (Friends); Frasier; All American Girl (rola babci); oraz The Naked Truth (rola robiącej zdjęcia do brukowców Suji).  

Jednym ze spektakli przygotowywanych przez Hill jest Tokyo Bound, który otrzymał nagrodę krytyków Los Angeles Times oraz był nominowany do nagrody Cable ACE. Beside Myself był jednym z pierwszych solowych show, którym aktorka zadebiutowała na Mark Taper Forum po zamieszkach w Los Angeles. Za rolę w Reunion otrzymała nagrodę Dramalogue. Był to pierwszy spektakl, do którego bilety zostały natychmiast wyprzedane na festiwalu Actors Theater w Louisville.

W teatrze regionalnym, Hill została nominowana do nagrody Bay Area Critic’s Circle za rolę w Dream of a Common Language na deskach teatru Berkeley Repertory Theater. Na Broadwayu zadebiutowała jako Maria u boku Briana Murraya w sztuce Szekspira Twelfth Night, która była transmitowana przerz PBS.

Hill użyczyła głosu bohaterom licznych filmów animowanych: King of the Hill, Jackie Chan’s Adventures, Happily Ever After: Fairy Tales for Every Child HBO  oraz Lilo & Stitch. 

Napisała także scenariusz do programu PBS Puzzle Place i została nominowana do nagrody Emmy jako gospodyni talk show, Get Real.

Urodzona w Deadwood, South Dakota (ojciec - Amerykanin fińskiego pochodzenia, matka – Japonka), Hill dorastała w Seattle, a karierę w przemyśle rozrywkowym rozpoczynała w Tokio. W San Francisco, gdzie przeniosła się po kilku latach studiowała w American Conservatory Theater i występowała w klubach komediowych.

Aktorka wychowuje adoptowane dziecko i działa w społeczności teatralnej Los Angeles.
Po ukończeniu pracy na planie Kota, aktorka zagrała w Fifty First Kisses, u boku Adama Sandlera i Drew Barrymore w reżyserii Petera Segala.

SEAN HAYES (pan Humberfloob/Ryba) pochodzi z Chicago i jest utalentowanym muzykiem i aktorem. Hayes rozpoczynał zawodową karierę na deskach teatrów w Chicago. Pracował w teatrze Organic i szlifował swoje zdolności komediowe w ramach programu szkoleniowego Second City.
Jeszcze w Chicago, Hayes otrzymywał role w programach telewizyjnych i reklamach. Został też zaangażowany do filmu TV A&P (opartego na opowiadaniu Johna Updike’a), zanim otrzymał rolę, która przyniosła mu nagrodę Emmy - Jack McFarland w przebojowym serialu komediowym NBC Will & Grace. Za tę rolę otrzymał także dwie nagrody SAG i trzy nominacje do Złotych Globów.

Hayes zadebiutował na dużym ekranie w 1998 roku w tytułowej roli w filmie Billy’s Hollywood Screen Kiss. Film zdobył uznanie krytyki na festiwalu filmowym w Sundance. Hayes użyczył także głosu panu Tinkles w przeboju Cats & Dogs oraz wziął udział w realizacji niezależnego filmu Pieces of April w reżyserii Petera Hedgesa. Ostatnio ukończył zdjęcia do produkcji Win a Date with Tad Hamilton z Kate Bosworth, Topherem Grace, Kathryn Joosten i Nathanem Lane. 

O filmowcach
BO WELCH (reżyseria) debiutuje jako reżyser właśnie filmem Kot. Jest uznanym scenografem nominowanym do trzech nagród Akademii® za projekty scenograficzne do takich filmów jak Faceci w czerni (Men in Black), Klatka dla ptaków (The Birdcage) i A Little Princess.

Welch otrzymał nagrodę BAFTA za Najlepszą Scenografię do filmu Edward Nożycoręki (Edward Scissorhands). Inne filmy w jego dorobku to Faceci w czerni II (Men in Black II), Bardzo Dziki Zachód (Wild Wild West), Barwy kampanii (Primary Colors), Wilk (Wolf), Powrót Batmana (Batman Returns), Wielki kanion (Grand Canyon), Joe Versus the Volcano, Pogromcy duchów II (Ghostbusters II), Przypadkowy turysta (The Accidental Tourist), Sok z żuka (Beetlejuice), The Lost Boys i Swing Shift.

Welch wyreżyserował dla telewizji odcinki seriali The Tick i Secret Agent Man.

Zdobywca nagrody Akademii® producent BRIAN GRAZER (produkcja) już od ponad 20 lat realizuje filmy i programy telewizyjne. Jako scenarzysta i producent był nominowany do trzech Oskarów®, a w 2002 roku zdobył Oskara® dla Najlepszego Filmu z Piękny umysł (A Beautiful Mind). Poza trzema nagrodami Akademii® Piękny umysł (A Beautiful Mind) otrzymał także cztery Złote Globy oraz nagrodę (dla Grazera) Narodowego Towarzystwa Zdrowia Psychicznego.

Filmy, które wyprodukował Grazer były łącznie nominowane do 39 Oskarów® i 27 nagród Emmy. W tym samym czasie zarobiły na całym świecie ponad 10,5 miliarda USD. Biorąc pod uwagę komercyjne i artystyczne osiągnięcia Grazera, Gildia Producentów Amerykańskich uhonorowała go w 2001 roku nagrodą Davida O. Selznicka. Jego osiągnięcia zostały także uhonorowane przez Izbę Handlową Hollywood, która w 1998 roku wciągnęła Grazera na krótką listę producentów mających swoją gwiazdę na Hollywood Walk of Fame. 

Poza Pięknym umysłem (A Beautiful Mind) w dorobku Grazera znajdują się takie filmy jak Apollo 13 – nagroda Producenta Roku przyznawana przez Gildię Producentów, nominacja do Oskara® dla Najlepszego Filmu 1995 roku; Splash – nominacja do Oskara® za Najlepszy Scenariusz 1986 (współautor scenariusza), komedia romantyczna z Georgem Clooneyem i Catheriną Zeta-Jones Okrucieństwo nie do przyjęcia (Intolerable Cruelty), Zaginione (The Missing) w reżyserii Rona Howarda z Tommy’m Lee Jonesem i Cate Blanchett oraz Cinderella Man z Russellem Crowe i Reneé Zellweger; Friday Night Lights w reżyserii Petera Berga; i dokument Inside Deep Throat.

Inne filmy Grazera to 8 Mila (8 Mile); Blue Crush; Dr. Seuss’ How the Grinch Stole Christmas; Gruby i chudszy (The Nutty Professor); Kłamca Kłamca (Liar Liar); Okup (Ransom); My Girl; Ognisty podmuch (Backdraft);Kindergarten Cop; Parenthood; Clean and Sober; i Spies Like Us.

Dorobek telewizyjny Grazera to przebój telewizji Fox 24 godziny (24) – 10 nominacji do nagród Emmy, Arrested Development, Miss Match (NBC), The Big House (ABC), Felicity (WB), SportsNight (ABC), From the Earth to the Moon (HBO) – nagroda Emmy.  

Grazer rozpoczynał karierę jako producent przygotowujący do realizacji projekty telewizyjne. To właśnie wtedy, na początku lat 80-tych, Grazer poznał swojego przyjaciela i partnera w interesach Rona Howarda. Ich współpraca rozpoczęła się w 1985 roku od komedii Night Shift i Splash. W 1986 roku założyli firmę Imagine Entertainment, którą prowadzą do dzisiaj.

ALEC BERG, DAVID MANDEL i JEFF SCHAFFER (scenariusz) piszą razem od czasów college’u, kiedy to wspólnie wydawali pismo The Harvard Lampoon. Ich pierwszym telewizyjnym projektem był film MTV Give Me Back My Life! dla Comedy Central. Zanim rozpoczęli pisać odcinki Seinfelda, Berg i Schaffer pracowali dla Late Night with Conan O’Brien, a Mandel dla Saturday Night Live.

Kiedy produkcja telewizyjnego showu komediowego została przerwana, scenarzyści zaczęli koncentrować się na scenariuszach filmowych. Na podstawie ich scenariusza powstał przebój Imagine Dr. Seuss’ How the Grinch Stole Christmas.
Razem napisali także i wyreżyserowali film Eurotrip, który ma wejść do kin na początku 2004 roku. 

THEODOR S. GEISEL A.K.A. DR. SEUSS (autor książki) zawsze mówił, że “człowiek jest człowiekiem, nieważne czy jest duży czy mały. Dzieci pragną tego samego, co my – chcą się śmiać, stawać przed wyzwaniami, bawić się i cieszyć.”

Błyskotliwy autor, darzący szacunkiem dzieci, Dr. Seuss bawił cztery pokolenia dzieci i ich rodziców, a w tym samym czasie uczył młodych czytelników nowych słów. Począwszy od 1937 roku napisał 44 książki.

Dr. Seuss urodził się jako Theodor Seuss Geisel w 1904 roku i ukończył Dartmouth College, gdzie wcześniej uczył się Norman Maclean (autor powieści A River Runs Through It, 1976). Po krótkim pobycie na Oxford University, rozpoczął karierę w reklamie, a wkrótce potem stworzył opowieść w odcinkach dla magazynu Judge - “The Boids and Beasties”. Bohaterami powieści były dziwaczne, głupiutkie zwierzątka – pierwowzory bohaterów późniejszych historii Seussa. 

 Geisel podpisywał swoje wczesne rysunki jako “Dr Theophrastus Seuss”. Ostatecznie został po prostu Dr Seussem (nazwisko panieńskie matki). Tak podpisał swoją pierwszą książkę wydaną w 1937 roku, And To Think I Saw It on Mulberry Street. 

Jego 44 błyskotliwie napisane i ilustrowane książki to takie klasyki jak Green Eggs and Ham, Horton Hatches the Egg, The Cat in the Hat oraz How the Grinch Stole Christmas!. Książki te nigdy niczego nie nakazywały, ale w rozrywkowy sposób udzielały ważnych moralnych lekcji zarówno dzieciom, jak i dorosłym.

Powstanie książki The Cat in the Hat (Kot) okazało się być przełomem w rozwoju literatury dziecięcej pod koniec lat 50-tych. W tym właśnie czasie popularny pisarz John Hersey stworzył krytykę książek dla dzieci pod wiele mówiącym tytułem Why Johnny Can’t Read. Wydawca książek edukacyjnych zachęcił Dr Seussa do napisania książki z wykorzystaniem tylko 225 słów, która zachęciłaby dzieci do czytania. Rezultatem był The Cat in the Hat (Kot) sprzedany w milionie egzemplarzy. 

Dr. Seuss otrzymał doktoraty z dziedziny literatury na siedmiu uniwersytetach i został uhonorowany nagrodą Pulitzera w 1984 roku. Chociaż zmarł w 1991 roku ciągle jest najlepiej sprzedającym się autorem literatury na świecie. Jego książki sprzedano w ponad 250 milionach egzemplarzy.

ERIC McLEOD (producent wykonawczy) pracował podczas realizacji trzech filmów z serii Austin Powers. Był producentem Austin Powers: The Spy Who Shagged Me i Austin Powers in Goldmember oraz producentem wykonawczym Austin Powers: International Man of Mystery.  

W dorobku McLeoda znajdują się następujące pozycje - Showtime (z Robertem De Niro, Eddiem Murphy i Renee Russo), Cela (The Cell; z Jennifer Lopez, Vince Vaughnem i Vincentem D’Onofrio), Bubble Boy (z Jake’m Gyllenhaalem i Chrisem  Cooperem); Living Out Loud (z Holly Hunter i Danny’m DeVito) w reżyserii Richarda La Gravenese; Wag the Dog (z Robertem De Niro, Dustinem Hoffmanem, Anne Heche, Woody Harrelsonem i Denisem Leary) Barry’ego Levinsona; Koniec niewinności (Now and Then; z Demi Moore); Feeling Minnesota (z Cameron Diaz i Keanu Reevesem), Corrina, Corrina (z Whoopi Goldberg i Rayem Liotta), I kowbojki mogą marzyć (Even Cowgirls Get the Blues) Gusa Van Santa, Wróg publiczny (Enemy of the State), 8 Seconds, Wide Sargasso Sea, The Rapture, Faith oraz Live Wire. 

Przez ostatnie cztery lata, GREGG TAYLOR (producent wykonawczy) prowadził firmę produkcyjną Mike’a Myersa Gratitude International. W tym czasie pracował podczas realizacji nagrodzonego Oskarem® przeboju Shrek, a także jego kontynuacji, filmu Shrek 2. Był ponadto koproducentem komedii Austin Powers in Goldmember, która zarobiła na świecie ponad 300 mln USD. 

Ostatnio, Taylor dołączył do firmy Kennedy/Marshall Company jako wiceprezes departamentu produkcji i rozwoju. W tej nowej roli będzie przygotowywał do produkcji projekty dla Kathleen Kennedy i Franka Marshalla. Wśród projektów Kennedy/Marshall znajdują się: The Bourne Supremacy, z Mattem Damonem w roli Jasona Bourne; The Curious Case of Benjamin Button, do którego scenariusz napisał Eric Roth (Forrest Gump), a wyreżyseruje go Gary Ross.

Przed rozpoczęciem pracy dla Myersa, Taylor pracował z takimi filmowcami jak Don Simpson, Harold Becker, Robert Redford i John Lyons. 

Taylor urodził się i wychowywał w Bostonie, a ukończył Syracuse University. Mieszka w Los Angeles z żoną Terri Taylor.

KAREN KEHELA SHERWOOD (producent wykonawczy) po ukończeniu studiów na UCLA dołączyła do firmy Imagine Entertainment jako asystentka Briana Grazera. W latach 1990-1992 prowadziła biuro firmy w Nowym Jorku. W tym samym czasie pełniła także funkcję producenta stowarzyszonego podczas realizacji filmu Housesitter ze Stevem Martinem i Goldie Hawn.

Po powrocie do Los Angeles, w wieku 29 lat została awansowana na stanowisko szefa d/s produkcji firmy Imagine. W maju 1997 roku została wiceprezesem firmy i współpracowała ściśle z partnerami - Brianem Grazerem i Ronem Howardem.
Jej dorobek obejmuje następujące filmy - Blue Crush, Piękny umysł (A Beautiful Mind) w reżyserii Rona Howarda z Russellem Crowe i Jennifer Connelly w rolach głównych - film został nominowany do ośmiu nagród Akademii® i zdobył cztery z nich (m.in. dla Najlepszego Filmu i Najlepszego Reżysera); Gruby i chudszy (The Nutty Professor), Gruby i chudszy 2 (Nutty Professor 2: The Klumps) z Eddiem Murphy; Life (Eddie Murphy i Martin Lawrence), Bowfinger (Steve Martin i Eddie Murphy); Dr. Seuss’ How the Grinch Stole Christmas  i Kłamca Kłamca (Liar Liar) - oba z Jimem Carreyem.
EMMANUEL LUBEZKI, A.S.C.,  (zdjęcia) po raz pierwszy pracował z Bo Welchem w 1995 roku podczas realizacji filmu A Little Princess – nominacje do Oskara® za zdjęcia i scenografię. Kolejnym filmem, nad którym pracowali była Klatka dla ptaków (The Birdcage) Mike’a Nicholsa. 

Lubezki otrzymał ponadto nominację do Oskara® za zdjęcia do filmu Tima Burtona Jeździec bez głowy (Sleepy Hollow). Inne filmy w jego dorobku to Orbitowanie bez cukru (Reality Bites), Spacer w chmurach (A Walk in the Clouds), Wielkie nadzieje (Great Expectations), Joe Black (Meet Joe Black), I twoją matkę też (Y tu mama también) oraz Ali.  
Pochodzący z Meksyku, Lubezki robił też zdjęcia do Like Water for Chocolate, Love in the Time of Hysteria, Miroslava oraz Ámbar. Wszystkie te filmy zdobyły nagrodę Silver Ariel za Najlepsze Zdjęcia.

ALEX McDOWELL (scenografia) zdobył uznanie za swoje innowacyjne projekty scenograficzne do filmu Stevena Spielberga Raport mniejszości (Minority Report). To właśnie prace McDowella wykorzystane w w/w filmie przekonały reżysera Bo Welcha, że jest on idealną osobą do przedstawienia na ekranie świata książki The Cat in the Hat (Kot).

 Pracę scenografa rozpoczął w 1992 roku filmem Kosiarz umysłów (The Lawnmower Man). Wcześniej z sukcesem pełnił funkcję kierownika artystycznego podczas realizacji reklam i teledysków. W jego filmografii można odnaleźć takie tytuły jak Afera naszyjnikowa (The Affair of the Necklace); Podziemny krąg (Fight Club); Kruk (The Crow), The Crow: City of Angels; oraz Fear and Loathing in Las Vegas.  

McDowell urodził się na Borneo i mieszkał w Indonezji przez siedem lat, gdzie jego ojciec pracował jako inżynier dla Shell Oil. Uczęszczał do szkoły z internatem Quaker w Anglii, a później studiował sztukę w Central School of Art w Londynie.

Obecnie pracuje ze Spielbergiem nad nowym filmem The Terminal, z Tomem Hanksem w roli głównej.

DON ZIMMERMAN, A.C.E. (montaż) wkroczył w świat przemysłu filmowego jako stażysta, montując efekty dźwiękowe. Pracował dla Mirisch Co. pod kierownictwem Dicka Carrutha, Franka Warnera i Jima Richardsa - The Hawaiians; Gaily, Gaily; Little Big Man; Ojciec chrzestny (The Godfather); Where’s Poppa; oraz Jonathan Livingston Seagull.

Zimmerman został asystentem montażysty Hala Ashby podczas realizacji takich filmów jak The Landlord, Harold and Maude, Shampoo oraz Bound for Glory. Po ośmiu latach zebranych doświadczeń, Zimmerman dokonał montażu filmu Ashby’ego Coming Home (nominacja za montaż do nagrody Akademii®). Kolejnym filmem, który zmontował dla Ashby’ego był Being There. 

Inne filmy w dorobku Zimmermana to Galaxy Quest, Spacer w chmurach (A Walk in the Clouds), Heaven Can Wait, Rocky III, Rocky IV, Cobra, Fatal Beauty, The Package, Książę przypływów (Prince of Tides), Dragonfly, Patch Adams, Gruby i chudszy (The Nutty Professor), Kłamca Kłamca (Liar Liar) oraz Ace Ventura: psi detektyw (Ace Ventura: Pet Detective).

STEVE JOHNSON  (charakteryzacja/efekty specjalne) jest założycielem Edge FX, firmy zajmującej się projektowaniem specjalnych efektów animatronicznych na potrzeby filmu, telewizji i reklam.  Johnson został wprowadzony do świata efektów specjalnych Hollywood w 1976 roku, kiedy spotkał się ze specjalistą d/s charakteryzacji Rickiem Bakerem w rodzinnym mieście Johnsona Galveston, Teksas. Jeszcze przed ukończeniem 18 lat, Johnson przeniósł się do Kalifornii i zaczął pracować na planie takich filmów jak Tanya’s Island, The Fog i The Howling. Nieco później, kiedy Baker kompletował ekipę do produkcji filmu An American Werewolf in London zaprosił Johnsona, aby do niego dołączył. Pracowali wspólnie nad efektami do Videodrome i Greystoke.
W połowie lat 80-tych, Johnson został szefem działu charakteryzacji w firmie Richarda Edlunda Boss Film Corporation. W tym czasie nadzorował od strony efektów specjalnych produkcję takich tytułów jak Pogromcy duchów (Ghostbusters), Fright Night, Poltergeist 2 i Big Trouble in Little China.
W niedługim czasie, Johnson założył własne studio i zwrócił na siebie uwagę niesamowitą charakteryzacją postaci Freddy’ego Kruegera w filmie Koszmar z ulicy Wiązów IV (Nightmare on Elm Street IV). Jednymi z najbardziej pamiętnych kreacji stworzonych przez Johnsona są słynne podwodne stworzenia występujące w filmie Jamesa Camerona Głębia (The Abyss).
Po przeniesieniu studia do pomieszczeń o powierzchni 6 tys. m2 w Burbank w lipcu 1998 roku, firma Johnsona Edge FX stała się jedną z czołowych w przemyśle filmowym. Kolejne filmy, w których efekty specjalne są dziełem zespołu kierowanego przez Johnsona to: Dreamcatcher, The League of Extraordinary Gentlemen, X2: X-Men United, The Rundown, Gatunek (Species), Amistad, Bicentennial Man, Blade 2, Star Trek: Nemesis oraz Spider-Man II.
RITA RYACK (kostiumy) była nominowana do nagrody Akademii® za kostiumy do filmu Rona Howarda Dr. Seuss’ How the Grinch Stole Christmas. Dodatkowo została uhonorowana nagrodą Gildii Kostiumografów Filmowych i nagrodą IFPA Golden Satellite.  

Współpraca Ryack z Howardem rozpoczęła się w 1994 roku filmem Gazeta (The Paper), po którym nastąpiły produkcje Apollo 13, EDtv, Okup (Ransom), The Grinch i Piękny umysł (A Beautiful Mind). Ostatnio zaprojektowała kostiumy do filmu Piętno (The Human Stain) w reżyserii Roberta Bentona.

Pochodząca z Massachusetts, Ryack od lat pracuje na potrzeby filmu, teatru i telewizji. Pracowała m.in. z Martinem Scorsese - Casino, Przylądek strachu (Cape Fear), Po godzinach (After Hours), Mad Dog and Glory oraz Bringing Out the Dead. Zaprojektowała kostiumy do debiutu reżyserskiego Roberta De Niro - A Bronx Tale, a ponownie pracowała z aktorem podczas realizacji filmów The Fan oraz Wag the Dog Barry’ego Levinsona. Inne filmy w jej dorobku to Godziny szczytu 2 (Rush Hour 2), Crossing Delancey, Class Action, Mr. Jones oraz My Giant między innymi.

Ryack otrzymała nominacje do nagród Tony, Drama Desk oraz Los Angeles Drama Critics za kostiumy do musicalu My One and Only z Tommy’m Tune i Twiggy.  Projektowała także na potrzeby wystawianej na Broadwayu produkcji The Human Comedy,  a także A Lie of the Mind Sama Sheparda, Hunting Cockroaches, The Vampires, The Foreigner, Anteroom, The Loman Family Picnic oraz It’s Only A Play – nominacja do nagrody American Theatre Wing. 

W 1986 roku Ryack otrzymała nagrodę Obie za osiągnięcia w dziedzinie projektowania kostiumów. Ryack jest także nagradzaną autorką kreskówek i komiksów. W maju 2000 roku została uhonorowana nagrodą przyznawaną przez stowarzyszenie Women in Film. Absolwentka szkoły filmowej uniwersytetu Yale oraz uniwersytetu Brandeis, Ryack prowadzi wykłady z projektowania kostiumów na Bennington College.

MARC SHAIMAN (piosenki) skomponował ostatnio muzykę i napisał teksty piosenek do wystawianego na Broadwayu musicalu Hairspray – nagroda Tony (wspólnie ze Scottem Wittmanem), Grammy za Najlepszy Album. 

Wcześniej Shaiman pracował nad piosenkami i muzyką do ponad 50 filmów. Został pięciokrotnie nominowany do nagrody Akademii® - South Park: Bigger, Longer & Uncut, Patch Adams, Zmowa pierwszych żon (The First Wives Club), The American President oraz Bezsenność w Seattle (Sleepless in Seattle). 

Dorobek Shaimana obejmuje ponadto następujące tytuły: Kiedy Harry poznał Sally (When Harry Met Sally), Beaches, Sułtani westernu (City Slickers), Rodzina Addamsów (The Addams Family), Ludzie honoru (A Few Good Men), Zakonnica w przebraniu (Sister Act), In & Out, George of the Jungle, From the Earth to the Moon (HBO), 61* oraz komedia Scotta Rudina/Paula Rudnicka Marci X. 

Shaiman rozpoczynał karierę jako aranżer wokali Bette Midler. Wkrótce został jej menedżerem i producentem. To jego autorstwa są dwie nagrodzone Grammy piosenki Midler - “Wind Beneath My Wings” oraz “From a Distance”.  

Marc został nominowany do Emmy za napisaną dla Saturday Night Live piosenkę “The Sweeney Sisters”. Nagrodę otrzymał za utwór, którego był współautorem - „Oscar Medleys”. Był także nominowany do dwóch nagród Grammy za aranżacje przygotowane dla Harry’ego Connicka, Jr, a pracował z takimi artystami jak Peter Allen, Eric Clapton, Lauryn Hill, Nathan Lane, Patti LuPone, Andrea Martin, Martin Short i Barbra Streisand. 

Shaiman także pojawił się w kilku filmach - South Park, Beaches, Hot Shots i Broadcast News Jamesa L. Brooksa. Artysta mieszka w Los Angeles i Nowym Jorku ze swoim współpracownikiem i partnerem Scottem Wittmanem. Ich 23-letni związek jest jego największym osiągnięciem.

SCOTT WITTMAN (piosenki) wspólnie z Shaimanem zdobył w 2003 roku nagrodę Tony za teksty piosenek do wystawianego na Broadwayu przeboju Hairspray (także nagroda Grammy za Najlepszy Album). Wittman, poza tym wyreżyserował debiut Patti LuPone w Carnegie Hall, a także był producentem jej nagrań dla wytwórni LayZLay Records/Varese Sarabande. W legendarnym nowojorskim teatrze LaMAMA, Scott wyreżyserował przebój Broadway ‘68, rewię piosenek z najgorszych w tamtym sezonie musicali.
Na Broadwayu w teatrze Richarda Rogersa, Wittman wyreżyserował Bette Midler, Elaine Stritch, Madeline Kahn, Patti LuPone, Debrę Monk, Andreę Martin, Lainie Kazan i Lypsinkę w spektaklu Doin’ What Comes Natr’lly poświęconym Ethel Merman.
Dla telewizji PBS wyreżyserował występy solowe Sarah Jessica Parker, Martina Shorta i Nathana Lane, a ostatnio zrealizował show Bruce’a Vilancha pt. Almost Famous w Westbeth Theatre Center oraz występ Christine Ebersole w Arci’s.
DAVID NEWMAN (muzyka) jest członkiem znanej rodziny kompozytorów – kuzyn Randy’ego, syn Alfreda, brat Thomasa — która zapisała się złotymi czcionkami w historii muzyki filmowej.

Nominowany do nagrody Akademii® za muzykę do filmu Anastasia, Newman skomponował muzykę do takich filmów jak Małolaty u taty (Daddy Day Care), How to Lose a Guy in 10 Days, Gruby i chudszy (The Nutty Professor), Scooby-Doo, Scooby-Doo 2, Life or Something Like It, Epoka lodowcowa (Ice Age), Afera naszyjnikowa (The Affair of the Necklace), Dr. Doolittle 2, Heathers, Honeymoon in Vegas, Death to Smoochy, Matilda, Hoffa, Wojna państwa Rose (The War of the Roses) oraz Throw Momma From the Train. 

DOUG SMITH (efekty wizualne) jest nagrodzonym Oskarem® twórcą efektów wizualnych i jednym z czołowych talentów firmy Rhythm & Hues Studios.
Jako specjalista d/s efektów wizualnych i drugi reżyser w filmie Dr. Dolittle, Smith realizował zdjęcia wszystkich zwierząt, nadzorował efekty, a w tym samym czasie brał udział w realizacji (od strony efektów wizualnych) filmu Tima Burtona Planeta małp (Planet of the Apes). Inne filmy, przy realizacji, których brała udział firma Rhythm & Hues to: The Flintstones in Viva Rock Vegas, Liberty Heights i Nowi miastowi (The Out-of-Towners). 
Za pracę nad efektami do przeboju z 1996 roku Dzień niepodległości (Independence Day), Smith dzielił Oskara® dla Najlepszych Efektów Wizualnych. Stworzył w tym filmie jedne z najbardziej pamiętnych scen – spodki obcych krążące nad amerykańskimi miastami, widoki zniszczenia ziemi. Przed Dniem niepodległości (Independence Day), Smith pełnił funkcję autora zdjęć pod efekty specjalne podczas produkcji filmu Jamesa Camerona Prawdziwe kłamstwa (True Lies).
Biorąc przykład ze swojego starszego brata Wayne’a, który pracował z pionierem w dziedzinie efektów specjalnych, Douglasem Trumbullem (Silent Running i The Andromeda Strain), Doug zaczął karierę w przemyśle filmowym jako asystent kamery na planie Gwiezdnych wojen (Star Wars). Nieco później jako jeden z partnerów w firmie Apogee Productions, Doug tworzył efekty specjalne do następujących produkcji filmowych - Star Trek: The Motion Picture, Książę w Nowym Jorku (Coming to America), Nigdy nie mów nigdy (Never Say Never Again), Caddyshack, The Natural, Firefox, Moja macocha jest kosmitką (My Stepmother Is an Alien), Blue Jean Cop, The Grand Tour, a także projektu EuroDisneya “Circlevision”. 

Artysta brał także udział w powstawaniu kilku nagrodzonych Clio reklam, licznych projektów telewizyjnych (Battlestar Galactica), oraz parków tematycznych - EuroDisney i Luxor.

KURT WILLIAMS (producent efektów wizualnych) pracował wspólnie z Rhythm & Hues nad produkcją ponad 800 efektów wizualnych wykorzystanych w przemyśle filmowym. 
Williams już od blisko 18 lat zaangażowany jest we wszystkie aspekty produkcji filmowej. Po ukończeniu University of Missouri na wydziale komunikacji i marketingu przeniósł się do Chicago i zajął produkcją filmów i reklam. 
W 1989 roku przeniósł się do Los Angeles, gdzie kontynuował pracę w przemyśle filmowym. 
Kiedy w 1995 roku został przedstawiony jednemu z pionierów w dziedzinie efektów wizualnych Johnowi Dykstra z firmy Apogee Productions, Williams rozpoczął z nim współpracę m.in. przy powoływaniu do życia Gotham City w filmach Batman Forever i Batman & Robin. Wyprodukował także sekwencje z wykorzystaniem miniatur do filmu Tajna broń (Broken Arrow) w reżyserii Johna Woo.
Inne filmy, do których przygotowywał skomplikowane cyfrowe efekty specjalne to – Z archiwum X (The X-Files), End of Days, Dr. Seuss’ How the Grinch Stole Christmas oraz Scooby-Doo.
- kot-

PAGE  
2

