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Nagrody / Festiwale m.in.:
2012 – MFF w Cannes – wygrana: Nagroda Specjalna: Palma 'Queer' dla filmu pełnometrażowego Xavier Dolan

2012 – MFF w Cannes, sekcja Un Certain Regard – wygrana: Najlepsza aktorka Suzanne Clément
O filmie:

W latach 90. Laurence powiedział swojej dziewczynie Fred, że chciałby stać się kobietą. Pomimo przeciwieństw stawiają razem czoła uprzedzeniom przyjaciół, radom rodzin i fobiom społeczeństwa, którego zasad nie cenią. Wyruszają w dziesięcioletnią podróż, w czasie której mogą stracić nie tylko siebie nawzajem, ale również własną, wewnętrzną tożsamość. Przejście na drugą stronę nawet dla nich jest wielką tajemnicą.

Prasa o filmie:

„„Niezwykle wyrafinowana historia miłosna” 

Na zawsze Laurence to dowód na to, że Dolan ma ambicje, aby zostać kanadyjskim Almodovarem. To filmowe ćwiczenie z kampu jest być może nieco autotematyczne, ale jednocześnie nienagannie wystylizowane i wystarczająco oryginalne, aby zapewnić reżyserowi szeroką publiczność.

(…)  każdy kadr jest niesamowicie dopracowany, staje się niemal obrazem namalowanym na płótnie. Zlane deszczem ulice pulsują jaskraworóżowym neonem nocnego klubu, ubrania spadają z nieba w zwolniony tempie, tworzą śnieżycę w stylu pop art. Kostiumy i wnętrza, bogate, pełne przedmiotów, są skomponowane z mistrzowską precyzją.

Film, jak zwykle ma to miejsce w przypadku tego reżysera, jest wypełniony muzyką, począwszy od pieśni, a skończywszy na operze, mamy tu zarówno Prokofiewa, jak i Celine Dion. Jedna z głównych scen jest rozgrywana przy dźwiękach We fade to Grey, mało znanego hitu zapomnianej dziś grupy Visage.


Zazwyczaj trudno brać Dolana na serio, tak, jak on sam siebie spostrzega. Cóż, zwiewność to przywilej młodości, piękna i wyjątkowego talentu. Pomimo zgrzytów film ogląda się z przyjemnością: jest on orgią zmysłowej przyjemności. Warto też podziwiać niezwykłe fryzury.”
http://www.hollywoodreporter.com/review/laurence-anyways-cannes-review-326821
„Po obejrzeniu Na zawsze Laurence żałuję, że nie widziałem dwóch poprzednich filmów Dolana. Precyzja reżysera powaliła mnie na kolana. Bezbłędnie posługuje się muzyką, kolorem, eksperymentem, instynktownie ustawia kamerę. Film jest czymś więcej niż poszukiwaniem siebie przez osobę transseksualną, to po prostu opowieść o problemach z miłością, jakich wszyscy doświadczamy.

Na zawsze Laurence to film-tajemnica. W wieku 23 lat Dolan osiągnął więcej niż wielu reżyserów trzy razy starszych od niego. Nie tylko reżyserował i napisał scenariusz, ale również zaprojektował kostiumy i uczestniczył w montażu.

Dzięki pełnemu pasji aktorstwu Poupauda i Clement każda scena jest pełna życia.”

http://www.ropeofsilicon.com/laurence-anyways-movie-review-2012-cannes-film-festival/
„W wieku 23 lat Dolan kręci film, który trwa 159 minut. Niemal trzy godziny wypełnione szczelnie emocjami. Pomiędzy aktorami bez przerwy iskrzy, postacie grane przez Clement i Poupada za wszelką ceną chcą zostać razem. Scenariusz opowiada o tym, jak wówczas traktowano transseksualizm: jako chorobę (nawet lekarze tak uważali). Film jednak nie ma charakteru politycznego, to raczej wzruszająca historia miłosna, a polityka stanowi tło, którego nie da się uniknąć.

Na zawsze Laurence to ważny film w rozwoju kariery filmowej Dolana. Wcześniej lub później jego filmy będą pokazywane w głównych konkursach najważniejszych festiwali.”
http://thefilmstage.com/reviews/cannes-review-laurence-anyways/
Xavier Dolan o filmie:

W latach 90. mieszkałem z mamą na przedmieściach Montrealu. W szkole byłem gwiazdą, pozwalano mi opuszczać lekcje, żebym mógł wziąć udział w reklamie lub filmie. Z perspektywy moich kolegów byłem częścią showbiznesu. Tak naprawdę jednak moje związki z kinem były powierzchowne. Zapraszano mnie głównie na disnejowskie klasyki i bezduszne hollywoodzkie przeboje, które puszczano z francuskim dubbingiem. Ojciec chciał, żebym je zobaczył, bo dubbingiem zarabiał na życie. Mama nie pochwalała tych wycieczek, podejrzewała, że te filmy mogą mieć negatywny wpływ na moją przyszłość. Z czasem zacząłem uważać, że winiła te seanse za moją nastoletnią przemoc i brak dyscypliny.

A jednak to ona jest odpowiedzialna na mój filmowy chrzest. W grudniu 1997 roku, miałem wtedy 9 lat, zabrała mnie do kina Le Parisien, które niestety już nie istnieje. Ten wieczór był dla mnie inicjacją na wielu polach: zakochałem się wtedy w mężczyźnie, w kobiecie, w kostiumach, scenografii, zdjęciach… Czułem dreszcze typowe dla obcowania z prawdziwą sztuką: ambitną, opowiedzianą z poszanowaniem dla reguł rzemiosła, inteligentną, epicką, emocjonalną.

Szok, jakiego doznałem, był przemożny. Wiedziałem, że muszę natychmiast nauczyć się angielskiego, żeby móc występować w filmach produkowanych w USA. Od tego wieczoru zacząłem też częściej zakładać ubrania mamy. Traktowałem to na serio, a ona mnie nie powstrzymywała. 

Coraz więcej czasu spędzałem w wyobraźni, zacząłem się natomiast wystrzegać świata zewnętrznego – nie byłem lubiany przez rówieśników, wielu z nich chciało się ze mną zaprzyjaźnić tylko ze względu na moją sławę rozbijaki i fakt, że byłem kreatywny. Reagowałem na to arogancją.

Szok związany z pierwszą wizytą w kinie był, dopiero niedawno zdałem sobie z tego sprawę, objawieniem. Zdałem sobie sprawę nie tylko z tego, że chcę być aktorem i reżyserem, ale również z tego, że pragnę niezniszczalnej miłości, którą zobaczyłem na ekranie, że chcę, aby moje marzenia i projekty przekraczały wszelkie granice.

Piętnaście lat później, podczas seansu Na zawsze Laurence, zobaczyłem, że moje dzieciństwo wciąż żyje. Nie chcę być kobietą, mój film to hołd dla historii uniwersalnej miłości: ambitnej, niemożliwej, bezgranicznej, nasyconej emocjami. Nawet nie śmiemy o niej marzyć, ona jest możliwa tylko w kinie, w literaturze, w sztuce. Tym filmem składam hołd czasom, kiedy nie byłem jeszcze reżyserem, kiedy musiałem nauczyć się być mężczyzną.

Xavier Dolan
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 MELVIL POUPAUD o roli Laurence:
Laurence James Emmanuel Alia...

Laurence Alia... Laurence.

Ile ma lat: 35, 41? A może 45?

Mężczyzna, potem kobieta. Życie Laurence wydaje się niemożliwe. Natychmiast dochodzimy do wniosku, że oto mamy przed sobą odważnego człowieka. Bohatera. 

Superbohatera, który przebiera się za kobietę, żeby skonfrontować się ze światem pełnym niesprawiedliwości. Chce, aby inni widzieli go takim, jakim sam siebie postrzega. Z pomocą Fred (kobiety jego życia) i literatury – dwóch elementów obcych i wyalienowanych – Laurence decyduje się walczyć z oceniającym wzrokiem innych, nieprzyjaznymi instytucjami, uprzedzeniem i nietolerancją. Nawet z naturalnością. Będzie walczył, dopóki nie znajdzie swojego miejsca na ziemi. Miejsca, które sam wybierze, ponieważ jest odważną kobietą, która wierzy w wolność. Wolność życia po swojemu.
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Suzanne Clément o roli Fred:

FRED BELAIR

Fred jest w szoku.

Fred ucieka.

Laurence zmienił tożsamość płciową. Tabula rasa.

Zmienił tożsamość ich obojga.

Naruszył tożsamość Fred.

Ale oni nie zdają sobie z tego sprawy.

Są więźniami samych siebie.

Fred mogłaby żyć inaczej.

Fred jest kobietą, która poszukuje.

Lubi to w sobie.

Wbrew sobie i wbrew innym.

Zastanawia się, ufa, ratuje samą siebie.

Sabotuje siebie.

Straciła mężczyznę swojego życia.

Nie umarł, ale zniknął.

Fred stawia czoła śmierci: Fred i Laurence już nie istnieją.

Jest zagubiona, poszukuje swojej tożsamości.

Nathalie Baye o roli JULIENNE ALIA
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Julienne miała marzenia, ambicje, lubiła się śmiać, miała też niewątpliwie talent. Ale lata mijały, a miłość gasła. Julienne wycofała się z życia, jest zaledwie świadkiem wydarzeń, samej siebie i obecności innych. Wypełnia ją smutek, nudne wspomnienia i pozbawiona znaczenia teraźniejszość.

Nic się nie dzieje, nic nie ma dla niej znaczenia. Jedynie kłótnie z mężem wybudzają ją czasem ze śpiączki, potrafi być wtedy brutalna, mimo że zazwyczaj jest jedynie reaktywna. Być może Julianne jest już jedynie duchem?

Ale Laurence potrzebuje swojej matki, nawet niedoskonałej. Jej syn chce zostać kobietą. I co z tego? Dlaczego nie? To dla niej żadna nowość. Nic jej nie dziwi, nic nie szokuje. Już dawno temu pogodziła się ze swoją starością, nie ma już marzeń. A jednak…
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 Monia Chokri o roli STÉFANIE BELLAIR

Xavier zaoferował mi tę rolę już w 2009 roku, dwa lata przed nakręceniem filmu. Wiele dni spędziłam rozmyślając nad nią, wyczarowując w głowie postać Stefanie. Ona przede wszystkim stanowi uosobienie głębokiej, wyjątkowej więzi, jaką mamy z własną rodziną, z ludźmi, którzy znają nas niemal na pamięć. Ich miłość jest bezwarunkowa. Stefanie jest osobą towarzyską, więzi krwi są dla niej ważne, jest opiekuńcza wobec swojej siostry Fred, którą uwielbia. Ona zachowuje się jak pies stróżujący – została wychowana w tradycyjnej rodzinie, ale buntuje się przeciw normalności. Jak wszyscy outsiderzy – szczególnie ci ze zdrowym poczuciem męczennictwa – stworzyła siebie na nowo, odrzucając oczekiwania innych. Rezultatem było to, że sama została odrzucona przez własną matkę.

Wulgarność i nihilizm stały się dla niej sposobem na zwalczenie w sobie mieszczańskiego konserwatyzmu. Jest lesbijką i feministką. Teoretycznie powinna być doskonałym materiałem na najlepszą przyjaciółkę Laurence. Paradoksalnie jednak ma ona problemy z akceptacją takiej postawy w najbliższej rodzinie. Jak wszystkie postaci z filmów Xaviera, jest osobą ekstrawertyczną, a żeby ją zrozumieć, trzeba polubić jej niefrasobliwy humor. Stanowi ważny eksponat w galerii sprośnych i błyskotliwych postaci stworzonych przez reżysera.

Lata dziewięćdziesiąte

Było to dla mnie oczywiste, że chcę ten film osadzić w dekadzie, kiedy dorastałem. To był doskonały czas dla narodzin filmu genderowego : uprzedzenia wobec homoseksualizmu zaczęły się zmniejszać, panika przed AIDS cichła, żelazna kurtyna przestała istnieć, a świat wyzwolił się z szoku i odzyskał wolność. Wreszcie można było wszystko. Laurence Alia zrozumiał, że może teraz być sobą. Jednak transseksualizm, być może ostatnie tabu, sprawił, że niejednokrotnie doświadczył istnienia barier. Nawet dzisiaj transseksualny nauczyciel sprawia, że rodzice zaczynają się obawiać, że ich dzieci zostaną wystawione na działanie nonkonformistycznych idei i stylów życia. Nawet najbardziej liberalni z nas mają tendencję do wytykania takich ludzi palcami. Trzecia płeć wciąż doświadcza istnienia getta identyfikacji. Jeśli transseksualizm jest skrajną innością czy też obcością, to lata 90. są doskonałym punktem obserwacyjnym, z którego możemy zobaczyć jak wiele lub niewiele się pod tym względem zmieniło. Na zawsze Laurence chce uczestniczyć w tej debacie, chociażby przelotnie.

MONTRÉAL

Montreal to kosmopolityczne miasto, mieszkają tu obyci w świecie ludzie. Nawet w latach 90. czuło się, że jest to doskonałe miejsce dla mężczyzny, który chce zostać kobietą i zacząć nową przygodę. Niespójna, jakby obca architektura tworzy krajobraz jednocześnie barokowy i stonowany. Dzielnice biedoty i wyizolowane przedmieścia stanowią jedność, przylegają do siebie i sprawiają, że w filmie obecne są elementy burżuazyjne, burleskowe, ale również dotyczące najbiedniejszych. 

Różnorodność jest tu tak wszechobecna, że wydaje się, że wszyscy mogą żyć obok siebie w pokojowym konkubinacie. Montreal wydaje się podobny do innych miast z wybrzeża Ameryki Północnej, jednak jest zupełnie wyjątkowy: początkowo cichy, gdy przyjrzymy się mu bliżej, ożywa. Słyszy się tu wiele języków, ludzie są ciekawscy, światowi, energetyczni.

Moim zdaniem wszystkie opowieści zaczynają się w Montrealu. Kiedy piszę, korzystam ze wspomnień. Znam na pamięć nazwy ulic, sklepów, wiem, kto mieszka w którym domu i jakie ma poglądy. Montreal jest jak dziecko, które już chce być dorosłym, mieszkają tu ludzie pełni nadziei. Idee i ideały nie zostały jeszcze przez nich wyśmiane. Montreal to doskonałe miejsce dla Laurence i jego niezwykłego planu.

MUZYKA

W filmie o sennej atmosferze, takim jak Na zawsze Laurence, muzyka jest czymś więcej niż tłem – ogrywa jedną z głównych ról.

Kostiumy, dialogi, charakteryzacja, rekwizyty – wszystko to musi zostać usunięte, jeśli tylko przeszkadza aktorom w grze. Kiedy tylko aktor potrafi mnie przekonać, że czegoś potrzebuje – dostaje to. Kiedy coś mu przeszkadza – pozbywam się tego. Z muzyką jest inaczej. Jej obecność nie jest fizyczna – nie ma jej na planie filmowym. Ona nie jest posłuszna, nie spełnia zachcianek aktorów. Muzyka nie może być dla filmowca okazją do pochwalenia się swoją kolekcją płyt. 
Muzyka w moim filmie pełni rolę rytmicznego przewodnika – pozwala poruszać się w czasie i przestrzeni po odległej dekadzie. Te piosenki towarzyszą moim bohaterom, niekoniecznie muszą odzwierciedlać mój gust. One przypominają postaciom w moim filmie, kim są i kogo kochają. Przywracają do życia, co zostało zapomniane, rozpraszają obawy, wydobywają na powierzchnię kłamstwa i zapomniane ambicje. Muzyka to jedyna przystań w ich ciągle zmieniającym się życiu.

Dla nas muzyka jest doskonałym nieznajomym, razem z nią pojawia się podejrzana swojskość. Wykorzystuje nas, sprawia, że nasze prywatne emocje są widoczne dla innych. Muzyka w filmie to jedyny element, którego nie kontroluje ani reżyser, ani aktorzy, ani operator kamery. W kinie każdy z nas odbiera piosenki w osobisty sposób, dla każdego maja one inne znaczenie, w każdym widzu wywołują inne emocje.

Dzięki muzyce czujemy więź z kimś, kogo nie znamy, a kto zrobił oglądany właśnie film. Przypominamy sobie momenty, kiedy słuchaliśmy muzyki, idąc ulicą, nagle mając poczucie własnej wartości. Albo moment, kiedy byliśmy na pogrzebie własnej matki. Albo rozpacz po utraconej wakacyjnej miłości.

Mówi się, że muzyka jest dusza filmu. To prawda – dzięki niej tworzy się porozumienie pomiędzy twórcami i odbiorcami.

Ścieżka dźwiękowa:
If I Had a Heart

Fever Ray

Bette Davis Eyes

Kim Carnes

The Funeral Party

The Cure

Tous les cris les S.O.S

Marie-Denise Pelletier

Montagnes & Capulets

Sergei Prokofiev

Oxygène

Diane Dufresne

Symphonie n°4 IV.

Johannes Brahms

Ouverture solennelle 1812

Piotr Ilitch Tchaïkovsky

Moisture (Headman Club Mix)

Headman

1990

Jean Leloup

Fade To Grey

Visage

Symphonie n°5 I.

Ludwig van Beethoven

The Chauffeur

Duran Duran

Enjoy The Silence

Depeche Mode

C’est Zéro

Julie Masse

Quel est l’enfant

Mitsou

Ni trop tôt, ni trop tard

Patricia Tulasne

Les quatre saisons - L’été I.

Antonio Lucio Vivaldi

A New Error

Moderat

Pour que tu m’aimes encore

Céline Dion

Already Gone

Stuart A. Staples

7ème Gnossienne

Érik Satie

Les soirs de scotch

Luce Dufault

Let’s Go Out Tonight

Craig Armstrong

Wywiad z Xavierem Dolanem:
Co zainspirowało cię do nakręcenia tego filmu?

Wracaliśmy wtedy do Montrealu, po dwóch dniach kręcenia Zabiłem swoją matkę poza miastem. Jechałem samochodem razem z Anne Dorval i jeszcze dwiema osobami z ekipy. Rozmawialiśmy o wszystkim i o niczym, kiedy nagle ktoś z charakteryzacji zaczął opowiadać o dawnej miłości. Chłopak tej kobiety powiedział jej, że chce być mężczyzną. Zrozumiałem, że szok takiego wyznania, choć z pewnością wyjątkowy dla każdej doznającej go pary, musi mieć w sobie coś uniwersalnego. Przyjaciel, rodzic czy partner dokonujący takiego czynu stawia pod znakiem zapytania dotychczasowe doświadczenia, często intymne, które dzielił z drugą osobą. Napisałem 30 stron opowieści w ciągu jednej nocy. Wiedziałem od razu, jaki nadam jej tytuł i jakie będzie zakończenie. Pisałem ten film podczas kręcenia innych, nocami, podczas podróży po południowych Stanach Zjednoczonych.

Czy ten film, tak jak Wyśnione Miłości i Zabiłem moją matkę, jest autobiograficzny?

I tak, i nie. Nie, ponieważ nie jestem transseksualny. I tyle w tym temacie. Z drugiej strony odpowiedź brzmi: tak, absolutnie. Wszystkie moje dotychczasowe filmy są autobiograficzne, a przynajmniej bardzo osobiste. Moje przyszłe obrazy też takie będą, ponieważ kręcąc film zawsze ufam swojemu instynktowi i podążam, dokądkolwiek on mnie poprowadzi. Szczerze mówiąc, nie wierzę w kino, które jest całkowitą fikcją. Wiele rzeczy jest oczywiście wymyślonych, ale reżyser zawsze wkłada w film część siebie. Ja daję siebie całego, bez względu na to, czy to dobrze, czy źle. Nie obchodzi mnie, czy brzmi to narcystycznie lub egocentrycznie. Nie chcę zanudzać widzów mówieniem o rzeczach, których nie rozumiem lub nie znam.

Nie uważam się za osobę leniwą lub pozbawioną ambicji, ale na razie chcę się skupić na opowiadaniu o tym, co dotyczy mnie: o poznawaniu samego siebie, o tym, jak ciężko żyć, gdy jest się ciągle ocenianym przez innych, o tym, jak się z tym walczy, samemu, bez przyjaciół i sojuszników. Ludzie, którzy widzieli moje filmy, mogą uważać, że znają mnie osobiście. 

Zacząłem robić filmy głównie dlatego, żeby zapewnić sobie pracę reżysera i aktora, żeby być pewnym, że nie zostanę zapomniany. Z czasem zrozumiałem, że praca nie uwolni mnie od tego lęku. Moje filmy są autobiograficzne również z tego powodu: kto z nas nie skorzystałby z okazji, żeby odcisnąć na rzeczywistości osobiste piętno?

Składamy własne wspomnienia na ołtarzu zbiorowej pamięci, jednocześnie zapominając, że życie toczy się tuż obok. Z każdym filmem coraz bardziej zamykamy się w sobie, w końcu nasze filmy stają się autotematyczne, mówią o kinie, a nie o życiu.

Podczas kręcenia trzeciego filmu zdecydowałeś, że będziesz współpracował z bardziej doświadczonymi artystami, mam tu na myśli przede wszystkim operatora kamery i scenografa. Czy powodem tej decyzji był znaczny budżet, osiem razy większy niż ten, którym dysponowałeś podczas Zabiłem moją matkę?

Nie. Ja po prostu lubię współpracować z utalentowanymi ludźmi: aktorami, operatorami, pracownikami technicznymi. Interesuje mnie u nich obycie, poczucie smaku, instynkt, a nie to, czy są skromni lub egocentryczni. Ekipa powstała podczas kręcenia kolejnych filmów. Oczywiście jedni zostali, inni odeszli. Z Yves’em Bélangerem chciałem pracować już od bardzo dawna. On jest prawdziwym artystą, a przy tym szalonym człowiekiem. Jest gadatliwy, pełen pasji, to światowy człowiek. Odnaleźliśmy się nawzajem. Anna Pritchard jest niezwykle twórcza i wytworna. Pracowała do tej pory z Louisem Malle’em czy de Palmą. Nigdy nie pozwolę jej odejść. Francis Barbeau zaprojektował osiem kostiumów – on jest prawdziwym mistrzem, ciągle się od niego uczę.

Byłoby głupio wstydzić się współpracować z ludźmi, którzy mogą dzielić się tak olbrzymim doświadczeniem. Razem możemy zrobić lepsze filmy, możemy przeobrazić sztukę, przekraczać granice, pracować nad szczegółami.

Nie czuję się dobrze wśród ludzi w moim wieku, obawiam się, że mógłbym nie traktować ich z należnym szacunkiem. Belanger, Pritchard, Barbeau – ich doświadczenie i inteligencja sprawiają, że nie masz wyjścia: musisz po prostu zamknąć się i ich słuchać.

Jesteś nie tylko reżyserem i scenarzystą tego filmu, zaprojektowałeś też kostiumy i sam go montowałeś. Czy to znaczy, że dążysz to tego, żeby być odpowiedzialnym za każdy aspekt produkcji, że chcesz, żeby wszystko kręciło się wokół ciebie?

Czy chcę, żeby wszystko kręciło się wokół mnie? No, tak… Film ma być podróżą do mojego wnętrza, więc chcę kontrolować wszystkie fazy produkcji. Ale czy to źle? Kino to sztuka, która łączy w sobie wszystkie pozostałe. Na przykład moda – jest zapomnianym dzieckiem opowieści. Wierzę, że trzeba się interesować każdym rodzajem sztuki, aby ją zrozumieć. Chcę powoli włączyć do moich filmów wszystkie formy sztuki, niektóre będę wykonywał osobiście.

Wybrałem film – najbardziej uciążliwą ze sztuk. Nawet jeśli reżyser jest autorem, to nie jest możliwe uniknięcie współpracy z innymi. Kiedy kręciłem Wyśnione miłości, to było w Belgii, pewna kobieta powiedziała mi, że jeśli nadal będę chciał robić wszystko osobiście, to nie będę korzystał z talentów innych. To ja stracę, a nie oni. Nie podobało jej się to, że chcę być takim indywidualistą. 

Powiedziałem jej, że kiedy kręcę film, to chcę robić wszystko, co mnie interesuje, chcę się zajmować tymi dziedzinami, w których mam coś do powiedzenia lub w których jestem utalentowany.

Tworzenie kostiumów i montaż to moje pasje, dlatego się nimi zajmuję. Malarz też nie współpracuje ze specjalistami od kolorów, tekstury, nie ma konsultanta od techniki. Nikt nie doradza mu, którego ma użyć pędzla, czy które dłuto będzie najlepsze.

W kinie nie da się uniknąć współpracy, ale najlepiej, gdy tylko jedna osoba jest twórcą, autorem.

Jaki rodzaj sztuki wpłynął na pracę przy filmie?

Kupiłem dziesiątki magazynów i książek na temat sztuki – w specjalistycznych sklepach w Nowym Jorku i w Montrealu, a także w Muzeum Sztuki Nowoczesnej (MOMA). Zamówiłem też w eBay i Amazonie wiele dokumentów i materiałów dotyczących mody, w ten sposób poszukiwałem inspiracji przy tworzeniu kostiumów. Zainspirowała mnie Nan Goldin, a także niezliczeni inni fotografowie, których nazwisk nie pamiętam. Ale także Matisse, Tamara Łempicka, Chagall, Picasso, Monet, Bosch, Seurat, Mondrian (z uwagi na ramy), Klimt (z powodu symboliki kolorów, tu swoje źródło ma monochromatyczności poszczególnych części filmu: faza brązowa, złota, fiołkoworóżowa).

Jeśli chodzi o kino, to lista jest krótka, ale bardzo ważna. Składam hołd kreacji Marlona Brando w Tramwaju zwanym pożądaniem, natomiast powtarzające się, szerokie ujęcia zostały zainspirowane Milczeniem owiec Jonathana Demme’a. Chciałem osiągnąć efekt niezwykłej bliskości, poczucie, że jest się bez przerwy obserwowanym. Pod względem ambicji i rytmu zainspirował mnie Titanic Jamesa Camerona.

Wszystko, co czytam czy oglądam, wywiera na mnie wpływ. Nawet, jeśli nie do końca trafia mi do przekonania. Myślę, że wszyscy tak mamy.

Teoretycznie wszystko, co piękne, powinno inspirować nas do tworzenia obrazów i wypowiadania słów. Dla mnie najważniejsze jest rozróżnienie pomiędzy inspiracją, a wpływem. Podziwiam to, co ma nade mną władzę. To, co prezentuje ciekawy obraz wszechświata, naszych marzeń, języka, mojego pokolenia, wartości, fantazji czy bólu. Ale to, co tworzę pod wpływem tych obrazów, ma często zupełnie inną formę niż one. Trudno byłoby się domyślić, że one popchnęły mnie do stworzenia takiego a nie innego filmu.

Uważam, że w filmie wszystko już było. Moją ambicją nie jest stworzenie nowej szkoły czy prądu w obrębie kina. Od lat 30. tworzymy ciągle to samo. Dlatego dla mnie najważniejsze jest, żeby opowiedzieć ciekawą historię, żeby nadać jej kierunek i formę. Nieważne, że może to i owo zostało zainspirowane przez kogoś lub komuś ukradzione – najtrudniej i tak jest wymyślić opowieść.

Propos recueillis par Ludovic Tremblay-Lord

Reżyser: Xavier Dolan (Xavier Dolan-Tadros), kanadyjski aktor, reżyser, scenarzysta i producent filmowy, urodzony 20 marca 1989 roku w Montrealu.
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We wczesnej młodości jako aktor dziecięcy Dolan zagrał w filmach J'en suis!, Le Marchand de sable i La Forteresse suspendue oraz w serialu telewizyjnym Omertà, la loi du silence. Międzynarodową sławę zdobył w 2009 roku jako reżyser i scenarzysta filmu Zabiłem moją matkę, za który zdobył kilkanaście nagród, w tym trzy na Festiwalu Filmowym w Cannes.

Xavier Dolan jest otwarcie mówiącym o swojej orientacji gejem. Wiele wątków ze swojego życia ukazał w częściowo autobiograficznym filmie Zabiłem moją matkę (J'ai tué ma mère). Dolan jest synem kanadyjskiego aktora Manuela Tadrosa. (źródło: homopedia – Wolna Encyklopedia LGBT)
Filmografia: 

Aktor

Dobrzy sąsiedzi jako Jean-Marc (2010)

Wyśnione miłości jako Francis (2010)

Zabiłem moją matkę jako Hubert Minel (2009)

Mrtyrs. Skazani na strach jako Antoine (2008)

La Forteresse suspendue jako Michael (2001)

Le Marchand de sable (1999)

J'en suis! jako Edouard (1997)

Omerta, la loi du silence jako Nicholas Favara (1996)

Misericorde jako Fils (1994)

Reżyser
Na zawsze Laurence ( 2011)

Wyśnione miłości (2010)

Zabiłem moją matkę (2009)

Scenarzysta
Na zawsze Laurence ( 2011)

Wyśnione miłości (2010)

Zabiłem moją matkę (2009)

Producent

Wyśnione miłości (2010)

Zabiłem moją matkę (2009)


