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TREŚĆ

Nowy Jork, rok 1863. Zanim powstało tu miasto, które znamy dziś, czyli stolica bogactwa, władzy i niekończących się marzeń, Nowy Jork był zupełnie innym miejscem - świeżo powstałym młodym miastem, w którym pragnienie lepszego życia kipiało na ulicach zdominowanych przez biedę i zbrodnię.  Na krótko przed wybuchem Wojny Secesyjnej, tutaj właśnie rodził się rozległy i niebezpieczny podziemny świat.

Reżyser Martin Scorsese osadził fabułę  „Gangów Nowego Jorku” w tym szczególnie ważnym momencie nowojorskiej historii, kiedy kształtowały się relacje między mieszkańcami miasta, którzy przybywając z różnych stron świata właśnie tu chcieli odnaleźć swoje miejsce na ziemi. 

Akcja filmu rozgrywa się na ulicach dzielnicy  Five Points – ciemnego zakątka miasta, od dawna uważanego przez Nowojorczyków za centrum występku i chaosu. Na tle tej brutalnej i bezpardonowej walki o dominację i prawo do zycia rozgrywa się historia młodego chłopaka, Amerykanina irlandzkiego pochodzenia. Amsterdam Vallon (Leonardo DiCaprio) jako mały chłopiec jest obserwatorem bitwy gangów, w której ginie jego ojciec -  Priest Vallon (Liam Neeson) -  człowiek bez reszty oddany sprawom swojej społeczności, przywódca gangu irlandzkich imigrantów zamieszkujących Five Points. 

Po 16 latach spędzonych z dala od domu, Amsterdam powraca, by odzyskać honor, pomścić śmierć ojca i tym samym potwierdzić swoje prawo do bycia obywatelem Nowego Jorku. Jego celem jest nim niejaki William Cutting, zwany też Billem „Rzeźnikiem” (Daniel Day-Lewis), który w międzyczasie stał się nowym bezlitosnym liderem dzielnicy. „Rzeźnik” jest nacjonalistą, nienawidzącym nowo przybywających imigrantów, zdecydowanym brutalnie odeprzeć atak „obcych najeźdźców”. Co roku, w rocznicę śmierci Priesta Vallona, „Rzeźnik” święci swój triumf na uroczystości, na którą wstęp mają goście zaproszeni tylko przez niego samego. Plan Amsterdama jest prosty: przeczekać i zamordować zabójcę ojca właśnie w dniu, w którym obchodzi on swoje zwycięstwo, bawiąc się przy akompaniamencie werbli i w pełnym blasku ognia. „Jeśli chcesz zabić króla, nie robisz tego w ukryciu, bez rozgłosu. Zabijasz go w miejscu, w którym cały dwór patrzy na jego śmierć” – mówi Amsterdam.

Czekając na tę noc, młody Vallon dołącza do bliskiego otoczenia „Rzeźnika”, pogrążając się w świecie zmiennych zasad i okrucieństwa, z którego chciałby jak najszybciej uciec. Jednak im bardziej zbliża się do Billa, tym silniej oddziałuje na niego jego swoisty urok. Popada w konflikt z samym sobą, zmagając się z lojalnością wobec ufającego mu „Rzeźnika”, a sekretem dotyczącym własnej przeszłości i powziętych wcześniej zamiarów. 

W Five Points Amsterdam spotyka Jenny Everdeane (Cameron Diaz), enigmatyczną dziewczynę-kieszonkowca, której dzikie pragnienie niezależności ogromnie go fascynuje. Zakochuje się w niej, lecz kiedy z biegiem czasu okazuje się, że jej przeszłość wiąże się ściśle z Billem „Rzeźnikiem”, relacje całej trójki jeszcze bardziej się komplikują. 

Amsterdam postanawia ujawnić swoją prawdziwą tożsamość i stawić czoła zabójcy ojca,  zyskując jednocześnie pozycję lidera irlandzkiej imigracji. Walka Amsterdama o honor rodziny i wolność oraz chęć chronienia kobiety, którą kocha, zderzają się  z kluczowym momentem w historii Nowego Jorku i całego kraju – zamieszkami z 1863 roku, które wywołał powszechny pobór mężczyzn do walk w ramach Wojny Secesyjnej. To miejskie powstanie, zasilane głównie przez imigrantów, takich jak Amsterdam, odniosło skutki, które od ciemnych zaułków Five Points, rozprzestrzeniły się aż po rządowe gabinety, ujawniając nieustępliwego ducha, które przetrwało w mieście aż do dnia dzisiejszego.

„Gangi Nowego Jorku” powstały w oparciu o klasyczną powieść Herberta Asbury’ego. W swojej książce autor pokazał młode XIX–wieczne miasto, w którym królowała brutalność, nietolerancja i strach. Jego mieszkańcy i praktykowane przez nich oszustwa, nielegalny handel alkoholem, kradzieże, hazard i morderstwa urosły do rozmiaru legendy, a korupcyjny charakter ich działań stał się zagrożeniem dla całej amerykańskiej klasy robotniczej. Ale był to też czas niezwykłej odwagi, która ujawniła się, gdy ludzie, będący na granicy wytrzymałości, zaczęli walczyć o wolność dla przyszłych pokoleń.

 „Jako dziecko wyrastałem na Dolnym Manhattanie i już wtedy pociągały mnie legendy starego Nowego Jorku. Każdego dnia przeczesywałem sąsiednie ulice w poszukiwaniu śladów tego niezwykłego, aczkolwiek mało znanego okresu w historii miasta i całego kraju. Lata 60. XIX-ego wieku obfitowały w niewiarygodne historie, których bohaterami byli przedstawiciele klasy robotniczej, imigranci falami zalewający ulice, skorumpowani politycy i członkowie legendarnego podziemnego świata, który walczył o kontrolę nad tym wszystkim. To wydarzenia, które były prawdziwym testem dla Ameryki i tego, o co walczył ten młody kraj. To historia naszych korzeni”.

Martin Scorsese

* * *

“GANGI NOWEGO JORKU” – ważne daty

1800: Populacja Nowego Jorku wynosi 60 tys.

1825: Ukończono budowę Kanału Erie 

1830: Tworzą się pierwsze gangi w dzielnicy Five Points, w tym m.in. Dead Rabbits

1834: Native Americans tworzą partię polityczną

1845: Rozpoczyna się Wielki Głód w Irlandii

1847: Pierwsi irlandzcy imigranci przybywają do Nowego Jorku

1855: Liczba mieszkańców miasta wzrasta do 800 tys.

1857: Pierwsze zamieszki w Five Points 

1861: Rozpoczyna się Wojna Secesyjna

1863: W mieście wybucha bunt związany z masowym poborem do wojska

PRZYGOTOWANIA DO PRODUKCJI

„Ulice Mullberry i Worth, Cross, Orange i Little Water. Każda z tych ulic Five Points jest jak palec a kiedy zamykam dłoń, staje się pięścią”.

- Bill Rzeźnik

„’Gangi Nowego Jorku’ ożywiają czasy, które znamy tylko z przekazywanych z pokolenia na pokolenie opowieści i z biografii ludzi, którzy pozostawili po sobie coś więcej niż tylko nazwiska” – mówi Luc Sante, historyk i pisarz. „By na tej podstawie zbudować jakąś wiarygodną historię, potrzeba było wysiłku ogromnej zbiorowej wyobraźni”.

Pomysł nakręcenia filmu o tamtych czasach zrodził się ponad 30 lat temu, zanim jeszcze Martin Scorsese wyrobił sobie pozycję jednego z najbardziej twórczych filmowców swojego pokolenia. Pewnego dnia w domowej biblioteczce natrafił na książkę, której tytuł ogromnie go zaintrygował. Były to wydane po raz pierwszy w 1928 roku „Gangi Nowego Jorku” Herberta Asbury’ego. Wtedy jeszcze nie wiedział, że jest to powieść, która w latach 70. urosła do miana kultowej wśród młodych Nowojorczyków. „Wziąłem książkę z półki i przeczytałem prawie całą w ciągu jednego dnia” – wspomina Scorsese.

Powieść rzuca światło na legendy i skromną wiedzę o głośnym kolorowym kryminalnym półświatku Nowego Jorku oraz o czasie i miejscu, które według Asbury’ego dały początek współczesnej mafii i amerykańskim gangsterom. To był Nowy Jork, gdzie były małe, ale okrutne gangi, o nazwach takich jak: Shirt Tails („Kraciaste Gajery”), Plug Uglies („Paskudne Wtyki”) czy Daybreak Boys („Ranne Ptaszki”), których członkowie walczyli o przetrwanie we wrogim i obcym świecie. Niektórzy porównują klimat powieści do „Mechanicznej pomarańczy”, choć w tym przypadku nie jest to futurystyczna fikcja, ale prawdziwa historia dzikiej przeszłości Ameryki. Z książki wyłania się Nowy Jork jako miejsce rzezimieszków, niekończących się bójek i ukrytych machinacji oraz obraz państwa, które po raz pierwszy odkrywa siłę tkwiącą w ludziach ulicy.

Książka ożywiła wspomnienia dotyczące opowieści, jakie Scorsese słyszał jako chłopiec dorastający w dzielnicy Little Italy. „Powieść zawierała cały folklor dawnego Nowego Jorku i wszystko, co w niej znalazłem, zdawało się pasować do moich wyobrażeń z tamtego okresu” – mówi reżyser. „Można powiedzieć, że była w jakiejś mierze odbiciem mojej niekończącej się miłości i fascynacji, jakie żywię w stosunku do tego miasta”.

Scorsese był urzeczony portretem nowojorskich imigrantów, zmuszonych do życia poza prawem. Filmową wersję „Gangów Nowego Jorku” wyobrażał sobie jako hołd złożony amerykańskiemu kinu epickiemu. Chciał opowiedzieć o korzeniach kraju, jednocześnie pokazując imigrantów łączących się w czasach beznadziei i strachu i walczących o prawo do realizacji własnych marzeń. Scorsese wspomniał o książce swojemu przyjacielowi i współpracownikowi, scenarzyście Jay ‘owi Cocksowi, który, jak się okazało, nie tylko doskonale ją znał, ale nawet posiadał swój własny egzemplarz. 

„Przez długi czas sam byłem zafascynowany społeczeństwem tamtego okresu, wczesnymi kryminalistami i gangami, bowiem mój dziadek był nowojorskim policjantem” – mówi Cocks. „Posiadał stare egzemplarze Gazety Policyjnej, w których pełno było drzeworytów i rycin, ilustrujących wyczyny rzezimieszków. Temat ten ogromnie mnie zaintrygował, bo w przypadku kina jest to terytorium całkowicie dziewicze. Większość ludzi w ogóle nie zna tego fragmentu historii Nowego Jorku”.

Cocks oddał się poszukiwaniom historycznych wiadomości na temat tego okresu. Inspirację przy tworzeniu scenariusza znalazł także w wersie piosenki Bruce’a Springsteena, mówiącej o nadejściu „zbawcy, który powstanie z ulicy”. Z tego eposu narodziła się postać Amsterdama Vallona. Później Cocks stworzył otaczający bohatera świat. „Powołanie do życia takiego a nie innego Amsterdama było powodem, dla którego wymyśliliśmy postać Billa „Rzeźnika”. W naturalny sposób pojawiła się też Jenny, której obecność przynosi głównemu bohaterowi ukojenie w świecie, w którym nie ma chwili wytchnienia” – mówi Cocks. 

Akcja filmu rozgrywa się w nowojorskiej dzielnicy Five Points, legendarnym krajobrazie, jaki tworzyły stłoczone domy czynszowe i brukowane ulice, które Asbury nazwał w swojej książce „kolebką gangów”. Każdego dnia do pobliskiego portu przybywała nowa grupa irlandzkich imigrantów, zwabiona możliwością ziszczenia ”amerykańskiego snu”. Znajdowali tu jednak biedę, pogardę i lekceważenie, głównie ze strony amerykańskich nacjonalistów. Postrzegali oni Irlandczyków jakointruzów, zagrożenie dla ich ziemi, pracy i demokracji, o którą walczyli ich przodkowie. Obawiano się także, iż Irlandczycy, jako żarliwi katolicy, postawią lojalność wobec Kościoła nad lojalność wobec państwa.

„To był niezwykły czas, okres, w którym społeczeństwo było podzielone na pewnego rodzaju kasty, pozostające ze sobą w ciągłej walce. Ale w przeciwieństwie do dzisiejszych amerykańskich gangów, te dodatkowo były zorientowane politycznie” – wyjaśnia Scorsese. „Pierwsza duża fala imigrantów przybyła do Nowego Jorku z Irlandii, uciekając przed panującym tam głodem. Były to lata 1840 –1870. W czasie największego nasilenia tej migracji, ponad 15 tys. osób przybijało co tydzień do nowojorskich brzegów. Ludzie ci nie mieli pracy, pieniędzy, nie mówili po angielsku. Większość z nich porozumiewała się wyłącznie w języku celtyckim. Nacjonaliści, wywodzący się z Anglii, Holendi i Walii , tylko siebie uważali za prawdziwych Amerykanów, dlatego z niechęcią patrzyli na imigrantów.”

Pracując nad scenariuszem Scorsese i Cocks skupili się na jednym konkretnym irlandzkim gangu. Nosił on nazwę Dead Rabbits, pochodzącą od irlandzkiego zwrotu „dod ráibéid”, który oznaczał brutalne i wściekłe monstrum. Budując postać przeciwnika Amsterdama, twórcy opierali się na biografii faktycznie żyjącego w owych czasach nacjonalisty. Był nim Bill Poole, rzeźnik z zawodu, który później stał się zawodowym bokserem, znanym pod pseudonimem Bill „Rzeźnik”. Prawdziwy Poole zmarł w 1855 roku, na kilka lat przed wydarzeniami opisywanymi w „Gangach”. Jego historia idealnie odpowiadała wyobrażeniom o przeciwniku Amsterdama. Stworzono więc bohatera, który wkradł się w struktury władz miasta i sprzymierzył ze zniesławionym aferzystą korupcyjnym Bossem Tweedem z Tammany Hall. Ogarnięty obsesją zemsty Amsterdam, tęskniąc za ojcem, popada w wewnętrzny konflikt, gdy pomiędzy nim a Rzeźnikiem rodzi się więź, oparta na lojalności i wzajemnym szacunku. Twórcy filmu chcieli jednak, by oprócz ostatecznej konfrontacji pomiędzy Amsterdamem i Billem „Rzeźnikiem”, pokazać także wyraźnie Nowy Jork, jakiego jeszcze nigdy w kinie nie było – miasto w samym środku Wojny Secesyjnej.  Istotne stało się więc sportretowanie mieszanki biedy, napięć rasowych religijnych i kulturowych, który staje się na oczach widza beczką prochu zdolną rozsadzić miasto.  

„Wojna Secesyjna wybuchła w Nowym Jorku w 1863 roku w postaci serii zamieszek ulicznych znanych pod nazwą Draft Riots. Były to najgorsze rozruchy w dziejach Ameryki” – wyjaśnia Scorsese. „Trwały cztery dni i cztery noce. Przyczyną ich był uchwalony przez prezydenta Lincolna dekret , ogłaszający masowy pobór do wojska. Można było zapłacić 300 dolarów i się od tego obowiązku wymigać. Dla biednych był to warunek niemożliwy do spełnienia, dekret wywołał więc prawdziwą furię. Uczestnicy rozruchów niszczyli  i równali  z ziemią wszystko, co napotkali na swojej drodze. Drugiego dnia dekret o poborze zawieszono, ale miasto nadal było w stanie oblężenia. Wtedy przybyły oddziały wojsk Unii, których zadaniem było stłumienie zamieszek. W tym czasie w filmie rozgrywa się walka pomiędzy Amsterdamem i Billem „Rzeźnikiem” oraz ich gangami. Mamy więc punkt kulminacyjny fikcyjnej opowieści na tle prawdziwych historycznych wydarzeń”.

Do pracy nad scenariuszem zostały zaangażowane jeszcze dwie osoby. Pierwszą był zdobywca Oscara za „Listę Schindlera” Steve Zailian, który pracował ze Scorsese nad  strukturą historii, a drugą - wielokrotnie nagradzany twórca teatralny i scenarzysta Kenneth Lonergan („Możesz na mnie liczyć”), który skoncentrował się na rozwinięciu postaci głównych bohaterów. 

Przez ponad dwie dekady wytrwałych dążeń scenariusz nabierał poloru. Jay Cocks zauważa: „Paradoksalnie cieszę się, że zajęło nam to tak dużo czasu, ponieważ fabuła filmu nabrała głębi a bohaterowie stali się mniej jednoznaczni. Wszystko zawdzięczamy naszym doświadczeniom z tych minionych 25 lat. Jednocześnie muszę tu podkreślić, że film nigdy by nie powstał, gdyby nie poświęcenie i upór człowieka, który się nie poddał i doprowadził sprawę do samego końca – Martina Scorsese”.

KOMPLETOWANIE OBSADY

„MY jesteśmy ludem Stanów Zjednoczonych!”

- Bill „Rzeźnik”

W samym sercu filmowej historii znalazł się osierocony Amsterdam Vallon, który powoli odkrywa w sobie talent walecznego lidera. Na propozycję, by Leonardo DiCaprio zagrał Amsterdama Vallona, Scorsese zareagował z wielkim entuzjazmem. „Od dawna śledzę jego karierę i odczuwam wielki podziw dla jego dokonań” – powiedział reżyser. „Myślę, że Leonardo ma w sobie dużo z wielkich aktorów starszego pokolenia - Roberta De Niro, Ala Pacino i Dustina Hoffmana. Odznacza się podobnym do nich instynktem a jest to coś, co bardzo cenię”.

DiCaprio był równie podniecony perspektywą pracy ze Scorsese. „Po raz pierwszy usłyszałem o filmowym projekcie ,Gangi Nowego Jorku’ gdy miałem 16 lat. Historia młodego irlandzkiego imigranta z XIX wieku, który znajduje się w samym centrum największych miejskich zamieszek w historii nowego świata pochłonęła mnie do tego stopnia, że nawet zmieniłem agencję aktorską, by już w wieku 17 lat mieć z bliższy kontakt z Martym” – wspomina DiCaprio.

Aktora zaintrygowała przemiana, jakiej doświadcza główny bohater filmu, drogą od złości i bezlitosnej żądzy zemsty do walki o poprawę jakości życia swojego i innych. 

Po zaangażowaniu DiCaprio, scenariusz filmu trafił na biurko Harveya Weinsteina, współwłaściciela wytwórni Miramax Films. To on odpowiadał za produkcję wielu najważniejszych filmów ostatniej dekady, w tym nagrodzonych Oscarami: „Fortepian”, „Pulp Fiction”, „Angielski Pacjent” czy „Zakochany Szekspir”. Gdy Weinstein otrzymał scenariusz, odrzuciło go kilka innych  hollywoodzkich wytwórni. Ale Weinstein od razu wiedział, że oto pojawia się niepowtarzalna okazja  pracy z Martinem Scorsese.

Teraz chodziło tylko o namówienie zdobywcy Oscara, Daniela Day-Lewisa do zagrania Billa „Rzeźnika” – człowieka, który przewodził dzielnicą Five Points. Sposób, w jaki Daniel Day-Lewis przygotowuje się do swoich ról, polegający na całkowitym zatraceniu się w osobowościach granych bohaterów, jest powszechnie znany i podziwiany. Ale od czasu „Boksera” z 1997 roku aktor ani razu nie pojawił się w filmie, co więcej - nie wykazywał chęci i inicjatywy, by powrócić na ekrany. Scorsese i Weinstein zaprosili go na obiad do słynnej restauracji w Harlemie, gdzie przedstawili mu projekt i opowiedzieli o swoich oczekiwaniach. Byli na tyle przekonywujący, że  Day-Lewis zgodził się już tego samego wieczora. Nie bez znaczenia był jego wielki podziw dla Scorsese, z którym pracował w 1993 roku na planie „Wieku niewinności”.

„Pamiętam, że wtedy, podczas kręcenia ‘Wieku niewinności’ cała ekipa odczuwała niesamowitą radość z powodu możliwości obcowania z Martym. To było poczucie wyjątkowego przywileju” – mówił Day-Lewis. „Mam do niego pełne zaufanie i wydaje się czymś niewiarygodnym móc znów z nim pracować”.

Przygotowując się do roli Billy’ego aktor nie tylko czytał książki i inne publikacje dotyczące tego okresu, ale również przyglądał się pracy rzeźnika, by uchwycić specyfikę zawodu swojego bohatera. Nie było żadnej strefy życia tej postaci, której by nie poznał od podszewki. Im bardziej Day-Lewis badał osobowość Billy’ego, tym bardziej się nim fascynował. „Częścią mojej pracy było poznanie i przejęcie jego światopoglądu” – objaśnia aktor. „To człowiek o nienaruszalnych przekonaniach. Taki stan umysłu jest bardzo niebezpieczny, aczkolwiek niezmiernie przyjemny i relaksujący. Jego życie to ciągłe zmagania. Objawia się to zwłaszcza w stosunkach z Priestem Vallonem, człowiekiem nadmiernie wyidealizowanym, który, zarówno za życia jak i po śmierci, jest dla Billy’ego źródłem ciągłych wyrzutów sumienia i konfrontacji z kluczowym pytaniem o jego własną wartość. Z takim piętnem żyje się bardzo ciężko. Sądzę jednak, biorąc oczywiście pod uwagę czasy i środowisko, w jakim żyje mój bohater, że jest on człowiekiem honoru, choć na pewno wykolejonym. Dzięki Bogu, nie brakuje mu także poczucia humoru”.

Nie trzeba było dużo czasu, by wszystkie główne role w tym kalejdoskopie złodziei, żebraków, gangsterów, zostały obsadzone. Cameron Diaz zgodziła się zagrać Jenny Everdeane, ponętną kobietę-kieszonkowca, która jest mistrzynią, zarówno w zdobywaniu męskich serc, jak i dóbr materialnych ich właścicieli. Jej silne pragnienie odmiany losu i życia z daleka od nędzy i zgiełku miasta, zniewala Amsterdama Vallona. „Ten film to spełnienie marzeń każdego aktora. Nie ma nic bardziej pociągającego niż praca z ludźmi takimi jak ci, których spotkałam na planie i obcowanie z Martinem Scorsese” – mówi Diaz.

Aktorka była oczarowana nadzwyczajną nadzieją, które tkwi w bohaterce. „Życie Jenny jest ciężkie. Wszędzie dookoła otacza ją przemoc, brutalność, morderstwa, bieda i choroby. Ale ona widziała też inny świat i wie, że istnieje coś lepszego” – mówi Diaz. „Jenny wie, że nadchodzi taki czas, kiedy trzeba będzie ruszyć z miejsca i ostro przeć do przodu. Pytanie tylko, jak to zrobić... i przetrwać”.

Następnie do obsady dołączył nominowany do Oscara Liam Neeson („Lista Schindlera”). Aktor wciela się w postać Priesta Vallona, którego uczciwość i zasady stanowiły drogowskaz dla syna, Amsterdama. Neeson opisuje granego przez siebie bohatera jako „wojownika z celtyckimi, mitologicznymi tradycjami. Był podziwiany jako niezłomny przywódca, ale miał też ogromne poczucie sprawiedliwości”.  

Neesona urzekła także przedstawiona w filmie nieznana historia Nowego Jorku. „Gdyby ktoś prosił mnie o opisanie tego miasta, porównałbym je do gumki, jakiej używa się do wekowania słoików. Choć ciągle jest rozciągana, nigdy nie pęka. Identycznie jest z Nowym Jorkiem tamtego okresu. Gdy patrzy się na wypchane ludźmi łodzie, które dobijają do brzegu i tłumy wylewające się z nich na ulice, ma się wrażenie, że wszystko zaraz wybuchnie, tak niemiłosiernie jest ściśnięte. A jednak każdy znajduje tu swoje miejsce i zaczyna życie od nowa. Każdy rozwija skrzydła i zyskuje pewność siebie. A kraj na nich wszystkich jest przygotowany”.

Zdobywca Oscara, Jim Broadbent („Iris”), wcielił się tutaj w historyczną postać Bossa Tweeda, który mami świeżo przybyłych imigrantów obietnicami pracy i schronienia w zamian za ich głosy w wyborach. Broadbent rozkoszował się możliwością odświeżenia postaci wyjętej wprost z historycznych książek, która zasłynęła jako jeden z najbardziej skorumpowanych polityków wszechczasów. Aktor uczynił ze swojego bohatera człowieka z krwi i kości. „U szczytu swojej kariery Tweed odnosił fenomenalne sukcesy” – zauważa Broadbent. „Zanim ostatecznie został złapany, odznaczał się wyjątkową bezczelnością, okradając rząd i zwykłych ludzi na milionów dolarów. Byli tacy, którzy później próbowali mu dorównać i do dzisiejszego dnia wielu ciągle takie próby podejmuje.” 

Inni aktorzy także byli bardzo podekscytowani możliwością cofnięcia się do czasów brutalnego  i pogrążonego w chaosie Nowego Jorku, o którego istnieniu dotąd nie mieli nawet pojęcia. Mówi John C. Reilly: „To były piekielnie niebezpieczne czasy. Na szczęście mój bohater, Happy Jack, jest wystarczająco mądry, by znaleźć sposób na życie. Widząc bolesną biedę, nieszczęście i cierpienie ludzi wokół, postanawia, że nigdy tego nie doświadczy. Dołącza więc do szeregów największego ze wszystkich gangów – do policji”.

Henry Thomas, który gra naiwnego młodego rzezimieszka Johnny’ego dodaje: „Trzeba było być twardym, bardzo twardym, by przetrwać w takim Nowym Jorku. Mój bohater, Johnny, chociaż urodził się w tym świecie, wcale nie chce w nim pozostać.Nie jest wystarczająco wytrzymały. Myślę, że to postać bardzo interesująca, taki „everyman”, z którym widownia może się identyfikować – zdesperowany dzieciak, któremu przyszło żyć w szalonych czasach”.

SCENOGRAFIA

„Powróćmy, by zagłębić się w zaułki Five Points...”

- Charles Dickens

Kiedy obsada została już skompletowana, filmowcy musieli stawić czoła nadzwyczajnie trudnemu wyzwaniu – zrekonstruowaniu nie istniejącego już Nowego Jorku, miasta, którego w ten sposób jeszcze nigdy nie pokazano na ekranie i którego nie można już znaleźć nigdzie indziej poza książkami i zamglonymi fotografiami. Scorsese, przywiązujący niezwykłą wagę do szczegółów, udowodnił po raz kolejny, że jak uczynić świat na ekranie bardziej realnym niż w rzeczywistości.

Już na początku ustalono, że zamiast polegać na efektach cyfrowych, filmowcy spróbują odtworzyć dawny Nowy Jork od podstaw, podejmując się wskrzeszenia wyglądu i klimatu dni, w których po brukowanych, brudnych ulicach przemieszczały się zaprzężone w konie wozy. 

Jakiś czas przed rozpoczęciem zdjęć grupa archeologów prowadziła wykopaliska pod Dolnym Manhattanem, poszukując informacji na temat stylu życia mieszkańców dzielnicy Five Points. Scorsese i jego ekipa wykorzystali kolekcję ponad 850 tys. odnalezionych przedmiotów, poczynając od naczyń, poprzez grzebienie do włosów, a skończywszy na zabawkach dla dzieci. Był to dobry moment, bowiem prawie cała kolekcja została zniszczona i utracona na zawsze pod gruzami budynków World Trade Center, po katastrofie z 11 września 2001 roku.

W dzisiejszym amerykańskim mieście nie zachowało się jednak nic z tamtych czasów, dlatego kręcenie tam zdjęć było niemożliwe. Całą produkcję przeniesiono więc do Rzymu, do legendarnego włoskiego studia Cinecitta. Scorsese czuł się tam jak u siebie w domu ze względu na bliskie więzi łączące go z włoskim kinem i ogromny szacunek jaki żywi dla dokonań mistrzów tworzących pod egidą Cinecitta Studios.

Oprócz swojej długiej historii rzymska wytwórnia miała dużo innych zalet. Przede wszystkim były to ogromne, niezabudowane połacie gruntu zlokalizowane na tyłach studia, na których można było odtworzyć Nowy Jork lat 1846-1863. Znajdował się tam również masywny zbiornik wodny, który mógł posłużyć do nakręcenia kluczowych scen portowych. „Zawsze uważałem, że Cinecitta ma w sobie jakąś szczególną magię ze względu na wspaniałe filmy, które w niej powstały” – mówi Scorsese. „Przez długie lata, w ciągu których myślałem o zrobieniu ‘Gangów Nowego Jorku’, zawsze wyobrażałem sobie, że film ten musi zawierać nutkę specyficznego artyzmu, do którego przywykłem jako chłopiec oglądając włoskie filmy”.

Przy rekonstruowaniu zaginionego świata i dawno minionych czasów, pomagał reżyserowi Luc Sante, autor książki „Low Life”, współczesnej kroniki ciemnych zaułków dawnego Nowego Jorku. Został on doradcą technicznym na planie. „Najbardziej interesują mnie skrajności w społeczeństwie, życie w biednych dzielnicach. Właśnie w tym  środowisku rozgrywa się większość scen filmu” – mówi Sante. „Przez pięć lat prowadziłem badania na temat tego okresu i byłem bardzo podniecony faktem, że mogę ich wyniki wykorzystać w pracy z Martinem Scorsese”.

Sante służył ekipie filmowej szczegółowymi opisami dotyczącymi codziennego życia w Five Points. Dzielnica, znana z biedy i rozwiązłego życia, wywodziła swą nazwę od przecięcia się pięciu śródmiejskich ulic, tuż przy skrawku zieleni zwanym Paradise Square. W dzisiejszym Nowym Jorku Five Points mieściłaby się na północny-wschód od Ratusza, w dużej mierze na terenie budynków Sądu Federalnego.

„Dzielnica Five Points bardziej przypomina Dziki Zachód, niż część dzisiejszego Nowego Jorku” – zauważa reżyser. To właśnie dziki miejski krajobraz Scorsese i jego ekipa starali się pokazać na ekranie. 

Do wskrzeszenia Five Points, zatrudniono scenografa Dante Ferrettiego, dla którego była to już piąta współpraca ze Scorsese. Skonstruował on rzędy drewnianych chat oraz ceglanych  i cementowych konstrukcji,do budowy których użyto włókna szklanego. Na  piętnastu akrach gruntu Cinecitta, Ferretti zbudował brukowane i pokryte brudem ulice. Powstały tuziny przeróżnych struktur, takich jak: fasady browaru, lokalne sklepiki, lombard, zrujnowane hotele, zwęglone pozostałości spalonych budynków mieszkalnych i nadbrzeżny szynk.

Inne stworzone przez niego konstrukcje to m.in. nowojorska zatoka i stojące w doku dwie wielkie łodzie, przypominające te, które transportowały imigrantów z Irlandii do Ameryki i żołnierzy Unii na Wojnę Secesyjną. Ekipa zbudowała także obszar Dolnego Broadwayu, miejsca zamieszkałego przez przedstawicieli wyższej klasy. Znalazły się tam m.in.: Budynek Trybunału, muzeum P.T. Barnuma, restauracja Delmonico. Powstały także eleganckie sklepy i hotele, a także kilka prywatnych rezydencji. Nie zabrakło również katolickiego kościoła, wzorowanego na pierwotnym projekcie katedry Św. Patryka, znajdującej się dziś na ulicy Mulberry. Odtworzono także poruszane za pomocą siły ludzkich rąk pompy strażackie, na wzór tych, jakie znaleźć można w dzisiejszym Muzeum Pożarnictwa w Nowym Jorku.

Jeśli chodzi o wnętrza ważne dla klimatu Five Points, w Cinecitta Studios powstał m.in. upadający browar, który służył jako prowizoryczny hotel dla stale napływających imigrantów i zarazem kryjówka dla najgorszych kryminalistów w mieście. Zważając na fakt, że nie zachowały się żadne fotografie ani rysunki przedstawiające wnętrza budynków, Ferretti opierał swoje projekty browaru na obrazkach zamieszczonych w „Encyklopedii Diderota”, pochodzących mniej więcej z tego samego okresu. „W browarze pokazujemy ludzi żyjących jak w podziemnym tunelu, ledwo wiążących koniec z końcem, egzystujących w tych zacisznych dziurach” – mówi Scorsese.

Innym ważnym dla fabuły wnętrzem jest Chińska Pagoda, która funkcjonowała jako nocny klub, restauracja, kasyno, dom publiczny, palarnia opium a nawet teatr. Pagoda jest wspólnym pomysłem Scorsese i Ferretiego i jednym z najbardziej drobiazgowych projektów stworzonych na potrzeby filmu. Wygląd Pagody inspirowany był filmem Josepha Von Sternberga „The Shanghai Gesture” z 1946 roku. 

„Marty nie chciał jednak, bym kopiował scenografię z filmu Sternberga” – mówi Ferretti. „Wymagał jedynie, bym zaczerpnął klimat z przedstawionych w nim miejsc i potraktował to jako punkt wyjścia”. Centralnym miejscem Pagody jest scena, od której odchodzą rozkładające się wachlarzem rzędy krzeseł i stolików, ułożone w małe gromadki za ozdobnymi balustradami udekorowanymi w gorgony i smoki. Pod sufitem umieszczony jest olbrzymi drewniany żyrandol z zapalonymi świecami, z góry zwisają także bambusowe klatki, w których młode kobiety, sprzedają swoje ciała tym, którzy zaproponują najwyższą stawkę. 

Następnie stworzono Cyrk Szatana – bar, klub socjalny i sklep rzeźnicki, który służył także jako kwatera główna nacjonalistów, czyli gangu Billa „Rzeźnika”. Projektując te wnętrza  Ferretti chciał uchwycić klimat klaustrofobii i pewnego rodzaju poczucie zagrożenia. „Główny pokój budynku, długi i wąski, sprawia, że czujesz się jakbyś był pod ziemią” – mówi scenograf. „Korzenie ogromnego drzewa rosnącego na zewnątrz Cyrku Szatana przedostały się do środka, zwisając nad barem. Przypominają rękę kościotrupa, symbolizując pogranicze życia i śmierci. Na tym odczuciu bardzo zależało Marty’emu”. 

Stworzenie tak ogromnej i zróżnicowanej scenografii wymagało intensywnych prac badawczych, a gdy i ich zabrakło, także wielkiej siły wyobraźni. Ferretii czerpał inspirację z litografii, druków, książek z drzeworytami i dagerotypowych zdjęć z tego okresu. Był także pod wpływem późniejszych sławnych fotografii Nowego Jorku autorstwa Jacoba Riisa, które przedstawiały biedne dzielnice miasta. Ferretti dał się ponieść wyobraźni, tworząc bogate wnętrza Tammany Hall i luksusowego biura Bossa Tweeda. Wyposażył  je w dębowy parkiet, mahoniowe biurko, fotele obite skórą, a także w 50 klatek dla kanarków, z których każda zawierała przynajmniej jednego szczebioczącego ptaka. 

W Rzymie Ferretii stworzył modele prawie każdej sceny, bardzo dokładnie omawiając je ze Scorsese. „Zawsze przygotowuję makiety” – tłumaczy scenograf. „Ich wielką zaletą jest trójwymiarowość. Kiedy reżyser na nie patrzy, pomaga mu to dokładnie obmyślić sposób, w jaki chciałby nakręcić dane ujęcie”. 

Kiedy już obaj panowie omówili poszczególne sceny, do pracy wzięli się stolarze, tynkarze, malarze, rzeźbiarze, blacharze, spawacze. Pracowali od świtu do nocy, by XIX-wieczny Nowy Jork, który w rzeczywistości budowano ponad wiek, mógł powstać w przeciągu zaledwie paru miesięcy. 

Wkroczenie w żywy, barwny świat, XIX-wiecznego Nowego Jorku było magicznym doświadczeniem, pobudzającym wyobraźnię ekipy i obsady. „Kiedy po raz pierwszy zobaczyłam scenografię, byłam totalnie oszołomiona. Nie mogłam uwierzyć w to, co widzę” -wspomina Cameron Diaz. „Nigdy sobie nie wyobrażałam nawet, że scenografia może wyglądać tak realistycznie”. Luc Sante dodaje: „Przechadzanie się po planie stworzonym przez Ferrettiego było kompletnie dezorientujące, zupełnie jak doświadczenie podróży w czasie. Każdy budynek sprawiał wrażenie jakby stał tam nieprzerwanie od XVIII wieku. Marty’emu udało się dokładnie to, co zamierzał: z poetycką dokładnością oddać klimat tamtego okresu”.

Kiedy już rozpoczęły się zdjęcia, wszyscy poczuli także masową skalę i rozmiar produkcji. 

W „Gangach Nowego Jorku” jest ponad 100 mówionych ról, a zanim zakończyły się zdjęcia, minęło ponad 22 tys. roboczogodzin z udziałem tłumu zatrudnionych statystów. Twórcy nie pominęli najmniejszego elementu. Na planie był ważny każdy z odtwórców epizodycznych ról czy statyści. Ze względu na umiejscowienie produkcji, statystami byli głównie Włosi, których selekcjonowano, wybierając posiadaczy jasnych włosów i jasnej cery, by mogli udawać Irlandczyków. Pojawiła się także duża grupa osób pochodzących z miejscowych baz armii amerykańskiej i marynarki wojennej. 

Producent wykonawczy, Michael Hausman, wyjaśnia: „Są w filmie tylko 2 sceny, w których wykorzystujemy niebieski ekran (blue-box) i efekty specjalne. To, co przez większość czasu oglądamy na ekranie, jest rzeczywistym odzwierciedleniem tego, co się działo na planie. Pod tym względem można powiedzieć, że powróciliśmy do tradycyjnej, epickiej metody filmowania. Atmosfera, jaką stworzono na planie,  daje widzom wrażenie niesłychanej realności.”

AKCJA I SCENY WALKI

„Niech nóż, którym powaliłem wroga, pozwoli spocząć w pokoju duchowi mojego ojca”

- Amsterdam Vallon

„Gangi Nowego Jorku” przenoszą widza do czasów, kiedy konflikty piętrzyły się zarówno na polu walki jak i na ulicach. Był to czas prymitywnych bójek, walki wręcz, wspomaganej dziwacznym uzbrojeniem i strasznej brutalności. 

Dla dzisiejszego widza styl walki Leonardo DiCaprio i pozycje przyjmowane przez niego w starciu z przeciwnikiem mogą wyglądać dziwacznie, ale pochodzą rzeczywiście z tamtych czasów. Aby sprostać realiom autentycznych metod pojedynków z lat 60. XIX wieku, Scorsese zatrudnił mistrza kaskaderów George’a Aguilara i konsultanta sztuk walki Dominica Vandenberga, którzy ściśle współpracowali z aktorami, upewniając się, czy prawidłowo wykonują kolejne pozycje. 

Aguilar i Vandenberg zadbali także o uzbrojenie używane wówczas w walkach ulicznych. W decydującym pojedynku z 1846 roku pomiędzy Priestem Vallonem a Billem Rzeźnikiem,  broń stanowiły rzeczy codziennego użytku, które w rękach walczących mężczyzn zamieniały się w narzędzia zbrodni. Aguilar wyjaśnia: „Ich broń stanowiły w dużej mierze narzędzia ogrodnicze: łopaty, kilofy, motyki i siekiery. Mieli też grube drewniane kije, a nawet maczugi. W tego typu potyczkach nie używano strzelb, więc naszym zadaniem było wymyślenie sposobów walki wręcz”.

Z kolei monumentalna finałowa walka pomiędzy Amsterdamem a Billem „Rzeźnikiem”, rozgrywa się na tle intensywnych zamieszek. Ten fragment łączy osobiste dramaty obu mężczyzn z furią, która opanowała cały kraj – Wojną Secesyjną. Liczba osób, zaangażowanych w finałowe sceny była przedmiotem troski George’a Aguilara. „Zamiast stu członków gangu Dead Rabbits ustawionych naprzeciwko stu nacjonalistów, mamy na planie kilka setek ludzi, wśród których są zarówno członkowie obu gangów, jak i zwyczajni przedstawiciele nowojorczyków oraz bataliony żołnierzy Unii przybyłych do miasta w celu opanowania zamieszek. Podeszliśmy do tego zadania jakbyśmy byli w wojsku. Podzieliliśmy setki statystów na grupy, na wzór małych oddziałów. W każdym wyznaczyliśmy kogoś, kto grupą kierował. Liderzy poszczególnych zespołów przekazywali polecenia Marty’ego pozostałym członkom swoich oddziałów”.

Liczba statystów, kaskaderów i ogromny rozach przedsięwzięcia spowodowały, że do filmowania scen zamieszek zatrudniono speca od scen akcji Vica Armstronga. „Finałowa scena bardzo różni się od sekwencji początkowej” – mówi Armstrong. „Przybycie wojsk, które miały stłumić zamieszki to czysta akcja. Mamy tu eksplozje, ogień, ludzi w dzikim szale wybijających okna i plądrujących budynki, atakujących bezbronnych obywateli. Moim zadaniem było skupienie się na detalach – roztrzaskiwanych szybach, odgłosach maszerujących stóp, strzałach anonimowych żołnierzy”.

Pomimo ogarniającego miasto huku wystrzałów i narastającej rzezi, walk, które zawładnęły całym Five Points podczas zamieszek, walka pomiędzy Amsterdamem a Billem „Rzeźnikiem” staje się ostatecznie pojedynkiem jeden na jednego. „Nie chcieliśmy, by cokolwiek wyglądało za bardzo współcześnie” – mówi Aguilar. „W tamtych czasach starcia były stylizowane, rytualne. Były zacięte, absolutnie dzikie. Walczący mieli na celu okaleczenie się nawzajem. Używali własnych części ciała jako narzędzi walki. Uderzali się głowami, wyłupiali sobie oczy, odgryzali uszy. Było to brutalne i bezlitosne”.

DiCaprio i Day-Lewis pracowali przez kilka miesięcy ze Scorsese i Aguilarem nad doprowadzeniem do perfekcji swoich stylów walki. „Fizycznie zacząłem przygotowywać się do tej roli już na 11 miesięcy przez rozpoczęciem zdjęć” – mówi DiCaprio. „Mój plan ćwiczeń obejmował zapasy, rzucanie nożami i inne metody potyczek z tamtego okresu. Amsterdam bardzo odróżnia się od dzikich hord mieszkańców Five Points. Jest nie tylko fizycznie wytrzymały, ale posiada determinację, zrodzoną z wielkiego pragnienia zemsty. Ma też przebiegłość mężczyzny, który spędził 16 lat na obmyślaniu każdego swojego ruchu”.

Aktorzy znaleźli w starych tradycjach walki także coś pozytywnego. Liam Neeson mówi: „Kiedy mężczyźni walczyli, nawet jeśli była to bestialska, brutalna potyczka, przestrzegali ustalonego kodeksu etycznego”.

JĘZYK XIX-WIECZNYCH NOWOJORCZYKÓW

„Amsterdam? Ja jestem Nowym Jorkiem”

- Bill „Rzeźnik”

W zachowaniu realizmu dawnego Nowego Jorku pomagał także specjalista językowy, Tim Monich. Dbał o to, by każdy na planie mówił jak XIX-wieczny mieszkaniec Dolnego Manhattanu, z użyciem specyficznego akcentu i spektakularnej kryminalnej gwary. To właśnie wtedy powstały takie słowa jak „chata” jako eufemizm mieszkania czy „paser” jako określenie kogoś, kto sprzedaje kradzione towary. Monich wyjaśnia: „Wyzwaniem stało się dla nas sprawienie, by bohaterowie brzmieli jak twardzi, wychowani na ulicy przedstawiciele klasy pracującej, przy jednoczesnym wyeliminowaniu przeróżnych naleciałości etnicznych słyszanych w dzisiejszym Nowym Jorku”.

Oprócz wyników szerokich historycznych prac badawczych, ostatecznie Monich musiał po części polegać na swojej lingwistycznej wyobraźni. „Lata 40. i 60. XIX wieku to czasy, w których nie było jeszcze nagrań” – opowiada. „Korzystałem więc z innych źródeł z tamtego okresu – humorystycznych tekstów, poezji, ballad, artykułów z gazet, by wyobrazić sobie jak brzmieli ówcześni Nowojorczycy. Słuchałem też późniejszych nagrań ludzi, którzy urodzili się i wychowali w tamtych czasach, np. przemówień Walta Whitmana”.

Monich pomagał każdemu z aktorów połączyć autentyczną, charakterystyczną wymowę z osobowościami granych przez nich bohaterów. „Daniel Day-Lewis pracował bardzo ciężko nad stworzeniem maniery wypowiedzi Billa „Rzeźnika”” – opowiada lingwista. „Zdecydował, że Bill będzie osobą wyedukowaną, która umie czytać i pisać. Ponieważ ludzie w tamtych czasach znali przede wszystkim Biblię, czytaliśmy ją z Danielem razem na głos, by tekst nabrał odpowiedniego brzmienia. Przewertowaliśmy także Whitmana. Daniel chciał spowolnić artykulację swojego bohatera. Uważał, że musi on mówić wolno, w sposób przemyślany. Marty uznał to za bardzo interesujący pomysł”.

„W ten sam sposób z Leo omawialiśmy postać Amsterdama. Jego bohater przybył do Ameryki z Irlandii, był wychowywany wśród irlandzkich imigrantów, którzy mówili po irlandzku lub po angielsku, ale z wyraźnym akcentem. Jego wymowa musiałaby być rytmiczna, śpiewna. Ale musieliśmy też pamiętać o tym, że Amsterdam 16 lat spędził w fabryce, gdzie jego brzmienie nabrało szorstkości, więc wymyśliliśmy krzyżówkę akcentu amerykańskiego i irlandzkiego. Podobnie było z postacią graną przez Cameron. Ona także przybyła do Nowego Jorku jako dziecko i wychowywała się w Five Points. Ale ponieważ w młodym wieku trafiła do nacjonalistów, jej język wywodził się z naturalnych amerykańskich wzorców wymowy”.

Monich określa swoją rolę na planie jako „policjanta ds. wymowy z dawnych czasów”. Zaznacza jednak, że w dużej mierze panowała tam również swoboda, by stworzyć wrażenie Nowego Jorku jako wieży Babel. „Daniel okazjonalnie wprowadzał do dialogu słowa typowe dla Whitmana, zapożyczał także cytaty z Biblii” – opowiada Monich. „I nigdy nie zapomnę momentu, kiedy po raz pierwszy na planie Leo powiedział słowo ‘Okay’. Jak tylko Marty krzyknął ‘Cięcie!’, Leo przybiegł z przeprosinami. „Przepraszam, wiem, że nie powinienem mówić ‘Okay’ – powiedział. „Na planie „Titanica” zwracano mi uwagę, bym nie używał tego słowa”. Nie zgodziłem się z nim. ‘Okay’ to bardzo stare amerykańskie stwierdzenie, wyrażenie jeszcze sprzed Wojny Secesyjnej. Są spory na temat jego pochodzenia, ale ja myślę, że wywodzi się ono od żartobliwego sposobu powiedzenia „All correct”. Nie było więc żadnych przeciwwskazań by go używał”.

Zadaniem Monicha była praca nie tylko z głównymi aktorami, musiał także pilnować akcentu wszystkich 100 osób, które wypowiadały jakiekolwiek słowa. „Prawie nikt na planie nie mówił ze swoim prawdziwym akcentem” – wspomina. „Mieliśmy Irlandczyków, np. Brendana Gleesona czy Brytyjczyków, jak Jim Broadbent, którzy grali Amerykanów. Z drugiej strony byli Amerykanie, którzy grali irlandzkich imigrantów. To była mieszanina różnych akcentów, co w dużej mierze odzwierciedla rzeczywistą, także i dzisiejszą sytuację w Ameryce”.

Przygotowując się do swojej roli, Diaz uznała pracę nad akcentem za kluczowy aspekt wniknięcia w osobowość swojej bohaterki. „Jenny przybyła do Ameryki ze swoją matką z Irlandii i w bardzo młodym wieku została osierocona” – komentuje aktorka. „Związała się z Billem „Rzeźnikiem” i nauczyła się od niego wszystkiego, co mogło być przydatne, by przetrwać, obojętnie czy dotyczyło to sprzedawania własnego ciała czy dokonywania drobnych przestępstw. Prawdopodobnie także naśladowała jego styl wymowy”.

Henry Thomas to kolejny aktor, któremu język pomógł zrozumieć graną przez siebie postać. „Przeczytałem książkę zatytułowaną „The Rouge’s Lexicon”, która jest jakby encyklopedią slangu podziemnego świata minionego wieku” – wyjaśnia. „Okazało się to bardzo pomocne w załapaniu języka i pomogło mi zauważyć, jak autentyczny jest nasz scenariusz. To fascynujące, jak niektóre słowa do dziś przetrwały w naszym języku”.

„Aktorzy mieli dużą swobodę w jego wybieraniu i decydowaniu, skąd pochodzą grane przez nich postacie”  - komentuje. „Nowy Jork to tygiel, łączący wszystkie akcenty świata, więc było wielce interesującą rzeczą móc się tym trochę pobawić”.

KRYMINALNY ŻARGON: SŁOWNIK FIVE POINTS

(według definicji z „The Rogue’s Lexicon” George’a Matsella z roku 1859)

Cielęcina: prostytutka 

Ćma: kobieta, która zaciąga mężczyznę do ciemnego zaułka, by tam okraść

Dębowa jesionka: trumna

Gąsior: żonaty mężczyzna, który nie mieszka w domu z rodziną

Internat: więzienie

Jeleń: ktoś składający fałszywe zeznania

Jesienny nurek: kieszonkowiec okradający starszych ludzi w kościołach

Jękała: złodziej, którzy przychodzi na kazania i pogrzeby, by okraść ludzi tam zgromadzonych

Łapówka: grabież, rabunek

Pałkarz: policjant

Potańcówka: dokonanie drobnej kradzieży w cudzym domu pod chwilową nieuwagę właściciela

Słaboszczak: ktoś, kto wkłada rękę nie do swojej kieszeni

Szlifierz: więzień

Takiego wała!: Przenigdy!

Twardziel: mężczyzna, który lubi wdawać się w bójki bez wyraźnego powodu

Wędkarz: złodziej, który kradnie za pomocą haka przymocowanego na końcu kija

Wróżbitka: prostytutka

Wysoka fala: duża ilość pieniędzy

ZDJĘCIA

„Wojna nie rozgrywa się gdzieś w Dixie. Ona trwa tutaj, na tych ulicach!”

- Monk McGinn

Scorsese wiedział, że nie wystarczy dobra scenografia i praca nad językiem, by oddać charakter minionych czasów. Trzeba było jeszcze kogoś, kto umiałby ten klimat przekazać widzowi obrazem i oczarować go. Dlatego zatrudnił niezwykle utalentowanego operatora, Michaela Ballhausa. Tym sposobem pracowali razem już po raz szósty.

„Kręcenie filmu z Martym jest ogromną przyjemnością, bo on jest niesamowitym wzrokowcem” – mówi Ballhaus. „W głowie tworzy tyle obrazów, że sprostanie jego wizji, przeniesienie tego wszystkiego na ekran, stanowi niezwykle trudne, ale fantastyczne zajęcie. Uważam, że ten projekt jest najbardziej ekscytujący ze wszystkich, które robiliśmy wspólnie. To bardzo zróżnicowany film - jest tu i akcja i wspaniała historia miłosna, i konflikt pomiędzy ojcem i synem. Poza tym, nie bez znaczenia jest fakt, że to pierwszy film dotyczący akurat tego okresu w historii Ameryki. Sprostanie temu wyzwaniu było bardzo ekscytujące”.

Ballhaus i Scorsese chcieli, by film oczarował widza. „Zanim zaczęliśmy kręcić, Marty dał mi książkę o Rembrandcie, która omawiała filozofię tego wielkiego malarza dotyczącą światła” – wspomina Ballhaus. „Musieliśmy pojąć te zasady, by użyć w filmie bardzo prostych źródeł oświetlenia– świeczek, pochodni, ognisk płonących na ulicach”.

 „W tamtych czasach wszędzie było pełno dymu i mgły. Nie istniała jeszcze elektryczność. Używano gazu, a ludzie dodatkowo palili nadzwyczajne ilości tytoniu. Wszędzie były też jakieś pożary lub ogniska. Kręcąc używałem niewielu filtrów, a w niektórych scenach bardzo mało światła. Większa część filmu rozgrywa się w zakątkach, w których mieszka biedota, więc jest tam ciemno i mało kolorowo”.

Ballhaus współpracował blisko ze scenografem, Ferrettim. „Dante jest niesamowitym artystą. Jego scenografie wyglądają bardzo autentycznie, odnosi się wrażenie, jakby rzeczywiście było się w danym miejscu. Mieliśmy możliwość zrobienia kilku spektakularnych szerokich ujęć, np. wtedy, gdy kręciliśmy scenę w zatoce. Zaczęliśmy zbliżeniem pary kobiet pogrążonych w żałobie, idących wzdłuż portu. Widzimy trumny z ciałami ich bliskich, a później kamera podnosi się coraz wyżej i wyżej i dostrzegamy także rzędy innych trumien. Kamera ciągle wędruje w górę ponad statkiem w doku, a potem nagle rozwodzi się nad wodą” – opowiada operator. „Zrobiliśmy także bardzo skomplikowane ujęcie w Chińskiej Pagodzie. Zaczynało się filmowaniem postaci Billa „Rzeźnika”, stojącego na scenie. Kamera ustawiona była za nim i skierowana w stronę widowni. Potem obracała się szybko dookoła niego, by następnie powrócić do pierwotnej pozycji. Dzięki temu w jednym ujęciu widzimy całe wnętrze Pagody i wszystkich osób w niej zgromadzonych”.

KOSTIUMY I CHARAKTERYZACJA

Zdobywczyni Oscara, kostiumograf Sandy Powell, pracowała ze Scorsese po raz pierwszy. Ona także odegrała ważną rolę w kreowaniu atmosfery dawnego Nowego Jorku. Pracę rozpoczęła od przejrzenia wszystkich istniejących fotografii z tego okresu, jakie tylko udało jej się znaleźć. „To czasy nieczęsto portretowane, ale my akurat mieliśmy szczęście” – opowiada Powell. „Dagerotypowe fotografie właśnie wtedy zostały wynalezione, więc było się czemu się przyglądać. Miałam też dostęp do wyników poszukiwań, jakie poczynił Marty. Ale nie chciał, bym zbytnio opierała się na tych znaleziskach. Chciał, bym stworzyła świat, jakiego nigdy wcześniej w kinie nie widziano, ale też oparty na rzeczywistości. To stało się moją myślą przewodnią”.

Jednym z pierwszych zadań było znalezienie sposobu na zróżnicowanie poszczególnych gangów. „Oczywiście członkowie tych grup nie nosili mundurów, jednak chciałam, by każdy z nich miał swój unikalny wygląd. Jedną z rzeczy, jakich dowiedziałam się o gangu Dead Rabbitss było to, że kiedy szli do walki, każdy z nich miał czerwony pasek przyczepiony na całej długości spodni. Użyłam tego jako motywu przewodniego, dołączając ów element do ich koszul i niektórych innych części garderoby. Nacjonaliści wyglądali zupełnie inaczej. Mieli więcej pieniędzy, więc byli bardziej wystrojeni. Nosili także charakterystyczne wysokie cylindry”.

Powell świetnie się bawiła projektując kostiumy dla Billa „Rzeźnika”, najbardziej błyskotliwego i wytwornego z gangsterów. „Marty miał bardzo dużo pomysłów dotyczących Billa” – wspomina. „Chciał, by wyglądał elegancko. Miał trochę przypominać dzisiejszych gangsterów, którzy, choć mieszkają w skromnie urządzonych domach, noszą wytworne, drogie ubrania. To miało dotyczyć Billa i reszty nacjonalistów”.

Daniel Day-Lewis także miał specyficzne wyobrażenie na temat tego, jak powinien wyglądać Bill „Rzeźnik”. „Daniel chciał, bym podkreśliła jego wysoki wzrost” – mówi Powell. „Jego bohater nosi więc w wielu scenach długi płaszcz, charakterystyczną dla niego odzież, pod którą ukrywa swój śmiertelny nożowniczy pas. Płaszcz podkreśla wzrost Daniela i jego strzelistą budowę. Aktor jest bardzo smukły, więc zaakcentowaliśmy to, ubierając w rzeczy bardziej dopasowane. To nadało mu wygląd pająka. W przypadku jego garderoby użyliśmy też różnych szalonych wzorków, np. kratek i prążków”.

Mówi Daniel Day-Lewis: „Zanim rozpoczęły się zdjęcia, mieliśmy okazję spotkać się z Sandy w Dublinie i przedyskutować nasze pomysły. Pokazała mi kolekcje zdjęć i rycin, na podstawie których rodziły się jakieś pomysły. Każde z nich pobudzało jej wyobraźnię. Miesiąc później zaprezentowała mi wieszak pełen ubrań, które zaprojektowała i byłem nimi kompletnie zaskoczony. Nie wyobrażałem sobie swojego bohatera jako takiego panicza. To był bardzo odkrywczy moment dla mnie, naprawdę wspaniały. Nagle zostaje ci pokazane coś, co kompletnie zmienia twój sposób myślenia”.

Wygląd gangów i sposób w jaki się ubierali ich członkowie, pobudził wyobraźnię całej ekipy. Podsumowuje to Leonardo DiCaprio: „Odniosłem tę sytuację do lat 80. i grup przestępczych znanych mi z Los Angeles z czasów, w których dorastałem. Nosiły one różne nazwy, a ich członkowie mieli zawsze jakąś część garderoby, która oznaczała ich przynależność do danego gangu. Było to coś, po czym się nawzajem rozpoznawali i czym sygnalizowali innym swoją odrębność. Myślę, że tak samo działo się w przypadku Dead Rabbits”.

Projektowanie strojów kobiecych dla „Gangów Nowego Jorku”, szczególnie kostiumów Jenny, która porusza się pomiędzy arystokratyczną dzielnicą willową Górnego Manhattanu a niebezpiecznymi zakątkami Five Points, także było nowym wyzwaniem dla Powell. „Ubrania Jenny wśród nacjonalistów są tradycyjne, z charakterystycznym zarysem wiktoriańskiej sylwetki kreowanym przez krynoliny” – mówi Powell. „To bardzo kontrastuje z ciuchami, jakie nosi w Five Points”.

„Marty chciał, by Jenny i jej koleżanki uformowały własny gang. Moim zadaniem było więc wymyślenie sposobu, w jaki kobiety z tego świata upodobnić do twardych mężczyzn. Natrafiłam na książki z obrazkami kobiet, które w latach 50. XIX-tego wieku nosiły spodnie pod spódnicami. Nazywano je Dress Reformers, były wczesnymi feministkami, których ruch niestety się nie przyjął. Szyły sobie spodnie z własnych spódnic. Nosiły także marynarki i kamizelki, zupełnie jak mężczyźni. I tak właśnie ubiera się Jenny”.

Przez cały czas pracy nad filmem Powell była pod wrażeniem zainteresowania i ogromnej wiedzy Scorsese na temat kostiumów. „On rozumie i kocha ubrania” – zauważa. „Poza tym ma fantastyczną pamięć – jest mistrzem szczegółu. Mogłam pokazać mu zdjęcie, a miesiąc później wciąż dokładnie pamiętał, co na nim było. Mówił: ‘Tak, to jest rękaw z 1857 roku, ten drugi nie wszedł do mody przed 1860 rokiem’. Potrafi zauważyć subtelne różnice”.

Postać Billa „Rzeźnika” odróżniała się też od innych w bardzo charakterystyczny sposób. Gangster miał jedno oko szklane, które zastępowało mu to, które stracił w walce. Wygrawerowany był na nim emblemat w postaci amerykańskiego orła. By wykreować efekt sztucznego oka, Manlio Rochetti, uhonorowany Oscarem charakteryzator, stworzył miękką soczewkę, którą codziennie zakładał aktorowi przed rozpoczęciem zdjęć.

Leonardo DiCaprio także musiał poddawać się intensywnej charakteryzacji po tym, jak zostaje ciężko pobity przez Billa „Rzeźnika” i kiedy wraca do zdrowia pod opieką Jenny. DiCaprio przechodził 4-godzinne sesje charakteryzatorskie, by oddać kiepski stan swojego bohatera.

„Marty uważał, że to bardzo ważne pokazać, że powrót Amsterdama do zdrowia miał charakter stopniowy i w rzeczywistości trwał bardzo długo. Wiec wypracowaliśmy pięć rożnych stadiów jego rekonwalescencji, by oddać rozpiętość w czasie” – mówi charakteryzator DiCaprio, Sian Grigg. „Proces ten polegał m.in. na użyciu protez i bardzo starannych zabiegach kosmetycznych. To było dla Leo zupełnie nowe doświadczenie,  oznaczało bowiem siedzenie bez ruchu przez długi czas. Ale myślę, że mu się to podobało”.

DiCaprio także miał wiele pomysłów na oddanie zmiennego wyglądu Amsterdama, który jest wyraźnie zależny również od stanu posiadania. Mówi Grigg: „Na początku filmu Amsterdam przybywa do Five Points, dopiero w miarę rozwoju akcji dopasowuje się do lokalnego środowiska. Leo brał czynny udział w dyskusjach na temat tego, jak pokazać zmiany, które jego bohater przechodzi zarówno na zewnątrz jak i wewnątrz. Miał bardzo dobre pomysły”.

* * *

Zdjęcia do „Gangów Nowego Jorku” zakończyły się 30 marca 2001 roku, po 137 dniach spędzonych przez ekipę na planie.

OBSADA

LEONARDO DICAPRIO (Amsterdam Vallon)

Leonardo DiCaprio urodził się w Hollywood, w Kalifornii w 1974 roku. Już w szkole podstawowej brał udział w letnich kursach aktorskich. Następnie, podczas pobytu w szkole średniej zagrał w pierwszym prawdziwym przedstawieniu  - "Circus Fantasy". 

W 1988 roku jako czternastolatek Leonardo wystąpił w serii filmów reklamowych i filmów edukacyjnych. Pod koniec tego samego roku zadebiutował w telewizji w remake’u klasycznego filmu dla dzieci "Lassie." W 1990 roku, po występach w emitowanym przez stację NBC serialu dramatycznym "Santa Barbara", został zaangażowany w małej roli w popularnej serii "The Outsider", następnie "Parenthood". W 1991 Leonardo zadebiutował w filmie fabularnym - "Critters 3". W tym samym roku został zaproszony do udziału w sitcomie stacji ABC "Growing Pains". Następnie Michael Caton-Jones zaangażował Leonardo do roli młodego Tobiasa Wolffa w kinowej adaptacji bestsellerowej powieści "Chłopięcy świat", w którym wystąpił u boku Roberta De Niro i Ellen Barkin.

W 1993 szwedzki reżyser Lasse Hallstrom zatrudnił Leonardo do roli Arniego w entuzjastycznie przyjętym przez krytykę filmie „Co gryzie Gilberta Grape’a?”. Jego występ zaowocował nominacją do Oscara dla aktora drugoplanowego. Miał wtedy 19 lat. W 1995 roku  zagrał u boku Sharon Stone i Gene’a Hackmana w reżyserowanym przez Sama Raimiego filmie "Szybcy i martwi" i w tym samym roku jeszcze w filmowej adaptacji autobiograficznych wspomnień  Jima Carrolla "Przetrwać w Nowym Jorku". Później zagrał poetę Arthura Rimbauda w reżyserowanej przez Agnieszkę Holland kinowej wersji  sztuki Christophera Hamptona „Całkowite zaćmienie”.

W adaptacji „Romeo i Julii” Williama Shakespeare'a, zrealizowanej przez australijskiego reżysera Baza Luhrmanna wystąpił w roli Romea u boku Claire Danes. W tym samym roku mieliśmy okazję zobaczyć go jako niesfornego syna Meryl Streep w obrazie „Pokój Marvina”, w którym występowali także Diane Keaton i Robert De Niro. W 1996 roku zagrał w nagrodzonym kilkoma Oscarami “Titanicu” Jamesa Camerona, w którym partnerowała mu Kate Winslet.

Następnie pojawił się w "Człowieku w żelaznej masce" z Gerardem Depardieu, Jeremym Ironsem i Johnem Malkovichem. Film okazał się niewypałem, po którym aktor stracił na popularności. W 1999 roku zagrał u Woody’ego Allena w "Celebrity", tuż przed tym, jak rozpoczął pracę u Danny’ego Boyle'a w kinowej adaptacji bestsellerowej powieści Alexa Garlanda "Niebiańska plaża". W ubiegłym roku, po zakończeniu zdjęć do “Gangów Nowego Jorku”, Leonardo zagrał w najnowszym filmie Stevena Spielberga “Złap mnie, jeśli potrafisz”, w którym partnerował mu Tom Hanks.

DANIEL DAY-LEWIS (Bill “Rzeźnik”)

Daniel Day-Lewis już swoimi pierwszymi rolami zachwycił zarówno widownię jak i krytykę. Z niezwykłą łatwością przemieniał się z punka z filmu „Moja piękna pralnia” w wymuskanego wiktoriańskiego arystokratę w „Pokoju z widokiem” duetu Merchant-Ivory. Za obie role w 1986 roku Stowarzyszenie Nowojorskich Krytyków Filmowych przyznało mu nagrodę dla najlepszego aktora drugoplanowego. 

W kinie zadebiutował w 1971 roku małą, nieuwzględnioną w końcowych napisach rolą u Johna Schlessingera w "Tej przeklętej niedzieli”. Następnie zagrał postacie drugoplanowe w obrazach "Gandhi" i "Bunt na Bounty".

Choć każdą rolę Day-Lewis przeobrażał  w prawdziwą kreację aktorską, dopiero grana przez niego postać cierpiącego na porażenie mózgowe pisarza  Christy’ego Browna w filmie „Moja lewa stopa” Jima Sheridana przyniosła mu Oscara dla najlepszego aktora. Kolejną nominację Akademii uzyskał za film „W imię ojca”, prawdziwą historię mężczyzny niesłusznie skazanego na 15 lat więzienia. 

Inne jego filmy to: „Ostatnim Mohikanin”,  „Wiek niewinności” - pierwsza współpraca z  Martinem Scorsese,  bardzo dobrze przyjęta “Nieznośna lekkość bytu” Philipa Kaufmana, „Czarownice z Salem”, gdzie wystąpił u boku Winony Ryder. Ostatni raz mieliśmy okazję zobaczyć go  w “Bokserze” Jima Sheridana.

Day-Lewis uczył się aktorstwa w Bristol Old Vic School. Później, przez ponad dekadę (lata 70. i wczesne 80.) poświęcał się pracy w teatrze, występując w najlepszych brytyjskich i irlandzkich teatrach.

CAMERON DIAZ (Jenny Everdeane)

Cameron Diaz zadebiutowała w kinie w wieku 21 lat, urzekając widzów jako femme fatale w jednym z największych hitów Jima Carreya „Maska”. Następnie zagrała w małym niezależnym filmie "Kolacja z arszenikiem", a później w off-owej miłosnej historii Stevena Baigelmana "Feeling Minnesota", gdzie partnerowali jej  Keanu Reeves i Vincent D'Onofrio. Zagrała także u Edwarda Burnsa w "Tej jedynej”, a następnie u boku Harveya Keitela i Craiga Sheffera w "Urwaniu głowy".

W 1996 roku na targach filmowych ShoWest Cameron została uznana Gwiazdą Jutra, który to tytuł przyznaje amerykańska organizacja zrzeszająca właścicieli kin. Jej zrealizowany zaraz potem film "Mój chłopak się żeni” stał się jednym z największych hitów 1997 roku a jej występ zaowocował nagrodą Blockbuster dla najlepszej aktorki drugoplanowej w komedii. W "A Life Less Ordinary", reżyserowanym przez Danny’ego Boyle’a ("Trainspotting"), Cameron wystąpiła u boku Ewana MacGregora.

Za rolę w romantycznej komedii braci Petera i Bobby’ego Farrellych "Sposób na blondynkę” zyskała miano najlepszej aktorki, przyznane przez Stowarzyszenie Nowojorskich Krytyków Filmowych. Była też nominowana do Złotego Globu, a uhonorowana nagrodą Blockbuster dla najlepszej aktorki, holenderską nagrodą Rembrandta  i nagrodą MTV.  

Po komedii "Gorzej być nie może" Cameron zagrała z  Johnem Cusackiem, Catherine Keener i Johnem Malkovichem w dobrze przyjętym przez krytykę filmie Spike’a Jonesa "Być jak John Malkovich". Za tę rolę ponownie nominowano ją do Złotego Globu, nagrody Stowarzyszenia Amerykańskich Aktorów Filmowych i nagrody BAFTA, przyznawanej przez Brytyjską Akademię Filmową. 

Cameron zagrała także u boku Ala Pacino w filmie Olivera Stone'a "Męska gra” i wystąpiła w jednym z największych hitów 2001 roku “Aniołki Charliego” u boku Drew Barrymore i Lucy Liu. Inne jej filmy to m.in. "Sekret" oraz zrealizowany dla telewizji  Showtime obraz "Things You Can Tell Just By Looking at Her", w którym zagrała z  Glenn Close, Calistą Flockhart, Amy Brenneman i Holly Hunter. Podkładała też głos w zrealizowanym przez wytwórnię DreamWorks odnoszącym wielkie sukcesy animowanym filmie “Shrek", w którym głosu użyczali także Eddie Murphy, John Lithgow i Mike Meyers. Zagrała również z Tomem Cruisem i Penelope Cruz w filmie Camerona Crowe'a "Vanilla Sky." Aktualnie pracuje przy filmie “Aniołki Charliego 2 – jazda na maxa”. 

LIAM NEESON (Priest Vallon)

Neeson stał się jedną z czołowych międzynarodowych gwiazd naszych czasów. Ostatnio widzieliśmy go w filmach: “Charlie Cykor”,  “Gwiezdne Wojny: Epizod I –Mroczne Widmo” George’a Lucasa oraz u Jana DeBonta w “Nawiedzonym”.

Urodzony w Irlandii Neeson chciał zostać nauczycielem. Uczęszczał do Queens College w

Belfaście, gdzie studiował fizykę, informatykę, matematykę i dramat. Przerwał jednak karierę nauczycielską i w 1976 roku dołączył do ekipy Lyric Players Theatre w Belfaście, debiutując w profesjonalnym przedstawieniu - sztuce Josepha Plunketta "The Risen People". Po dwóch latach przeniósł się do Dublina.  

W 1980 roku John Boorman zobaczył Neesona grającego rolę Lenniego w sztuce Johna Steinbecka "Myszy i ludzie" i obsadził go w swojej epickiej opowieści o królu Arturze "Excalibur". Był to debiut filmowy Neesona. Od tego czasu wystąpił w ponad 20 filmach, m.in. w remake’u „Bunt na Bounty” Dino De Laurentisa, ciepło przyjętym przez krytyków filmie "Lamb" (za który otrzymał nominację do Evening Standard Drama Award), obrazie Andreja Konczałowskiego "Duet for One", a także w filmach „Modlitwa za umierających” i “Misja”  Rolanda Joffe’a.

Neeson zyskał uznanie krytyków grając głuchoniemego weterana z Wietnamu z dramacie sądowym Petera Yatesa "Podejrzany". Zagrał także w filmach:  "Dobra matka", "Darkman",

"Crossing the Line", "Na ziemi wroga", "Podejrzenie", "Mężowie i żony" Woody’ego Allena, "Cudotwórca", "Nell", „Wczoraj i dziś” Barbeta Schrodera. Wystąpił także w  tytułowej roli w obrazie Michaela Cantona-Jonesa "Rob Roy".

Zadebiutował na  Broadwayu w 1993 roku w dramacie Eugene O’Neilla “Anna Christie", w którym partnerowała mu Natasha Richardson. Za tę rolę dostał nominację do nagrody Tony w kategorii najlepszego aktora.

W 1993 roku  Neeson był nominowany do Oscara, Złotego Globu, nagrody BAFTA w kategorii najlepszego aktora za sportretowanie Oskara Schindlera w nagrodzonej przez Akademię “Liście Schindlera”  Stevena Spielberga. 

W 1998 zagrał w filmowej adaptacji powieści  Victora Hugo  "Nędznicy" a także wcielił się w postać Oscara Wilde’a w sztuce Davida Hare’a  "Pocałunek Judasza", wystawianej w Londynie w Nowym Jorku. W 1996 roku zagrał tytułową rolę w filmie  Neila Jordana   "Michael Collins", za która dostał nagrodę dla najlepszego aktora na festiwalu w Wenecji, nominację do Złotego Globu oraz prestiżową londyńską nagrodę Evening Standard Award. 

JIM BROADBENT (William ‘Boss’ Tweed)

Jim Broadbent, którego kariera rozwija się zarówno na deskach teatru jak również w telewizji i  kinie, w ubiegłym roku otrzymał statuetkę Oscara za poruszającą kreację w roli męża Iris Murdoch w filmie “Iris”. Widzowie pamiętają go także z niedawnego występu w roli ojca Renee Zellwegger w komediowym hicie „Dziennik Bridget Jones”. Zagrał również u boku Nicole Kidman i Ewana MacGregora w musicalu Baza Lurhmanna "Moulin Rouge". W 1999 roku  Broadbent zdobył szerokie uznanie za rolę W. H. Gilberta  w filmie Mike’a Leigh "Topsy Turvy".

Wśród innych obrazów, w których można go było zobaczyć są m.in.: "O mały głos", "Rewolwer i melonik”, "Pożyczalscy", "Biały labirynt", "Tajny agent", „Strzały na Broadwayu” Woody’ego Allena, "Princess Caraboo", “Gra pozorów” Neila Jordana, "Enchanted April", „Życie jest słodkie” Mika Leigh, "Superman IV", "Dobry ojciec", "Bandyci czasu", "Psy wojny” i wiele innych.

Broadbent jest uznanym aktorem teatralnym, występującym na najważniejszych londyńskich scenach. Aktor pojawiał się też wielokrotnie w produkcjach brytyjskiej telewizji, m.in. w filmach: "The Peter Principle”, "Murder Most Horrid”, "A Sense of History" (w przypadku tego filmu był także autorem scenariusza), "Inspector Morse", "Revolution", "The Miser", "Conrad", "Happy Families", "Silas Marner", "Only Fools and Horses", "The Last Company Car" i wielu innych dramatach kręconych głównie dla stacji BBC i Kanału 4.

BRENDAN GLEESON (Monk McGinn)

Brendana Gleesona widzieliśmy niedawno  w „Sztucznej inteligencji“ Stevena Spielberga.  Aktualnie aktor pracuje na planie najnowszego filmu Anthony’ego Mingelli “Cold Mountain”. 

Gleeson urodził się i wychował w Dublinie. W szkole średniej zainteresował się teatrem i kinem, głównie pod wpływem swojego nauczyciela, Pata Grogana. Ukończył studia na uniwersytecie w  Belcamp, gdzie później przez 10 lat pracował jako wykładowca. W tym czasie wystąpił w kilku sztukach teatralnych, by w końcu w wieku 34 lat, w 1989 roku, zdecydować, że chce na stałe poświęcić się aktorstwu.

Międzynarodową uwagę przykuł swoim występem w filmie Johna Boormana "Generał" – za tę rolę bostońscy i londyńscy krytycy uhonorowali go nagrodą dla najlepszego aktora, otrzymał także wyróżnienie od irlandzkiego instytutu filmowo-telewizyjnego. 

Gleeson zagrał także w filmach: "Za horyzontem", "Waleczne serce", "Michael Collins", "I Went Down", “The Snapper”, "Angela Mooney”, "My Life So Far”, "Wild About Harry", "Mission Impossible 2", „Harrison's Flower", "Lake Placid", a ostatnio także w zrealizowanej przez Johna Boormana ekranizacji powieści Johna Le Carre'a "Krawiec z Panamy".

JOHN C. REILLY (Happy Jack)

John C. Reilly zyskał miano jednego z najbardziej poważanych aktorów swojego pokolenia. Jego niesamowita zdolność zupełnego przeobrażania się w grane przez niego postacie zwróciła uwagę Hollywood i pracujących w nim filmowców, z których wielu zdecydowało się zatrudnić go w swoich filmach więcej niż raz. Najwięksi reżyserzy naszych czasów, tacy jak: Brian De Palma, Terrence Malick, Martin Scorcese, Paul Thomas Anderson, Lasse Hallstrom, Wolfgang Peterson i Neil Jordan wykorzystali jego wszechstronność do tworzenia niezwykłych wizji w swoich filmach.

Wychował się w Chicago i tam zaczynał karierę występami w lokalnych teatrach. Dostał się do prestiżowej szkoły aktorskiej Goodman School of Drama, po czym zaczął pracować dla  Steppenwolf Theatre i Organic Theatre. W niedługim czasie napisał i wyreżyserował dwuosobową sztukę "Walking the Boogie". Mniej więcej w tym samym czasie wysłał Brianowi De Palmie wideo ze swoim nagraniem i po rozmowie telefonicznej, bez osobistego spotkania z reżyserem, został zatrudniony na planie  "Ofiar wojny". W kilka dni później był już na pokładzie samolotu lecącego do Tajlandii, by zadebiutować w filmie fabularnym.

Kariera Reilly'ego cały czas się rozwija się. W nadchodzących miesiącach zobaczymy go aż  w czterech projektach. Oprócz „Gangów nowego Jorku”, zagrał ostatnio w "Chicago" (ujawniając swój talent wokalny u boku Catherine Zeta-Jones i Renee Zellweger), „Godzinach” i "The Good Girl” (gdzie partnerowała mu Jennifer Aniston).

Wcześniej aktor wystąpił w dobrze przyjętej przez krytykę produkcji "The Anniversary Party", który wyreżyserowali wspólnie Alan Cumming i Jennifer Jason Leigh. Zagrał także w hicie Wolfganga Petersena "Gniew oceanu" i zyskał uznanie krytyków i widzów w dramacie Paula Thomasa Andersona "Magnolia". Dał też wspaniały popis swoich możliwości w dramacie o baseballistach "Gra o miłość", w którym zagrali także Kevin Costner i Kelly Preston, a także w romantycznej komedii  "Ten pierwszy raz", gdzie partnerowali mu Drew

Barrymore i David Arquette. 

Wszechstronność Reilly'ego została wykorzystana w wielu innych filmach, zarówno tych pochodzących z wielkich wytwórni, jak i w produkcjach niezależnych. Wystąpił jako gwiazda porno i narkoman  w filmie Paula Thomasa Andersona „Boogie Nights", jako drobny hazardzista w dramacie akcji Andersona "Sydney". Stworzony przez niego portret sierżanta Storma w obrazie Terrence’a Malicka "Cienka czerwona linia" zyskał bardzo pochlebne recenzje krytyków. Inne filmy w których zagrał to m.in.: "Georgia", "Co gryzie Gilberta Grape’a?", "Dolores", "Dzika rzeka", "Nie jesteśmy aniołami", "Stan łaski" i "Hoffa".

Reilly powrócił do swoich teatralnych korzeni w  2000 roku występując w nominowanej do nagrody Tony broadwayowskiej produkcji Sama Sheparda "True West".  

HENRY THOMAS (Johnny)

Henry Thomas ostatnio wystąpił w filmie Billy’ego Boba Thorntona "Rącze konie”, a także w trzech niezależnych produkcjach: "The Quickie" Sergeia Bodrova  (w którym zagrali także Vladimir Mashkov, Jennifer Jason Leigh, Dean Stockwell) "Briar Patch” Zeva Bermana (z udziałem Arie Vereen i Dominque Swain) oraz "Dead in the Water" według scenariusza i w reżyserii Gustavo Lipszteina (w którym ponownie partnerowała mu Dominque Swain).

Jako 10-latek Thomas zyskał międzynarodowe uznanie grając rolę Elliota  w filmie Stevena

Spielberga "E. T.: the Extra Terrestrial". Od tej pory stale pracował, kompletując w swoim dorobku bardzo różnorodne role. Zagrał m.in. z Bradem Pittem i Anthonym Hopkinsem  w "Wichrach namiętności", pojawił się także u boku Kathy Bates i Jamesa Woodsa w ekranizacji nagrodzonej Pulitzerem sztuki Sama Sheparda "Klatwa", którą sfilmowała stacja telewizyjna Showtime.

Thomas pojawił się także prze produkowanym przez stację  HBO filmie "Indictment" (za który dostał nominację do Złotego Globu), a także filmach kinowych "Suicide Kings", "Niagara Niagara”, "Fire In the Sky" i "Valmont” Milosa Formana.

REALIZATORZY

MARTIN SCORSESE (Reżyseria)

Martin Scorsese wyreżyserował ponad 25 filmów, wśród których są m.in.: "Ulice nędzy", "Alicja już tu nie mieszka”, "Taksówkarz", "New York, New York", "Ostatni walc", "Wściekły byk", "Król humoru", "Po godzinach", "Kolor pieniędzy”, "Ostatnie kuszenie Chrystusa”, "Nowojorskie opowieści", "Chłopcy z ferajny", "Przylądek strachu", "Wiek niewinności”, “Kasyno”,  "Kundun" i "Ciemna strona miasta".

Scorsese ukończył Uniwersytet w Nowym Jorku. Do momentu swojego reżyserskiego debiutu pracował jako montażysta. Przyciągnął uwagę Rogera Cormana, który poprosił go o wyreżyserowanie "Boxcar Bertha", ale uwagę krytyków i ogólne zainteresowanie wzbudził w 1973 roku obrazem „Ulice nędzy”.

Oprócz filmów fabularnych Scorsese interesuje się także sztuką dokumentalną. Wspólnie z Michaelem Henrym Wilsonem wyreżyserował finansowany przez Brytyjski Instytut Filmowy dokument „A Personal Journey with Martin Scorsese Through American Movies", który miał być hołdem złożonym na stulecie kina. Zrealizował także opowieść o swoich rodzicach zatytułowaną "Italianamerican". W ubiegłym roku światło dzienne ujrzał również jego dokument “Moja podróż do Włoch”, o historii włoskiego kina. 

Scorsese służy także innym filmowcom jako producent. Wśród jego producenckich dokonań są m.in.: "Naciągacze", "Dziewczyna gangstera", "Naked in New York", "Ktoś tu kręci”, "Ślepy zaułek",  „W rytmie serca”, "Kicked In the Head" Matthew Harrisona, "Kraina Hi Lo” Stephena Frearsa oraz  "Możesz na mnie liczyć" Kennetha Lonergana.

Sławny reżyser jest również jednym z założycieli fundacji filmowej, która zajmuje się odrestaurowywaniem filmów znajdujących się w wytwórniach i archiwach. W  1992 roku założył firmę Martin Scorsese Presents, która zajmuje się odnawianiem kopii i dystrybucją starych, klasycznych filmów. 

Scorsese ostatnio otrzymał nagrodę za osiągnięcia życiowe przyznawaną przez Amerykański Instytut Filmowy. Z tej okazji Stowarzyszenie Filmowców z Centrum Lincolna zorganizowało mu uroczystą galę. Był także przewodniczącym jury na festiwalu w  Cannes w 1998 roku.

JAY COCKS (Pomysł i scenariusz)

Jay Cocks poprzednio pracował z  Martinem Scorsese nad scenariuszem filmowej adaptacji powieści Edith Wharton “Wiek niewinności”. Inne filmy do których pisał scenariusze to m.in.: "Dziwne dni" i "Made In Milan." Cocks jest byłym krytykiem filmowym, pisał głównie dla magazynu „Time”.

STEVEN ZAILLIAN (Scenariusz)

Steven Zaillian zdobył statuetkę Oscara za scenariusz do filmu Stevena Spielberga „Lista Schindlera”. Wśród wielu innych stworzonych przez niego filmowych historii są m.in.: "Sokół i koka”, „Przebudzenie”, „Szachowe dzieciństwo” (który także wyreżyserował), "Jack Niedźwiadek", "Stan zagrożenia" i "Adwokat" (także przez niego reżyserowany). Ostatnio Zaillian napisał scenariusze do "Hannibala" i „Helikoptera w ogniu”.

KENNETH LONERGAN (Scenariusz)

Kenneth Lonergan był twórcą historii i reżyserem filmu "Możesz na mnie liczyć", za który przyznano mu nagrodę scenariuszową  Waldo Salt Award, nagrodę za najlepszy scenariusz na festiwalu Sundance a także nagrody nowojorskich krytyków filmowych, krytyków z Los Angeles, Stowarzyszenia Pisarzy Amerykańskich i National Board of Review. Film był także nominowany do Oscara w kategorii scenariusz oryginalny. 

Pisał także teksty dla teatru, jego sztuki wystawiano w Nowym Jorku,  Los Angeles i Londynie.

ALBERTO GRIMALDI (Producent)

Alberto Grimaldi był producentem wielu filmowych klejnotów kina włoskiego. Wśród nich są obrazy m.in.: Federico Felliniego ("Ginger i Fred", “Casanova", „Satyricon"), Bernardo Bertolucciego ("1900", “Ostatnie tango w Paryżu”), Pier Paolo Pasoliniego ("Salo, czyli 120 dni Sodomy", "Arabskie noce",  "Opowieści Kanterberyjskie", "Dekameron"). 

Grimaldi wyprodukował także filmy: "Podróże z Anitą", "The Context", "A Quiet Place in

the Country", "Burn" oraz  "For A Few Dollars More" Sergio Leone i "The Good, the

Bad and the Ugly".

HARVEY WEINSTEIN (Producent)

Harvey Weinstein jest współwłaścicielem wytwórni Miramax Films, którą w 1979 roku założył wraz ze swoim bratem Bobem i nazwał na cześć swoich rodziców - Miriam i Maxa. Firma dystrybuowała kilka z najlepiej przyjętych przez krytykę i najlepiej sprzedających się niezależnych filmów ostatnich 20 lat. Były to m.in.: “Za drzwiami sypialni”, "Czekolada", "Wbrew regułom", "Zakochany Szekspir”, „Życie jest piękne”, „Buntownik z wyboru”, "Angielski Pacjent", "Pulp Fiction", "Fortepian", "Gra pozorów", “Moja lewa stopa”, „Seks, kłamstwa i kasety wideo” i wiele innych.  

Podczas 14-letniej znajomości z Martinem Scorsese pracowali razem przy takich filmach jak:  “Naciągacze”, „Piękność dnia”, “A Personal Journey with Martin Scorsese Through American Movies”, “Moja podróż do Włoch”.

MICHAEL BALLHAUS (Zdjęcia)

Wybitny operator Michael Ballhaus przy okazji "Gangów Nowego Jorku” pracował z  Martinem Scorsese już po raz szósty. Poprzednio robili razem filmy: "Po godzinach", "Kolor pieniędzy", "Ostatnie kuszenie Chrystusa", "Chłopcy z ferajny" i "Wiek niewinności".

Ballhaus, z pochodzenia Niemiec, miał długą i zróżnicowaną karierę w swoim rodzimym kraju, zarówno w kinie jak i w telewizji. Robił zdjęcia do wszystkich ostatnich piętnastu filmów Rainera Wernera Fassbindera. Ballhaus zadebiutował w USA jako operator w 1983 przy obrazie Johna Saylesa "Baby, It's You". Inne jego prace z tego okresu to: "Zakazana miłość", "Szklana menażeria", „Telepasja” Jamesa L. Brooksa, (za te zdjęcia był nominowany do Oscara) i „Pracująca dziewczyna”  Mike’a Nicholsa.

Ballhaus był również operatorem przy takich produkcjach jak: "The House on Carroll Street",  "Parszywe dranie", "Wspaniali Baker Boys" Steve’a Klovesa (za swoją pracę był nominowany do Oscara), „Pocztówki znad krawędzi” Mike’a Nicholsa, “Co z tym Bobem?”, „Czarna lista Hollywood”, „Drakula” Francisa Forda Coppoli, „Królowie Mambo” i  "Quiz

Show" Roberta Redforda. 

W ostatnich latach robił zdjęcia do takich filmach jak: do: "I'll Do Anything" Jamesa L. Brooksa, „Epidemia”, „Uśpieni” Barry’ego Levinsona, "Air Force One", „Barwy kampanii”  Mike’a Nicholsa, „Bardzo dziki Zachód”, „Nazywał się Bagger Vance" i "Gone Underground".

DANTE FERRETTI (Scenografia)

Dla Dante Ferrettiego “Gangi Nowego Jorku” były piątym filmem zrobionym wspólnie z  Martinem Scorsese.  Wcześniej pracowali przy obrazach: "Wiek niewinności", "Kasyno", "Kundun" i "Ciemna strona miasta”.

Ferretti współpracował z wieloma znanymi reżyserami. Byli wśród nich: Julie Taymor ("Tytus Andronikus"), Martin Brest ("Joe Black"), Neil Jordan ("Wywiad z wampirem"), Franco Zeffirelli ("Hamlet"), Terry Gilliam („Przygody Barona Munchausena"), Jean-Jacques Annaud ("Imię róży"), Ettore Scola ("Noc w Varennes").

Zrobił także pięć filmów z Pier Paolo Pasolinim ("Salo, czyli 120 dni Sodomy", "arabskie noce", "Opowieści Kanterberyjskie", "Dekameron" i "Medea"), a także kilka obrazów z  Federico Fellinim ("La Voce Della Luna”, "Ginger i Fred", "E la nave va", "Miasto kobiet" i "Orchestra Rehearsal").

Pięciokrotnie był nominowany do Oscara, za: "Kundun", "Wywiad z wampirem", "Wiek niewinności”, "Hamleta" i "Przygody Barona Munchausena". Zdobył dwie nagrody BAFTA – za "Wywiad z wampirem" i "Przygody Barona Munchausena”.

Ferretti robi scenografię także dla oper, m.in. mediolańskiej La Scali, Teatro Colon z Buenos Aires, Teatro Roma Opera i paryskiej Bastille Opera House.

SANDY POWELL (Kostiumy)

Sandy Powell została uhonorowana Oscarem za kostiumy do filmu “Zakochany Szekspir”. W tym samym roku nominowano ją także za pracę przy „Idolu".

Zaczynała przy trzech filmach Dereka Jarmana: "Caravaggio", "Aria" i "The Last of England". W 1991 roku zaprojektowała kostiumy aż do 6 obrazów: "Burzliwy poniedziałek", "Za królową i ojczyznę", "Wenus Piotr", "Killing Dad", "The Miracle" i "The Pope Must Die".

Inne filmy, przy których pracowała to m.in.: "Edward II", "Gra pozorów" "Orlando" (nominacja do Oscara, nagroda Evening Standard Award), "Wittgenstein", "Być człowiekiem", "Wywiad z wampirem”, "Rob Roy", "Michael Collins", “Chłopak rzeźnika”, "Miłość i śmierć w Wenecji" (nominacja do Oscara i nagrody BAFTA), "Hilary i Jackie," "Podróż Felicji", "Koniec romansu".

Projektowała także kostiumy dla londyńskiego baletu, Royal Shakespeare Company i wielu innych teatrów europejskich. W 1998 roku Powell zdobyła nagrodę Women in Film & Television Technicians Award.

THELMA SCHOONMAKER (Montaż)

Urodziła się w Algierii, gdzie jej ojciec pracował dla Standard Oil Company. Dorastając na Arubie, w tamtejszym Cornell University studiowała politologię i rusycystykę, planując poświęcić się dyplomacji. Tuż po studiach odpowiedziała na ogłoszenie z New York Times, które oferowało praktyki w charakterze montażysty. To krótkie doświadczenie sprawiło, że postanowiła całkowicie się temu poświęcić.

Podczas 6-tygodniowego kursu w szkole filmowej przy uniwersytecie nowojorskim poznała Martina Scorsese i Michaela Wadleigha. Po kilku latach pracowała ze Scorsese po raz pierwszy przy filmie "Kto puka do moich drzwi?". Następne kilka lat spędziła montując  serię mało znaczących filmów i reklamówek aż do roku 1971, kiedy to została głównym montażystą filmu Wadleigha "Woodstock", za który nominowano ją do nagrody Akademii.  

W 1981 roku zdobyła zarówno Oscara jak i nagrodę BAFTA za montaż filmu “Wściekły byk”. Od tej pory pracowała przy wszystkich jego filmach, wśród których były: "Król humoru", "Po godzinach", "Kolor pieniędzy", "Ostatnie kuszenie Chrystusa", „Nowojorskie opowieści”, „Chłopcy z ferajny" (za których dostała nagrodę BAFTA i nominację do Oscara), "Przylądek strachu", "Wiek niewinności", "Kasyno" "Kundun" i "Ciemna strona miasta".

Montowała także dokumenty Scorsese: "A Personal Journey with Martin Scorsese Through American Movies" i “Moją podróż do Włoch”. 

Oprócz montażu zajmuje się także promocją filmów i książek swojego zmarłego męża, reżysera Michaela Powella.
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