
    
      
        
      

    

  
  
  

  Misieniechce

  Wojciech Gołąbowski

  
  

  
  Nie chce mi się pisać tego wstępniaka. W ogóle niewiele mi się chce. Może to ta paskudna pogoda za oknem? Czasami zastanawiam się, czy są jeszcze tacy, którym się cokolwiek chce. Ale wtedy zerkam do Esensji  i co widzę? 24. edycja Espoo Cine, jednego z największych międzynarodowych festiwali filmowych w Finlandii: 18 artykułów, w tym liczne wywiady. Siedemdziesiąta już edycja Międzynarodowego Festiwalu Filmowego w Wenecji: 19 artykułów (i znów z wywiadami!). 32 pełnowymiarowe recenzje książkowe (a podobno czytelnictwo upada). 16 niezależnych od wyżej wymienionych festiwali długich recenzji filmowych i wiele mniejszych, w tym dokończenie relacji z Transatlantyku 2013. 15 odcinków komiksowego Chapsa. Recenzje komiksowe, growe i muzyczne. Opowiadania. Publicystyka. Galerie.
Komuś wciąż chce się oglądać, czytać  ale potem także zasiąść do komputera i spisać swoje wrażenia. Komuś chce się tworzyć opowieści słowem, pędzlem czy myszką. Komuś następnie chce się to czytać, redagować, korygować. Ktoś znajduje czas, by to wprowadzić do esensyjnego Content Management System, by o zaplanowanej porze poszło w świat. Ktoś programuje ów system, ktoś odpowiada za promocję, współpracę z innymi firmami A najciekawsze jest to, że za te wszystkie wyżej wymienione chęci nikt nie otrzymuje ani grosza. Ba, wyciąga pieniądze z własnego portfela, by kupić wydawnictwo czy wybrać się do kina.
I przy tym wszystkim staje moja początkowa niechęć To już może napiszę ten wstępniak, co? Może znajdą się i tacy, którym będzie się chciało go przeczytać

  

  Temat numeru


  

  Espoo Ciné 2013:W szafie i za świecznikiem

  Marta Bałaga

  Steven Soderbergh Behind the Candelabra
  

  
  W 1989 roku Steven Soderbergh zadebiutował filmem Seks, kłamstwa i kasety video i na zawsze zmienił oblicze amerykańskiego kina niezależnego. Po prawie 25 latach żegna się z filmem, który znów okazał się zbyt kontrowersyjny dla Hollywood.
Ekstrakt: 90%
[image: Behind the Candelabra]
Steven Soderbergh zrobił więcej ostatnich filmów niż Barbra Streisand pożegnalnych koncertów. Ten niezwykle płodny reżyser amerykański ma w swoim dorobku między innymi niskobudżetową psychodramę (Seks, kłamstwa i kasety video), jeden z największych sukcesów komercyjnych ostatnich lat (trylogia Oceans Eleven), dramat o męskich striptizerach (Magic Mike) a nawet film akcji z udziałem zdobywczyni nagrody im. Chucka Norrisa Giny Carano (Ścigana). W wywiadach podkreśla, że na każdy film zrobiony pod dyktando producentów odpowiada kolejnym, który kręci wyłącznie dla siebie. Wygląda na to, że tym razem udało mu się zrobić film dla wszystkich.
Na bohatera swojego ostatniego, zrealizowanego dla HBO obrazu wybrał kontrowersyjną postać amerykańskiego showmana Liberace (co ciekawe, matka pianisty była polskiego pochodzenia i to jej zawdzięczał swojsko brzmiące imię Władziu). Film narobił szumu w Cannes głównie za sprawą homoseksualnych scen w wykonaniu dwóch jak najbardziej heteroseksualnych gwiazd kina, Matta Damona i Michaela Douglasa. Warto go jednak zobaczyć nie tylko z niezdrowej ciekawości.
Behind the Candelabra nie jest klasycznym filmem biograficznym. Zamiast pokazać trwającą prawie 40 lat błyskotliwą karierę Liberacea Soderbergh skupia się na burzliwym związku pomiędzy artystą a Scottem Thorsonem, który ten ostatni opisał w autobiograficznej książce.
W poprzednim filmie Soderbergha, Panaceum, wątek homoseksualny został pokazany w tak schematyczny sposób, że podczas tegorocznego festiwalu w Berlinie wywołał wybuchy śmiechu. Tym bardziej zaskakujące jest więc to, że mimo niezwykle ekscentrycznych bohaterów (Liberace słynął z pełnych przepychu kostiumów i stylizacji) ich relacja przekonuje i wzrusza. Gdy zapomni się o Rolls-Royceach i strusich piórach pozostaje prawda o wieloletnim związku dwóch ludzi, od pierwszych romantycznych momentów po późniejsze kryzysy, zdrady i wreszcie bolesne rozstanie w świetle wzajemnych pretensji.
Reżyser usuwa się tu w cień pozwalając w pełni zabłysnąć scenariuszowi Richarda LaGravenesea oraz parze swoich aktorów. Bo nie da się ukryć, że Behind the Candelabra to film aktorski, pojedynek na dwie zupełnie inne, ale równie przekonywujące kreacje. 
Michael Douglas poznał Liberacea osobiście, podobno to właśnie wyjątkowo udana parodia pianisty w jego wykonaniu zachęciła Soderbergha do obsadzenia aktora. Mimo że rola zdecydowanie odstaje od emploi, do którego zdążył nas przyzwyczaić, Douglas dawno już nie miał takiego pola do popisu. Jego Liberace to postać rozkwitająca na scenie, z rozkoszą pławiąca się w luksusie i za wszelką cenę usiłująca ocalić swój jakże fałszywy wizerunek. Gdy w jednej ze scen filmu Scott po raz pierwszy widzi go bez peruki, w której nawet sypia, wreszcie dostrzegamy w niezmordowanym performerze starego, zmęczonego człowieka.
Rola Douglasa, jakkolwiek spektakularna, jest obliczona na to by robić wrażenie i wygrywać nagrody. Tak jak w życiu, na tle jego Liberacea wszystko może wydawać się blade. Jednak Matt Damon wychodzi z tego pojedynku obronną ręką. To tak naprawdę jego historia, to jemu udaje się w przekonywujący sposób pokazać transformację z nieśmiałego chłopca z prowincji w zdeformowanego operacjami plastycznymi utrzymanka (Liberace namówił Thorsona do zabiegu, aby wyglądał bardziej jakon). Jego rola jest wyciszona, tym większe wrażenie robi więc wybuch spowodowany strachem przed opuszczeniem i zostaniem z niczym.
Liberace na fortepianie zawsze stawiał świecznik. Na potrzeby publiczności stawał się innym człowiekiem, radosnym pianistą, uwodzicielem kobiet przechwalającym się swoimi fikcyjnymi podbojami. Jednak Soderbergha bardziej interesuje to, co znajdowało się za świecznikiem, za zamkniętymi drzwiami jego luksusowego domu gdzie stworzył sobie bezpieczną enklawę gdzie mógł otwarcie być sobą. Wśród fanek Liberacea znajdowały się głównie starsze kobiety, którym przez myśl nie przeszłoby prawdziwe oblicze idola. Ludzie widzą to, co chcą zobaczyć mówi w pewnym momencie do skrępowanego obecnością pokojówki Scotta.
Liberace zmarł w 1987 na AIDS. Nigdy nie zadeklarował publicznie swojej orientacji i do końca zaprzeczał jakoby z Thorsonem łączyło go cokolwiek poza towarzyską znajomością.




Tytuł: Behind the Candelabra
Reżyseria: Steven Soderbergh
Zdjęcia: Steven Soderbergh
Scenariusz: Richard LaGravenese, Scott Thorson, Alex Thorleifson
Obsada: Matt Damon, Scott Bakula, Eric Zuckerman, Eddie Jemison, Randy Lowell, Tom Roach, Shamus Cooley, John Smutny, Jane Morris
Muzyka: Marvin Hamlisch
Rok produkcji: 2013
Kraj produkcji: USA
Czas trwania: 118 min
Gatunek: biograficzny, dramat, melodramat
Wyszukajw: Nokaut.pl
Wyszukajw: Skąpiec.pl
Wyszukajw: 
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  Espoo Ciné 2013:Wywiad z Mickaelem Suominen

  Marta Bałaga

  
  

  
  16 sierpnia rozpoczęła się 24 edycja Espoo Cine, jednego z największych międzynarodowych festiwali filmowych w Finlandii. Przez 10 dni zaprezentowanych zostanie ponad 100 tytułów, w tym otwierający festiwal film Stevena Soderbergha o życiu słynnego muzyka Liberace, Behind the Candelabra.
Z Mickaelem Suominen, rzecznikiem prasowym festiwalu, o najnowszej edycji Espoo Cine, najciekawszych filmach i tańczących palcach rozmawia Marta Bałaga. 
[image: ]
Marta Bałaga: To już 24 edycja festiwalu. Czym twoim zdaniem różni się od poprzednich?
Mickael Suominen: Cóżwieloma rzeczami, zwłaszcza, jeśli chodzi o program. Myślę, że w tym roku postanowiliśmy zaoferować coś więcej niż tylko same filmy, organizujemy imprezy towarzyszące w klubach, wydarzenia, których nie było nigdy wcześniej. To najprawdopodobniej największa nowość. 
MB: Jak na przykład wieczór poświęcony tangu po projekcji dokumentu Midsummer Nights Tango prezentującego ten taniec? 
MS: Tak, po filmie będzie można posłuchać muzyków grających tango, podejrzeć tancerzy, myślę, że odbędą się też lekcje tańca dla tych, którzy chcieliby się nauczyć argentyńskiego tanga. Fińskie tango to coś zupełnie innego (śmiech).
MB: Mogę to sobie wyobrazić. Można więc powiedzieć, że próbujecie wyjść poza czysto kinowe doświadczenie, próbujecie dać widzom coś bardziej złożonego.
MS: Tak. Chcemy wzbogacić przeżycie samego filmu. Mamy w programie film The Broken Circle Breakdown, w którym można usłyszeć muzykę bluegrass, po projekcji odbędzie się więc koncert z muzyką bluegrass. Poza tym, po projekcji filmu o Liberace (Behind the Candelabra  przypis autorki) będzie można zobaczyć pokazy burleski w kasynie w Helsinkach. Staramy się żeby te wydarzenia pokrywały się z tematyką filmów, żeby nie były to po prostu zwykłe imprezy, ale wydarzenia festiwalowe. 
MB: Ciekawe, że o tym wspominasz. Wydawałoby się, że obecnie kina tracą widzów, większość ogląda filmy w Internecie. Czy poprzez takie inicjatywy próbujecie zaoferować widzom coś, czego nie znajdą we własnym domu? Czy właśnie to nadaje festiwalowi wyjątkowość?
MS: Dokładnie. Właśnie dlatego organizujemy te imprezy, dlatego też staramy się zawsze zapraszać filmowców żeby widzowie mogli podyskutować z nimi o filmie. Po prostu chcemy żeby nasz festiwal był czymś więcej niż tylko wyjściem do kina.
MB: Przed chwilą wspomniałeś o Behind the Candelabra Soderbergha. Dlaczego na otwarcie festiwalu zdecydowaliście się właśnie na ten film? W końcu zrealizowała go telewizja HBO a reżyser ogłaszał, że jest to jego ostatni film bo nie wierzy już w kino. 
MS: Oczywiście złożyło się na to wiele przyczyn, pojawia się kwestia dystrybucji i tak dalej. To po prostu dobry film, który pokrywa się ze stylem Espoo Cine. Poza tym szukaliśmy tytułu, który nawiąże do naszej różowej sekcji (sekcja poświęcona filmom o tematyce LGBT  przypis autorki). Stanowi ona ważną cześć naszego festiwalu od lat 90-tych, po raz pierwszy zaprezentowaliśmy ją chyba w 1997. Zawsze była bardzo popularna.
MB: Wydajesz się tym nieco zaskoczony.
MS: No cóż, nie było to oczywiste od początku (śmiech). Myślę, że była nawet popularniejsza od sekcji poświęconej fantastyce i science-fiction. 
MB: Jaka według Ciebie może być stojąca za tym przyczyna?
MS: Myślę, że ludzie zainteresowani takim typem kina po prostu wiedzą, czego mogą się po nas spodziewać, po tylu latach już nas znają.
MB: Macie wierną publiczność.
MS: 
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  Espoo Ciné 2013:Pojedynek w ciemności

  Marta Bałaga

  Fabio Grassadonia, Antonio Piazza Salvo
  

  
  Przyśpieszone oddechy, słyszane z oddali hałasy ulicy, przytłumione krzyki, odgłosy przemocy, skrzypnięcia schodów i popowy włoski przebój Arriverà. Salvo, pierwszy pełnometrażowy film scenarzystów Antonia Piazzy i Fabia Grassadonii, to film dźwiękowy w pełnym tego słowa znaczeniu.
Ekstrakt: 90%
[image: Salvo]
Antonio Piazza i Fabio Grassadonia pochodzą z Palermo, ale ich stosunek do tego miejsca jest co najmniej problematyczny. Dorastali w latach 80-tych, w czasie, gdy na Sycylii wojny mafii stanowiły nieodłączny element codzienności. Pewnego dnia, tuż przed wyjazdem na wakacje, blisko ich domów wybuchła bomba mająca zabić niewygodnego dla mafii oskarżyciela. W wyniku wybuchu zginęło wiele ludzi, cała ulica wyglądała jak po oblężeniu, ale rodzina nawet na chwilę nie przerwała pakowania walizek.Wychowali się w społeczeństwie nauczonym by nic nie widzieć, by być ślepym na to, co dzieje się wokół. Temu zagadnieniu, będącemu niejako metaforą sycylijskiej mentalności, postanowili poświecić swój pierwszy film. 
W wyniku mafijnych porachunków gangster Salvo (palestyński aktor Saleh Bakri) zabija młodego mężczyznę w jego własnym domu. Znajduje się tam także niewidoma siostra ofiary (debiutantka Sara Serraiocco), ale zanim zabójca zdąży pozbyć się świadka, dziewczyna w cudowny sposób odzyskuje wzrok. Ten nieoczekiwany cud poniesie za sobą nieprzewidziane konsekwencje. 
Do Salvo trudno się od początku przekonać. W Cannes zdobył Grand Prix Międzynarodowego Tygodnia Krytyki, ale nie brakowało głosów określających film jako zamierzenie zły. Czasem rzeczywiście przywodzi na myśl kiczowate widowiska w stylu Pojedynku w słońcu Kinga Vidora, bohaterowie przypominają komiksowe postaci, są bardziej archetypami niż ludźmi z krwi i kości: milczący twardziel, niewinna piękność, mafijny boss w dresie wyrzucający z siebie życiowe mądrości. Film może i powiela znane od dawna schematy, ale robi to w bardzo interesujący sposób. 
Autorzy żonglują filmowymi gatunkami. W Salvo można znaleźć elementy francuskiego kina noir (swój film określili jako osobisty hołd złożony Jean-Pierreowi Melville i jego Samurajowi z Alainem Delonem w roli głównej) czy spaghetti westernu, jednak w specyficznej rzeczywistości ogarniętej konfliktami Sycylii wydają się one jak najbardziej na miejscu. Każdy ma tu swoje przydzielone miejsce, wie, w jaki sposób się zachowywać i czego oczekiwać. To świat powtarzanych od dawna gestów i dostosowywania się do oczekiwań, więc kiedy grupa mafiosów bezwiednie przybiera kowbojskie pozy a Salvo nie zrzuca maski bezwzględnego zabójcy nawet podczas rozmowy o zepsutym klimatyzatorze uważamy to w pewnym sensie za właściwe. Spotkanie Salvo i Rity oraz to, co z niego wynika, czyni w tej rutynie wyrwę. Nagle nie wiadomo, kto jest zły a kto dobry, nie wiadomo jak się porozumieć ani jak postąpić.
Film Piazzy i Grassadonii jak na debiut jest bardzo sprawny technicznie, przygotowaniom poświęcili prawie pięć lat i włożony w nie czas widać na ekranie. Warto wspomnieć o zdjęciach także pochodzącego z Palermo Daniele Ciprí, które wydobywają kontrast pogrążonych w ciemności domów i rozgrzanego słońcem do czerwoności miasta. Nie da się jednak ukryć, że to nie obraz gra w Salvo pierwsze skrzypce.
Dopracowanie dźwiękowej warstwy filmu potraktowano na równi ze zdjęciami, nie stanowi wyłącznie jego uzupełnienia. Odpowiedzialnych za ten pracochłonny i długotrwały proces Guillaumea Sciama i braci Quadroli można by właściwie wynieść do rangi współreżyserów. 
Zamiarem twórców było nie tyle pokazanie ślepoty ile zanurzenie widzów w tym doświadczeniu. Wiele z ważniejszych scen odbywa się poza kadrem, słyszymy, co się dzieje, ale niczego nie widzimy. Nieprzypadkowo też po raz pierwszy udaje nam się ujrzeć twarz Salvo dopiero wtedy, gdy Rita odzyskuje wzrok. 
Wejście w ciemne wnętrza przypomina zanurzenie się pod wodę, każdy dźwięk jest przytłumiony a świat zewnętrzny wydaje się bardzo odległy. Gdy Salvo zaczaja się w domu Rity, zamiast od razu zabić dziewczynę zaczyna ją nieśpiesznie śledzić, przedłuża moment ataku jak kot na upatrzoną mysz. Dziewczyna nucąc ulubioną piosenkę początkowo przemieszcza się po pokojach nie zdając sobie sprawy z jego obecności, jednak po jakimś czasie dochodzą do niej obce dźwięki, my też zaczynamy je słyszeć. Gdy w pewnym momencie na jej przyśpieszony oddech nakłada się oddech napastnika jesteśmy przerażeni na równi z dziewczyną. 
W filmie mamy do czynienia wyłącznie z muzyką diegetyczną, mimo to nie odczuwa się braku klasycznej ścieżki dźwiękowej. Salvo można oglądać z zamkniętymi oczami, poznawać przedstawiony świat i śledzić rozwój akcji wyłącznie za pomocą dźwięków. 
Film jest prawie zupełnie pozbawiony dialogów, Rita i Salvo używają słów tylko wtedy, gdy jest to naprawdę konieczne. Wspólnie uczą się porozumiewać na inny sposób, bo w otaczającym ich świecie słowa są pozbawione znaczenia lub okazują się kłamstwami. 
W Salvo na próżno jest szukać bezpiecznej przestrzeni, wnętrza nie są przytulne, nie dają schronienia. Każdy pozostaje w uwięzieniu, każdy jest zniewolony. Rita jest więźniem swojej niepełnosprawności a później więźniem Salvo, on sam ograniczony jest przez swoją rolę. Bohaterowie właściwie nie wiedzą jak poradzić sobie z ewentualną wolnością.
Piazza i Grassadonia próbują pokazać, że nawet w takim zapomnianym przez Boga miejscu możliwe jest odkupienie. Ich film nie jest może idealny, ale trudno porzucić wykreowany w nim świat. Po wyjściu z kina słoneczne światło oślepia a hałas ulicy przyprawia o fizyczny ból.




Tytuł: Salvo
Dystrybutor:  Against Gravity
Data premiery: 2014
Reżyseria: Fabio Grassadonia, Antonio Piazza
Zdjęcia: Daniele Ciprì
Scenariusz: Fabio Grassadonia, Antonio Piazza
Obsada: Saleh Bakri, Luigi Lo Cascio, Sara Serraiocco, Giuditta Perriera, Mario Pupella, Redouane Behache, Jacopo Menicagli
Rok produkcji: 2013
Kraj produkcji: Francja, Włochy
Czas trwania: 104 min
Gatunek: dramat, melodramat
Wyszukajw: Nokaut.pl
Wyszukajw: Skąpiec.pl
Wyszukajw: 
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  Espoo Ciné 2013:Sycylijskie piekiełko

  Marta Bałaga

  
  

  
  Wyróżniony Grand Prix Międzynarodowego Tygodnia Krytyki w Cannes Salvo szturmem zdobywa światowe festiwale. Niedługo trafi także na ekrany polskich kin, prawa do dystrybucji filmu wykupiła niedawno firma Against Gravity.
Z Fabio Grassadonia i Antonio Piazza, scenarzystami i reżyserami Salvo, o Palermo, ślepocie i włoskiej obsesji na punkcie jedzenia rozmawia Marta Bałaga. 
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  Espoo Ciné 2013:Boska!

  Marta Bałaga

  Jeffrey Schwarz I Am Divine
  

  
  Scorsese i De Niro, Allen i Keaton, Carpenter i Russell, Herzog i Kinski, Waters i  Divine. Wieloletnia współpraca reżysera z aktorem nie należy w historii kina do rzadkości. Taki związek oparty na trudnej do zdefiniowania chemii pozwala dotrzeć na szczyty kariery, do których trudno się zbliżyć pracując z innymi artystami. W dokumencie I Am Divine Jeffrey Schwarz przygląda się bliżej królowej obrzydliwości z Baltimore.
Ekstrakt: 80%
[image: I Am Divine]
Divine zyskał status kultowy dzięki filmom zrealizowanym z Johnem Watersem. Ich współpracy Schwarz poświęca sporą cześć filmu, ale interesuje go też życie i kariera Divine jako samodzielnego artysty, aktora teatralnego a nawet gwiazdy disco.
Schwarz lubi odrzuconych artystów, wcześniej zrealizował filmy o słynącym z marketingowych eksperymentów Williamie Castle czy gwieździe porno Jacku Wranglerze. Tą sympatię wyczuwa się też w przypadku I Am Divine, co nie do końca wychodzi filmowi na dobre. 
Glenn Milstead był pulchnym, nieśmiałym chłopcem, prześladowany w szkole znalazł schronienie w szkole piękności, bo w tamtym okresie w Baltimore tylko fryzjerzy byli gejami. W 1964 roku trafił na pierwszy bal drag queen i już nie oglądał się wstecz.
Poznał Johna Watersa, gdy oboje mieli po 17 lat, zrobili razem 9 filmów. W ważącym ponad sto kilo drag queen Waters znalazł muzę gotową na każde, nawet najbardziej upokarzające poświęcenie. Jak zauważył, kto inny potrafiłby przekonywująco przejść od roli nastolatki do oprycha, prostytutki, samotnej matki, osoby molestującej dzieci, modelki, performera, morderczyni i więźnia? I to w jednym filmie? 
Chcąc wyróżnić się w środowisku, gdzie rywalizowano na każdym polu zaczął malować się i ubierać w sposób, na jaki nie pozwoliłby sobie żaden szanujący się drag queen. Waters wydobył z niego wściekłość a Van Smith stworzył niezapomniany image, zgolił brwi i przedłużył linię czoła żeby zyskać więcej miejsca na makijaż. Divine okazał się odpowiedzią na umiłowanie Watersa do przesady, kobietą-kreskówką w stylu Russa Mayera, Jayne Mansfield dla ubogich.
Opus magnum tego niezwykłego duetu, Różowe flamingi, zagwarantował Divine nieśmiertelność dzięki kilkuminutowej scenie, w której zjadapsią kupę. 
Jeśli ktoś zwymiotował podczas projekcji Waters uznawał to za owację na stojąco. Film stał się kultowym fenomenem a Divine gwiazdą. Zaczął grać w popularnych teatrach, pokazywać się z Eltonem Johnem i Andy Warholem. 
Jego punkowa agresja przyniosła mu ogromną popularność, ale miała też swoją cenę. Bycie Divine traktował jako pracę a status kultowy nie wystarcza by przeżyć. Próbował zerwać z wizerunkiem, który uczynił go sławnym, ale nikt nie był zainteresowany sympatycznym Glennem z nadwagą, wszyscy chcieli Divine. 
W ostatnim filmie z Watersem i zarazem jego największym sukcesie, Hairspray, Divine zagrał drugoplanową rolę zaniedbanej matki, zamiast gwiazdy na ekranie pojawił się aktor. Dostał najlepsze recenzje w karierze, które zaowocowały propozycją normalnej roli w sitcomie Świat według Bundych. Niestety, zmarł na zawał zaledwie dzień przed rozpoczęciem zdjęć.
I Am Divine ogląda się dobrze, ale jest to głównie zasługą barwnego bohatera, sam dokument nie wychodzi poza schematyczne przeplatanie gadających głów z materiałami archiwalnymi, zwykle słabej jakości. Sentymentalna muzyka przypomina dramaty stacji Hallmark a konstrukcja tradycyjną opowieść od pucybuta do milionera, choć w tym przypadku właściwym określeniem byłoby od grubaska oglądającego filmy Bergmana na kwasie do gwiazdy disco oferującej seks oralny seryjnym mordercom. 
Film jest laurką na cześć Divine, w końcowej scenie filmu unosi się wręcz na skrzydłach do nieba. Schwarz próbuje znaleźć ludzkie oblicze najpiękniejszej kobiety na świecie, rozmawia z przyjaciółmi Divine, matką, współpracownikami. Ich wypowiedzi, choć pełne soczystych anegdot, pozbawione są jednak obiektywności. Wszyscy rozmówcy to osoby wyraźnie kochające lub podziwiające Divine, brakuje opinii kogoś, dla kogo nie jest to postać tak jednoznacznie pozytywna. 
Silna, kontrowersyjna postać pokroju Divine zasłużyła na to, aby opowieść o jej życiu przyprawić odrobiną pieprzu. Kto inny dałby się dla dobra filmu zgwałcić przez homara? Na pewno nie De Niro.




Tytuł: I Am Divine
Reżyseria: Jeffrey Schwarz
Zdjęcia: John Chater, John Davis, Dan DeJesus, David A. Ford, Marsha Kahm
Obsada: Ricki Lake, John Waters, Divine, Tab Hunter, Bruce Vilanch, Mink Stole, Lisa Jane Persky, David DeCoteau, Beverly Bonner
Muzyka: Michael Cudahy
Rok produkcji: 2013
Kraj produkcji: USA
Czas trwania: 90 min
Gatunek: dokument
Wyszukajw: Nokaut.pl
Wyszukajw: Skąpiec.pl
Wyszukajw: 
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  Espoo Ciné 2013:Święty Mikołaj, sauna, Muminki itango

  Marta Bałaga

  Viviane Blumenschein Mittsommernachtstango
  

  
  Gardel jest z Urugwaju, Maradona z Japonii a tango wywodzi się z Finlandii. Czy to tylko niewinny żart czy kryje się za tym coś więcej? W swoim dokumencie Midsummer Nights Tango, niemiecka reżyserka Viviane Blumenschein postanawia zbadać prawdziwość tego twierdzenia.
Ekstrakt: 80%
[image: Mittsommernachtstango]
Skąd tak naprawdę pochodzi tango? Urugwajczycy twierdzą, ze z Urugwaju, Argentyńczycy, że z Argentyny a słynny reżyser Aki Kaurismäki  że z Finlandii. Podobno to właśnie fińscy pasterze wymyślili ten taniec, żeby za jego pomocą odganiać wilki i rozpraszać samotność. Tango zaczęto tańczyć na całym wschodnim wybrzeżu, następnie dzięki marynarzom trafiło do Argentyny, gdzie od razu zdobyło niezwykłą popularność.
Jorge Luis Borges napisał, że bez ulic, bez zmierzchów Buenos Aires nie da się stworzyć tanga. Słychać je tu na każdym kroku, stanowi nieodłączny element życia, od najmłodszych lat tańczą go sprzątacze, muzycy, lekarze. To miasto jest jak brunetka, która chce być blondynką, mówi tamtejszy muzyk. Gdyby była kobietą wciąż byśmy się kłócili, ale byłaby dobrą tancerką i grała na gitarze. () To brzydkie miasto gdzie gra się piękną muzykę. 
Utożsamiane z bólem, nostalgią, rzeczami, na które nie ma się wpływu i których nie sposób naprawić, odbija tragiczną historię Argentyny. Tango to Argentyna, przecież wszyscy o tym wiedzą. A może jednak nie?
Pytanie o fińskie korzenie tańca uchodzącego przecież za chlubę narodową przyjmowane jest wzruszeniem ramion, śmiechem i pełnym niedowierzania spojrzeniem. Rozmówcy nie przebierają w słowach: pewnie, a my wymyśliliśmy saunę. Oni mają saunę, my tango. Niech je zastawią w spokoju! 
Faktem, którego nie można jednak poddać w wątpliwość jest to, że Finlandia istotnie wykształciła własny rodzaj tanga. Fińskie tango brzmi jak oksymoron, jak francuski hamburger czy włoski porządek. Jest jednak czymś jak najbardziej prawdziwym. Na czym polega jego wyjątkowość? Według jednej z zaprezentowanych w filmie teorii zanim pojawił się telefon komórkowy Finowie nie mieli odwagi podejść do kobiet, mówili tak mało, że taniec, a co za tym idzie także tango, stanowił konieczność. Z tego powodu fińskie tango charakteryzuje ukryty seksapil, jest dużo mniej spektakularne i zdecydowanie prostsze od tanga argentyńskiego. Finowie nie są narodem słynącym z dobrych tancerzy, potrzebują silnego, prostego rytmu. Znane z filmów sekwencje kroków wykonywanych zwykle przy tangu nie mają tu zastosowania.
Midsummer Nights Tango nie jest klasycznym dokumentem, przypomina raczej film drogi. Kamera towarzyszy trójce argentyńskich muzyków (Walter Laborde, Diego Dvitko, Pablo Greco), którzy jadą do Finlandii by zagrać koncert i przy okazji zbadać prawdziwość pogłosek głoszonych przez Kaurismäkiego. Ich początkowy sceptycyzm z czasem ustępuje miejsca fascynacji, rozmawiają z takimi artystami jak Kari Lindqvist, Riku Niemi czy Reijo Tajpale, poznają najsłynniejsze fińskie tango, Satumaa autorstwa Unto Mononena. 
Zamiast zmontować serię wywiadów z artystami reżyserka postanowiła zanurzyć trójkę z Argentyny w jakże odmiennej rzeczywistości Finlandii, zderzeniom dwóch różnych kultur towarzyszą obrazki sielskiej prowincji a reżyserka, mimo, że pochodzi z Niemiec, nie ukrywa ogromnej sympatii do Finlandii i jej mieszkańców.
Jest to bardzo ciepła opowieść, ale jednak dość przy tym schematyczna, bohaterowie uczą się otwarcia na inną kulturę, poznają lepiej samych siebie. Czasem ma się wrażenie, że wygłaszają przygotowane wcześniej utarte formułki, w pewnym momencie mamy wręcz do czynienia z przypominającym szkolne wypracowanie podsumowaniem czego nauczyliśmy się podczas podróży po Finlandii. Te łopatologicznych mądrości nie wychodzą filmowi na dobre, czasem aż chciałoby się je przewinąć i dać przemówić samej muzyce, która w przeciwieństwie do rozmów zawsze brzmi autentycznie. 
Zgodnie z przesłaniem i nastrojem filmu kończy się on sceną wspólnego grania. Jeden z bohaterów zauważa: nikt nie utrzymuje, że Bóg, Jahwe czy Budda skądś pochodzi, więc czemu robić to z tangiem? Niemieckie, argentyńskie czy fińskie, tango jest dla wszystkich. 
Gdzieś tam, za odległym morzem jest kraina,
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  Espoo Ciné 2013:Bitwa o tango

  Marta Bałaga

  
  

  
  Trzech argentyńskich muzyków, Walter Chino Laborde, Diego Dipi Dvitko i Pablo Greco, udaje się do dalekiej Finlandii by poznać korzenie tango. Dokument Midsummer Nights Dream ukazuje ich podróż i spotkania z fińskimi muzykami, które często przynoszą zaskakujące rezultaty.
Z reżyserką Midsummer Nights Dream Viviane Blumenschein, montażystą Oliverem Weissem oraz muzykami M.A. Numminenem, Sanną Pietiäinen i Karim Linqvistem o różnicach między fińskim tango, poczuciu humoru Kaurismäkiego i drażliwości Argentyńskiego ambasadora rozmawia Marta Bałaga. 
[image: Mittsommernachtstango]
 Marta Bałaga: Jak zaczęła się wasza fascynacja tangiem? 
Kari Linqvist: Gram na akordeonie, odkąd skończyłem 6 lat. Zacząłem grać tango, bo jeśli grałeś podczas imprez tanecznych zawsze tego wymagano.
M.A. Numminen: W Finlandii tango pojawiło się po raz pierwszy drugiego listopada 1913 roku o drugiej po południu w teatrze Apollo dokładnie tu, w Helsinkach. Nie wiadomo, czy zaistniało już przed tą datą, w książkach historycznych wymienia się to wydarzenie jako pierwszą odnotowaną obecność tanga. Potrzeba było jednak kolejnych trzydziestu lat zanim Finowie przekonali się do tego tańca, na początku było muzyką elitarną, muzyką studentów i intelektualistów. 
MB: To ciekawe, bo po obejrzeniu filmu nigdy nie powiedziałabym, że jest to muzyka dla małej grupki wybrańców. 
MAN:  Film opowiada jednak o czasach, kiedy tango było już w Finlandii popularne. Można powiedzieć, że mieliśmy do czynienia z trzema boomami tango: pod koniec lat 40-tych, w połowie lat 50-tych i na początku 60-tych. Ten ostatni jest najbardziej znany, bo gdy tak wielka gwiazda jak Riejo Tajpale zaśpiewał piosenkę Satumaa zaczął się największy szał tango, który trwał przez trzy lata. 
MB: Był to zatem najlepszy okres dla tanga w Finlandii. 
MAN: Tak. Zabawne było to, że w tym samym czasie bardzo popularny był też rocknroll. Myślę, że Finlandia była wtedy jedynym miejscem, gdzie jednego tygodnia na szczycie listy przebojów było tango a następnego rocknrollowy przebój. 
MB: To rzeczywiście bardzo nietypowe, są to przecież dwa zupełnie różne gatunki. 
MAN: Jeśli w marcu 64All My Lovin Beatlesów było numerem jeden, w kwietniu było nim Stars Above the Sea Uto Mononena (śmiech). 
MB: Jaka była tego przyczyna? 
MAN: W tamtym okresie nastąpił wielki napływ ludzi ze wsi do miast. Ludzie, którzy pochodzili ze wsi zawsze lubili tango a miastowi  rocknroll. 
MB: Zaryzykowałabym stwierdzenie, że fińskie tango jest o wiele swobodniejsze od argentyńskiego. 
MAN: Zdecydowanie tak, wynika to z prostego faktu, że my Finowie nie potrafimy się poruszać tak, jak Argentyńczycy. 
KL:  Z Argentyńskim nie ma nic wspólnego, tylko nazwę. 
Sanna Pietiäinen: Myślę, że różnica przejawia się przede wszystkim w sposobie, w jaki używamy rytmu. Jest prostszy, przypomina marsz. Fińskie tango jest po prostu prostsze. Poza tym śpiewamy je w inny sposób, myślę, że wynika to z kwestii języka. Nasz słowa są długie, język fiński jest powolny, w Argentynie mogą śpiewać szybciej.
MAN: W naszym języku jest wiele samogłosek.
MB: Różnice widać też w samym momencie przygotowań. W Argentynie wszyscy długo się szykują, elegancko się ubierają. W filmie znajduje się piękna scena, gdy ty i Pedro Hietanen przed wyjściem na scenę przebieracie sięza kota i zająca. 
MAN:  (śmiech) Oczywiście w tym przypadku chodziło o koncert dla dzieci. 20 lat temu przez 7 lat grałem w serialu, wykreowane tam postaci, ja jako zając i Pedro jako zając okazały się bardzo popularne. Dzieci, które wyrosły na tym programie teraz przyprowadzają na nasze koncerty swoje dzieci, kontynuują tę tradycję. Nowa generacja też nas lubi.
MB: Wcale mnie to nie dziwi. Film porusza kwestię teorii, jakoby tango pochodziło z Finlandii. Jaka jest Wasza opinia na ten temat? Skąd pochodzi tango? 
Viviane Blumenschein:  Myślę, że każdy musi to odkryć na własną rękę. Kwestia tego, gdzie się narodziło nie jest wcale najważniejsza, o tym mówi film.
Oliver Weiss:  Na wczorajszym pokazie był argentyński ambasador, który bardzo lubi tango, i podsłuchaliśmy jak jakaś młoda dziewczyna pyta go czy tango naprawdę pochodzi z Finlandii.
VB: Ambasador oczywiście doskonale zna tę historię, wie, że to nieprawda, ale i tak się zirytował. Oczywiście, że pochodzi z Argentyny!  Odburknął. Oni są tak przewrażliwieni na tym punkcie. 
MAN: Z pewnością nie z Europy. Aki Kaurismäki tylko żartował, w żadnym razie nie pochodzi ono z Finlandii. Powiedziałbym, że z delty pomiędzy Urugwajem a Argentyną. 
KL:  Dla mnie ten żart nie był niczym nowym, bo grałem w jego filmie Drifting Cloud w 1996 roku. Pojechaliśmy wtedy na festiwal do Cannes i Aki zorganizował tam koncert. Graliśmy wyłącznie fińskie tango. 
MB: W filmie wspomina się elementy  rosyjskiego romansu, który można znaleźć w fińskim tango. 
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MAN: Tak, często wyczuwa się tą rosyjską obecność, ta zmiana nastąpiła właśnie pod koniec XIX wieku. W XIX wieku do Finlandii dotarła z Rosji muzyka janczarska, grana przez tureckie kapele. Grali w tonacji molowej i nawet, jeśli chodzi o współczesny repertuar tango wyczuwa się w nim zapożyczenia z Rosji.
KL:  Myślę też, że fińskie tango zapożyczyło też dużo z niemieckiego marsza.
MB: Sanna, śpiewany przez Ciebie utwór stanowi jedną z piękniejszych scen w filmie. 
SP: Miło mi to słyszeć, to bardzo piękne tango, jedno z moich ulubionych. 
MB: Czy nie kusiło was kiedyś zorganizowanie wspólnego koncertu z artystami reprezentującymi różne odmiany tanga? 
SP: W Tampere organizują coś w tym stylu.
MAN: Tak, to światowy festiwal tanga, odbywa się zawsze w środku września. 
SP:  Byłoby wspaniale móc zorganizować koncert, podczas którego można posłuchać różnych rodzajów tanga. Niestety jeszcze nie możemy się czymś takim pochwalić.
MB: Może wasz film to zmieni. 
MAN: Mamy taką nadzieję. Poza tym zamierzamy grać za granicą, zaczniemy od Niemczech.
MB: Viviane, dlaczego postanowiłaś nakręcić taki film? Czy ty też uwielbiasz tango? 
VB: Uwielbiam muzykę. Nie mogę powiedzieć, że tango jakoś specjalnie mnie pociąga, ale jestem wielką fanką filmów Akiego Kaurismäki, a on zawsze umieszczał w swoich filmach te piękne fińskie tanga. Zawsze zadawałam sobie pytanie: co to za muzyka? Niby tango, ale jakieś inneWydało mi się to bardzo ciekawe, 8 lat temu przeprowadziłam więc na ten temat badania.
Zaczęłam odkrywać różne nagrania, było na nich wielu fińskich artystów, w tym utwory w wykonaniu Numminena i Sanny. Pomyślałam, że są czymś naprawdę wspaniałym. Nigdy wcześniej nie słyszałam o tych artystach, zaczęłam szukać o nich informacji w Internecie, znalazłam wiele artykułów po angielsku lub niemiecku, bo Niemcy bardzo interesują się tangiem, także tym fińskim. Numminen zagrał wiele koncertów w Niemczech i zawsze grał tu fińskie utwory, więc już wtedy można mówić o związku pomiędzy Niemcami a Finlandią. Wtedy też natrafiłam na ten słynny wywiad z Akim Kaurismäki, w którym opowiedział tą historię o fińskim pochodzeniu tanga i o tym, że to dzięki Finom dotarł do Argentyny. To właśnie ten wywiad stanowił dla mnie główną inspirację, żeby nakręcić film. Dlaczego by nie zabrać Argentyńskich muzyków do Finlandii i nie przekonać się, ile w tym prawdy? Dla Argentyńczyka tango to kwestia narodowej dumy, kochają tango, dla nich jest oczywiste, że pochodzi stamtąd. Kiedy widzisz w filmie ich reakcje możesz zauważyć, że jest im naprawdę przykro, gdy ktoś twierdzi, że tango pochodzi z Finlandii. 
Tak to wyglądało 8 lat temu. Wtedy nie udało mi się jednak znaleźć funduszy na ten film, projekt na parę lat wylądował wiec w mojej szufladzie. 
Trzy lata temu niemiecka firma producencka poprosiła mnie, żeby zrealizować z nimi film, wtedy zaprezentowałam im tą historię. Bardzo im się spodobała, zwłaszcza pomysł żeby przywieźć Argentyńskich muzyków do Finlandii i obserwować to zderzenie kultur. Nie chodzi tu wyłącznie o muzykę, ale właśnie o to zderzenie dwóch kultur i dwóch mentalności, wydawało mi się to interesującym eksperymentem. Napisałam więc scenariusz, pojechałam do Argentyny i do Finlandii, znowu spotkaliśmy się z Numminem i ponownie zapytałam, czy chciałby wziąć udział w filmie. Poza tym rozmawiałam z Sanną i Karim i krok po kroku znalazłam swoich fińskich bohaterów. Miałam też bardzo dobrych doradców, firmę produkcyjną ILLUME i Maarit Niiniluoto, która prowadzi audycję radiową właśnie o fińskim tango. Napisała o nim książkę, zna wielu muzyków i umożliwiła mi nawiązanie z nimi kontaktu. Wszyscy okazali się bardzo otwarci, pragnęli stać się częścią filmu, więc wyzwaniem okazało się znalezienie odpowiednich muzyków z Argentyny. W końcu są głównymi bohaterami, za którymi podążamy. Przeprowadziłam długie poszukiwania także w Argentynie i poznałam wielu muzyków, naprawdę wielu, bo Argentyna jest ich pełna. Ale mnie zależało na tym, żeby znaleźć specyficzne charaktery, chciałam żeby byli otwarci, zabawni, więc zajęło mi to trochę czasu. Chino (Walter Laborde  przypis autorki) jest muzykiem undergroundowym, ma zespół, który gra rock-tango band. Bardzo trudno było go namierzyć i poznać. Musiałam wrócić do Niemiec, wybrałam kogoś innego, ale czułam, że to on jest tym właściwym. Po jakimś czasie do produkcji dołączył producentka z Argentyny i już po trzech dniach zrealizowała z nim wywiad. Po jego zobaczeniu byłam już pewna. Był niesamowity, miał wszystko, czego potrzebowałam. To on przyprowadził Diego, razem grają klasyczne tango. Byli w Japonii i Europie, zawsze podróżują razem, więc było dla mnie jasne, że stanowią zgraną ekipę. Pablo to z kolei przyjaciel Diego. Przypominają małych chłopców, ale są świetnymi muzykami, bardzo mnie zainspirowali. Potem przyjechaliśmy do Finlandii na 15 dni, nie był to dużo czasu a musieliśmy nakręcić wszystko. 
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MB: Film był już pokazany w Argentynie. Jak został tam przyjęty? 
VB: Tak, premiera odbyła się na BAFICI Film Festival, bardzo ciekawym międzynarodowym festiwalu filmowym w Buenos Aires. Mieliśmy dwa pokazy, na oba przyszło mnóstwo ludzi. W Argentynie tango jest popularne także wśród młodzieży, publiczność stanowiła więc przekrój wszystkich pokoleń. Kiedy zobaczyli film, byli bliscy łez. Myślę, że to, co podoba się ludziom to te spotkania, to, co się dzieje, gdy grają razem. Każdy może wtedy poczuć, że muzyka rzeczywiście łączy. Uprzedzenia znikają. Ludzie pop prostu potrzebują innych ludzi i nic innego nie jest ważne. Reakcje na film były bardzo pozytywne zarówno w Argentynie, jak i Niemczech. Pokazaliśmy film na Munich Doc Festival i było dokładnie tak samo. Ludzie pokochali fińskie tango. Nawet Ci, którzy nigdy wcześniej o nim nie słyszeli są go bardzo ciekawi. Nakręciliśmy ponad 130 godzin materiału, kręciliśmy dwa tygodnie w Argentynie a potem kolejne dwa tygodnie tutaj, potem jeszcze dodatkowy tydzień w Finlandii, gdy filmowaliśmy wyłącznie krajobraz. Byłam drugim operatorem, więc mieliśmy dwie kamery. Problem polegał na tym, że nie mówię ani po hiszpańsku, ani po fińsku. Zawsze był więc z nami tłumacz, montaż zajął nam wiec 9 miesięcy. Niestety musieliśmy wyciąć wiele fantastycznych scen, mamy nadzieje, że znajdą się na DVD. 
MB: Kiedy trafi do kin? 
VB:  Myślę, że do niemieckich kin trafi w listopadzie a do fińskich w październiku, dziś odbędzie się pokaz na Espoo Cine.To prawdziwy zaszczyt móc przyjechać do Finlandii, wczoraj zorganizowaliśmy mały pokaz filmu w instytucie Goethe wraz z argentyńskim ambasadorem, publiczność stanowiła mieszankę Niemców, Finów i Argentyńczyków, a także pół-Finów i pół-Argentyńczyków. Miło było zobaczyć ich reakcję, bo rozumieją obie strony barykady. Śmiali się, płakali, było to naprawdę piękne. O wiele przyjemniej ogląda się film z publicznością, można poczuć ich reakcje, to naprawdę wspaniałe. 
OW:  Nie możemy się doczekać, żeby wreszcie zobaczyć film z fińska publicznością. Jestem montażystą filmu, ale nie mówię po fińsku, hiszpański trochę rozumiem. Ale po fińsku nie rozumiem ani słowa, więc zawsze pozostaje ta niepewność, mam nadzieję, ze wszystko jest w porządku a ludzie zrozumieją swój własny język. 
Podczas wczorajszego pokazu nie wiedzieliśmy, kto się śmiał; Argentyńczycy czy Finowie. 
MB: Co o filmie sądzą jego gwiazdy? 
VB: Myślę, że większość z nich jeszcze go nie widziała (śmiech).
MAN: Ja tak. Problem polega na tym, że Argentyńczycy to urodzeni aktorzy. Finowie nie (śmiech).
MB: Czy biorąc pod uwagę fakt, ze jest to temat, który budzi emocje, czy trudno było zrozumieć ducha fińskiego tanga, dotrzeć do niego? 
VB: Nie, niespecjalnie. Ja uwielbiam je wszystkie, ich melancholię, właśnie dlatego przyjechałam tu żeby nakręcić ten film. Po prostu podoba mi się ta muzyka.
MB: Czy o filmie rozmawialiście z Akim Kaurismäki? 
VB: Jeszcze nie widział filmu, obecnie przebywa w Berlinie. Oczywiście, że o tym rozmawialiśmy, spotkaliśmy się i przekonałam go, żeby wziął udział w naszym projekcie. 
MB: Dlaczego sam nie zdecydował się na nakręcenie takiego filmu? 
VB: To dobre pytanie. 
MAN: Bo jest Finem (śmiech). Zawsze jakiś obcokrajowiec porusza kwestię fińskiego tanga. (śmiech)
OW: Nasza przyjaciółka, która jest pół  Argentynką, pół  Finką, powiedziała, że czasem potrzebne jest spojrzenie kogoś z, zewnątrz bo taka osoba ma więcej wolności. 
MB: Po zobaczeniu filmu zastanawiałam się czy Forgotten Silver Petera Jacksona stanowiło dla was inspirację. 
VB: Co to za film?
MB: To rodzaj fałszywego dokumentu, w którym udowadnia on, że tak naprawdę wszystko zostało wynalezione w Nowej Zelandii. 
VB: Rzeczywiście! Słyszałam o tym filmie, ale jeszcze go nie widziałam. Myślę, że nie zainspirowało mnie nic konkretnego. Może sama muzyka, no i oczywiście wywiad z Akim.
MB: Jak Twoim zdaniem film zostanie odebrany w Niemczech? 
VB: W Niemczech tango jest niezwykle popularne, może Argentyńskie trochę bardziej, bo jest też lepiej znane. Mamy wielu wybitnych tancerzy, muzyków. Mnie jednak aż nie interesuje ta muzyka, nie będę wiec w stanie podać żadnych nazwisk (śmiech). Garstka ludzi zna także fińskie tango, po filmie pewnie się to zmieni. Film będzie dystrybuowany aż w 20  30 kopiach, to dużo jak na mały dokument.
MB: W filmie nie pokazujecie wielu scen tańca. 
VB: To świadoma decyzja, ten film opowiada bardziej o muzyce, o spotkaniach pomiędzy ludźmi. Początkowo mieliśmy więcej scen tańca, ale zdecydowaliśmy się je wycinać na rzecz spójności historii.
MB: Ciekawe jest to, ze zamiast gadających głów nakręciłaś film drogi. Skąd taka decyzja? 
VB:  Nawet w moich poprzednich filmach zawsze starałam się uniknąć gadających głów. Lubię dokumenty, które zabierają Cię w inne miejsce. 
MB: Czasem zapomina się wręcz, że mamy do czynienia z dokumentem. 
VB:  To nie dokument w klasycznym tego słowa znaczeniu, ale także nie film fabularny. To coś pomiędzy, bo wszystko, co się dzieje, dzieje się naprawdę. Mniej więcej (śmiech). Argentyńczycy nigdy nie wiedzieli, co ich czeka, gdzie jadą, kogo spotkają. Po prostu reagowali. To film z prawdziwymi bohaterami, którzy się spotykają. W tym filmie widać to może szczególnie.
MB: Z waszego filmu wynika, że tango jest wszędzie. 
OW:  Tango to fenomen. Jeździliśmy po Argentynie, Finlandii, a tu nagle ktoś mówi, że powinienem też poznać tango z San Francisco. To bardzo uniwersalne zjawisko. 
VB: W Argentynie dowiedzieliśmy się na przykład, że najlepsi tancerze pochodzą z Istambułu. To zupełne wariactwo.




Tytuł: Mittsommernachtstango
Reżyseria: Viviane Blumenschein
Zdjęcia: Björn Knechtel
Scenariusz: Viviane Blumenschein
Obsada: Markus Allan, Pablo Greco, Diego Kvitko, Chino Laborde, Kari Antero Lindqvist, Amadeus Lundberg, Maarit Niiniluoto, M.A. Numminen, Anneli Sari
Muzyka: Diego Kvitko
Rok produkcji: 2013
Kraj produkcji: Argentyna, Finlandia, Niemcy
Czas trwania: 84 min
Gatunek: dokument
Wyszukajw: Nokaut.pl
Wyszukajw: Skąpiec.pl
Wyszukajw: 
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  Espoo Ciné 2013:Déjà Vu

  Marta Bałaga

  Noémie Lvovsky Camille redouble
  

  
  Camille, aktorka w średnim wieku ma problem alkoholowy, po 25 latach małżeństwa jest w trakcie bolesnego rozwodu a jedyna praca, jaką jest w stanie znaleźć to dzień na planie podrzędnego horroru. Podczas noworocznej imprezy u dawno niewidzianych przyjaciółek nagle przenosi się w czasie. Znów ma szesnaście lat, całe życie przed sobą i wiedzę o tym, jakie rezultaty przyniosą jej decyzje. Czy uda jej się nie powtórzyć tych samych błędów?
Ekstrakt: 0%
[image: Camille redouble]
Znacie? Znamy. No to posłuchajcie. W przypadku piątego filmu francuskiej reżyserki Noémi Lvovsky słowa Aleksandra Fredry wydają się wyjątkowo trafne. Camille Rewinds to francuska odpowiedź na Peggy Sue wyszła za mąż Francisa Forda Coppoli, porównanie to nie wychodzi jednak na korzyść filmu Lvovsky. 
Gdzie Peggy Sue wzruszała, Camille tylko irytuje. Film nie tylko bezczelnie kopiuję fabułę, podkrada nawet rozwiązania stylistyczne. W obu filmach zarówno młodszą, jak i starszą wersję tytułowej postaci postanowiono powierzyć tej samej aktorce. O ile bez problemu byliśmy w stanie uwierzyć, że Kathleen Turner to urocza nastolatka, ten sam zabieg w przypadku grającej Camille Lvovsky wypada absurdalnie. Młoda Camille wydaje się starsza od większości nauczycielek. 
Aktorstwo w ogóle nie stanowi mocnej strony filmu nawet pomimo faktu, że w rolach drugoplanowych udało się obsadzić takie sławy francuskiego kina jak Mathieu Amalric, Yolande Moreau czy Jean-Pierre Léaud. Aktorzy miotają się nie wiedząc, czy grają w dramacie obyczajowym, głupawej komedii czy wręcz filmie niemym.
To samo dotyczy grającej główną rolę Lvovsky. Na początku filmu przekonuje w roli rozdartej, skupionej na sobie diwy zmuszonej do grania w chałturach i upokorzonej młodą kochanką męża, ale po przeniesieniu się w czasie gra widzom na nerwach. Przypomina matkę, która za wszelką cenę próbuje zaprzyjaźnić się z koleżankami córki i udowodnić, że jest jedną z nich. 
Jedyną postacią, która wnosi w film trochę życia jest Josepha grana przez przypominająca Romolę Garai Judith Chemla. Jej bohaterka z opadającą na oczy grzywką jest energiczna, zazdrosna, pragnie być jednocześnie licealną femme fatale i delikatną kobietką paląca papierosa jakby uprawiała z nim miłość. Tylko dla niej warto pozostać w kinie.
Film nie stara się w przekonywujący sposób ukazać minionej epoki, ścieżka dźwiękowa przypomina sprzedawane za 2,99 składanki The Best of the 80s, ubrania wydają się kostiumami. Zamiast mieć wrażenie, że przenieśliśmy się w czasie czujemy się jak na przebieranej imprezie, na którą wkradli się nasi rodzice. 
Nastolatki cytują tu Stendhala i zachwycają się Goldonim, tak jakby próbowano nam wmówić, że za czasów młodości Lvovski młodzież zachowywała się inaczej. Nie przeszkadza jej to jednak w powielaniu wszystkich możliwych klisz kina młodzieżowego z klasykiem gatunku, czyli nieznoszącą się początkowo parą zmuszoną do zagrania zakochanych w szkolnej sztuce na czele.
Przeszłość to przeszłość, nie można do niej wrócić  mówi w pewnym momencie nauczyciel, którego Camille wtajemniczyła w swój sekret. Mimo, że bohaterka cofa się w czasie nie znajduje w sobie siły żeby zmienić wytyczony wcześniej tor wydarzeń, do teraźniejszości przeniknie tylko jakieś niewidziane wcześniej zdjęcie, nowa znajomość. To, co najważniejsze pozostanie dokładnie takie samo bo zmiana wszystkiego oznaczałaby także rezygnację z wartościowych rzeczy, na przykład z ukochanej córki. Camille nie zdobędzie się na to, żeby zapłacić tak wysoką cenę.
Nawiązując do tematu filmu, gdyby naprawdę można było przenieść się w czasie na pewno lepiej byłoby inaczej spędzić te dwie godziny. Jest to opowieść, którą już wcześniej słyszeliśmy, i to opowiedzianą w o wiele ciekawszy sposób.




Tytuł: Camille redouble
Reżyseria: Noémie Lvovsky
Zdjęcia: Jean-Marc Fabre
Scenariusz: Maud Ameline, Noémie Lvovsky, Pierre-Olivier Mattei, Florence Seyvos
Obsada: Noémie Lvovsky, Samir Guesmi, Judith Chemla, India Hair, Julia Faure, Yolande Moreau, Michel Vuillermoz, Denis Podalydès, Jean-Pierre Léaud
Muzyka: Joseph Dahan, Gaëtan Roussel
Rok produkcji: 2012
Kraj produkcji: Francja
Czas trwania: 115 min
Gatunek: dramat, komedia
Wyszukajw: Nokaut.pl
Wyszukajw: Skąpiec.pl
Wyszukajw: 
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  Espoo Ciné 2013:Ukryte pragnienia

  Marta Bałaga

  Michiel ten Horn De Ontmaagding van Eva van End
  

  
  O rodzinie ukazanej w The Deflowering of Eva van End z pełnym przekonaniem można powiedzieć, że jest dysfunkcyjna. Ojciec jest pantoflarzem, matka męczennicą, starszego syna interesują tylko ptaki, młodszy jest po prostu bezczelny a na wiecznie milczącą Evę nikt nie zwraca uwagi. Pod ich dach trafia nieprzyzwoicie wręcz idealny uczeń z wymiany międzynarodowej, Niemiec Veit. Dzięki dwutygodniowemu pobytowi u rodziny van End ma poprawić swój angielski, ale konsekwencje jego przybycia okażą się sięgać o wiele głębiej.
Ekstrakt: 80%
[image: De Ontmaagding van Eva van End]
W 2000 roku na ekrany kin trafił film Wszystko o Adamie, w którym przystojny nieznajomy uwodził kelnerkę, jej dwie siostry, brata oraz jego dziewczynę. W The Deflowering of Eva van End mamy do czynienia z podobną sytuacją, ale w tym przypadku sam proces uwodzenia nie posiada wyłącznie erotycznego zabarwienia, jest o wiele bardziej złożony. 
Dawno nie było w kinie tak pokręconej rodziny. Jej członkowie przypominają trochę bohaterów filmów Todda Solondza, wszyscy są trochę obrzydliwi, trochę szaleni i nikt nie zasługuje na naszą sympatię, ale jakimś cudem i tak ją wzbudza. 
Na ich tle idealny Veit, ze swoimi idealnymi zębami, idealną skórą i idealnymi białymi ubraniami wydaje się przybyszem z innego świata. Medytuje na buddyjskim krzesełku, nie je zwierząt  w tym niedoskonałym świecie jego doskonałość bije po oczach jak biel jego koszul. 
Początki nie są łatwe; wiecznie ignorująca Evę rodzina zupełnie zapomina o przyjeździe chłopca, ciężko im przestawić się na angielski a młodszy brat, Manuel, wciąż rzuca pod nosem rasistowskie uwagi. Niezwykły przybysz wydaje się jednak doskonale wyczuwać, czego potrzebuje każdy z domowników. Gdy na nich spogląda, widzą się takimi, jakimi chcieliby być. Starszemu, zakompleksionemu bratu mówi, że jest czymś więcej niż tylko swoją fatalną cerą, matce przygotowuje pyszne śniadanie, bo przecież na to zasługuje. Ojcu daje szansę, by poczuł się jak bohater, dla Evy po prostu jest miły. Tylko Manuel pozostaje odporny na czar przybysza, którego niewzruszony spokój i powodzenie wzbudza w nim agresję. 
Dobre uczynki Veita przynoszą rezultat odwrotny od zamierzonego. Rodzina van End, zamiast postępować w lepszy sposób zaczyna pogrążać się w szaleństwie. Ojciec podkrada odkładane na srebrną rocznicę małżeństwa pieniądze by wspomóc małego Afrykańczyka, matka zaczyna medytować, starszy syn, zamiast wić gniazdko, do którego dopiero wprowadził się z dziewczyną obsesyjnie leczy trądzik za pomocąspermy, wymalowana szminką Eva paraduje w puchowej kurce pomimo upału, Manuel odkrywa rodzinny sekret. To wszystko może się skończyć wyłącznie katastrofą.
Gdy wreszcie następuje, czujemy ulgę. Mimo rozmiarów, które przybiera jest bardzo zabawna i, co tu dużo mówić, konieczna. Pozorny spokój towarzyszący początkowym ujęciom przedstawiającym życie rodzinne znika bez śladu, rodzina van End dochodzi do punktu, w którym nie jest już możliwy powrót do tego, co było. Może być już tylko gorzej, lub trochę lepiej.
The Deflowering of Eva van End to dowcipny film, choć jego humor bywa smoliście czarny. Aktorzy bawią się swoimi rolami, zachwyca zwłaszcza Vivian Dierickx w roli prawie autystycznej Evy i wiecznie wściekły, grający wszystkim na nerwach Abe Dijkman jako Manuel. Chciałoby się pozostać z nimi trochę dłużej, przekonać się, czy rzeczywiście uda im się zmienić. Ciekawe, jak sobie poradzą bez złotowłosego Niemca.




Tytuł: De Ontmaagding van Eva van End
Reżyseria: Michiel ten Horn
Zdjęcia: Jasper Wolf
Scenariusz: Anne Barnhoorn, Michiel ten Horn
Obsada: Vivian Dierickx, Jacqueline Blom, Ton Kas, Tomer Pawlicki, Abe Dijkman, Rafael Gareisen, Anandi Gall, Freerk Bos, Flip Filz
Muzyka: Djurre de Haan
Rok produkcji: 2012
Kraj produkcji: Holandia
Czas trwania: 98 min
Gatunek: dramat
Wyszukajw: Nokaut.pl
Wyszukajw: Skąpiec.pl
Wyszukajw: 
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  Espoo Ciné 2013:Pchła Szachrajka

  Marta Bałaga

  Giuseppe Bonito Pulce non ce
  

  
  Mała Margherita zwana pieszczotliwie Pulce, czyli Pchłą, lubi tango i napój z tamaryndowca, który przywozi pacjent jej ojca. Kiedy płacze niekoniecznie oznacza to, że jest smutna, a kiedy się śmieje  że jest szczęśliwa. Pulce cierpi na autyzm. W opartym na podstawie powieści Gai Rayneri filmie Pulce Is Not Here, rodzina Camurati każdego dnia poddawana jest próbom, ale najtrudniejsza z nich jest dopiero przed nimi.
Ekstrakt: 50%
[image: Pulce non ce]
Życie z autystycznym dzieckiem podporządkowane jest regułom, przeoczenie choć jednej z nich może skończyć się dla wszystkich nieprzespaną nocą. Zawsze trzeba pamiętać, który gest Pulce oznacza, że chce jej się pić, a który, że chce słuchać muzyki. Codzienne próby komunikacji z dziewczynką rzadko kończą się sukcesem, obserwujemy rosnącą frustrację ojca, smutek matki. Na chorej skupia się cała uwaga rodziny, ich potrzeby schodzą na dalszy plan. Twoja siostra to ma dobrze. Nie musi chodzić do szkoły, szukać pracy, jest już właściwie na emeryturze  mówi do Giovanny, starszej siostry Pulce, jej wygadana przyjaciółka.
Pewnego dnia Pulce znika. Zostaje zabrana ze szkoły i zamknięta w specjalnym ośrodku bez słowa wyjaśnienia. Jej ojciec dostaje surowy zakaz zbliżania się do córki, nie można nawet wymieniać przy niej jego imienia. Ma to związek z nową metodą polegającą na podążaniu za gestami Pulce, gdy ta pisze na komputerze. Wydaje się ona przynosić efekty, dziewczynka po raz pierwszy w jasny sposób odpowiada na zadawane pytania. Czy są to jednak w pełni samodzielne wypowiedzi? Co takiego udało jej się przekazać?
Zaczyna się walka z niewzruszonymi instytucjami, znoszenie podejrzliwych spojrzeń najbliższych, naruszające intymność pytania. Rodzina, której sytuacja już wcześniej nie należała do idealnych, zaczyna się pomału rozpadać. Pojawiają się wzajemne oskarżenia, a posiane ziarno wątpliwości kiełkuje, nie wiadomo, kto kłamie, kto kogo próbuje ochronić.
Naszym przewodnikiem po tym postępującym chaosie jest ignorowana przez rodziców trzynastoletnia Giovanna. Próbuje znaleźć dla siebie miejsce, chwyta się takich przejawów normalności jak wspólny posiłek czy plotki z przyjaciółką (brawurowa Elisa Catale, która wnosi do filmu tak potrzebny zastrzyk humoru). Lecz czy w obliczu tego, co się dzieje normalność będzie jeszcze kiedyś możliwa?
Pulce Is Not Here zawiera w sobie dwa różne filmy. Jednym z nich jest dramat obyczajowy o próbach wychowywania autystycznego dziecka, drugim  film konspiracyjny. Tylko ten pierwszy można jednak uznać za udany.
Bonito zdecydowanie lepiej radzi sobie w ukazywaniu codzienności, niepotrzebnie upiększa historię, która sama w sobie jest już wystarczająco dramatyczna i poruszająca. Gdy decyduje się na wprowadzenie drażliwego wątku molestowania seksualnego historia zaczyna niebezpiecznie skręcać w stronę telewizyjnego filmu tygodnia. Zaczyna się robić bardzo melodramatycznie, a zachowanie psychologów i terapeutów ociera się o karykaturę. Szkoda, bo Pulce miewa momenty wielkości. 
Wrażenie robi scena, gdy znajdujący się na skraju wybuchu ojciec opowiada terapeutce o tym, jak wygląda jego życie od momentu narodzin dziewczynki. Jest to życie, w którym nie ma czasu na wspólne wyjście z przyjaciółmi, jego rytm wyznaczają niekończące się arteterapie, muzykoterapie, delfinoterapie. Grający tę rolę potężny Pippo Delbono przeraża cichą wściekłością. 
To ciekawa, złożona postać. Lekarz o fizjonomii oprycha, który jako jedyny potrafi uspokoić córkę cierpliwie recytując kulinarne przepisy. Długo nie wiadomo, czy jest oprawcą czy po prostu ofiarą systemu, który opiera się wyłącznie na poszlakach. 
Takie momenty dają przedsmak tego, czym mógłby stać się film Bonito, gdyby ten powściągnął trochę skłonność do przesady. Czasem mniej znaczy więcej.




Tytuł: Pulce non ce
Data premiery:   
Reżyseria: Giuseppe Bonito
Zdjęcia: Massimo Bettarelli
Scenariusz: Gaia Rayneri, Monica Zapelli
Obsada: Pippo Delbono, Marina Massironi, Piera Degli Esposti, Francesca Di Benedetto, Ludovica Falda, Giorgio Colangeli, Elisa Catale, Anna Ferruzzo, Rosanna Gentili
Kraj produkcji: Włochy
Gatunek: dramat
Wyszukajw: Nokaut.pl
Wyszukajw: Skąpiec.pl
Wyszukajw: 
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  Espoo Ciné 2013:Wybaw nas od złego

  Marta Bałaga

  Pat Holden When the Lights Went Out
  

  
  Posiadanie w domu ducha nie jest łatwe. Co jednak zrobić, gdy niechcianych współlokatorów jest dwóch i do tego szczerze się nienawidzą? When The Lights Went Out oparty jest na prawdziwej historii najsłynniejszego w historii Wielkiej Brytanii przypadku opętania, który miał miejsce w Yorkshire w latach 70-tych.
Ekstrakt: 0%
[image: When the Lights Went Out]
Dzięki festiwalom filmowym zaczyna się doceniać małe, proste przyjemności. Na przykład to, że film trwa tylko 86 minut. 
Festiwal Espoo Cine od lat słynie z sekcji poświęconej horrorom i fantastyce, prezentowane w niej filmy zawsze cieszą się dużym zainteresowaniem. Tym niemniej przyczyna, dla której postanowiono wybrać When The Lights Went Out jest dla mnie zupełnie niezrozumiała, obecność w filmie ducha jakoś nie wydaje się wystarczającym powodem. Horror w reżyserii Pata Holdena nie należy może do najgorszych filmów wszechczasów, ale jego miejsce jest na ekranie telewizora. 
Mamy tu do czynienia z kolejną opowieścią w stylu Amityville Horror. Rodzina wprowadza się do nowego domu i po jakimś czasie odkrywa, że nie mieszka w nim sama. Co więcej, ich obecność nie jest mile widziana. Gdy przechodzi pierwszy szok mała Sally (zjawiskowa i bardzo naturalna Tasha Connor) zaprzyjaźnia się z duchem zamordowanej dziewczynki, prowadzą rozmowy, zwierzają się sobie. Niestety, nie jest to jedyna nadprzyrodzona istota czająca się w domu, a sama Sally może znajdować się w niebezpieczeństwie.
Podczas oglądania When The Lights Went Out można bawić się w odhaczanie elementów, które zawsze napotka się w tego typie filmach: trzaskające znienacka drzwi? Są. Para unosząca się z ust bohaterów sygnalizująca bliskość ducha? Jest. Medium, dla którego okazuje się on zbyt potężny? Jest. Znaleziona w bibliotece książka z informacją o tragicznych wydarzeniach z przeszłości? Oczywiście, że jest. Brakuje tylko skaczącego znienacka kota, ale za to dostajemy niezbyt sympatyczne pszczoły.
Jedynym elementem, który ratuje film przed popadnięciem w zupełną przeciętność jest pojawiający się na drugim planie skapany w ciepłym, złotawym świetle świat Yorkshire. 
To środowisko, w którym nie ma bohaterów a ludzi cechuje małostkowość, pazerność i niechęć do nadstawiania karku. Ojciec rodziny, którego nie stać na wymarzoną przez żonę kuchnię w kolorze avocado, próbuje zarobić sprzedając historię tabloidom i organizując wycieczki po nawiedzonym domu. Ksiądz nie ma ochoty na żadne egzorcyzmy, zmieni zdanie dopiero wtedy, gdy zaszantażuje się go zdjęciami ukazującymi go w niedwuznacznej sytuacji z gospodynią. Dla matki wymarzony dom okazuje się ważniejszy niż terroryzujące w najlepsze rodzinę duchy, większym przerażeniem napawa ją perspektywa przeprowadzki do gorszej dzielnicy.
Po sposobie ukazania tych postaci widać, że Holden ma komediowe wyczucie. W jednej z zabawniejszych scen filmu zrezygnowana rodzina zastanawia się głośno, czy może duch wreszcie sobie poszedł. Jak na zawołanie, będący najwyraźniej w swawolnym nastroju niewidzialny domownik wysypuje kawę. 
Niestety, takich momentów nie ma tu wielu. Film co jakiś czas przypomina sobie, że nie jest komedią i że wypadałoby przecież kogoś postraszyć. Sceny te porażają jednak wyłącznie schematyzmem i, jak w dokręconym chyba na ostatnią chwilę zakończeniu, fatalnymi efektami specjalnymi. Tym razem duchy z Yorkshire nie miały ochoty zdobyć się na odrobinę oryginalności.




Tytuł: When the Lights Went Out
Reżyseria: Pat Holden
Zdjęcia: Jonathan Harvey
Scenariusz: Pat Holden
Obsada: Kate Ashfield, Nicky Bell, Alan Brent, Claire Catterson, Jacob Clarke, Hannah Clifford, Martin Compston, Morgan Connell, Matt Connor
Muzyka: Marc Canham
Rok produkcji: 2012
Kraj produkcji: Wielka Brytania
Czas trwania: 86 min
Gatunek: dramat, thriller
Wyszukajw: Nokaut.pl
Wyszukajw: Skąpiec.pl
Wyszukajw: 
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  Espoo Ciné 2013:Kobieta na skraju załamania nerwowego

  Marta Bałaga

  Woody Allen Blue Jasmine
  

  
  Niebieski jaśmin, czyli Clematis crispa, to elegancki, dystyngowany kwiat o subtelnym zapachu. Taka też wydaje się główna bohaterka najnowszego filmu Woodyego Allena grana przez Cate Blanchett, jej Jasmine jest piękna, bogata i zawsze wie, jak się zachować i który pasek Chanel zestawić z butami Viviera. Szybko okazuje się jednak, że tę idealną powłokę bardzo łatwo skruszyć, a wyrafinowana Jasmine tak naprawdę nazywa się Jeanette.
Ekstrakt: 90%
[image: Blue Jasmine]
Technologie się zmieniają, rządy upadają, Ben Affleck zostaje nowym Batmanem, a Woody Allen wciąż kręci takie same filmy. I bardzo dobrze. 
W ostatnich latach wprowadził do stałego kanonu pewne zmiany, porzucił ukochany Nowy Jork na rzecz innych miast i krajów, ale nawet, gdy akcja toczy się w Paryżu lub Rzymie z zamkniętymi oczami poznamy jego autorstwo. Z tego właśnie powodu Blue Jasmine tak bardzo zaskakuje, jest to bowiem nie tyle film Woodyego Allena, co Cate Blanchett.
Jasmine poznajemy, gdy w samolocie prowadzi rozmowę z siedzącą obok staruszką. To, co początkowo bierzemy za miłą konwersację okazuje się niekończącym monologiem o minionych wydarzeniach. Staruszka ratuje się ucieczką, gdy tylko uda jej się odebrać walizkę, ale my będziemy towarzyszyć Jasmine jeszcze przez jakiś czas.
Życie głównej bohaterki wyznaczała joga, pilates i imprezy dobroczynne, mąż rozpieszczał ją drogimi prezentami, a w chwilach wolnych starała się pamiętać o tych mniej uprzywilejowanych. Idyllę przerwała szokująca niespodzianka; jej brylujący w towarzystwie małżonek (Alec Baldwin) okazał się niewiernym oszustem. 
Jasmine traci wszystko oprócz przypominającej o lepszych czasach garderoby i mieszkającej w San Francisco siostry Ginger (Sally Hawkins). Siostry, która stanowiła dla niej tylko wstydliwy ciężar. 
Obie zostały zaadoptowane, ale matka kochała tylko Jasmine, bo miała lepsze geny. Ich życie potoczyło się zupełnie inaczej, inaczej wyglądają, reprezentują inne klasy. Nie mają ze sobą zupełnie nic wspólnego, ale Ginger wciąż zabiega o akceptację siostry. Tylko czy Jasmine ma prawo pouczać kogokolwiek o tym, jak żyć?
Za role w filmach Allena aktorki zdobyły 5 Oscarów i aż 11 nominacji do tej nagrody, Blanchett może dodać do tej kolekcji kolejną statuetkę. Chwalenie aktorstwa australijskiej gwiazdy stało się już nudne, ale to, co prezentuje w Blue Jasmine przechodzi wszelkie oczekiwania. Udaje jej się zupełnie zdominować występujących w drugoplanowych rolach tak znanych aktorów, jak Sally Hawkins czy Petera Saarsgarda, i to nie tylko z racji słusznego wzrostu.
Takiej Blanchett jeszcze nie widzieliśmy; mrucząca coś pod nosem, obsesyjnie łykająca tabletki czasem wydaje się wręcz brzydka, z zaczerwionymi oczami i rozmazanym tuszem spływającym po policzkach do złudzenia przypomina mijanych codziennie na ulicach szaleńców. W jednej z zabawniejszych scen filmu, gdy zwykła rozmowa z dziećmi siostry zamienia się w zupełnie nieodpowiedni dla ich uszu strumień świadomości, po prostu przeraża. 
Szara codzienność w San Francisco przeplatana jest scenkami z życia nowojorskiej śmietanki. Wciąż rozpamiętująca je Jasmine przypomina bohaterki Szarych ogrodów braci Maysles, nie przyjmuje do wiadomości, że życie, jakie znała już nie istnieje. Dlatego też pomimo wielu dowcipnych dialogów film jest wyjątkowo gorzki. 
Właściwie nie ma tu nadziei na szczęśliwe zakończenie, każdy godzi się na jakiś kompromis  na pracę, która jest stała i na mężczyznę, który jest sexy i nie kradnie. Każdy oprócz Jasmine, bo ona nie ma ochoty z czegokolwiek rezygnować. A już na pewno nie z latania pierwszą klasą.




Tytuł: Blue Jasmine
Dystrybutor:  Kino Świat
Data premiery: 23 sierpnia 2013
Reżyseria: Woody Allen
Zdjęcia: Javier Aguirresarobe
Scenariusz: Woody Allen
Obsada: Cate Blanchett, Peter Sarsgaard, Alden Ehrenreich, Sally Hawkins, Alec Baldwin, Bobby Cannavale, Andrew Dice Clay, Michael Stuhlbarg, Louis C.K.
Rok produkcji: 2013
Kraj produkcji: USA
Gatunek: dramat, komedia
Wyszukajw: Nokaut.pl
Wyszukajw: Skąpiec.pl
Wyszukajw: 
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  Espoo Ciné 2013:Piękna i szalona

  Marta Bałaga

  Katell Quillévéré Suzanne
  

  
  Melancholijne słowa piosenki Leonarda Cohena rozbrzmiewają w ostatnich minutach Suzanne, drugiego filmu młodej reżyserki Katell Quillévéré. Stanowią dobre podsumowanie opowieści o kobiecie, która popełnia błędy, rani siebie i bliskich, ale i tak pozostajemy nią zafascynowani.
Ekstrakt: 70%
[image: Suzanne]
Suzanne zabiera cię do swojego miejsca nad rzeką
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  Espoo Ciné 2013:Potężna jest miłość matki

  Marta Bałaga

  Jan Forsström Silmäterä
  

  
  Dawno, dawno temu żyła sobie księżniczka Egiptu Opowiadana na dobranoc bajka stanowi motyw przewijający się przez The Princess of Egypt. Reżyserski debiut scenarzysty Jana Försstroma, spod pióra którego wyszły najciekawsze fińskie filmy ostatnich lat, potwierdza, że do najlepszych reżyserów wywodzących się z Finlandii wkrótce może dołączyć nowe nazwisko.
Ekstrakt: 100%
[image: Silmäterä]
Marja (Emmi Parviainen) wcześnie została matką. Jej życie kręci się wokół samotnie wychowywanej córeczki (Luna Leinonen Botero), roznoszonych nocami gazet i rzadkich spotkań z przyjaciółkami. Dziewczynka nigdy nie poznała swojego ojca, w opowieściach matki jest nim tajemniczy król Egiptu. 
Pewnego dnia Marja wpada na dawnego znajomego, pomimo jej zaprzeczeń mężczyzna zaczyna podejrzewać, że jest ojcem małej Julii. W końcu staje się to jego obsesją.
Marja pewnie nie zdobyłaby tytułu matki miesiąca; wyczerpana nocną pracą przesypia całe dnie, mieszkanie jest wiecznie zabałaganione a kolację stanowią przypalone frytki oblane olbrzymią ilością keczupu. Mimo to są sobie z córeczką bardzo bliskie, wyczuwa się niezwykłą wieź, która je łączy.
W tę niedoskonałą, ale szczęśliwą codzienność nagle wkracza obcy. Obcy, bo z Marją łączył go krótki, zaledwie dwumiesięczny związek. Nie bez znaczenia jest też fakt, że Kamaran, podobnie jak grający go reżyser filmowy Mazdak Nassir, pochodzi z Iranu.
Film Försstroma ma dwie płaszczyzny, jedna skupia się na relacji Marji z córką, druga  na coraz bardziej odczuwalnym w fińskim społeczeństwie rasizmie. Jest on tu niezaprzeczalnie obecny, mało kto stara się go ukryć. Dystyngowana sąsiadka zauważa, że trzeba mieć się na baczności bo arabowie to inna kultura, w pracy Marji wystarczy wzmianka o niepokojących ją cudzoziemcach żeby znaleźli się chętni do rozwiązania problemu. To, że potencjalny ojciec jest obcokrajowcem i do tego jeszcze muzułmaninem sprawia, że wydaje się większym zagrożeniem. Nękanie przez byłego kochanka wzmaga w Marji te uczucia, zaczyna z nienawiścią przyglądać się pracującym z nią imigrantom a fińską żonę Kamarana pyta wręcz czy ta nie była w stanie znaleźć sobie Fina.
Film otwiera scena przedstawiająca matkę czule spoglądającą na nowo narodzone dziecko. W poczucie bezpieczeństwa towarzyszące tej wyjątkowej chwili szybko wkracza niepokój.
Jan Försstrom od początku wywołuje u widza poczucie zagrożenia, czyni to jednak w bardzo subtelny sposób. Świat znajdujący się poza mieszkaniem Marji wydaje się nieprzyjazny, na każdym kroku czyha niebezpieczeństwo. Może nim być pojawiająca się znikąd ciężarówka, zakrwawiony chłopak w windzie, zboczeniec, któremu co rano trzeba dostarczyć gazetę czy wreszcie były kochanek.
Princess of Egypt nie jest superprodukcją, ale film wydaje się dopracowany pod każdym względem. Zachwycają zdjęcia Päivi Kettunena, zwłaszcza przesycone ciepłym światłem zbliżenia twarzy Marji i Julii. Scenariusz tylko pozornie wydaje się prosty. Prawie każda, najmniejsza nawet scena ma tu wiele znaczeń, aktorki wydobywają więc z niego, co się da. 
Emmi Parviainen jako Marja to kobieta  dziecko z odrostami i odpryśniętym lakierem na paznokciach. Często zdarza się jej zachowywać w lekkomyślny sposób, córeczka bierze wtedy na siebie ciężar odpowiedzialności. 
W środowisku filmowym mówi się często, że nigdy nie należy pracować ze zwierzętami lub dziećmi. Tym większe wrażenie robi więc, że Försstrom podjął to wyzwanie już w pierwszym filmie i od razu udało mu się osiągnąć takie efekty. Mająca latynoskie korzenie Luna Leinonen Botero zachwyca naturalnością.
The Princess of Egypt to wielkie osiągnięcie Försstroma, który nie tylko wyreżyserował film, ale jest także autorem scenariusza i montażystą. Postawił sobie poprzeczkę bardzo wysoko i choć nie planuje rezygnacji z pracy scenarzysty po zobaczeniu filmu wiele osób będzie z niecierpliwością czekać na jego kolejny film. Braciom Kaurismäki wyrosła pod nosem poważna konkurencja.




Tytuł: Silmäterä
Reżyseria: Jan Forsström
Zdjęcia: Päivi Kettunen
Scenariusz: Jan Forsström
Obsada: Emmi Parviainen, Luna Leinonen Botero, Ylva Ekblad, Mazdak Nassir, Bahram Peivastegan, Miika Soini, Terhi Suorlahti, Eero Aho, Kristiina Halttu
Muzyka: Lau Nau
Rok produkcji: 2013
Kraj produkcji: Finlandia
Gatunek: dramat
Wyszukajw: Nokaut.pl
Wyszukajw: Skąpiec.pl
Wyszukajw: 
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  Espoo Ciné 2013:Nigdy nie rozmawiaj z nieznajomym

  Marta Bałaga

  
  

  
  The Princess of Egypt to jeden z najbardziej oczekiwanych filmów na festiwalu Espoo Cine. Aby zrealizować tą wielowymiarową historię o relacji pomiędzy matka a córką oraz strachu przed tym, co nieznane, słynny fiński scenarzysta Jan Försstrom po raz pierwszy zdecydował się zasiąść na krześle reżysera. W Finlandii film trafi do kin już pod koniec września.
[image: Silmäterä]
Z reżyserem filmu The Princess of Egipt, Janem Försstromem, o jego debiucie, rasizmie i nienawiści do horrorów rozmawia Marta Bałaga. 
Marta Bałaga: Bardzo się cieszę, że wreszcie udało mi się zobaczyć Twój film (The Princess of Egypt  przypis autorki). Nawet przed rozpoczęciem festiwalu dużo się o nim mówiło, tytuł wciąż przewijał się w rozmowach, wytypowano Cię nawet na kolejnego wielkiego fińskiego reżysera. Co o tym sądzisz? 
Jan Försstrom: No cóż, to dopiero mój pierwszy film. Zawsze miło jest usłyszeć, że ludzie mają tak wysokie oczekiwania, bo praktycznie rzecz biorąc nikt jeszcze filmu nie widział. Mam nadzieję, że ich nie zawiodłem. Już wcześniej zrealizowałem trzy filmy długometrażowe, ale jako scenarzysta.
MB: Wyreżyserowałeś także dwa filmy krótkometrażowe (Painajaiset z 2006 oraz Vaktmästaren z 2010 roku  przypis autorki). 
JF:  Tak, ale niewiele osób je widziało, bo jeden nakręciłem po Szwedzku, a drugi pokazywano w telewizji. Dlatego też wydaje mi się, że oczekiwania wynikają jednak raczej z moich osiągnięć jako scenarzysty. Miałem szczęście, bo miałem możliwość pracować z bardzo dobrymi reżyserami.
MB: Wiele najpopularniejszych fińskich filmów ostatnich lat jest właśnie twojego autorstwa, na przykład The Good Son, który okazał się też sukcesem międzynarodowym. 
JF:  Tak, w dużej mierze było to zasługą właśnie tych wspaniałych reżyserów. 
MB: Biorąc pod uwagę, że jesteś znany głównie jako scenarzysta i udało Ci się osiągnąć na tym polu bardzo wiele, co popchnęło Cię w stronę reżyserii? 
JF: Wszystko zaczęło się już chyba w szkole filmowej, dawno temu. Kiedy robiłem swój film zaliczeniowy mój profesor zasugerował, żebym go także wyreżyserował. Zrobiłem to i jego producent chciał ze mną zrobić kolejny film, tak to się jakoś rozwinęło. Potem głównie pisałem, ale miałem tę historię zawsze gdzieś w zanadrzu, czekając na odpowiedni moment. Po nakręceniu tych dwóch krótkich metraży uznałem, że nadszedł czas na film długometrażowy. Ale właściwie nie chodzi o to, że teraz nagle chcę zostać reżyserem. Czasem po prostu czujesz, że pewne historie musisz opowiedzieć sam. 
MB: W pewnym sensie był to wiec eksperyment. 
JF: Nie zrobiłem tego filmu dla siebie, po prostu musiał być zrealizowany przez mnie. Gdybym uznał, że ktoś potrafi to zrobić lepiej ode mnie, to bym na to pozwolił. Ale po prostu czułem, że ja rozumiem tę historię i że muszę to zrobić sam. 
MB: Uderzyła mnie niezwykła subtelność filmu. Udaje Ci się stworzyć poczucie zagrożenia, ale robisz to w bardzo delikatny sposób. Dlaczego chciałeś żeby widz od samego początku poczuł niebezpieczeństwo? 
JF: Po pierwsze nie chciałem oszukiwać widzów dając im złudzenie, że to lekki film, bo to nieprawda. Poza tym w filmie pojawia się wątek rasizmu, więc chodziło mi też trochę o ukazanie obawy przed tym, co nieznane, przed obcym. Dlatego też wykreowałem to poczucie zagrożenia, ale chciałem, żebyś ty, żeby widz je odczuwał nawet pomimo faktu, że nie opiera się na niczym konkretnym, a na ekranie nie dzieje się nic przerażającego. W pewnym sensie chciałem się pobawić tym tkwiącym głęboko w każdym z nas strachem przed obcością. To naturalne odczucie, ale trzeba być go świadomym i nie pozwolić, by nas zdominował. Jestem bardzo ciekawy jak zostanie to odebrane w innych krajach, w Finlandii w życiu politycznym zaczęło się pojawiać coraz więcej rasistowskich wypowiedzi, tego ohydnego nacjonalizmu. U was w Polsce też tak chyba jest.
MB: Także we Włoszech. Tam, gdzie mieszkam wciąż bardzo potężna jest rasistowska Lega Nord. 
JF: Wcześniej tego nie było, bo w Finlandii nie było też żadnych obcokrajowców. Teraz już są i wszędzie rozbrzmiewają te obrzydliwe dyskusje polityczne. Tak więc film porusza ten watek, ale nie stanowi on jego głównego tematu. Od dawna myślałem o tej historii, a zmiana w polityce nastąpiła stosunkowo niedawno, więc nie jest to historia o rasizmie, to po prostu jeden z wątków, które porusza.
MB: Chciałam zapytać, dlaczego postać ojca uczyniłeś cudzoziemcem. 
JF:  Dzięki temu wydaje się bardziej bezsilny i tajemniczy, stanowi zagadkę. O wiele łatwiej nam jako widowni widzieć w nim zagrożenie, co nie jest może miłe.
MB: Zwłaszcza, że jest Muzułmaninem. 
JF: Tak, dokładnie. To wynikło niejako z faktu, że przyjaźnie się z grającym go aktorem. Wiedziałem, że ta postać musi być obcokrajowcem, i że musi pozostawać daleko poza zasięgiem fińskiej kultury, nie mógł być więc Szwedem ani Polakiem. Mazdak (Nassir  przypis autorki) pochodzi z Iranu wiec zdecydowałem się na Iran, reszta grających z nim aktorów też stamtąd pochodzi. Tak naprawdę on wcale nie jest aktorem, jest reżyserem. Znamy się ze szkoły filmowej i pomyślałem, że dobrze się sprawdzi w tej roli. 
MB: Czy to jego pierwszy raz przed kamerą? 
JF: To jego pierwsza duża rola. Zagrał wcześniej kilka małych ról w telewizji, ponieważ w Finlandii brakuje cudzoziemskich aktorów, już wcześniej go angażowano. Jest to z pewnością największa rola w jego karierze, wiedziałem jednak, że będzie w stanie ją zagrać. 
[image: ]
MB: Aktorstwo w Twoim filmie robi wrażenie. Filmowcy zawsze twierdzą, że nie powinno się nigdy pracować ze zwierzętami i z dziećmi. To, jak udało Ci się pokierować Luną (Luna Leinonen Bolero zagrała rolę małej Julii  przypis autorki) jest niezwykłe. Jak udało Ci się ją znaleźć? 
JF: Było to zaskakująco łatwe, mieliśmy osobę zajmującą się castingiem, która szukała odpowiednich dziewczynek. Takich, które mają jednego rodzica z Finlandii i drugiego, który pochodzi z innego kraju. Luna jest w rzeczywistości pół-Kolumbijką. Udało się znaleźć tylko 40 dziewczynek, które spełniały ten warunek. To bardzo mało i naprawdę się obawiałam czy nam się powiedzie, ale odkryliśmy tą małą i była idealna, mimo, że nie odbyliśmy wielu prób wiedziałem, ze się uda. 
MB: To ciekawe, gdy dziecięcy aktor tak bardzo pasuje do roli zwykle słyszy się opowieści o wielomiesięcznych poszukiwaniach po całym kraju. Dla Ciebie natomiast okazało się to dość proste. 
JF: Po prostu miałem szczęście. Już jako scenarzysta pracowałem przy dwóch filmach, w których były dzieci i podczas castingów mieliśmy do czynienia z 800 dziećmi. W tym przypadku po prostu się nam udało. Ślepy los, przypadek
MB: Przeznaczenie? 
JF: Być może. 
MB: Oprócz zaprezentowania swojego filmu, na festiwalu Espoo Cine byłeś też przewodniczącym jury przyznającego nagrodę Méliès dArgent dla najlepszego filmu fantastycznego. Słyszałam jednak, że nie lubisz horrorów. 
JF: Nie znoszę ich. Jestem o wiele zbyt wrażliwy na to, żeby oglądać horrory, no chyba, że jest to tak wspaniały film jak Lśnienie. Wtedy go obejrzę, bo wiem, że jest świetny, ale i tak jest to dla mnie straszne przeżycie. Było to więc okropne doświadczenie.
MB: Cierpiałeś w milczeniu przez 10 dni? 
JF: Ciągle miałem koszmary. Było nas czworo (w jury zasiedli też Misha Jaari, Kati Sinisalo i Laura Birn  przypis autorki) i nikt z nas nie lubi horrorów. Siedzieliśmy w kinie otoczeni fanami krwawych filmów
MB: To jakiś absurd (śmiech). 
JF: Wiem, chowaliśmy się pod krzesłami, muszę się przyznać, że czasem miałem w uszach słuchawki żeby słyszeć tylko dialogi, bo efekty dźwiękowe zbyt mnie przerażają. 
MB: Może i nie jesteś fanem horroru, ale czy poleciłbyś jakieś tytuły? 
JF: Film musi mnie poruszyć na innym poziomie, nie wystarczy tylko to, że jest straszny. To dla mnie zupełnie pozbawione sensu. Łatwo jest kogoś nastraszyć, wystarczy trochę ciemności, jakaś latarka, przerażające odgłosy
MB: Sztuka polega na tym, żeby nie powtarzać wciąż tych samych klisz. 
JF: Tak, ale to i tak działa. Może Ci się to nie podobać, ale i tak Cię to przeraża. Jest to fizyczna, nie intelektualna reakcja. Staraliśmy się więc zwrócić uwagę na filmy, które są straszne, ale mają też w sobie coś więcej, jakąś oryginalna myśl (nagrody przyznano filmowi Thale w reżyserii Aleksandra Nordaasa i Mystery Chema Garcia Ibarra  przypis autorki).
MB: Twoim filmem też udało Ci się kogoś przestraszyć. Podczas seansu siedziałam obok aktora Mateusza Banasiuka (aktor grający główną rolę w Płynących wieżowcach  przypis autorki) i omal nie wyskoczył z siedzenia podczas jednej ze scen. 
JF:  O, to świetnie (śmiech). To zabawne, bo to przecież dość poważny film, ale czerpię trochę sadystycznej przyjemności z wywoływania takiej reakcji w widzach. Może to działa, bo sam jestem takim wrażliwcem, dla mnie samo pokazanie broni musi oznaczać cos więcej, coś prawdziwego. Nie jest to rodzaj filmu, w którym spodziewasz się tego, że ktoś kogoś zastrzeli. 
MB: Nie jest to film gatunkowy. 
JF: No właśnie, może dlatego też bardziej przeraża. Nie możesz się oprzeć na wygodzie, którą daje Ci gatunek, nie znasz zasad, nie wiesz, jak wszystko się potoczy.
MB: Zabawne, że wcześniej wymieniłeś Lśnienie jako przykład kina grozy, które Ci się podoba. W tamtym filmie poczucie zagrożenia wywołują najzwyklejsze elementy dnia codziennego, w Princess of Egypt można mówić o tym samym. 
JF:  Cieszy mnie to. W Lśnieniu zagrożenie kreuje atmosfera, ale też to, że bohaterowie są prawdziwi, trójwymiarowi. Przez to poczucie prawdziwości film budzi przerażenie w dorosły sposób, nie w nastoletnio-popcornowy. Mam nadzieję, że także, jeśli chodzi o mój film mamy tu do czynienia z dorosłą psychologią. Dzięki czemu przeraża trochę w inny sposób, nie tylko poprzez straszna muzykę i ciemność. 
MB: Powtarzana w filmie opowieść przypomina trochę historię o Sinobrodym. Skąd wziął się w niej wątek króla Egiptu? 
JF: Uznałem, że jest to ciekawe, że ojcem jest Irańczyk a dziewczynka pół-Iranką. Egipt i Iran to dwa zupełnie różne miejsca, bardzo od siebie odmienne, ale nie przeszkadza to ludziom w pakowaniu ich do tego samego worka. W filmie sąsiadka mówi, że trzeba uważać na Arabów, a przecież Irańczycy to nie Arabowie, to zupełnie inna kultura. Podobał mi się bajkowy aspekt tej opowieści, która zawiera w sonie dorosłe zagadnienia, porusza wątek egzotycznego cudzoziemca. Obcy może być widziany jako coś egzotycznego lub jako zagrożenie.
MB: Rasizm w Twoim filmie stanowi cześć życia, gdy sąsiadka mówi, że arabowie to inna kultura, stanowi to taki grzeczny sposób podkreślenia, że oni nie są jak my. Sądzisz, że w fińskim społeczeństwie tak to właśnie wygląda? 
JF: Z całą pewnością. W Finlandii coraz więcej się o tym mówi, ale to powszechne zjawisko. To biologia, po prostu jest w nas ten strach przed tym, co nowe i przed tym, co inne. Przed tym, czego nie znamy. To logiczne, po prostu trzeba sobie z tego zdawać sprawę i w swoim zachowaniu się tym nie kierować. To tylko strach, musimy spróbować sobie z nim poradzić, nie dać się mu zdominować. Film jest w dużej mierze właśnie o strachu i tym, do czego może popchnąć człowieka.




Tytuł: Silmäterä
Reżyseria: Jan Forsström
Zdjęcia: Päivi Kettunen
Scenariusz: Jan Forsström
Obsada: Emmi Parviainen, Luna Leinonen Botero, Ylva Ekblad, Mazdak Nassir, Bahram Peivastegan, Miika Soini, Terhi Suorlahti, Eero Aho, Kristiina Halttu
Muzyka: Lau Nau
Rok produkcji: 2013
Kraj produkcji: Finlandia
Gatunek: dramat
Wyszukajw: Nokaut.pl
Wyszukajw: Skąpiec.pl
Wyszukajw: 
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  Espoo Ciné 2013:No to jak towarzysze, pomożecie? Pomożemy!

  Marta Bałaga

  Nicholas Bonner, Anja Daelemans, Kim Gwang Hun Comrade Kim Goes Flying
  

  
  Comrade Kim Goes Flying, film będący owocem niecodziennej współpracy Korei Północnej, Wielkiej Brytanii i Belgii, opowiada historię pracującej w kopalni Yong Mi, która od dzieciństwa pragnie wznieść się w powietrze. Gdy surowy ojciec pozwala jej na wyjazd do dużego miasta, wydaje się, że spełnienie marzeń jest już blisko. Czy uda jej się jednak pogodzić pracę na budowie z akrobatyką? Czy pomimo przeciwności losu udowodni, że górnik potrafi latać?
Ekstrakt: 0%
[image: Comrade Kim Goes Flying]
Jong Mi pragnie zostać artystką trapezu, jak jej idolka Ri Su Hyon. Pierwsze próby kończą się niepowodzeniem, a akrobata Pak Jang Phil ją upokarza. Gdy mówi, że wcześniej od górników latać zaczną świnie mobilizuje się cała budowa. Jako, że w rewolucyjnym duchu wszystko można osiągnąć, postanawiają zorganizować pokaz podczas festiwalu robotników i udowodnić przemądrzałemu artyście, że my, klasa pracująca, nigdy się nie poddajemy.
Po projekcji Comrade Kim Goes Flying na usta ciśnie się jedno pytanie: dla kogo właściwie powstał ten film? Podczas Q&A belgijska reżyserka Anja Daelemans odżegnywała się od politycznych aluzji, utrzymując, że starała się stworzyć romantyczną historię o uniwersalnym przesłaniu, rozrywkę dla wszystkich. Nie od dzisiaj jednak wiadomo, że to, co dla wszystkich w końcu jest dla nikogo. 
Będący propagandową laurką Korei Północnej film stanowi przyprawiające o ból zęba połączenie Disneya, Flashdance i Przygody na Mariensztacie. Gdyby nie to, że wszyscy zwracają się do siebie per towarzyszu, można by pomylić go z turystyczną reklamówką. Przedstawiony tu świat jest zupełnie nierzeczywisty, sztuczny, kolory są tak intensywne, że wydaje się on kręcony w Technikolorze. 
Aktorstwo jest teatralnie przerysowane, mało subtelne żarty przypominają farsę. W rolach głównych obsadzono prawdziwych artystów trapezu, ich brak doświadczenia widać od razu. Aktorski kunszt grającej tytułową rolę Han Jong Sim ogranicza się do wiecznie przyklejonego do twarzy uśmiechu królowej piękności. Jej bohaterka przekracza normy produkcyjne, układa cegły, ale i tak oczekujemy, że nagle zacznie śpiewać a małe ptaszki będą szorować jej kuchnię. Przypomina Amy Adams w Zaczarowanej, ale do uroku tamtej wiele jej brakuje. 
W końcowych napisach filmu dowiadujemy się, ze został on zrealizowany w atmosferze humoru i girl power. Podobno po raz pierwszy główną bohaterką filmu z Korei Północnej została kobieta, udział w produkcji wzięła też producentka, co na tamte realia jest dość nietypowe. Nie zmienia to jednak faktu, że film jest właściwie antyfeministyczny.
Jong Mi jest zaradna i miesza cement lepiej niż niejeden robotnik, ale zachowuje się tak, jakby jej osiągnięcia były możliwe tylko dzięki dobrej woli mężczyzn. Najszczęśliwsza jest wtedy, gdy ktoś jej potrzebuje, a na każdym kroku słyszymy komentarze, że jest silnajak na dziewczynę. Bez względu na to, co próbują nam wmówić twórcy, w tym świecie nie ma równości.
Trudno jest oceniać Comrade Kim Goes Flying według zwykłych kryteriów; scenom pracy w kopalni towarzyszą marszowe przyśpiewki, najintymniejszą wspólnie wykonywana czynnością jest obwiązywanie odcisków, główną motywacją bohaterki jest to, by nie zawieść kolektywu, Korei i Wodza. Można go potraktować jako ciekawostkę ukazująca realia, które na Zachodzie należą już do przeszłości. Pytanie tylko, czy warto się cofać.




Tytuł: Comrade Kim Goes Flying
Reżyseria: Nicholas Bonner, Anja Daelemans, Kim Gwang Hun
Scenariusz: Sin Myong-Sik, Kim Chol
Obsada: Han Jong-sim, Pak Chung-Guk, Ri Yong-Ho, Kim Son-Nam, An Chang-Sun, Ri Ik-Sung, Kim Un-Yong, Ryu Gyong-Ok, Han Mi-Ryong
Muzyka: Chol Ham, Frederik Van de Moortel
Rok produkcji: 2012
Kraj produkcji: Belgia, Korea Północna, Wielka Brytania
Czas trwania: 81 min
Gatunek: dramat
Wyszukajw: Nokaut.pl
Wyszukajw: Skąpiec.pl
Wyszukajw: 
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  Espoo Ciné 2013:Sztuka patrzenia

  Marta Bałaga

  Jem Cohen Godziny otwarcia
  

  
  W obrazach Bruegla zawsze można zauważyć coś nowego, jakiś mały szczegół, który wcześniej umknął uwadze; rozbite jajko, schowaną postać. Główny bohater filmu Museum Hours Jema Cohena ma dużo czasu na takie obserwacje. Pracuje w muzeum.
Ekstrakt: 90%
[image: Godziny otwarcia]
W Helsinkach miała dziś miejsce noc muzeów, całe miasto pełne było wystaw i koncertów. Nie można było wybrać lepszego dnia na projekcję Museum Hours, filmu będącego pierwszą chwilą prawdziwego wzruszenia na festiwalu Espoo Cine. 
Museum Hours można w pierwszym odruchu wziąć za dokument. Jest to historia przypadkowego spotkania pracującego w wiedeńskim muzeum Johanna (Bobby Sommer) i pochodzącej z Montrealu Anne (krucha Mary Margaret OHara), którą do Austrii przywiodła choroba kuzynki. Mimo, że nie łączy ich nic oprócz wzajemnej samotności, zaczynają wspólnie zwiedzać miasto, dzielić się obserwacjami, oglądać muzealne eksponaty i rozmawiać o wszystkim. Dzięki Anne Johann zaczyna na nowo dostrzegać swoje miasto, przygląda mu się wzrokiem turysty, dla którego wszystko jest nowe i ekscytujące.
W Museum Hours sztuka często ułatwia nawiązywanie kontaktu, komunikację. Gdy Johann odwiedza w szpitalu pozostającą w śpiączce kuzynkę Anne, zaczyna jej opowiadać właśnie o obrazach. Opisuje szczere autoportrety Rembrandta, uwielbianego przez dzieci Arcimboldo, obraz przedstawiający chrzest Jezusa, w którym tylko Bóg wydaje się nierealistyczny, a rzeka to najbardziej niebieska rzecz, jaką można zobaczyć. Ona oglądając Adama i Ewę Dürera wspomina byłego kochanka i własną wstydliwość, która teraz wydaje się głupia. 
Praca gwarantuje Johannowi niewidzialność, obserwuje więc także zwiedzających. W muzeum zabiegani, wykonywający tysiąc czynności naraz ludzie zatrzymują się, stają przed obrazem i poświęcają mu niepodzielną uwagę. Przyglądają się kolorom, podchodzą bliżej żeby zbadać fakturę, szukają szczegółów, których nie widać na reprodukcjach. Młodzież interesuje przede wszystkim pokaźna kolekcja obrazów przedstawiających dekapitację oraz erotyka, a tej w muzeum nie brak. Jak zauważa Johann, na jednym z obrazów nawet pies wydaje się zawstydzony poczynaniami głównych bohaterów. 
 Museum Hours uczy patrzenia, długie, nieruchome ujęcia utkwione w jednym punkcie niejako do tego zmuszają. Nie chodzi tu jednak tylko o patrzenie na piękne dzieła sztuki. 
W prawdziwie wzruszającej scenie filmu, będącej niejako jego podsumowaniem, Cohen zestawia serię ujęć przedstawiających sytuacje, które widzimy codzienne i na które zupełnie nie zwracamy uwagi; zaśnieżoną ulicę z podążającą powoli drogą zmęczoną staruszką, pas samochodów, których czerwone światła tworzą jaskrawą smugę na tle szarego miasta. Reżyser zdaje się pytać: czy to, co nas otacza nie zasługuje na taką samą uwagę, jaką zdarza się nam poświęcić obrazowi czy rzeźbie?
W muzeum naszemu spojrzeniu często towarzyszy głos przewodnika, który wskazuje, na co zwrócić uwagę i tłumaczy ukryte znaczenia. Cohen często bawi się tym motywem. Spokojny, powolny głos słychać, gdy na ekranie oglądamy ujęcia pchlego targu, zmoczonej na deszczu porzuconej zabawki, ściany baru, gdzie obok siebie wisi zdjęcie Fidela Castro i ratowniczki ze Słonecznego patrolu. 
Stare przysłowie mówi, że diabeł tkwi w szczegółach, Jem Cohen wydaje się z tym zgadzać. Stąd też sympatia do Bruegla, który mimo zwodniczych tytułów w centralnym miejscu obrazu umieszczał zad konia lub małego chłopca w za dużym hełmie. Bardziej od bogów i generałów interesowała go codzienność. 
Przyzwyczailiśmy się do podziału na ludzi obdarzonych rozwiniętym zmysłem obserwacji i na publiczność, która dzięki nim może dojrzeć niewidzialne zwykle rzeczy. Jednak Cohen wydaje się sugerować, że każdy może nauczyć się patrzyć. Wystarczy po prostu się na chwilę zatrzymać.




Tytuł: Godziny otwarcia
Dystrybutor:  Against Gravity
Data premiery: 2014
Reżyseria: Jem Cohen
Zdjęcia: Jem Cohen, Peter Roehsler
Scenariusz: Jem Cohen
Obsada: Mary Margaret O'Hara, Bobby Sommer, Ela Piplits
Rok produkcji: 2012
Kraj produkcji: Austria, USA
Czas trwania: 107 min
Gatunek: dramat
Wyszukajw: Nokaut.pl
Wyszukajw: Skąpiec.pl
Wyszukajw: 
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  Espoo Ciné 2013:Film o ludziach

  Marta Bałaga

  
  

  
  Płynące wieżowce, drugi film Tomasza Wasilewskiego, trafi na ekrany polskich kin już jesienią. Na festiwalu Espoo Cine film prezentowany był 22 i 24 sierpnia.
Z reżyserem Płynących wieżowców Tomaszem Wasilewskim oraz odtwórcą głównej roli, Mateuszem Banasiukiem, o pierwszym polskim filmie LGBT, relacjach z matkami i miłości do betonu rozmawia Marta Bałaga. 
[image: Płynące wieżowce]
Marta Bałaga: Podczas Q&A pierwszym pytaniem, które padło było to o pierwszy polski film LGBT. Za każdym razem, gdy mówi się o waszym filmie pojawia się to określenie. Myślicie, że to w jakiś sposób pomaga czy ta szuflada stała się już irytująca? 
Mateusz Banasiuk: Dla mnie nie jest to irytujące. Odkąd zrobiło się o filmie głośno, kiedy wspominam o Płynących wieżowcach ludzie mówią: a, taka historia o gejach, tak? Wiesz, generalnie tak się zaczyna już trochę ucierać, lubimy szufladkować, lubimy nazywać, lubimy klasyfikować, więc niestety tak się dzieje. Czy to jest denerwujące? No nie wiem, chyba po prostu trzeba się do tego przyzwyczaić, trzeba do tego przywyknąć i tyle.
Tomasz Wasilewski:  Ja nigdy nie myślałem o tym filmie jako o filmie gejowskim, więc nigdy nie zastanawiałem się czy to pomaga czy przeszkadza. Dla mnie zawsze najważniejsze było to, żeby zrobić dobry film, który jest prawdziwy. Ale tak rzeczywiście jest, zaczęło się to od tego, że w Stanach pojawiła się publikacja, gdzie też to zostało opisane. Napisano, że to pierwszy polski film gejowski, nie, że to pierwszy polski film LGBT film. Wiesz jak to jest; potem coś jest powtarzane i idzie dalej. Dla mnie jest to po prostu dramat, film o ludziach z tematem miłości homoseksualnej, ale na pewno nie jest to dla mnie film gejowski. Tak naprawdę nie wiem, co to jest film gejowski. No bo co, jak będzie grała Scarlett Johansson to będzie to film o blondynkach? Oczywiście jest to debilny przykład.
MB: Myślę, że rozumiem, o co Ci chodzi. 
TW:  My tak o tym nie myślimy.
MB: Tak jak powiedziałeś podczas Q&A, dla Ciebie nie jest to film o gejach, ale film o ludziach. 
TW:  Tak, dokładnie. Ludzie bardzo często mówią to podczas rozmów i Q&A, widzą, że nie jest to film gejowski. To jest film o ludziach.
MB: Wydaje mi się, że do tej pory w kinie i telewizji po prostu pojawiały się postacie gejów, które były zazwyczaj przerysowane. U nas jest chybano nie wiem. Co to znaczy grać geja? To jest normalny człowiek, nie ma jakiś specyficznych zachowań, po prostu kocha. Kocha człowieka tej samej płci.
TW: Łatwiej określa się taki film, być może dlatego tak jest.
MB:  Ludzie czuja się bezpiecznie, gdy nadają czemuś nazwę. 
MB: Trochę widać to też po samym festiwalu. W różowej sekcji, która jest tu od lat bardzo popularna, znalazły się dwa polskie filmy (Płynące wieżowce i W imię Małgorzaty Szumowskiej  przypis autorki). Rozmawiałam wcześniej z organizatorami Espoo Cine, którzy przyznali, że to fenomen i sami do końca nie wiedzą, jak to się stało. 
TW: No właśnie (śmiech).
MB: Wasz film stał się już wydarzeniem. W imię w pewnym sensie też; prezentowano go na festiwalu w Berlinie, zdobył Teddy Award. Czy waszym zdaniem jest to przypadek, że dwa filmy poruszające podobną tematykę zdobyły taką popularność? 
TW:  Tak, tak się po prostu zdarzyło. Małgośka zrobiła zdjęcia rok przed nami, mieli dłuższy okres post produkcji. My mieliśmy zdjęcia w zeszłym roku a Małgośka w 2011, ich film zaraz wchodzi w Polsce do kin, piątego września, nasz  w połowie listopada. Chyba po prostu był to przypadek.
MB: Nikt się z nikim nie umawiał (śmiech). Po prostu atakujemy rynek. Dobrze jest coś robić po raz pierwszy, opowiadać pewne historie po raz pierwszy. Wydaje mi się, że nasze filmy są tak różne, że mimo tego, że poruszany wątek jest podobny mimo wszystko ta historia jest opowiadana właśnie po raz pierwszy.
MB: Co ciekawe obu tym filmom udało się zaistnieć za granicą. O kinie polskim często mówi się, że jest bardzo hermetyczne, że nie da się go zrozumieć poza Polską. Jak myślicie, czemu wasz film okazał się tak uniwersalny? 
TW: Mam nadzieję, że dlatego, że jest prawdziwy. Tak też było w przypadku mojego pierwszego filmu (W sypialni  przypis autorki), większy sukces odniósł za granicą niż w Polsce, tak naprawdę więcej ludzi obejrzało go za granicą. Staram się robić kino autorskie, które jest mi bliskie. Może to dlatego? Nie analizuję, że zrobię film tak czy inaczej, że jeśli go poprowadzę w tę stronę to będzie gdzieś, jeśli zrobię w inny sposób to trafi na inny festiwal. To się nie udaje, trzeba robić filmy po swojemu. Jeśli ma się coś do powiedzenia to potem to przechodzi. Może udowadnia to, że nie jest to film hermetyczny, że mówi o ludziach i jest rozumiany przez każdego bez względu na to, w jakim kraju się wychował, w jakiej kulturze. My poruszamy bardzo osobiste tematy: miłość, cierpienie, walka, odnalezienie się. Każdy kurczę to przeżywa, bez względu na rasę, bez względu na płeć, orientację czy wyznanie. Każdy człowiek w swoim życiu ma pewne zakręty, tak jak bohaterowie naszego filmu, więc myślę, że to przemawia do ludzi.
MB: Ten film mógłby być nakręcony w Stanach, we Francji, wszędzie. 
TW: Wszędzie.
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MB: Film Szumowskiej pokazuje trochę folkloru lokalnego; ksiądz, msze, to wciąż jeszcze kojarzy się z Polską. Wasz film od tego odchodzi. 
TW: Tak. Oczywiście on jest polski, ja jestem Polakiem, aktorzy i cała ekipa są Polakami, został wyprodukowany za polskie pieniądze, ale zależało mi na tym, żeby ten kontekst społeczeństwa był gdzieś w tle, żeby nacisk położony był na ludzi, emocje. Żeby właśnie te rzeczy były na pierwszym planie.
MB:  Wydaje mi się też, że teraz jesteśmy nowym pokoleniem, które jest dużo bardziej otwarte. Myślę, że można nas nazwać obywatelami świata, a nie tylko Polski. Wszystko się do siebie zbliżyło, dużo łatwiej się podróżuje niż kiedyś, ma się łatwiejszy dostęp do kina międzynarodowego, do informacji, do tego, co się dzieje. Nasi rodzice nie mieli takiej łatwości, jeśli chodzi o podróżowanie, może dlatego jesteśmy bardziej otwarci i mamy szerszy punkt widzenia. 
MB: W filmie znalazło się kilka scen, które mnie bardzo zastanowiło. Jest wysmakowany wizualnie, wiele ujęć jest bardzo symetrycznych. Dlaczego się na to zdecydowałeś? 
TW: Ja uwielbiam takie akcje w filmach, tak samo było w moim pierwszym filmie. Robię to wszystko intuicyjnie. Jest to coś, co czuję, co mnie się podoba i co umieszczam w filmie. Ważne jest dla mnie to, żeby architektura też budowała bohaterów. Bardzo rzadko jest drugi plan, oni bardzo często są sami. To też buduje całe otoczenie, buduje jakby ich. To nie są przypadkowe lokacje, są specjalnie znalezione, specjalnie wymyślone, tak, żeby jeszcze podbijać ich emocjonalność. Uwielbiam ujęcia na płasko, beton. Uwielbiam to w kinie, nie wiem dlaczego. 
MB: To jest też kwestia gustu, wydaje mi się, że Tomek ma taki gust a nie inny, albo to się komuś podoba albo nie. 
MB: Podoba mi się, że zamiast próbować dobudować jakieś znaczenie po prostu mówisz: podoba mi się beton. Trochę jak w przypadku wcześniejszego pytania o palenie (podczas Q&A jeden z widzów zżymał się na to, że główny bohater wciąż pali mimo bycia sportowcem  przypis autorki). 
TW: Uwielbiam, gdy jarają w kinie (śmiech).
MB: Mnie się to też podoba pod tym względem, że moi koledzy sportowcy palą papierosy, chcieliby nie palić, ale palą. Nikt nie jest doskonały. Ja tak miałem w swoim życiu, że gdy miałem trudne momenty to się tak trochę niszczyłem. Może jest to dorobieniem ideologii, ale tak też jest z moim bohaterem. 
TW: Taka jest natura ludzka. 
MB: Poza tym, życie bohaterów jest pokazane tylko w jakiś określonych sytuacjach, nie interesuje nas, co się dzieje poza tymi scenami. Chcemy być blisko nich, nawet, kiedy są pozostawieni sami sobie. To, co się dzieje poza tymMój bohater trenuje, dużo czasu spędza też pewnie na uczelni, moja dziewczyna  w pracy. O tym nie ma jednak sensu mówić w filmie, chcemy być blisko nich w ich miejscach, które też na nich oczywiście wpływają. 
MB: Wcześniej na festiwalu prezentowany był włoski film Salvo, który bardzo bawi się dźwiękiem. Tutaj też bardzo wielu rzeczy nie widać, tylko je słychać. 
TW:  Dźwięk jest dla mnie bardzo ważny, zwłaszcza, że w filmie używam bardzo mało muzyki i nie jest to muzyka ilustracyjna. Bardzo ważne dla mnie było, żeby na przykład w mieszkaniu Kuby cały czas czuć było atmosferę trasy, przy której mieszkają, hałas, dziwny chaos, który ich otacza.
MB: Czasem odgłosy wydają się bardziej wiejskie niż miejskie. 
TW: Tak, tak, dokładnie. Teraz tu sobie siedzimy, przed nami jest jezioro a z tyłu dobiega nas jakiś łomot. 
MB: Urok Espoo. 
TW: To wszystko tworzy całość tego świata, to jest bardzo ważne.
MB: To jest kino, oddziałuje na dwa zmysły, na wzrok i na słuch. Słuch wyostrza się wtedy, gdy trochę mniej widzimy, prawda? Gdy zamkniemy oczy, lepiej słyszymy.
TW: Nie uważam, że wszystko należy pokazywać. W scenie, gdy po raz pierwszy widać Ewę, czyli Kaśkę Herman, prawie cały czas ona jest z offu. Było to istotne dlatego, że w tej scenie to Kuba był najważniejszy. Oczywiście relacja z matką jest ważna, ale kiedy bohaterka mówi a my obserwujemy Kubę pojawia się szansa, żeby zajrzeć mu do oka, głęboko do głowy. O to tak naprawdę tu chodziło. Żeby widz mógł to zrobić. 
MB: To chyba jest najtrudniejsze, żeby nic nie ilustrować.
MB: Żeby nie być zbyt dosłownym. 
MB:  Podczas prób usiłowaliśmy zagrać to, co chcemy, żeby widz odczuł. Potem doszliśmy do tego, że aby poczuł to, co chcemy, musimy zrobić coś zupełnie innego. 
TW: Najważniejsza jest prawda i naturalność. Często, gdy obserwuję życie i moich znajomych, bliskich to widzę, że mniej znaczy więcej. Przecież w życiu nie zachowujemy się
MB: Racjonalnie.
TW: Tak, ale chodzi też o to, że w przekazie nie jest to tak emocjonalne. 
MB: Na pewno nie w Finlandii. 
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TW: Oczywiście zdarzają się sytuacje, kiedy zachowujemy się bardziej ekspresywnie, ale jeśli chodzi o filmy i prowadzenie aktorów to ja bardzo uciekam od ekspresyjnego grania. Ja lubię grę do środka, wolę mniej. Moim zdaniem takie rozwalenie emocjonalne, wywalenie bebechów oczywiście czasem jest fajne w filmie, nawet na początku, ale kiedy myślę o swoim kinie, to wydaje mi się, że przez to chowanie emocji do środka zatrzymuje się dłużej przy sobie widza, podtrzymuje jego zainteresowanie.
MB: Kuba z pewnością nie jest karykaturą, jest po prostu normalnym facetem. Przed waszym filmem puszczono krótkimetraż o Tomie z Finlandii (bohater popularnych komiksów pornograficznych  przypis autorki), będącym największym stereotypem gejowskim, jaki można sobie wyobrazić. Po takim wstępie widać, jak odmiennym torem podąża was film. 
MB:  Żałuję, że tego nie widzieliśmy. 
TW:  Tak, bo nasz film jest o ludziach. Bez względu na płeć, wyznanie, kolor skóry czy preferencje seksualne, ja próbuję patrzeć na tych bohaterów jak na ludzi, którzy są dookoła, tak jak teraz, kiedy siedzimy w knajpie. O każdym z nich można by opowiedzieć taką historię. 
MB: Wracając do relacji bohatera z matką, wstydzę się trochę tego pytania, ale nie mogę się oprzeć. Nieobecny ojciec, przekraczająca bariery intymności relacja z matką
TW:  Bardzo długo rozmawiałem z Kaśką i Mateuszem o budowaniu tej relacji. Doszły mnie takie głosy, pytania o to, czy nie jest ona za bliska. Dla mnie nie stanowi ona przekroczenia granic, złego dotyku. Mając całe życie tylko siebie, zbudowali relację, która dla nich jest dobra i prawdziwa, emocjonalna. Są tak z sobą zżyci, stali się jednością. Oczywiście przez te wszystkie lata syn rzeczywiście zajął miejsce mężczyzny, o to nam także chodziło.
MB: Jest tu więc trochę Edypa. 
TW:  Oczywiście, że tak. W tej relacji nie dochodzi jednak do przejścia na złą stronę. Mimo bliskości zachowana zostaje relacja matka  syn. Jest to coś, do czego my Polacy nie jesteśmy przyzwyczajeni. Kiedy rozmawialiśmy z Kaśką o tych scenach, wyszło, że ani ja ani Mateusz nie mamy z naszymi mamami takiego bliskiego fizycznie kontaktu. Myślę, że Polacy w ogóle tego nie mają, ale gdy rozmawiam z moimi znajomymi Francuzami, kobietami i mężczyznami, to wychodzi, że ich relacje są zupełnie inne. W inny sposób są wychowani, nie boją się dotyku. Dla mnie było wiec ważne, by ich relacje uczynić bardzo bliską, dla mnie jest ona bardzo czysta.
MB: Pokazujesz dwie bardzo różne relacje z matkami, jedna wydaje się zaborcza, zazdrosna o syna, druga, grana przez Izę Kunę, z jednej strony wyciąga rękę do syna, z drugiej
TW: Wierzę, że wszyscy bohaterowie są pozytywni. Wychodzę z założenia, ze bohater może postępować źle, ale nie czyni go to złym. Wychodzę z założenia, że my, ludzie, z natury nie jesteśmy źli. Nie zawsze postępujemy słusznie, zależy to od naszych emocji, od tego, czego się boimy. Często jest tak, ze obserwując samego siebie z jakiejś perspektywy, lub gdy inni nas obserwują, można powiedzieć, że postępujemy źle. Jest to jednak natura ludzka. Naszych bohaterów też to dotyczy, ale nie oznacza to, że są źli. Próbują coś pokonać lub coś odnaleźć, prowadzą do tego różne drogi.
MB: Waszych bohaterów rzeczywiście trudno zaszufladkować. Chciałam zapytać Cię o wątek nieplanowanej ciąży. Parę dni temu rozmawiałam z fińskim scenarzystą (Tommi Tikkanen  przypis autorki) pracującym nad historią o rozpadającym się związku. Szukał powodu, dla którego para musiałaby razem zostać, ale odrzucił ciąże jako coś zbyt oczywistego. 
TW: Chciałem się bawić stereotypami. Nie oznacza to jednak, że sam film jest stereotypowy. Zależy to też od kraju, w którym go pokazujemy. Gdy pokazywaliśmy film w Nowym Jorku i Czechach, ludzie śmiali się ze scen, w których Ewa mówiła, że to jej wina. Jest to bardzo fajne, bo to stereotyp, że matka automatycznie bierze winę na siebie i mówi nie możesz mi tego zrobić, to moja wina. Chciałem zachować te rzeczy w filmie, bo z jednej strony są bardzo prawdziwe, z drugiej  w jakiś sposób stereotypowe w myśleniu pewnych społeczeństw. Taka próba analizy światopoglądu i myślenia ludzi bardzo mnie pociągała.
MB: Co takiego przykuło Twoją uwagę do tej postaci? Co Ci się w niej najbardziej podobało? Kuba to silny, cichy typ, który raczej nie wyraża swoich emocji. 
MB: Może to, że jest mi on bliski. Jest bliski pytaniom, które sobie zadaję, mnie też charakteryzuje niemożność podejmowania decyzji. To także jedna z moich cech. Sytuacja, w której się znalazł, jej ekstremalność też mi się spodobała. Może właśnie to.
MB: Jak oceniacie przebieg produkcji filmu? To przecież projekt młodych ludzi. 
TW: Tak, na przykład producenci to debiutanci. 
MB: Sama praca na planie byłaby o tyle bardziej komfortowa, gdybyśmy mieli więcej dni i więcej pieniędzy, Tomek musiał niestety z wielu rzeczy zrezygnować. Przez to, że budżet był taki a nie inny. Z mojej strony, ze strony aktora, muszę przyznać, że miałem dość spory komfort, czułem wsparcie z każdej strony, nie tylko ze strony Tomka, ale też producentów. Starali się o mnie dbać, aktor nie może się przejmować wszystkim dookoła gdy ma tak poważne rzeczy do zrobienia (śmiech). 
(W tym momencie do stoika podchodzi dwóch zachwyconych filmem widzów, by pogratulować twórcom  przypis autorki)
MB: Widownia fińska najwyraźniej została zdobyta (śmiech). 
MB: No oby, oby, mówię to trochę nieśmiało, bo Finowie niewiele mówią (śmiech). 
MB: Jak na Finów reakcja była bardzo żywiołowa. 
MB: Wracając do pytania podsumuję tylko, że miałem spory komfort, wszystko od charakteryzacji po kostiumy spowodowało, ze mogłem się w pełni skupić na roli. 
TW: Oczywiście zawsze jest tak, że przydałoby się więcej pieniędzy, zawsze czegoś mogłoby być więcej. Ja miałem o tyle super sytuację, że miałem totalne zaufanie ze strony producentów, aktorów, ekipy, i gdy teraz myślę o naszej pracy mogę powiedzieć, że graliśmy do jednej bramki.
MB: Był wspólne cel. 
TW:  Tak, od początku próbowałem wyjaśnić, o co mi chodzi, jakie kino chciałbym robić. Mieli szanse zobaczyć mój pierwszy film, więc wiedzieli, w jaki sposób myślę. To, że się nawzajem wspieraliśmy nawzajem tylko nam pomogło. 
MB: Dokładnie, Tomek od początku wywalił wszystko kawa na ławę; co tam będzie, co chce pokazać, a czego nie i od początku było wiadomo, z czym trzeba będzie się zmierzyć.




Tytuł: Płynące wieżowce
Dystrybutor:  Alter Ego Pictures
Data premiery: 15 listopada 2013
Reżyseria: Tomasz Wasilewski
Zdjęcia: Jakub Kijowski
Scenariusz: Tomasz Wasilewski
Obsada: Mateusz Banasiuk, Katarzyna Herman, Marta Nieradkiewicz, Bartosz Gelner, Olga Frycz, Izabela Kuna, Mirosław Zbrojewicz, Mariusz Drężek, Katarzyna Maciąg
Muzyka: Leszek Możdżer
Rok produkcji: 2013
Kraj produkcji: Polska
Czas trwania: 85 min.
Gatunek: dramat, psychologiczny
Wyszukajw: Nokaut.pl
Wyszukajw: Skąpiec.pl
Wyszukajw: 
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  Wenecja 2013:Lew znów ryczy

  Marta Bałaga

  
  

  
  28 sierpnia rozpoczęła się siedemdziesiąta już edycja Międzynarodowego Festiwalu Filmowego w Wenecji. Na otwarcie pokazany został film Gravity w reżyserii Alfonso Cuaróna.
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Z okazji okrągłej rocznicy, na zaproszenie dyrektora festiwalu Alberto Barbery, 70 reżyserów o światowej renomie, między innymi Walter Salles, Todd Solondz, Claire Denis, Kim Ki-Duk i Krzysztof Zanussi nakręciło 70 filmów krótkometrażowych zainspirowanych pytaniem o przyszłość kina. Będą one zaprezentowane podczas festiwalu a już we wrześniu będzie można je obejrzeć na internetowej stronie Biennale.
Festiwal ma w tym roku aż trzy konkursowe kategorie oraz trzy zespoły jury. Przewodniczącym jury przyznającym główną nagrodę został włoski reżyser Bernardo Bertolucci. Jest to nie tylko wielki reżyser, ale też pasjonat kina i osoba ciekawa, otwarta i pełna pasji  mówił na konferencji Alberto Barbera uzasadniając swój wybór. 
Co ciekawe, Bertolucci początkowo odmówił zaproszeniu dyrektora festiwalu: szczerze mówiąc, dyrektor Barbera obiecał mi, że filmów będzie 18, czyli po dwa dziennie, potem po konferencji prasowej okazało się, że jest ich 20. Oznacza to, że trzy razy musimy zobaczyć trzy filmy w ciągu dnia. Z jednej strony jest to wspaniałe, z drugiej  nie wiem jak spojrzymy na ten ostatni film () Początkowo odmówiłem, bo już wcześniej to robiłem i wiem, że przewodniczenie jury to ciężka praca. Barbera napisał do mnie wiosną list i się ugiąłem, to w końcu jedna z propozycji, na które nie można odmówić () Być może po zakończeniu wrócę do Rzymu, wezmę do ręki ten list i go spalę.
W wyborze najlepszego filmu pomogą mu Andrea Arnold, Renato Berta, Carrie Fisher, Martina Gedeck, Jiang Wen, Pablo Larrain, Virginie Ledoyen oraz Ryuichi Sakamoto. W Jury sekcji Orizzonti zasiądą natomiast Paul Schrader, Catherine Corsini, Leonardo di Costanzo, Golshifteh Farahani, Frédéric Fonteyne, Ksenia Rappoport i Amr Waked.
W tym roku położono specjalny nacisk na stworzenie odpowiedniej przestrzeni na targi filmowe oraz na zorganizowany po raz pierwszy Biennale College, dzięki któremu umożliwiono realizacje trzech filmów o budżecie wynoszącym 150,000 euro. Zwycięskie projekty można będzie zobaczyć już w najbliższych dniach; Memphis Tima Suttona, The Year of June Nawapola Thamrongrattanarit i Yuri Esposito Alessio Favy. Podczas rozmowy z dziennikarzami, prezydent Biennale Paolo Baratta zauważył, że Biennale College ma pomóc przemienić pomysł w zrealizowane dzieło.
Według dyrektora festiwalu Alberto Barbery, wybrane filmy będą z pewnością stanowić niespodziankę a rola festiwalu jeszcze nigdy nie była tak ważna. Wiele osób pytało mnie w ciągu tych dni czemu jeszcze służy festiwal filmowy. Odpowiedziałem, ze nie stanowi to z mojej strony prowokacji ani paradoksu, ale uważam, ze rola festiwali nie maleje, ale wciąż rośnie. Żyjemy w społeczeństwie informacji, bombarduje się nas informacjami, także tymi na temat kina, filmów, które już nakręcono, które dopiero się kręci, które trafiają do dystrybucji. Powoduje to straszne zagubienie, hałas, ciężko się zorientować w tym nagromadzeniu danych, które docierają do nas za pośrednictwem różnych platform i z każdej strony, poprzez recenzje, gazety, portale społecznościowe. A więc po co istnieją festiwale? () Po to, aby wybierać, dokonywać selekcji najbardziej interesujących, najważniejszych rzeczy do zobaczenia. Pełnią funkcję przewodnika, wskaźnika () Widzieliśmy około 3500 filmów fabularnych i dokumentów i krótkichmetraży a wybraliśmy 50, 60, 70, nie więcej. To trochę tak, jakby powiedzieć: słuchajcie, według nas właśnie te filmy należy zobaczyć, na tych reżyserów należy zwrócić uwagę, bo do nich należy jutro. Festiwale ponownie wracają do roli selekcjonera, odkrywcy, nie stanowią już tylko wystawy promującej filmy, które potem już po paru tygodniach trafiają do kin. () Każdego roku festiwale tworzą takie małe przewodniki, dzięki którym łatwiej jest widzowi dokonać wyboru.
Festiwal potrwa na Lido do 7 września.
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  Wenecja 2013:Houston, mamy problem

  Marta Bałaga

  Alfonso Cuarón Grawitacja
  

  
  Nienawidzę kosmosu  mówi grana przez Sandrę Bullock dr Ryan Stone, bohaterka Gravity, najnowszego filmu Alfonso Cuaróna otwierającego 70-tą edycję Międzynarodowego Festiwalu Filmowego w Wenecji. Szybko przekonujemy się, dlaczego.
Ekstrakt: 60%
[image: Grawitacja]
Gravity rozpoczyna scena pracy na wahadłowcu kosmicznym. Gdyby nie to, że wszystko odbywa się kilkaset kilometrów nad Ziemią, mogłoby się wydawać, że obserwujemy zwykły dzień pracy. Słychać country, doświadczony astronauta Matt Kowalsky (George Clooney) żartuje z bazą o nieprzypadkowo dobranym przezwisku Houston, ktoś inny tańczy i tylko dr Stone wydaje się źle znosić swoją pierwszą misję. Ten swobodny nastrój nie potrwa jednak długo: w wahadłowiec uderzają odłamki satelity, astronauci tracą łączność z bazą, a moc uderzenia wyrzuca ich w przestrzeń z ograniczonym zapasem powietrza. 
Następuje tu odwołanie do syndromu Kesslera, który opisuje sytuację, w której mamy do czynienia z tak dużym nagromadzeniem kosmicznych pojazdów, że gdy dojdzie do kolizji między niektórymi z nich, może wywołać to reakcję łańcuchową. 
Twórcy podkreślali, że ważne było dla nich zachowanie zgodności z nauką, na planie obecni byli doradcy, a Bullock rozmawiała z astronautami z NASA. Największym wyzwaniem okazało się ukazanie, jak rzeczy zachowują się i reagują w stanie nieważkości, jednak zawsze pamiętano o tym, że jest to film fabularny, a nie dokument. 
Od ostatniego filmu Alfonso Cuaróna upłynęło siedem lat. Gravity zdecydował się nakręcić już w 3D, co stanowi dobre posunięcie. Stan nieważkości aż prosi się o wykorzystanie tej technologii, której ostatnie wcielenia raczej rozczarowywały. Bawi, gdy na amerykańskim wahadłowcu w powietrzu unosi się Marsjanin Marwin, po chińskiej stacji latają rakietki do ping-ponga, a na dłużej zostanie w pamięci ujęcie, gdy spływająca łza odrywa się od policzka Bullock. W przeciwieństwie do przetwarzanych na szybko G.I. Joe czy Zmierzchu tytanów tutaj decyzja o zastosowaniu 3D rzeczywiście ma sens, wzbogaca opowiadaną historię.
Jak wiemy z Obcego Ridleya Scotta, w kosmosie nikt nie usłyszy krzyku. Gravity to film o samotnej walce o przetrwanie. Zagrożenie nie ma tu twarzy, tym trudniej jest więc przewidzieć kolejne przeszkody. Walka prowadzona jest z technologią oraz z grawitacją, a raczej jej brakiem. Bezwładnie przerzucani z jednego miejsca w drugie bohaterowie w obliczu chaosu wydają się bezbronni jak pacynki, zupełnie nie kontrolują swoich ruchów. To najmocniejsze sceny filmu.
Niestety, Cuarón często zupełnie niepotrzebnie popada w sentymentalizm. Nie pomaga bombastyczna muzyka Stevena Pricea, która bardziej pasowałaby do sensacyjnego widowiska typu Armageddon. Trudno oprzeć się wrażeniu, że panująca na górze przejmująca cisza byłaby w przypadku tego filmu o wiele efektywniejsza. 
Aktorstwo w filmie jest bardzo nierówne. Rozmawiając z dziennikarzami, George Clooney luźno podchodził do swojej roli: Nie myślałem o tym, czy postać Matta jest podobna do mnie, po prostu bardzo mi się spodobała. Nie miałem wyboru, tu były tylko dwie role, a nie chciałem kręcić się w kółko w samej bieliźnie. () Sandy miała w tym filmie do wykonania o wiele trudniejsza pracę, na planie wciąż towarzyszył jej osobisty trener. Ja przygotowywałem się do roli, pijąc.
Clooney rzeczywiście wydaje się grać w zupełnie innym filmie niż Bullock, jego sypiąca z rękawa anegdotami postać wydaje się doklejona na siłę. Nie stara się on zbudować pełnowymiarowej postaci, ale pozostaje po prostu ironicznym, dowcipnym Georgeem, którego kochają widzowie. To nie tyle rola, ile występ gościnny.
Sandra Bullock radzi sobie lepiej, mimo że rola jest wymagająca zarówno pod względem fizycznym, jak i psychicznym. Jak zauważyła podczas konferencji prasowej, ludzie, którzy doświadczyli straty, doświadczają także fizycznej transformacji. W przypadku Ryan oznaczało to pozbycie się wszystkiego, co kobiece i macierzyńskie, silne ciało staje się maszyną, której jedynym zadaniem jest wspomaganie umysłu. Mimo wysportowanej sylwetki Ryan wydaje się krucha, zamknięta w sobie. Decyduje się walczyć o życie nawet mimo tego, że od dawna nie ma ono dla niej żadnego sensu, ogranicza się do pracy i długich, bezcelowych przejażdżek samochodem. To osoba, która wypisała się już z wyścigu o życie. Jej już nie zależy, nie ma po co żyć. Co może sprawić, ze osoba, która nie ma już nic do stracenia zapragnie znów żyć? Dla mnie właśnie to pytanie stanowiło najważniejszy element filmu. 
Gravity to porządnie zrealizowany, trzymający w napięciu thriller. Ani mniej, ani więcej. Jak zauważył autor scenariusza i zarazem syn reżysera, Jonás Cuarón, głównym celem było to, aby stworzyć historię, która trzymałaby widza na skraju fotela przez 90 minut. Chcieliśmy, żeby był to film, podczas którego nie możesz przestać obgryzać paznokci, ale też żeby stanowił żonglerkę poważniejszymi tematami. Niestety, te poważniejsze tematy giną na tle efektów specjalnych. Na dużym ekranie multipleksu Gravity z pewnością będzie robiło wrażenie, jako film otwierający festiwal w Wenecji pozostawia jednak uczucie niedosytu.




Tytuł: Grawitacja
Tytuł oryginalny: Gravity
Dystrybutor:  Warner
Data premiery: 11 października 2013
Reżyseria: Alfonso Cuarón
Zdjęcia: Emmanuel Lubezki
Scenariusz: Alfonso Cuarón, Jonás Cuarón
Obsada: Sandra Bullock, George Clooney, Eric Michels, Basher Savage, Paul Sharma
Muzyka: Steven Price
Rok produkcji: 2012
Kraj produkcji: USA
Gatunek: SF, thriller
Wyszukajw: Nokaut.pl
Wyszukajw: Skąpiec.pl
Wyszukajw: 
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  Wenecja 2013:W pustyni i w buszu

  Marta Bałaga

  John Curran Tracks
  

  
  W 1977 roku Robyn Davidson wyruszyła z Alice Springs na wynoszącą ponad 3000 kilometrów wyprawę, podczas której towarzyszył jej tylko pies Diggity i cztery wielbłądy. O swoim przeżyciu napisała książkę Tracks, której filmową adaptację zaprezentowano właśnie na festiwalu w Wenecji. W rolę podróżniczki wcieliła się Mia Wasikowski.
Ekstrakt: 80%
[image: Tracks]
Robyn nigdzie nie zostaje na dłużej, przenosi się z miejsca na miejsce z plecakiem i ukochanym psem. Gdy ją poznajemy, ma bardzo jasny plan na najbliższą przyszłość: chce pokonać trasę od Alice Springs do Oceanu Indyjskiego z wykorzystaniem wielbłądów. Przygotowania zajmą jej dwa lata, sama podróż  sześć miesięcy. Na pytania, dlaczego to robi odpowiada krótkim: a dlaczego nie? 
Przebywająca w Wenecji Robyn Davidson określiła swoją podróż jako doświadczenie, które ją zmieniło: Myślę, że ten okres samotności, przebywanie w tak zaskakującym otoczeniu sprawiło, że w pewnym sensie stałam się pełną osobą. Na innym poziomie, stałam się także częścią tego krajobrazu, jest to odczucie, które bardzo trudno opisać. Kiedy uda Ci się tak głęboko wejść w rzeczywistość, w której się znajdujesz, twój umysł, twoja świadomość zupełnie się zmienia.
Opublikowana w 1980 roku książka Davidson okazała się wielkim sukcesem, dla wielu do dziś pozostaje kultowa. Mimo to, nikt nie zdecydował się na przeniesienie jej na ekran; pisarka nie chciała, by na podstawie tej historii nakręcono typowo hollywoodzki film, trudno więc było zdobyć do niej prawa. Dopiero John Curran, reżyser znany z takich filmów jak Malowany welon czy Już tu nie mieszkamy zdecydował się podjąć to wyzwanie. Podczas produkcji blisko współpracował z autorką i trzeba przyznać, że nie zawiódł jej zaufania.
Tracks nie jest może wybitnym dziełem, ale za to sprawnie zrealizowanym, dobrze się go ogląda. Mia Wasikowska, którą do roli zarekomendowała sama Davidson, przed rozpoczęciem zdjęć spędziła trzy dni na pustyni w towarzystwie pisarki i wielbłądów. Jako Robyn umiejętnie łączy upór z delikatnością, nie lubi okazywać czułości, nie pasuje do rozpolitykowanych przyjaciół, irytuje ją obecność natrętnego fotografa National Geographic (bezbarwny Adam Driver), na którego obecność musiała się zgodzić, aby zdobyć fundusze na wyprawę. Cieplejsze uczucia rezerwuje dla zwierząt i napotkanych po drodze pełnych serdeczności obcych. Po pokazie filmu zaczęto typować Wasikowską na potencjalną zwyciężczynię Pucharu Volpi dla najlepszej aktorki, główną bohaterką filmu jest jednak sama Australia. 
W latach 70-tych kino australijskie zasłynęło z filmów celebrujących piękny, ale nieprzyjazny australijski krajobraz, najsłynniejszym przedstawicielem tego gotyku pustkowia był The Walkabout Nicolasa Roega. Roeg był Brytyjczykiem, jego spojrzenie na Australię było spojrzeniem osoby z zewnątrz, tak jest też w przypadku pochodzącego ze Stanów Zjednoczonych Currana.
Australia w jego obiektywie to miejsce, gdzie człowiekowi nie do końca udało się podporządkować sobie naturę. Jest jałowa, ale nie pusta, kryje w sobie wiele tajemnic. To Australia, której nie znamy; pełna twardych, żyjących na odludziu mieszkańców przywodzi na myśl Dziki Zachód. 
W tle przewija się też wątek rasizmu, Robyn dzięki swojej podróży poznaje odrzuconych na margines społeczeństwa Aborygenów. W normalnym świecie nie byłoby to możliwe, ale na pustyni Aborygeni i biali outsiderzy żyją razem, podziały znikają. 
Tracks to przygoda w starym stylu, opiera się na szczegółach. Po wyjściu z kina pamięta się małego wielbłąda, który musi przemierzać pustynię w zrobionych naprędce butach, bo parzy go ziemia, Aborygena Eddyego udającego stereotypowego dzikusa, aby nastraszyć turystów, żyjącą w zupełnej izolacji parę starszych ludzi, dziennikarzy za wszelka cenę pragnących zrobić zdjęcie pani od wielbłądów.
Problem filmu polega jednak na tym, że wszystko wydaje się odrobinę zbytfotogeniczne. Zdjęcia Mandy Walker wydobywają urodę spękanej ziemi, sierści zwierząt, spalonej słońcem skóry. Film przypomina egzotyczną sesję zdjęciową, jakiej nie powstydziłby się sam Vogue a Mia Wasikowska wygląda pięknie nawet pokryta kilkutygodniową warstwą brudu. Jak na opowieść o tak trudnej wyprawie jest po prostu za ładny, nie zaszkodziłoby go trochę przybrudzić.




Tytuł: Tracks
Reżyseria: John Curran
Zdjęcia: Mandy Walker
Scenariusz: Marion Nelson
Obsada: Mia Wasikowska, Adam Driver, Jessica Tovey, Emma Booth, Rainer Bock, Melanie Zanetti, Robert Coleby, Tim Rogers, John Flaus
Rok produkcji: 2013
Kraj produkcji: Australia
Gatunek: biograficzny
Wyszukajw: Nokaut.pl
Wyszukajw: Skąpiec.pl
Wyszukajw: 
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  Wenecja 2013:Pewnego razu na Sycylii

  Marta Bałaga

  Emma Dante Via Castellana Bandiera
  

  
  Dwóch stojących naprzeciwko siebie przeciwników. Zaciśnięte wściekle pieści. Unoszony przez wiatr pył na drodze. Via Castellana Bandiera, pierwszy film reżyserki teatralnej Emmy Dante wiele zawdzięcza Sergio Leone i jego spaghetti westernom. Różnica polega na tym, że tutaj bohaterkami są znajdujące się w samochodach kobiety i wąska, jednokierunkowa ulica.
Ekstrakt: 70%
[image: Via Castellana Bandiera]
Rosa (Emma Dante) jedzie z dziewczyną do miejsca, w którym się wychowała, Samira (gwiazda teatru Elena Cotta) odwiedza grób zmarłej na raka córki, po drodze zabiera zięcia i jego rodzinę. Oba samochody wjeżdżają sobie naprzeciw na ulicy Castellana Bandiera, ktoś musi się wycofać, żeby nie blokować ruchu. Na Sycylii obowiązują jednak inne prawa i sytuacja szybko wymyka się spod kontroli.
Film Emmy Dante powstał na podstawie napisanej przez nią powieści o tym samym tytule, która w 2009 roku zdobyła Premio Vittorini. Przypomina trochę Tortilla Flat Johna Steinbecka. 
Tak jak w słynnej książce, ulica stanowi zamknięty świat rządzący się własnymi prawami. Wszyscy wszystko tu o sobie wiedzą, do wybuchu wystarczy iskra, a na przybyszów z zewnątrz spogląda się podejrzliwie. Dante, podobnie jak Steinbeck, lubi jednak swoich bohaterów; są uparci, łatwo wybuchają, bez konkretnego powodu rzucają się na siebie z nożem, ale gdy zajdzie potrzeba poratują talerzem makaronu. Gdy staje się jasne, że żadna z kobiet nie zamierza ustąpić cała ulica szybko się organizuje, kłócą się, udzielają rad, wreszcie postanawiają zarobić na niespodziewanej sytuacji stawiając zakłady. Wokół panuje chaos doskonale podkreślony zdjęciami Gherardo Gossi, a Samira i Rosa niewzruszenie siedzą za kierownicą nie spuszczając siebie z oczu. 
Obie bohaterki są w pewnym sensie wyobcowane; Rosa wywodzi się wprawdzie z tego miejsca, ale wybory życiowe zmusiły ją do odejścia. Samira pochodzi z Piana degli Albanesi, miasta albańskich uchodźców, co tu oznacza właściwie przynależność do innej narodowości. W Rosie Palermo wyzwala dawno uśpione demony, Samirze niewzruszony upór pozwolił na zdobycie sobie szacunku, na który z racji albańskich korzeni nie mogłaby liczyć. Obie mają dużo do udowodnienia, śledzące ich z każdego okna oczy tylko czekają na wynik dziwacznego pojedynku.
Film to aktorski pojedynek Emmy Dante i wyrażającej wszystko poprzez spojrzenia i gesty Eleny Cotto. Mimo, że nie zamieniają ze sobą ani jednego słowa poznają się naprawdę, udaje im się nawiązać bardzo intensywny związek. Co ciekawe, po projekcji wiele mówiło się o podobieństwach do spaghetti westernu, gdy obie kobiety stoją naprzeciwko siebie podświadomie czekamy na słynną melodie Ennio Morricone. 
Podczas konferencji prasowej Emma Dante stwierdziła, że zdecydowała się po raz pierwszy nakręcić film, bo uznała, że nie byłaby w stanie opowiedzieć tej historii w teatrze, potrzebowała ulicy, kurzu, cielesności postaci. Nie da się jednak ukryć, że Via Castellana Bandiera chwilami jest bardzo teatralna, zarówno aktorstwo, jak i większość dialogów lepiej sprawdziłoby się na scenie. Obok aktorów z grupy teatralnej Dante w rolach drugoplanowych obsadzono debiutantów znalezionych dosłownie na ulicy, tą różnicę łatwo da się wyczuć. Osłabia to poczucie autentyczności, film ma jednak sporo uroku.
Widać, że nieukrywająca swojego pochodzenia Dante doskonale zna realia Palermo, ale sama uważa, że film, a zwłaszcza jego zakończenie, można potraktować jako metaforę Włoch, a nie tylko Południa. To specyficzny moment w naszej historii, bo nie potrafimy nawet upaść. A taki upadek mógłby się okazać bardzo konstruktywny, aby na nowo powstać. Uważam, że znajdujemy się w stanie zawieszenia. Gdy spojrzy się na Via Castellana Bandiera pod tym kątem, uśmiech zamiera na ustach. Jak napisał w swojej książce Steinbeck: To też śmieszna historia, ale głupio się z niej śmiać.




Tytuł: Via Castellana Bandiera
Reżyseria: Emma Dante
Zdjęcia: Gherardo Gossi
Scenariusz: Emma Dante, Giorgio Vasta, Licia Eminenti
Obsada: Emma Dante, Alba Rohrwacher, Elena Cotta, Renato Malfatti, Dario Casarolo, Carmine Maringola, Sandro Maria Campagna, Elisa Parrinello, Giuseppe Tantillo
Rok produkcji: 2013
Kraj produkcji: Szwajcaria, Włochy
Gatunek: dramat, komedia
Wyszukajw: Nokaut.pl
Wyszukajw: Skąpiec.pl
Wyszukajw: 
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  Wenecja 2013:Film tak zły, że ażzły

  Marta Bałaga

  Paul Schrader The Canyons
  

  
  Festiwal w Wenecji trwa już w najlepsze, nadszedł więc czas na pierwsze prawdziwe rozczarowanie. W swoim najnowszym dziele, The Canyons, legendarny filmowiec Paul Schrader zdecydował się obsadzić Lindsay Lohan, gwiazdora porno Jamesa Deena oraz znanego reżysera Gusa Van Santa. Na tym kończą się interesujące rzeczy, jakie można powiedzieć o tym filmie.
Ekstrakt: 0%
[image: The Canyons]
The Canyons otwierają ujęcia opuszczonych, poddanych bezlitosnemu działaniu czasu kin. Przewijają się przez cały film, jakby reżyser chciał co chwilę przypominać widzowi, że to, co ogląda na ekranie jest tylko umowne. Problem w tym, że jeżeli Schrader chciał bawić się konwencjami i porozumiewawczo mrugać do widza, niestety mu się to nie udało. Jego film przypomina skrzyżowanie telewizyjnej telenoweli z tanim erotycznym thrillerem, który można zobaczyć po 23 na Cinemax. 
Głównych bohaterów poznajemy, gdy wychodzą na wspólnego drinka. Christian i Tara (James Deen i Lindsay Lohan) są wyrafinowani i bogaci, Ryan i Gina (Nolan Gerard Funk i Amanda Brooks)  wyraźnie zakochani i dość tradycyjni. Christian produkuje niskobudżetowy film, w którym zagra właśnie Ryan, zatrudnił go na prośbę swojej dziewczyny. Zwykła rozmowa o niczym szybko schodzi na inne tory, wkraczamy w mroczny świat kłamstw i perwersji. A przynajmniej takie było chyba zamierzenie.
The Canyons, do którego scenariusz napisał enfant terrible amerykańskiej literatury Brett Easton Ellis, to film, o którym wiele osób powie, że jest ironiczny, prześmiewczy i że kryje się w nim mająca wiele ukrytych znaczeń opowieść stanowiąca metaforę naszego zepsutego społeczeństwa. Nie należy się na to zżymać, w końcu na festiwalach filmowych krytycy są wiecznie niewyspani i niedożywieni. W przypadku filmu Schradera należy jednak wypić podwójne espresso, przetrzeć zmęczone oczy i przyznać, że bez względu na zaangażowane w produkcję nazwiska film jest porażająco wręcz fatalny.
Filmy tak złe, że aż dobre mogą zapewnić przednią rozrywkę, lubianą przez studentów i miłośników kina kultowego. W The Canyons nie ma jednak ani zabójczych pomidorów, ani roztańczonych transwestytów, ani nawet obciętych w kreatywny sposób kończyn. Jest tylko Lindsey Lohan bez stanika.
Aktorstwo w filmie sprawia, że zaczyna się doceniać weteranów Mody na sukces. Kreacja wyglądającej jak karykatura samej siebie Lindsey Lohan ogranicza się do wydymania sylikonowych ust, w przemieszczanie się wszędzie w 20-centymetrowych szpilkach i zdejmowanie kolejnych warstw garderoby wkłada tyle wysiłku, że zupełnie zapomina o graniu. Reszta obsady dzielnie ją w tym wspiera.
To taki rodzaj filmu, gdzie bohaterowie co chwilę głośno powtarzają swoje imiona, dialogi wzruszają swoją sztucznością, a każdy zwrot akcji tak długo się nam objaśnia, że przypomina to znajdujące się na końcu książek przypisy. 
Lepsze od The Canyons filmy można znaleźć w koszu z przecenionymi DVD. Może przynajmniej będą w nich zabójcze pomidory.




Tytuł: The Canyons
Reżyseria: Paul Schrader
Zdjęcia: John DeFazio
Scenariusz: Bret Easton Ellis
Obsada: James Deen, Lindsay Lohan, Nolan Gerard Funk, Amanda Brooks, Tenille Houston, Gus Van Sant, Jarod Einsohn, Chris Zeischegg, Victor of Aquitaine
Muzyka: Brendan Canning
Rok produkcji: 2013
Kraj produkcji: USA
Czas trwania: 99 min
Gatunek: dramat, thriller
Wyszukajw: Nokaut.pl
Wyszukajw: Skąpiec.pl
Wyszukajw: 
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  Wenecja 2013:Sceny z życia małżeńskiego

  Marta Bałaga

  Philip Gröning Die Frau des Polizisten
  

  
  W 2005 roku Philip Gröning zachwycił dokumentem Wielka cisza przedstawiającym życie w klasztorze, który okazał się sukcesem także w Polsce. W tym roku przyjechał do Wenecji z fabułą The Police Officers Wife, filmem trudnym, powolnym i trwającym prawie trzy godziny. Filmem, który można już nazwać wydarzeniem festiwalu.
Ekstrakt: 100%
[image: Die Frau des Polizisten]
Swoim najnowszym dziełem Gröning testuje wytrzymałość widza. Pierwsza scena wywołała wśród widowni nerwowy chichot, wiele osób zaczęło wychodzić z kina już po pierwszych minutach. Gdy jednak da się temu filmowi szansę, można przeżyć w kinie coś naprawdę wyjątkowego.
Rodzina tytułowego policjanta na pierwszy rzut oka niczym się nie wyróżnia. On codziennie wychodzi do pracy, ona zostaje w domu z małą córeczką, ich życie pełne jest prostych radości, wspólnych zabaw i czułości. Jedyną rzeczą, która zdradza, jak bardzo nieprawdziwy jest ten obraz są coraz większe siniaki na ciele żony.
O tym, co ma miejsce między małżonkami się nie rozmawia. Przechodzi się nad tym do porządku dziennego, udaje się, także przed sobą nawzajem, że nic się przecież nie dzieje. Początkowo rzadkie ataki wściekłości męża stają się jednak coraz częstsze i coraz brutalniejsze. Wszystkiemu przygląda się anonimowy starszy mężczyzna. Nie wiadomo, kim jest; sąsiadem, znajomym, a może samym policjantem?
Przed rozpoczęciem zdjęć Gröning rozmawiał z wieloma ofiarami przemocy domowej, starał się zrozumieć ich wybory, sposób radzenia sobie w takiej sytuacji. Mimo to, jego film nie stanowi bynajmniej społecznej kampanii w stylu bo zupa była za słona. 
Gröning nie stara się znaleźć na wszystko odpowiedzi. Nie interesuje go, dlaczego policjant katuje żonę, co nim kieruje; bezsilność, okrucieństwo, choroba. Nie próbuje też snuć teorii usprawiedliwiających postępowanie dręczonej kobiety. To, na co kładzie nacisk to zmieniająca się dynamika w rodzinie, coraz trudniejsze do zachowania pozory normalności.
Zarówno David Zimmerschied w roli policjanta, jaki i grająca jego żonę Alexandra Finder dosłownie stają się swoimi postaciami, wydobywając z nich całą złożoność. Gasnąca w oczach kobieta nie przyzna, że jest ofiarą przemocy, nie zaprzeczy kłamstwom opowiadanym dziecku a gdy maż ją bije, krzyczy: Nie jesteś zły! Nie jesteś zły! Sam policjant nie przypomina stereotypowego kata, jest uroczy i chłopięcy, tym bardziej zaskakuje nas więc jego drugie oblicze. To mężczyzna, o którym sąsiedzi powiedzą, że jest z niego przecież taki miły człowiek. 
W tym filmie nic nie jest czarno-białe i nic nie wiadomo do końca. The Police Officers Wife podzielony jest na rozdziały, taka struktura pozwala na złapanie oddechu i pełne zanurzenie w opowiadanej historii. Widzimy młodego policjanta, który wraca do domu i przytula śpiąca żonę, kolejne ujęcie pokazuje zniszczoną twarz starca na tle zimowego krajobrazu, następne  przesuwany po szybie palec. Pokazuje się nam zaledwie pojedyncze scenki, skrawki coraz bardziej przerażającej codzienności. Trzeba je samodzielnie złożyć w całość jak klocki i wcale nie jest powiedziane, że konfiguracja może być tylko jedna.
Jest to bardzo intymny, zmysłowy film, kamera długo przygląda się każdemu obiektowi. Delektuje się delikatnością skóry, przygląda małym mieszkańcom ukrytym w trawie. Tak wolne tempo dodatkowo wzmacnia późniejsze sceny przemocy, czujemy się wytrąceni z bezpiecznego snu. Jak zauważył reżyser, pogłaskanie rankiem ręki po wieczornym biciu może przedłużyć toksyczny związek o lata. Wydaje się, że Gröning próbuje uśpić czujność widza, by po jakimś czasie tym bardziej go zaszokować. Zaczynamy czuć się jak maltretowana żona, która po każdym ataku jeszcze bardziej pragnie czułości. 
Tego filmu się nie ogląda, w niego się wchodzi, przeżywa się go fizycznie. Gröning pozwala doświadczyć kina w zupełnie niezwykły sposób.
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  Wenecja 2013:Sypiając z wrogiem

  Marta Bałaga

  
  

  
  Philipem Gröningiem, reżyserem prezentowanego w konkursie głównym filmu The Police Officers Wife, o relacjach między ludźmi, śpiewaniu i Tarkowskim rozmawia Marta Bałaga.
[image: Die Frau des Polizisten]
Marta Bałaga: Skąd wziął się pomysł na taki film? 
Philip Gröning:  To film o przekazywaniu sobie miłości między matką a dzieckiem i destrukcyjnym związku między mężem i żoną. To właściwie dwie różne historie, które przyszły mi do głowy tego samego popołudnia, podczas montażu Wielkiej ciszy (dokument, który Philip Gröning zrealizował w 2005 roku  przypis autorki). Po prostu nagle mnie naszły, początkowo nie byłem nawet pewny, czy warto o tym robić film, ale ta myśl do mnie wracała, nie dawała mi spokoju. Potem postanowiłem zbadać, co właściwie dzieje się w pełnych przemocy związkach, oraz, także z powodów osobistych, jakie są moje najwcześniejsze wspomnienia z dzieciństwa, jaka była moja więź z matką, ojcem, kiedy byłem bardzo mały. Zdałem sobie sprawę jak bardzo te dwa tematy dotyczą fundamentalnej emocjonalnej rzeczywistości istot ludzkich. Zastanawiałem się, jakie są najgłębsze relacje, które można nawiązać z innymi ludźmi. Gdy te dwie historie się wreszcie zazębiły, postanowiłem zrobić ten film.
MB: Zastanawia mnie struktura filmu. Podziałem na rozdziały trochę przypomina mi Lśnienie. 
PG:  Lśnienie jest podzielone na rozdziały?
MB: Na dni tygodnia. Taki podział sprawia, że mamy czas na to, żeby zdać sobie sprawę ze zbliżającego się zagrożenia, w Twoim filmie jest tak samo. Dlaczego się na to zdecydowałeś? 
PG:  Na pewno nie z powodu Lśnienia (śmiech). Wiedziałem, że powstało wiele filmów na podobny temat, kiedy je oglądasz zaczynasz sobie myśleć: no dobra, teraz historia pójdzie w tą stronę, będę się identyfikować z tym bohaterem, jakoś przetrwam te dwie godziny a na koniec poczuję się lepiej, bo mnie to nie dotyczy. Podział na rozdziały wydaje się tworzyć poczucie dystansu, ale w istocie pozwala głęboko zanurzyć się w to, co się dzieje na ekranie. Gdyby nie te małe wysepki, trudniej byłoby w pełni poczuć bliskość matki i dziecka lub grozę związku dorosłych. Dzięki temu masz czas na złapanie oddechu. Jako widz, jako człowiek, musisz się sam się nad wszystkim zastanowić i złożyć te części w jedną całość. Podział na rozdziały sprawia, że jako widownia odpływasz w trans, musisz wyszkolić sobie zmysł orientacji. Tak właśnie działa ludzki umysł, teraz tu sonie siedzimy, ale nagle możemy pomyśleć o czymś zupełnie innym, co nie ma nic wspólnego z tą rzeczywistością. 
MB: Chciałeś złagodzić tym film? 
PG: Raczej nadać mu głębię. Przypomina to mozaikę lodu unoszącego się na wodzie, każdy z tych małych kawałków jest oddzielony od innych. Mamy początek i koniec każdego rozdziału, ale one w pewnym sensie są ruchome, porusza nimi widz i jego świadomość. Ludzie odnajdują w filmie bardzo różne znaczenia, sądzą, że zobaczyli film, w którym umiera matka, inni  że ojciec, pewna dziennikarka powiedziała mi, że według niej to matka zabija dziecko, a ojciec  matkę. Mnie to nawet nie przyszło do głowy (śmiech). Dzięki tej ruchomej strukturze musisz sam złożyć film w logiczna całość. Może to być bolesne, na początku będzie Cię to irytować.
MB: Zapraszasz widza do gry? 
PG:  Chcę zmusić go do pracy, do odkrycia na własna rękę, co ten film ma wspólnego z nim samym. Jak na razie wydaje się, że zamiar się powiódł. Nie jest to klasyczna narracja, a ludzie potrzebująw Niemczech mówimy na to gestalten (po niemiecku oznacza to ułożyć, nadać formę  przypis autorki). Potrzebują zamknąć fabułę, odnaleźć jej kształt. Jako, że ta narracja ci na to nie pozwala, musisz spróbować zrobić to sam. Dlatego też głęboko cię to dotyka, bo musisz włożyć w to własny wkład. Poza tym rozdziały w pewnym sensie ratują przed tym, żeby nie utonąć tej historii, wiesz, że raz na jakiś czas będziesz mógł odpocząć.
Ta struktura od samego początku była przeze mnie zaplanowana, od początku wiedziałem, że będzie to opowieść o miłości i przemocy, i że przybierze właśnie taką formę.
MB: Poprzez nietypową strukturę czasem wydaje się, że zrównujesz ze sobą punkt widzenia zwierzęcia i człowieka. 
PG: Chciałem, by widzowie sami byli w stanie dokonać sądu, porównać tą historię z własnymi doświadczeniami, zobaczyć siebie w takiej sytuacji. To, o czym opowiada film dzieje się wszędzie, w każdym zakątku świata, dlatego też można powiedzieć, że główny bohater film to także ty, widz. Chciałem zadać pytanie: w jaki sposób ty odnajdujesz się w tej historii? Jesteś katem czy ofiarą? Kim jesteś? Wszystkie te elementy stanowią naszą rzeczywistość; lis przechodzący przez ulicę, matka budząca dziecko, człowiek bijący drugiego człowieka, śmierć. Dlatego też nie ma podziałów, nie decyduję, który z epizodów jest ważniejszy od drugiego. To wszystko składa się na nasze życie.
MB: To bardzo intymny film. Jednak wydaje mi się, że nie interesuje Cię szukanie rozwiązań ani stawianie tez. 
PG: Opowiada o bardzo głębokich emocjonalnych spotkaniach. Miedzy matką a dzieckiem, małżeństwem. Nie zamierzam nikogo obwiniać, nie będę szukać rozwiązania. Ta historia nie jest oparta na żadnym z moich przyjaciół czy krewnych, jest oparta na wywiadach, które przeprowadziłem z wieloma kobietami i mężczyznami żyjącymi w takich związkach. Powoli zrozumiałem, że opierają się one na wzajemnej zależności, postępującej izolacji, która dodatkowo wzmacnia tą zależność. W życiu stykamy się z sytuacjami, które sięgają tak głęboko, że stawianie prostych odpowiedzi byłoby aroganckie. Może właśnie dlatego zdecydowałem się wprowadzić osobę starca, który przygląda się sytuacji jak gdyby był ślepym Terezjaszem. On się temu przygląda i wie, co się stanie, ale nie może nic na to poradzić. Za każdym razem, kiedy ludzie się zakochują, mają dzieci, to, następuje zupełnie ich przytłacza. Każdy z nas dorasta samodzielnie, dlatego też nie ma jednego, uniwersalnego rozwiązania. 
MB: Wspomniałeś o postaci starca. W przypadku Twojego filmu rzeczywiście każdy zauważa coś innego, po pokazie wśród dziennikarzy rozgorzały dyskusje na temat jego roli. Kim on właściwie jest? 
PG: Nie wiem. Mógłby być każdym; policjantem w późnym okresie życia, kiedy wszystko już się rozpadło, jego ojcem, wieszczem. Myślę, że jego rola w filmie przypomina trochę grecki chór. Ten chór patrzy, ale nic nie robi, odwraca głowę.
MB: Czy jacyś reżyserzy inspirują Cię w sposób szczególny? 
[image: ]
PG: Niewielu, gdy byłem młody nigdy nie chodziłem do kina. Chciałem zostać astrofizykiem, potem psychoanalitykiem, a już najlepiej malarzem. Gdy byłem młodszy oglądałem filmy Andyego Warhola, kochałem je, także Tarkowski wywarł na mnie duży wpływ. Uwielbiam zakończenie Lustra, gdy babka wchodzi do lasu a pozostawione dziecko zaczyna biec i w tak fantastyczny sposób krzyczeć. Kocham ten krzyk. Kamera za nimi podąża i wtedy zarówno matka, jak i babka, które są właściwie tą samą postacią, znajdują się razem w tym samym ujęciu, tak jakby Tarkowski chciał połączyć dzieciństwo starszego autora i tego dziecka, to chwila, gdy czas w pewnym sensie się podwaja. 
Jednak musze przyznać, że w większym stopniu inspirowało mnie malarstwo i nauka. W czasie wolnym częściej myślę o fizyce nuklearnej niż o filmach.
MB: Wiele scen filmu przypomina video-art. Zdjęcia są w Twoim filmie bardzo ważne. 
PG:  Chcemy nawet zorganizować wystawę w muzeum. Tak, są dla mnie bardzo ważne, dlatego też sam jestem operatorem. Muszę być pewien, że ujęcie będzie dokładnie takie, jak to sobie zaplanowałem. Nie pracuję tak, jak przystało na typowego reżysera filmowego, raczej jak malarz. Biorę aktorów i kamerę i po prostu zaczynam kręcić, często nie wiem nawet gdzie zmierza dana scena. Dlatego też wolę robić to sam, bo trudno byłoby wyjaśnić innej osobie czego chcę. 
Jeśli chcesz postawić widowni pewne pytania to wydaje mi się, że łatwiej zrobić to za pośrednictwem filmu fabularnego. Możesz w większym stopniu sprawować kontrolę nad tym, co się dzieje, redukować niepotrzebne rzeczy, dzięki temu uwaga widowni będzie się skupiać na tym, na czym chcesz. Jeśli chodzi o filmy fabularne to wcześniej dokładnie się przygotowuję, prowadzę badania. Wydaje mi się, ze fikcja jest uboga, gdy nie opiera się na mocnych podstawach, dlatego też bardzo się cieszę, ze mogłem porozmawiać z tymi kobietami i mężczyznami. Natomiast jeśli chodzi o dokumenty, przygotowuje się w tak znikomym stopniu, jak to tylko możliwe. Wcale nie chcę wiedzieć, co się stanie, bo jeśli będę wiedział, zacznę myśleć o tym, jakie ujęcia nakręcić a w dokumencie ważna jest spontaniczność. W przypadku fabuły jest to niemożliwe, musisz kontrolować tak wiele elementów, że właściwie wyklucza to element zaskoczenia, znika podczas prób i przygotowań. 
MB: Czy twój następny projekt będzie dokumentem czy filmem fabularnym? 
  PG:  Będzie filmem fabularnym. Szczerze mówiąc jestem właśnie w trakcie zdjęć, w poniedziałek wracam na plan. Będzie opowiadał o czasie, bliźniętach i filozofii. Jego tytuł to Mój brat nazywa się Robert i jest idiotą.
MB: Biorąc pod uwagę Twoją miłość do nauki temat filmu wydaje się idealny. 
PG:  Tak, to prawda (śmiech). Idzie nam bardzo dobrze. 
MB: Film trwa prawie trzy godziny. Nie obawiasz się, ze może zniechęcić to widza? 
PG:  Wraz z montażystą usiłowaliśmy skrócić czas trwania filmu, ale po prostu nie byliśmy w stanie. Ten film porusza emocjonalnie, potrzebuje trochę czasu, żeby się rozwinąć. Jeśli opowiesz tą historię zbyt szybko, staje się historią, jakich opowiedziano już wiele. Gdyby krótko podsumować tą opowieść, wyglądałaby tak: kobieta próbuje obdarzyć dziecko miłością, mężczyzna nie jest w stanie kontrolować swojej agresji, niszczy matkę, dziecko umiera. To film w 20-sekundowej pigułce. 
MB: Biorąc pod uwagę to, co powiedziałeś wcześniej, że często nie wiedziałeś, w jakim kierunku podąży scena, jak pracowało Ci się z aktorami, z dziećmi? 
PG:  Jeśli chodzi o dorosłych aktorów to wszystko jest zwykle dokładnie opisane w scenariuszu, choć często poprawiam coś wieczorem przed rozpoczęciem zdjęć lub nawet rano. Jeśli wiesz, że następnego dnia musisz nakręcić konkretną scenę, czujesz presję. Nie wszyscy tak pracują, wystarczy wspomnieć Wong Kar-Waia, Chaplina. Chaplin, gdy kręcił Światła wielkiego miasta zamknął produkcję na dziesięć dni, bo nie wiedział, w jakim kierunku powinna rozwinąć się scena. Pojechał do domu, żeby się nad tym zastanowić (śmiech). Ostatecznie udało mu się nakręcić bardzo dobrą scenę. Kiedy czujesz presję piszesz w inny sposób. 
Jeśli chodzi o dzieci, ważne jest przede wszystkim zbudowanie relacji. Starasz się zbudować relację, zbudować sytuację a potem czekasz na to, co się wydarzy. Dziecku możesz powiedzieć: zobacz, tam w murze żyje małe zwierzątko, może powinieneś go poszukać, zostaw mu jabłko i przekonasz się, czy jutro jeszcze będzie. Potem zabierasz jabłko i obserwujesz, jak dziecko powoli rozwija wyobraźnię, zaczyna wierzyć, że tam naprawdę jest jakieś zwierzątko, jakiś Hub. Potem mu mówisz, żeby nikomu o tym nie wspominać, potem,  że podczas obiadu już może. I wtedy zaczynamy kręcić.
MB: To film o ciele, o ludzkiej cielesności. O fizycznej przemocy. 
PG: To film o fizycznej przemocy, ale też o czułości. Zwłaszcza relacja pomiędzy matką i dzieckiem oparta jest w dużej mierze na dotyku. Tak, film koncentruje się na ciele, bo stanowi ono w końcu podstawę naszego bytu, składamy się głównie ze skóry. Także oczu, mózgu, ale przede wszystkim skóry. 
MB: Film jest bardzo realistyczny, ale kreujesz też poczucie, że mamy do czynienia z elementem fantastycznym. Skąd ta dwoistość? 
PG: Chciałem, żeby był bardzo realistyczny, ale chciałem też żeby był bardzo wystylizowany. Kiedy rodzina idzie razem do lasu, dla mnie ta scena jest bardzo wystylizowana. Wydaje się, że nie jest to prawdziwe poszukiwanie jaj wielkanocnych, ale próba odtworzenia wspomnienia z dzieciństwa, tego wrażenia idealnego szczęścia. Ten świat rzeczywiście często przypomina video-art, bawi się różnymi poziomami rzeczywistości. Ta rzeczywistość często wydaje się wręcz zbyt rzeczywista, to zabawa percepcją. Od samego początku wiedziałem, że film ma być bardzo realistyczny, jeśli chodzi o sceny pomiędzy bohaterami, zwłaszcza matką i dzieckiem. 
MB: Bawisz się dźwiękiem, zdecydowałeś się zupełnie zrezygnować z muzyki ilustracyjnej, zamiast tego nakręciłeś te wspaniałe sceny, w których bohaterowie śpiewają do kamery. 
PG: Nienawidzę muzyki ilustracyjnej, ścieżek dźwiękowych. Myślę, że są oszustwem, widać to wyraźnie we współczesnym kinie, głośna muzyka wydaje się nagle wybuchać zupełnie bez powodu. 
MB: Nie polecę Ci więc Gravity (śmiech). 
PG: W ten sposób manipuluje się widzami, ich emocjami. Tak, jakby się im mówiło: teraz masz się bać, teraz masz się wzruszyć. To naprawdę okropne. 
Poza tym, gdy przekazujemy sobie uczucia, zwłaszcza, jeśli chodzi o dziecko i rodzica, pojawia się ten szczególny moment, kiedy przekazuje się dziecku pewne umiejętności. Każdy z nas pamięta, gdy któryś z rodziców uczył go śpiewać, powtarzać słowa piosenek. Chciałem uchwycić właśnie ten moment. Poza tym śpiew jest bardziej osobisty od rozmowy, jest trudny, dlatego nigdy nie śpiewamy publicznie. Chciałem stworzyć chwile, kiedy wierzysz, że jesteś świadkiem czegoś intymnego, że należysz do rzeczywistości tych konkretnych postaci. Poza tym, gdy śpiewają patrzą na ciebie, jak gdyby pytając, jakie jest twoje miejsce w ich rzeczywistości, co tu teraz robisz.
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  Wenecja 2013:Przypadkowy bohater

  Marta Bałaga

  Andrzej Wajda Wałęsa. Człowiek z nadziei
  

  
  Andrzej Wajda przyjechał do Wenecji, aby odebrać nagrodę Persol za całokształt twórczości oraz zaprezentować najnowsze, długo oczekiwane dzieło Wałęsa. Człowiek z nadziei. Pokazywany poza konkursem film stanowi zamknięcie trylogii zainicjowanej Człowiekiem z marmuru i Człowiekiem z żelaza.
Ekstrakt: 70%
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  Wenecja 2013:Polak potrafi

  Marta Bałaga

  
  

  
  Z reżyserem filmu Wałęsa. Człowiek z nadziei Andrzejem Wajdą, odtwórczynią roli Danuty Wałęsy Agnieszką Grochowską oraz samym Lechem Wałęsą, który przyjechał do Wenecji na światową premierę filmu, o bohaterstwie, książce Danuty Wałęsy i prawdziwych Polakach rozmawia Marta Bałaga.
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Marta Bałaga: Panie Prezydencie, jak Pan zareagował na to, że Pańska historia została wreszcie opowiedziana na dużym ekranie? 
Lech Wałęsa: Właściwie się nad tym nie zastanawiałem. Jeśli chodzi o moją reakcję to czuję się różnie, raz boli mnie głowa, raz palec (śmiech). Po prostu chciałbym, żeby na świecie wykorzystano nasze zwycięstwo. Wiedziałem, że dzieła Pana Wajdy zawsze mają jakieś przesłanie, i że przesłaniem tego filmu będzie: zróbmy coś z tym światem, bo nie jest dobrze. Ponieważ jestem rozpoznawalny, moja historia bardziej przemawia. Jeśli zreformujemy świat, będę miał lepszą emeryturę i kilka pomników za dawne zasługi.
MB: Zważywszy na to, że znają się Panowie od wielu lat, zastanawiam się, czy brał Pan czynną rolę w przygotowaniach do filmu i w jego realizacji. 
LW:  Uciekałem przed Panem Wajdą. Chciałem się przekonać, jak taki wielki człowiek mnie oceniał i jak oceniał tamtą walkę. Moje uczestnictwo, bez względu na to, jak mogłoby wyglądać, mógłby to zaburzyć. Nie chciałem niczego sugerować, chciałem, żeby ten wielki człowiek sam opowiedział, jak to widział. 
Andrzej Wajda:  Mój punkt widzenia był nieco inny. Uważałem, że robię film o Lechu Wałęsie na swoją odpowiedzialność. Jeśli Lech Wałęsa czytałby scenariusz, przyjechałby zobaczyć jak kręcimy, zobaczyłby pierwszy montaż filmu, to wszyscy mieliby pretensje do niego. Mówiliby: dlaczego pozwoliłeś zrobić taki marny film? 
MB: Przynajmniej można byłoby zwalić na kogoś winę. 
AW:  (śmiech) Uznałem, że jeśli robię taki film, odpowiedzialność biorę na siebie. I będę odpowiadał za ten film nie tylko tutaj w Wenecji, gdzie jest bardzo miło, jest morze i palmy, ale też w Polsce, gdzie na pewno zrobi się gorąco. Jestem na to gotowy.
MB: Czy trudno jest zrobić film o zdobywcy Nagrody Nobla, ikonie z nieodłączną Matką Boską Częstochowską w klapie pokazując jednocześnie jego ludzkie oblicze? 
AW:  W tym przypadku miałem szczęście do aktorów. Są w Polsce aktorzy, którzy mogą podjąć się takich trudnych zadań. Mówią, że młode pokolenie nie interesuje się przeszłością, nie żyje nią, nic nie pamięta, nic nie wie. Może i tak, ale jeżeli zeszli się młodzi aktorzy, żeby zagrać w tym filmie, włożyli w to całe serce, całą swoją energię i świadomość tego, co się wtedy działo, to znaczy, że także ta młodzież czeka na swojego bohatera. 
LW: Dodam tylko, że w tamtym czasie, kiedy było bardzo niebezpiecznie, gdy trwała walka, przyjechała pielgrzymka z Jasnej Góry i bez uzgodnienia tego ze mną po prostu założyła mi to na piersi. Ja zaskoczony odpowiedziałem, że będę to nosił zawsze, gdy będę się parał sprawami państwa. I dlatego to noszę, bo dotrzymuję słowa. Jestem człowiekiem praktykującym, zawsze mam coś pod spodem.
(W tym momencie Lech Wałęsa rozpina górne guziki koszuli, by zaprezentować zawieszony na szyi złoty krzyż  przypis autorki).
Natomiast nie polecam afiszowania się w sprawach religijnych. Nie miałbym na to odwagi. 
MB: Biorąc pod uwagę, że to film o polskim bohaterze, o polskiej historii, czy sceny z Orianą Fallaci (włoska dziennikarka przeprowadziła z Lechem Wałęsą wywiady, jeden z nich stanowi ramę fabularną filmu. W filmie gra ją Maria Rosaria Omaggio  przypis autorki) miały uczynić go bardziej międzynarodowym? 
AW:  Nie, powód był inny. Początkowo miała być to tylko jedna scena, pokazująca, że w trakcie strajku, po zakończeniu strajku Lech Wałęsa spotkał się z tą dziennikarką i ona zadała mu jedno, dwa pytania. Jednak, gdy zobaczyłem pierwszą scenę z Robertem Więckiewiczem, gdy zobaczyłem jak grają razemOn zachowuje się jak prawdziwy Polak; widzi kobietę i od razu staje się kimś innym. W pewnym sensie podczas tej sytuacji odkrywa się jego psychologia, która w innych scenach byłaby nie do pokazania. Już nawet nie mówię o tym, jakie ona mu zadaje dobre pytania, na przykład pyta: a co będzie dalej? I odwaga, z jaką Lech Wałęsa odpowiada: teraz już będzie tylko gorzej, za wszystko będę odpowiedzialny. Jestem przekonany, że nikomu innemu by tak nie odpowiedział. Zaczęliśmy więc filmować kolejne sceny tego wywiadu i potem utworzyła się swego rodzaju rama. W tych scenach poznajemy Lecha bardziej jako człowieka, a sceny, gdzie decyduje jako polityk, gdzie działa jako polityk, to sceny wyjęte żywcem z prawdziwych wydarzeń. Dzięki temu udało się przenieść na ekran wiele dialogów, które powiedział sam Lech Wałęsa, a nie napisał scenarzysta. 
[image: ]
MB: W wielu scenach filmu widać, jak ciężki był to czas dla Pańskiej żony. 
LW:  Takja i żona byliśmy wychowani w starym stylu. Żona odpowiada za wszystko, co jest w domu, za dzieci, za ubrania, za jedzenie. Natomiast mąż  tylko za doniesienie tego, za co może to zrealizować. Starałem się, żeby zawsze jej wystarczało, a ona musiała siłą rzeczy zajmować się tą gromadką. Dzieci było dużo, ale to stanowiło pragnienie obu stron. Kłopotów miała na pewno dużo, ja zajmowałem się tylko polityką, w stu procentach się jej oddałem. Nie informowałem żony prawie o niczym, jeśli chodzi o politykę, nigdy niczego z nią nie konsultowałem. Oczywiście dziś oceniam, że nie było to dobre, na przykład o tym, że pojedzie odebrać Nobla dowiedziała się z radia. Była bardzo zaskoczona (śmiech). Nie mogłem jednak postąpić inaczej, byłem wciąż na podsłuchu. O tym, że Nagrodę Nobla oddamy na Jasną Górę też dowiedziała się dopiero wtedy, gdy wsiedliśmy do samolotu. Nie mogłem jej tego powiedzieć wcześniej, bo Służba Bezpieczeństwa by nam w tym przeszkodziła. Tak więc w sprawach politycznych głos zabierałem tylko ja, ale w domu to ona była szefem. 
MB: Na konferencji prasowej powiedziała Pani, że książka Danuty Wałęsy stanowiła dla Pani główne źródło inspiracji. Pojawiła się ona jednak w księgarniach na krótko przed rozpoczęciem zdjęć. Zastanawia mnie więc, jak Pani widziała tę postać zanim przeczytała książkę? 
Agnieszka Grochowska:  Czas dzielący moment, kiedy dostałam tę rolę od publikacji książki nie był długi. Nie miałam miesięcy na przygotowania, myślę, że było to zaledwie kilka tygodni. Nawet wcześniej nie miałam więc dużo czasu na przemyślenie tej roli (śmiech). Stanowiło to dla mnie spory problem, te parę dni, tygodni spędziłam w strasznym stresie, nie wiedziałam skąd czerpać materiał. Nie miałam zielonego pojęcia, jak to zrobić, bo tych nagrań jest naprawdę mało. 
MB: Jest to osoba, która zawsze pozostawała w cieniu. 
AG: Tak naprawdę jest tylko Nobel, ale to też jest publiczna sytuacja, ktoś jedzie z misją, zachowuje się wspaniale. Było parę zdjęć, ale nic osobistego, nic co daje wgląd w nią samą. Z mojego punktu widzenia ta książka to był prawdziwy cud. Szczerze mówiąc nie wiem, co bym bez niej zrobiła. Premiera książki miała chyba miejsce 23 listopada, a zdjęcia rozpoczęliśmy pierwszego grudnia. Było to zaledwie siedem dni, ale to wystarczyło. Zrozumiałam, kim jest ta osoba. 
MB: Czy to, że udało się Pani spotkać z Panią Danutą, że została Pani przez nią zaakceptowana, okazało się pomocne? 
AG:  Bardzo pomogło. Przeczytałam książkę i pomyślałam: aha, to była silna osoba, która miała ośmioro dzieci, która była w stanie wypuścić męża z domu pomimo zagrożenia, osoba, która kolokwialnie mówiąc dawała radę. Jako aktorka nie mogłam zajmować się tak nieistotnymi rzeczami jak denerwowanie się, że zagram ją w filmie. Bywają naprawdę gorsze rzeczy, niż dostanie roli w filmie Andrzeja Wajdy. Na początku trochę obawiałam się tego spotkania. Spędziłyśmy razem parę godzin w Krakowie, był spacer, była kolacja i spędzone razem chwile. Pani Danuta nie chciała rozmawiać wtedy o filmie, nie chciała rozmawiać o tym, jak mam ją grać. Chciała zobaczyć, kim jestem i mam wrażenie, że mnie polubiła. Wtedy pomyślałam sobie, że mogę jednak spróbować. 
MB: Nie dawała więc bezpośrednich wskazówek, nie mówiła, że w takiej sytuacji zachowałaby się tak, a nie inaczej. 
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AG: Nie. Pani Danuta mówiła, że to, co ona miała do powiedzenia na ten temat jest w książce. Ten film nie jest o Danucie Wałęsie, jest o Lechu Wałęsie, wiec siłą rzeczy zdarzenia, które są w tym filmie, pokazywane są z innego punktu widzenia. Poza tym, jest to film fabularny i bardzo wiele zdarzeń zmieniono. Najmłodszy syn Państwa Wałęsów, który widział film w Polsce, powiedział na przykład, że scena rozstania rodziców wyglądała w rzeczywistości inaczej, ale że dobrze oddano jej atmosferę. Jeśli ogląda to ktoś, kto był bezpośrednim bohaterem tych zdarzeń to widzi różnice, widzi, że nie jest to życie, jakie pamięta. Jest to film fabularny, chodziło o próbę uchwycenia klimatu. Gdyby to był film o Danucie Wałęsie, to książka stanowiłaby bazę, to gotowy materiał na scenariusz filmowy. Jest tam już zawarta cała dramaturgia, genialne sceny. Taki film byłby oczywiście zupełnie inny. 
MB: Scenariusz Janusza Głowackiego wielokrotnie zmieniano, czy po wyjściu książki zdecydowano się poświecić Pani postaci więcej uwagi? 
AG:  Nie dało się nie poświęcić. Faktycznie było tak, że ta książka nami trochę wstrząsnęła (śmiech). W filmie znalazło się parę scen, których wcześniej w scenariuszu nie było, na przykład scena wyrzucenia z mieszkania dziennikarzy. Na pewno były też inne drobiazgi, wszyscy uznaliśmy, że nie można tego zlekceważyć, że w jakiś sposób musi to znaleźć odzwierciedlenie w filmie. Byłoby głupotą z tego nie skorzystać i nie wziąć tego pod uwagę. 
MB: Zapewne w sytuacji, gdy portretuje się prawdziwą osobę podejście do roli jest inne. W tym przypadku miała Pani do czynienia nie tylko z prawdziwa postacią, ale też osobą, która wciąż żyje i ma się dobrze. Czy stanowiło to wyzwanie? 
AG: Z pewnością odczuwa się jakiś rodzaj odpowiedzialności, nie chce się zrobić czegoś wbrew tej osobie. Chodzi o to, żeby nie przekłamać tej historii, żeby ten ktoś nie miał poczucia, że z jego życia zrobiono nie wiadomo co. Nie przychodziłam jednak codziennie do pracy myśląc: o Boże, co powiedzą prawdziwi bohaterowie tamtych zdarzeń? Nie dałoby się tak pracować. W pewnym sensie potraktowałam to jak każda inną rolę, jako rolę, w która trzeba się wcielić, uwierzyć na chwilę, że ma się ośmioro dzieci, że żyje się w takich warunkach, że w sklepach czasem nie ma chleba, a są tylko ziemniaki. Musiałam zaakceptować tę rzeczywistość i wejść w nią tak głęboko, jak tylko potrafię. De facto pracowałam więc tak samo, jak zwykle.
MB: Grający Pana Prezydenta Robert Więckiewicz mówi w filmie: jestem człowiekiem odczuwającym wewnętrznie wielki gniew. Czy wciąż go Pan Prezydent czuje? 
LW: Oczywiście odczuwam gniew, ale to inny gniew. Gniew na to, że jest Syria, na to, że od dwudziestu lat walczę, by choć trochę przeorganizować świat, NATO, Radę Bezpieczeństwa. Od trzech lat pytam: jaki system ekonomiczny będzie odpowiedni w nowej erze? Na pewno nie komunizm, na pewno też nie taki kapitalizm, jaki mamy. Jaka demokracja? Czy taka w starym stylu, która daje tylko prawa, czy taka, która daje też obowiązki? Trzeci wniosek, który zgłaszam, to pytanie, na jakich fundamentach zbudujemy jedność europejską, a jutro globalizację. Te fundamenty nie mogą być takie same. Jestem też zagniewany, że mojej żony nie ma teraz obok mnie. 
MB: Niedawno szerokim echem odbiły się Pańskie słowa na temat praw mniejszości seksualnych. Można zasugerować twierdzenie, że zaszkodziło to Pańskiemu wizerunkowi na arenie międzynarodowej, wizerunkowi człowieka walczącego o wolność. 
LW: 
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  Wenecja 2013:Nieznośna lekkość bytu

  Marta Bałaga

  Philippe Garrel La jalousie
  

  
  Żal mi francuskiego kina, bo nie ma pieniędzy. Żal mi amerykańskiego  bo nie ma pomysłów  powiedział kiedyś Jean-Luc Godard. Po zobaczeniu prezentowanego w konkursie głównym La jalousie słynny reżyser zapewne zmieniłby zdanie. O filmie Philippea Garrela można powiedzieć wiele rzeczy, ale na pewno nie to, że jest pomysłowy.
Ekstrakt: 0%
[image: La jalousie]
Jeżeli ktoś nie przepada za filmami wywodzącymi się znad Sekwany, od La jalousie powinien trzymać się z daleka. To uosobienie wszystkiego, co najgorsze we francuskim kinie. 
Philippe Garrel jest aktorem, scenarzystą i reżyserem wielu ciekawych filmów, za Noc wolności został w 1984 roku wyróżniony w Cannes, a za Dziecięcy sekret otrzymał nagrodę imienia Jeana Vigo. Tym bardziej szokuje więc fakt, że jego najnowsze dzieło przypomina pretensjonalną szkolną etiudę. Wygwizdaną w Wenecji La jalousie można już zaliczyć do zaszczytnego grona najgorszych filmów tegorocznego festiwalu. 
Ubogi aktor (syn reżysera Louis Garrel) rozdarty jest pomiędzy porzuconą matką jego córeczki a nową partnerką, Claudią (Anna Mouglalis). Claudia była kiedyś uważana za wschodzącą gwiazdę, ale od lat nie udaje jej się zdobyć żadnej roli, ma dość czekania na poprawę sytuacji i życia w ubóstwie. Gdy poznaje bogatego mężczyznę, wydaje się, że los wreszcie się do niej uśmiechnął. 
La jalousie to jeden z najzabawniejszych filmów festiwalu. Problem w tym, że nie stanowiło to raczej zamierzenia reżysera. Śmieszą zarówno egzaltowane postaci, jak i napuszone dialogi. To film, w którym bohaterowie rozmawiają o Majakowskim i Senece, o przyjacielu mówi się, że jest naszym młodym Werterem a główny bohater recytuje poezję podczas golenia. Wypowiadane przez aktorów zdania przypominają bełkot podchmielonych studentów filozofii. Jeśli tacy ludzie rzeczywiście istnieją należy modlić się o to, żeby nigdy nie spotkać ich na swojej drodze.
Jak przystało na dzieło artystyczne film Garrela jest czarno-biały, podzielony na absurdalnie zatytułowane rozdziały, a aktorzy cierpią w bardzo fotogeniczny sposób pozując w najkorzystniejszym dla siebie świetle. Z niewiadomego powodu przez cały film chodzą w tych samych ubraniach, co dodatkowo wzmacnia wrażenie, że La jalousie nakręcono jednego popołudnia po zbyt suto zaprawianym winem obiedzie. 
Trudno zdecydować, któremu z dwojga głównych aktorów udało się zwyciężyć w pojedynku na najbardziej irytującą postać ekranową. 
Bohater grany przez Louisa Garrela najwyraźniej ma problemy z pamięcią krótkotrwałą, wydaje się, że zapomina kwestii już w trakcie ich wygłaszania. Próbkę tego stylu doskonale widać podczas jego rozmowy z młodsza siostrą: To normalne (przerwa) byłaś mała (przerwa) gdy umarł. James Cagney wygłosiłby w tym samym czasie trzystronicowy monolog.
Piękna i sztywna jak drewno Anna Mouglalis z kamienną twarzą wygłasza patetyczne obserwacje. To miejsce okaże się śmiercią nas obojga, nie można kochać w pustce  brzmi jej spostrzeżenie na temat całkiem przytulnego, choć małego mieszkania, w którym wspólnie żyją. 
Nawet muzyka wzbudza ironiczny uśmiech. Mamy wrażenie, że jak w czasach kina niemego przed ekranem siedzi sympatyczna pani i w przerwach między szydełkowaniem przygrywa sobie na pianinie.
Zastanawia, jak tak nieudolne, amatorskie dzieło trafiło do konkursu. To, że w jednej scenie eksponuje się mapę weneckiego Lido, gdzie odbywa się festiwal, nie wydaje się wystarczającym uzasadnieniem wyboru selekcjonerów.




Tytuł: La jalousie
Reżyseria: Philippe Garrel
Zdjęcia: Willy Kurant
Scenariusz: Marc Cholodenko, Caroline Deruas-Garrel, Philippe Garrel, Arlette Langmann
Obsada: Louis Garrel, Anna Mouglalis, Emanuela Ponzano, Arthur Igual
Muzyka: John Cale
Rok produkcji: 2013
Kraj produkcji: Francja, Niemcy
Czas trwania: 77 min
Gatunek: dramat
Wyszukajw: Nokaut.pl
Wyszukajw: Skąpiec.pl
Wyszukajw: 
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  Wenecja 2013:Anarchy in Sweden

  Marta Bałaga

  Lukas Moodysson Vi är bäst!
  

  
  We Are The Best to z pewnością najbardziej komercyjny film w karierze Lucasa Moodyssona, szwedzkiego reżysera znanego między innymi dzięki takim tytułom jak Fucking Amal czy Lilja 4-ever. Nie oznacza to jednak, że jest od nich gorszy.
Ekstrakt: 100%
[image: Vi är bäst!]
Bobo (Mira Barkhammar) i Klara (Mira Grosin) mają po trzynaście lat i ciągle słyszą, że są brzydkie. Rzeczywiście, nie przypominają innych dziewczynek w szkole; mają irokeza, noszą wyciągnięte swetry i wysłużone martensy. Są punkami, a przecież w 1982 roku punk jest już martwy. Za taki przynajmniej uważa się go w Szwecji.
Zbieg okoliczności sprawia, że postanawiają założyć zespół muzyczny. Nie potrafią śpiewać ani grać na żadnym instrumencie, ale nie stanowi to żadnego problemu. W końcu punk to chaos i anarchia.
We Are The Best oparty jest na autobiograficznym komiksie żony reżysera, Coco Moodysson. Sam reżyser też miał za sobą punkowy epizod, od pierwszych scen widać, że dobrze zna ten temat. Podobnie jak w This Is England Shanea Meadowsa, punk ukazany jest tu w ciepły sposób, zamiast skupiać się na jego agresywnym obliczu, Moodyssona interesuje aspekt komediowy; dziwaczne ubrania, pretensjonalne sentencje oraz absurdalne piosenki. Tytuł jednego z prezentowanych tu ambitnych dzieł to Breżniew, Reagan: Fuck Off!, a bohaterki śpiewają o tym, że gdy nauczyciel wychowania fizycznego każe im rzucać piłkami w Afryce umierają dzieci. We Are The Best to zdecydowanie najśmieszniejszy film festiwalu. 
Zakompleksiona Bobo, przebojowa Klara, cicha, skrywająca wielki talent sceniczny Hedvig (Liv LeMoyne) to zwykłe nastolatki, ale zamiast gwiazdorów disco podkochują się w grupie punków z przedmieścia. Bardzo się od siebie różnią, ale czuć między nimi chemię, której wielu aktorów mogłoby im tylko pozazdrościć. Są w swoich rolach tak naturalne, że zapomina się czasem, że oglądamy film.
Wydaje się, że Moodysson nie reżyseruje filmu, ale usuwa się w cień i pozostawia swoim młodziutkim aktorkom wolną rękę. Ich rozmowy i przemyślenia to najzabawniejszy element filmu, wiele z nich improwizowały na planie. Bezczelnie kłamią próbując zebrać pieniądze na elektryczną gitarę, odgrzewają paluszki rybne w tosterze, siłą obcinają koleżance włosy, upijają się podprowadzonym z imprezy starszego brata alkoholem. Próbę nawiązania rozmowy o religii i metafizyce jedna z nich zbywa krótkim: nie wierzę w Boga, wierzę w keczup. To bystre rozrabiaki, z którymi ciężko się rozstać. 
Zamiast klasycznej opowieści o grupie amatorów, którzy dzięki marzeniom i ciężkiej pracy w scenie finałowej triumfują przed mającą łzy w oczach publicznością, Moodysson kreuje sceny wesołej anarchii. Koncert na sali gimnastycznej, podczas którego dziewczynki wreszcie wykonają swój pierwszy i jedyny utwór pod wiele mówiącym tytułem Nienawidzę sportu skończy się szarpaniną i pobiciem Bogu ducha winnego Świętego Mikołaja.
We Are The Best budzi w widzu nieodpartą chęć by natrzeć sobie włosy mydłem i wyzwać kogoś ze sceny. Viva la Revolution.




Tytuł: Vi är bäst!
Reżyseria: Lukas Moodysson
Zdjęcia: Ulf Brantås
Scenariusz: Coco Moodysson, Lukas Moodysson
Obsada: David Dencik, Alexander Karlsson, Mira Barkhammar, Ann-Sofie Rase, Liv LeMoyne, Mira Grosin, Anna Rydgren, Steve Kratz, Peter Eriksson
Rok produkcji: 2013
Kraj produkcji: Szwecja
Gatunek: dramat
Wyszukajw: Nokaut.pl
Wyszukajw: Skąpiec.pl
Wyszukajw: 
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  Wenecja 2013:Ladies Punk

  Marta Bałaga

  
  

  
  Z Lucasem Moodyssonem, reżyserem filmu We Are The Best, który powalczy w Wenecji o nagrodę w sekcji Orizzonti, o anarchii na planie, żonie Coco i szaleństwie na punkcie Daniela Radcliffa rozmawia Marta Bałaga.
[image: Vi är bäst!]
MB: Twoje pierwsze filmy, jak na przykład Fucking Amal czy Tylko razem były stosunkowo pogodne, potem zainteresowały Cię trudniejsze tematy. Podczas We Are The Best przez cały czas śmiałam się w bardzo zawstydzający sposób, nigdy nie przyszłoby mi do głowy, że Twój film będzie w stanie doprowadzić mnie do takiego stanu. Skąd taka zmiana? 
LM:  Życie czasem jest radosne, a czasem smutne, interesują mnie bardzo różne aspekty egzystencji. Jestem raczej niespokojną osobą, przynajmniej pod względem psychologicznym, dla mnie takie zmiany są w pewnym sensie naturalne. Zależą od tego, co mnie w danym momencie interesuje. Czasem wydaje mi się, że warto być optymistycznie nastawionym do świata, a czasem  że należy poruszyć trudne tematy. Może się to wydawać dziwne, ale w wielu przypadkach pociągał mnie dualizm takich sytuacji, niektóre z zabawniejszych rzeczy, które napisałem powstały z czegoś, co w zamierzeniu miało być smutne. Kiedy zdecydowałem się zrealizować We Are The Best, w moim życiu było dużo cierpienia. Może po prostu potrzebowałem czegoś, co zrównoważy te złe uczucia, to całe gówno, które mnie otaczało. Może dlatego nakręciłem pogodny film.
MB: Po nakręceniu Mamuta w 2009 roku zrobiłeś sobie dłuższą przerwę. Czy powrót na plan sprawił Ci przyjemność? 
LM:  Ostatecznie tak. Przez parę lat nie zrobiłem żadnego filmu, bo nie potrafiłem się na niczym skoncentrować. Chciałem tylko pisać, napisałem dwie powieści i było to wspaniałe doświadczenie. Robienie filmów jest tak absorbujące, ciągle robisz coś innego. Dlatego też nauczyłem się polegać na innych osobach, ja sam nigdy nie wiem, którą scenę mamy nakręcić po obiedzie, jestem strasznie chaotyczny. 
Kiedy się lubię, zastanawiam się nad nowymi projektami, czuję się gotowy na kolejny film. Potem przestaję się lubić i gubię gdzieś ten entuzjazm.
MB: Wiem, że film jest oparty na komiksie Twojej żony (Coco Moodysson  przypis autorki), na jej życiu. Co Cię w nim zainteresowało? 
LM: To trudne pytanie. Jesteśmy z Coco bardzo do siebie podobni, mieliśmy podobne doświadczenia. Nasi rodzice wcześnie się rozwiedli, słuchaliśmy tej samej muzyki, lubiliśmy te same rzeczy. Myślę więc, że w jej historii, w jej bohaterce rozpoznałem samego siebie. Kiedy kręciliśmy film, nie myślałem zbyt dużo o elementach autobiograficznych, nie myślałem o mojej żonie. Byłoby dziwne reżyserować w ten sposób, mówić komuś, że teraz musi zrobić to i tamto, bo ona na ich miejscu by tak zrobiła. Nigdy nie rozmawialiśmy o tym z aktorkami, Coco tak naprawdę nie przebywała na planie. Myślę, że byłoby dziwne gdyby tam była obserwując nasze poczynania i myśląc: to film o moim życiu. Podczas kręcenia częściej myślałem o sobie niż o niej, o moim własnym dzieciństwie.
MB: Jak dużo wolności dałeś dziewczynkom? Udaje Ci się stworzyć wrażenie radosnej anarchii. 
LM: Tak, jest tu dużo radosnej anarchii (śmiech). One mają tą anarchię w sobie, było to dla nich dość naturalne. Oczywiście były momenty, kiedy musiałem dać im konkretne wskazówki, jakieś wytyczne, ale przez większość czasu pozostawiałem im sporo swobody. Nakręciliśmy dzięki temu wiele materiału, który ostatecznie nie znalazł się w filmie, wczoraj po projekcji o tym dyskutowaliśmy.
MB: Na szczęście pozostaje DVD i dodatki. 
LM: Możliwe, że te niewykorzystane sceny się tam znajdą. Wiele z nich było naprawdę zwariowanych.
MB: Biorąc pod uwagę, że po zakończeniu zdjęć dysponowałeś tak dużą ilością materiału, czym kierowałeś się podczas montażu? 
LM:  Od początku mojej kariery pracuję z tym samym montażystą (Michał Leszczyłowski  przypis autorki). Był moim nauczycielem w szkole filmowej, myślę, że mamy takie samo podejście do montażu. Gdy reżyseruję, nie szanuję pisarza, gdy montuję  nie szanuję reżysera. Wielu reżyserów wchodzi do montażowni z ustalonym wyobrażeniem na temat tego, jak film powinien wyglądać, nie zwracają uwagi na to, że jakaś scena nie wyszła za dobrze i że lepiej byłoby się jej pozbyć. Dla mnie ten proces jest często bardzo bolesny, ale trzeba zdać sobie sprawę, że pewne rzeczy wyszły lepiej a inne gorzej i dokonać koniecznych zmian. 
MB: Czy dialogi w filmie były improwizowane? 
LM: Tak, bardzo wiele z nich było. Wprawdzie wcześniej napisałem scenariusz i dialogi, ale kiedy już znajdę się na planie jako reżyser, nie szanuję siebie jako pisarza. Kiedy kręcimy nawet nie patrzę na scenariusz, po części też dlatego, że do czytania potrzebuję okularów i nie chce mi się ich co chwilę zakładać. Blisko współpracuję z drugim reżyserem i to właśnie ona dba o to, żeby wszystko odbywało się według scenariusza. Ja tego nie robię, gdy po skończeniu ujęcia uznaję, ze skończyliśmy, ona czasem wtrąca, że brakuje jakiegoś dialogu, musimy więc wszystko powtórzyć i podejść do tego bardziej profesjonalnie (śmiech).
Jako reżyser rzadko się szanuję, bo rzadko czuję się dumny z tego, co zrobiłem. Myślę, że wczoraj podczas pokazu byłem odrobinę dumny.
MB: Ale tylko odrobinę. 
LM:  Tak. Niedawno uczyłem reżyserii w szkole filmowej w Helsinkach w Finlandii. To był jeden z tych rzadkich dla mnie momentów, kiedy wydawało mi się, że wiem, co robię. Próbowaliśmy kręcić różne sceny, ja siedziałem z tyłu klasy i poczułemmyślę, że trochę dzięki temu doświadczeniu zyskałem wystarczająco dużo pewności siebie, by zrobić ten film. Poczułem, że chcę wrócić na plan, że znów pragnę to robić. Miło było przez jakiś czas tylko przyglądać się temu, co robią inni, sprawiło to, że znowu zapragnąłem ująć w dłonie kamerę. To trochę jak w przypadku komentatorów sportowych, którzy byli kiedyś sportowcami, czasem czuje się, że najchętniej sami weszliby na boisko. To było właśnie takie uczucie, ja też nabrałem na to znowu ochoty.
MB: Podczas konferencji jedna z aktorek zauważyła, że dziewczynom łatwiej było być sobą w 1982 roku niż obecnie. Co o tym myślisz? 
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LM: Myślę, że obecnie kładzie się większy nacisk na to, jak wyglądasz, jak się zachowujesz. Myślę jednak, że dziś łatwiej jest robić rzeczy uważane za alternatywne. W 1982, jeśli byłaś dziewczyną, nagle obcięłaś sobie włosy i stałaś się punkiem nie było ci łatwo. Było to o wiele łatwiejsze dla chłopców, punk był bardzo zmaskulinizowany. Usiłował być przeciwieństwem establishmentu, ale tak naprawdę powielał wiele konwencji. Na tylnej okładce jednej z płyt pojawiających się w filmie są wypisane wszystkie zespoły, oczywiście członkami są sami mężczyźni. Znajdujące się tam zdjęcie przedstawia tort, w który wetknięto niedopałki, a pod spodem można przeczytać takie słowa: dziękujemy wszystkim dziewczynom, które upiekły ten tort. Nawet w takim ruchu jak punk dziewczyny wciąż musiały piec torty. 
MB: Nie bawiły się więc chyba zbyt dobrze. 
LM: Nie. No chyba, że lubi się piec.
MB: czy punk miałby jeszcze dziś sens? 
LM: Nie widzę sensu w powtarzaniu tych samych rzeczy, ale można by zapożyczyć z niego pewne elementy. Na przykład to, żeby znów stanowić część swojego otoczenia w sensie fizycznym, a nie tylko siedzieć przed komputerem. Jedną z niewielu scen, której aktorki nie zrozumiały była ta, kiedy zabierają z ulicy śmieci i zanoszą je do domu. To się naprawdę wydarzyło, Coco zrobiła dokładnie tak samo i zacięła się w rękę. Ja sam dobrze pamiętam podobne sytuacje, zawsze zbieraliśmy jakieś rzeczy i próbowaliśmy je na coś przerobić. Po prostu uważam, że ludzie znów powinni zacząć się wspinać po jakiś płotach żeby zobaczyć, co jest po drugiej stronie.
MB: Teraz włamują się na konta w serwisach społecznościowych. 
LM:  Tak (śmiech).
MB: Na konferencji prasowej przewijał się wątek technologii, wszechobecnych komputerów. Jaki masz do tego stosunek? 
LM:  Powiedziałbym, że kocham to i nienawidzę. Nie chcę zabrzmieć jak staromodny dziad, choć mam do tego tendencje, moje dzieci uważają wręcz, że jestem agresywnie nastawiony do Internetu. Muszę zwalczać ten instynkt, bo technologia pozwala na ulepszenie wielu aspektów życia. Interesuje mnie przeszłość, jak ona na nas wpływa. Mamy w sobie te wszystkie cienie, czasem ważne jest o nich pamiętać, a czasem lepiej przypomnieć sobie, że jednak żyjemy w chwili obecnej. 
MB: Dlaczego zdecydowałeś się nakręcić film na taśmie 35-milimetrowej? 
LM:  Chciałem, żeby film wydawał się trochę staromodny. To też kwestia samodyscypliny, bo musisz się wtedy bardziej ograniczać. Kiedy kręcisz w ten sposób, każda minuta kosztuje. To dobre przypomnienie, że w danym momencie naprawdę trzeba się skupić.
MB: Często stawiasz sobie takie ograniczenia? 
LM:  Tak. Gdybyśmy kręcili cyfrowo, biorąc pod uwagę sposób, w jaki pracuję, bez takich ograniczeń mogłoby się skończyć na improwizowaniu jednej sceny przez cały dzień. Tak przynajmniej wiem, że muszę w ten chaos i anarchię wprowadzić trochę dyscypliny.
(W tym momencie wywiad przerywa szaleństwo wywołane pojawieniem się Daniela Radcliffa, który w Wenecji promuje film Kill Your Darlings. Młode aktorki z We Are The Best usiłują za wszelką cenę choć na chwilę zobaczyć aktora).
MB: Chaos i anarchia. 
LM:  (śmiech) Chętnie bym sfilmował tą sytuację. Stanąłbym w jakimś kącie i po prostu się temu przyglądał.
MB: Przy We Are The Best pracowałeś z aktorkami, które są bardzo młode. Czy to ich pierwsze doświadczenie filmowe? 
LM:  Mniej więcej, grająca Klarę Mira Grosin wystąpiła wcześniej w filmie krótkometrażowym, zrobiła też kilka telewizyjnych programów dla dzieci, ale to by było na tyle. W przypadku Miry Barkhammar po raz pierwszy spędziłem z jednym aktorem tyle czasu na planie. Była tam każdego dnia. 
Praca na planie jest ciężka, każdy zaczyna czuć się zmęczony, czasem musiałem w nie czymś rzucić, żeby się obudziły. Czasem przynosiłem im też słodycze, ale wolałem tego unikać, bo potem wszyscy tylko stali i jedli i nikt nie pracował. 
MB: Rozumiem, że ta produkcja była łatwiejszym doświadczeniem niż twój poprzedni film. 
LM: Trwała krócej, kręciliśmy w moim własnym języku, a to bardzo wiele zmienia, bo w przekładzie traci się wiele niuansów językowych. To było bardzo dobre doświadczenie, choć i tak okazało się pod wieloma względami skomplikowane. Film ma miejsce w latach 80-tych, nie mogliśmy po prostu wyjść na ulicę i kręcić, musieliśmy ją zamknąć, pozmieniać wszystkie znaki. W filmie nie ma wprawdzie aż tak wielu scen na zewnątrz, ale i tak często stanowiło to problem. 
MB: Po prostu musze Cię o to spytać, nie mogę się oprzeć. Kto jest autorem śpiewanych w filmie piosenek? 
LM:  Breżniew, Reagan: Fuck Off! to prawdziwa piosenka. Dokładnie tak jak w filmie, Coco i jej przyjaciółki rzeczywiście miały zespół i zaprzyjaźniły się z grupą chłopaków. Ci chłopcy teraz są już oczywiście dorośli i grają w filmie mężczyzn prowadzących centrum młodzieżowe, to właśnie oni napisali tą piosenkę. Musieli więc nauczyć dzieciaki grające ich w filmie piosenki, którą sami napisali, gdy mieli po dwanaście lat. Myślę, że było to dla nich bardzo dziwne, nostalgiczne przeżycie. 
Zważywszy na to, że film jest w pewnym sensie autobiograficzny, takich sytuacji było wiele. Ojca Miry Grosin gra jej prawdziwy ojciec, ceniony aktor David Dencik. Co zabawne, jej postać oparta jest na prawdziwej osobie, która ma ojca a jego ulubionym aktorem jest właśnie grający go w filmie Dencik. Był z tego powodu strasznie dumny.
(Wywiad ponownie przerywają młode aktorki po raz kolejny przeprowadzając szturm na Daniela Radcliffe, który na szczęście zdążył schować się w pawilonie).
LM: Niewiarygodne (śmiech). Wracając do pytania, w przypadku piosenki Nienawidzę sportu ja sam napisałem połowę tekstu, resztę dodały dziewczyny z pomocą szwedzkiej artystki Marit Bergman. Nie ma to związku z samym filmem, ale Marit niedawno zaczęła nowy projekt, który polega na tym, że uczy muzyki wyłącznie dziewczęta. 
Marta Bałaga: Podczas promocji Lilja 4-ever powiedziałeś, że najpierw wybierasz konkretne piosenki i dopiero potem montujesz film. Czy tak było też w tym przypadku? 
Lucas Moodysson: Tak było w przypadku kilku moich filmów. Jeśli chodzi o We Are The Best muzyka była bardzo istotna, stanowiła część scenariusza. Zanim dostaliśmy do niej prawa byłem więc trochę nerwowy. To szwedzka muzyka z lat 80-tych, którą bardzo lubię, którą lubiłem, gdy sam miałem po 12, 13 lat.
(Tym razem aktorki usiłują wrzucić przez otwarte okno pawilonu liścik do Daniela, niestety znajduje się ono zbyt wysoko, więc proszą o pomoc samego Moodyssona).
MB: Widzę, że sportretowane przez dziewczynki postaci są dokładnym odzwierciedleniem ich samych. One nie będą piekły żadnych tortów. 
LM:  Nie (śmiech). Mają ważniejsze rzeczy do zrobienia.
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