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Zdarzało mi się oglądać jajka przy świecy na farmie mojego dziadka; zbliżałem jajko do światła i szukałem braków. Za pierwszym razem dziadek powiedział mi, żebym odkładał pęknięte i wybrakowane jajka do wiadra – mieliśmy je oddać do piekarni.
Po godzinie wrócił, a w wiadrze było 300 jajek. Znalazłem jakiś brak w każdym z nich: cienkie fragmenty skorupki, ledwie dostrzegalne pęknięcia.
Wystarczy dobrze się przyjrzeć, a we wszystkim można znaleźć jakiś słaby punkt, w którym wcześniej czy później pojawi się rysa.

Anthony Hopkins jako „Ted Crawford”

Kiedy Ten Crawford (Anthony Hopkins) dowiaduje się, że jego piękna i dużo od niego młodsza żona Jennifer (Embeth Davidtz) ma romans, zaczyna planować jej morderstwo… morderstwo doskonałe. Jednym z policjantów, którzy przybywają na miejsce zbrodni, jest negocjator detektyw Rob Nunally (Billy Burke), jedyny funkcjonariusz, który otrzymuje pozwolenie wejścia do domu. Co zaskakujące, Crawford chętnie przyznaje się do zabicia swojej żony, ale Nunally nie poświęca temu wystarczająco dużo uwagi, ponieważ jest zbyt oszołomiony tym, że na podłodze w kałuży krwi odnajduje swoją kochankę, której prawdziwej tożsamości nigdy nie poznał. Chociaż postrzelono ją z bardzo niewielkiej odległości, Nunally stwierdza, że Jennifer nadal żyje. Crawford zostaje natychmiast aresztowany i postawiony w stan oskarżenia zaraz po wysłuchaniu jego zeznań. Z pozoru jest to kolejna „szybka sprawa” dla Willy’ego Beachuma (Ryan Gosling), szalenie utalentowanego asystenta w biurze prokuratora rejonowego (David Strathairn), który przymierza się już do opuszczenia obecnej pracy i do przejścia na lukratywne stanowisko w odnoszącej duże sukcesy firmie zajmującej się prawem korporacyjnym. 

Nic nie jest jednak tak proste, jak się wydaje – także ta sprawa. Czy żądza władzy i romans z seksowną, ambitną prawniczką (Rosamund Pike) w nowej firmie zagłuszą w Willym jego uparte pragnienie zwycięstwa czy też, co gorsze, zduszą jego kodeks moralny? W tym pełnym napięcia pojedynku intelektu i strategii zarówno Crawford, jak i Willy przekonują się, że słaby punkt można znaleźć w każdej z pozoru perfekcyjnej rzeczy. 

New Line Cinema, we współpracy z Castle Rock Entertainment, przedstawia thriller Słaby punkt, w którym główne role zagrali nagrodzony Oscarem® Anthony Hopkins, nominowani do tej samej nagrody Ryan Gosling i David Strathairn oraz Rosamund Pike, Embeth Davidtz, Billy Burke, Cliff Curtis, Fiona Shaw i Bob Gunton.

Film Słaby punkt, wyreżyserowany przez Gregory’ego Hoblita (Lęk pierwotny, Częstotliwość), na podstawie scenariusza Daniela Pyne’a i Glenna Gersa oraz fabuły autorstwa Liz Glotzer, został wyprodukowany przez Charlesa Weinstocka. Producentami wykonawczymi byli Liz Glotzer, Hawk Koch oraz Toby Emmerich, a funkcję współproducentki pełniła Louise Rosner.

W utalentowanym zespole produkcyjnym znaleźli się: reżyser obrazu Kramer Morgenthau, uhonorowany nagrodą A.C.E. montażysta David Rosenbloom, scenograf Paul Eads, projektantka kostiumów Elisabetta Beraldo oraz kompozytorzy Mychael Danna i Jeff Danna.

Film Słaby punkt (kategoria M.P.A.A. jeszcze nieprzyznana), rozpowszechniany przez studio New Line Cinema, wejdzie na ekrany kin w Stanach Zjednoczonych 20 kwietnia 2007 r. 

INFORMACJE O PRODUKCJI

Stworzenie doskonałego thrillera nigdy nie jest proste. Jego droga od natchnienia poprzez scenariusz aż do produkcji jest zwykle długa i pełna zakrętów. Nie inaczej było w przypadku filmu Słaby punkt. 
„Thrillery to ciężki kawałek chleba – mówi producent Charles Weinstock – zwłaszcza jeśli zaczynają się od ciekawego zwrotu akcji, jak w tym przypadku – ponieważ wtedy koniec filmu musi przebić ten początek. Nie chcieliśmy kończyć sceną szalonego samochodowego pościgu lub walką na śmierć i życie w jakiejś odludnej przystani. Cały czas staraliśmy się stworzyć opowieść, która będzie oparta na bohaterach, ponieważ to zawsze najlepsze rozwiązanie: jeśli zadbasz o to, aby bohaterowie byli prawdziwi, wcześniej czy później zapewnią ci kolejny zwrot akcji”.

Słaby punkt dojrzewał przez dłuższy czas w firmie Castle Rock Entertainment, gdzie Weinstock uzgodnił ogólne warunki przedsięwzięcia i podjął współpracę z szefową produkcji tego studia, Liz Glotzer. Od lat Weinstock nosił się z zamiarem stworzenia czegoś wspólnie ze scenarzystą Danielem Pyne’em, a kiedy ci dwaj panowie wreszcie się spotkali, Pyne oznajmił Weinstockowi, że kiełkuje mu w głowie pewien pomysł. Weinstock wspomina: „Daniel powiedział mi, że chce zrobić film o człowieku, który sam broni się w sądzie, ale z jednym zastrzeżeniem –nie chciał, by zbyt duża część akcji działa się na sali sądowej”.

Weinstock pracował nad tą historią przez kolejnych sześć lat i w końcu projekt nabrał tempa, kiedy do zespołu dołączyli scenarzysta Glenn Gers, reżyser Gregory Hoblit oraz studio New Line Cinema, wspierając Weinstocka w drobiazgowym procesie wzbogacania opowieści, zanim weszła ona w fazę produkcyjną.

„Zainteresował mnie to, że Chuck Weinstock i Greg Hoblit zamierzają nakręcić «thriller sądowy», w którym większa część potyczki między głównymi rywalami odbywa się tak naprawdę poza salą sądową” – mówi Gers. –

„Najwięcej wysiłku poświęciłem wyjściu z tego doskonałego morderstwa, ponieważ Dan Pyne uczynił je trochę zbyt doskonałym – śmieje się Gers – i musieliśmy chronić to za wszelką cenę, nawet pracując nad rozwojem bohaterów i wzmacnianiem fabuły. Stworzony przez Dana trójkąt złożony z Crawforda, Jennifer i Nunally’ego, sprytna zasadzka, zbrodnia, ta wciągająca zagadka, która rozkręca fabułę – to wszystko sprawiło, że chciałem uczestniczyć w pracy nad tym filmem”.

Szczęśliwym trafem, kiedy Gers zaczynał pracować nad tym projektem, jego siostra była prokuratorem w prokuraturze okręgowej w Kansas City. Rok później życie podążyło w ślady sztuki – siostra Gersa objęła stanowisko w sektorze prywatnym, w firmie zajmującej się prawem korporacyjnym. Gers skorzystał z tej okazji i wykorzystywał swoją siostrę jako eksperta, zadając jej pytania proceduralne i przedstawiając swoje pomysły do konsultacji.

„Dało mi to specyficzny pogląd na rozterki Willy’ego” – mówi Gers – „więc drążyłem tę kwestię, aby dowiedzieć się, jak wygląda przejście do sektora prywatnego. Willy jest jednak zbyt pochłonięty i podekscytowany tym, że dzięki tej nowej pracy dostanie to, czego zawsze pragnął, że nie dostrzega Crawforda, który wykorzystuje tę jego słabość i zastawia na niego swoją pułapkę”.

Reżyser Gregory Hoblit znany jest z tego, że podczas kręcenia zdjęć chce mieć scenarzystę pod ręką. Nie inaczej było w przypadku Gersa, który spędził długie miesiące na planie wraz z obsadą i ekipą filmową.

Hoblit przyznaje: „Scenariusz to szczegółowy plan filmu. Gdy utalentowani aktorzy zaczynają robić z niego pożytek, ożywa i zaczyna żyć własnym życiem. Jeśli plan jest dobry, podporządkowujesz się dość ściśle jego intencjom, starając się przekazać każdy szczegółowy zamysł”.

„Scenariusz to także zagadka, jeśli chodzi o życie emocjonalne bohaterów – ciągnie Hoblit – a więc musieliśmy zachować dużą ostrożność, a jednocześnie dać aktorom duże pole do popisu. Glenn doskonale to rozumiał. Myślę, że na początku nie spodziewał się, że w danej scenie może zdarzyć się taki zwrot w jedną lub w drugą stronę, ale szybko zrozumiał, że w fabule mogą wydarzyć się wyjątkowe rzeczy, jeśli mają w tym udział dobrzy aktorzy. Nasz plan był najwyższej jakości”.

Hoblit przeczytał ponad 100 scenariuszy, zanim zdecydował się nakręcić Słaby punkt. Zapytany, co sprawiło, że ten scenariusz przyćmił wszystkie pozostałe, odpowiedział: „To te zaskakujące momenty, które spadają na ciebie jak grom z jasnego nieba”. „Wiedziałem, że ten film zapewni dobrą rozrywkę i wiedziałem też, jak się do niego zabrać, jak go nakręcić” – mówi dobitnie reżyser.
Podobnie jak w przypadku swojego debiutanckiego filmu pod tytułem Lęk pierwotny, Hoblit przyrównuje Słaby punkt do takich genialnych filmów o zagadkowych zbrodniach, jak Nóż czy Werdykt, które nazywa „rozrywkowymi thrillerami dla myślących ludzi”.

Bohaterowie przeskoczyli z kart scenariusza do wyobraźni Hoblita, zwłaszcza w scenie pierwszego spotkania Crawforda z Willym. Crawford przyznał się do zamordowania własnej żony i Willy, jako asystent prokuratora okręgowego, z całą powagą swojego urzędu przesłuchuje Crawforda, uważając, że jego sprawa to zwykła formalność. „Kiedy przeczytałem tę scenę, nie mogłem się doczekać, kiedy ją nakręcę” – przyznaje Hoblit. – „Cała reszta po prostu emanowała z tej konfrontacji. Dzień, w którym mogłem oddać twórczą dynamikę tej sceny, był prawdopodobnie najbardziej ekscytującym dniem w mojej 25-letniej kariery w tej branży”.

Anthony Hopkins wciela się w postać Teda Crawforda, inżyniera i naukowca, którego specjalizacją jest mechanika pękania, analizowanie wad w konstrukcji samolotów i katastrof lotniczych. Chlubi się tym, że potrafi dostrzec nawet najmniejszą wadę lub słabość w każdym systemie, mechanicznym i nie tylko. 
Hopkins przeczytał scenariusz tylko raz i od razu zdecydował się dołączyć do projektu. „To inteligentny, wyrafinowany, dobrze napisany scenariusz” – wyjaśnia Hopkins. – „Nie zdarzają się one zbyt często w dzisiejszych czasach. Uważam, że miałem szczęście, otrzymując propozycję udziału w tym filmie”.

Hopkinsa nie należy jednak pytać o motywacje jego bohatera – każdego szybko odsyła z takimi pytaniami do innych źródeł. „Nie jestem uczonym zajmującym się filmoznawstwem, a więc nigdy nie analizuję składników dobrego filmu. Nigdy nie zagłębiam się w żadne podteksty dotyczące mojego bohatera. To scenarzystę należy pytać, dlaczego ktoś coś robi. Ja po prostu pozwalam, żeby to samo wypłynęło na powierzchnię”.

Producent Charles Weinstock z uśmiechem przyjmuje łatwość, z jaką Hopkins odrzuca każdą próbę analizowania psychiki swojego bohatera. „Tony po prostu od razu rzuca się na głęboką wodę” – mówi producent, wyjaśniając, jak rozumie aktorski styl Hopkinsa. 

„Od dawna już nie miałem tak przyjemnych przeżyć związanych z kręceniem filmu" – mówi Hopkins. – „Moja rola została dobrze przemyślana. Crawford jest jak Jagon, skrywa niejednego asa w rękawie. Jeśli scenariusz jest dobry, łatwo jest też zagrać swoją rolę”.

„W swojej karierze grałem dwóch przestępców – ciągnie aktor – Hannibala Lectera i tego faceta. On ma bzika na punkcie kontroli. Fascynuje go precyzja, ale to właśnie jest też jego słabością. Lubi bawić się ludźmi, balansować na krawędzi i jego trochę przesadny spryt jest tym, co ostatecznie go pogrąża”.

„Ludzie robią z aktorstwa wielką sprawę – mówi Hopkins – ale ja nigdy nie traktuję tego jak matematycznego wzoru. Mój bohater jest inżynierem – w porządku, jestem zmyślnym przestępcą; ubierają mnie w eleganckie ubrania, dają drogi samochód – dobrze, więc jestem bogatym przestępcą. Nic w tym skomplikowanego”.

„Postać Crawforda ma wiele różnych odcieni – mówi Gregory Hoblit – raz jest zimnym socjopatą, to znowu uwodzicielem lub graczem; potrafi być zabawny, ale też zabójczy. Niewielu aktorów z taką łatwością porusza się po tak rozległym terytorium. Anthony to interesujący człowiek; nie cofa się przed zejściem do tej mrocznej głębi, którą ukrył w sobie i potrafi ukazać gorycz w najbardziej elegancki sposób spośród wszystkich znanych mi aktorów”. 

Biorąc pod uwagę fakt, że Hopkinsa można zobaczyć tylko w sześciu czy siedmiu scenach, które składają się w sumie na około 25 minut filmu, „fundamentalne znaczenie ma skumulowany efekt tych scen” – wyjaśnia Hoblit, podkreślając wpływ aktora. – „To właśnie sposób, w jaki odgrywa te sceny, jest tym, co tworzy ten film”.

Filmowcy chcieli za wszelką cenę uniknąć niebezpieczeństwa stworzenia schematycznego, jednowymiarowego czarnego charakteru. „Ted Crawford mógłby być bohaterem na wskroś złym, typem człowieka bez serca” – mówi Hoblit. – „Jednak grał go Tony, który ma w sobie taką głębię, że nikt, choćby tego bardzo chciał, nie wie, jak sięgnąć tego, co drzemie w nim na samym dnie. Dysponuje tak ogromną inteligencją, a jego umiejętności budzą tak wielki respekt, że można by wyobrazić sobie Teda Crawforda jako człowieka, który z radością żyłby w normalnym związku, ale po prostu nie jest w stanie. Crawford jest zablokowany i dlatego uważamy tego bohatera za zamkniętego w sobie, z zimnym, mechanicznym spojrzeniem na świat i z potrzebą czynienia zła. Nawet kiedy strzela do swojej żony, choć wykazuje się w tym momencie straszną bezwzględnością, wydaje się nam, że jest wewnętrznie skłócony i zmieszany. To smutna postać”.

Potwierdza to producent Charles Weinstock: „Ted jest okaleczonym człowiekiem, ale przez to, że ma tak wielką inteligencję i tak złożony charakter, potrafił opatrzyć i ukryć te rany”.

„To klasyczny bohater tragiczny” – przyznaje scenarzysta Glenn Gers. – „Myśli, że może wykroczyć poza granice prawa i przyzwoitego ludzkiego zachowania i przez chwilę wyjątkowo dobrze mu się to udaje, lecz potem jego zbrodnia go prześladuje i w końcu poprzez swoją własną arogancję sam doprowadza się do upadku”.

„Wplotłem do scenariusza kilka elementów żywo przypominających Hannibala Lectera” – dodaje Gers. – „Jednak Tony, za co należy mu się uznanie, odpowiedział, że raz już to zrobił i że chce, żeby ten facet był inny; Tony dał tej postaci człowieczeństwo i wdzięk, tworząc kogoś więcej niż zimny, odrażający łajdak”.

 Ryan Gosling przyznaje, że reakcja aktora na scenariusz zależy w dużym stopniu od jego nastroju w momencie lektury. „Mieszkałem w namiocie przez dwa miesiące, więc kiedy rozmawiałem z Gregiem Hoblitem, siedząc w moim namiocie, musiało to brzmieć interesująco” – śmieje się aktor. – „Jednak, szczerze mówiąc, nie wiedziałem, co mogę wnieść do tego filmu” – mówi już bardziej poważnie. – „Wiedziałem tylko, że to jest film, w którym powinienem zagrać. Podobało mi się napięcie i to, że za pierwszym razem nie zrozumiałem do końca scenariusza, a także to, że Crawforda grał Anthony Hopkins. Nie często zdarza mi się pracować ze swoim idolem”.

Hoblit uważa, że gwiazdy musiały się szczęśliwie ułożyć, dzięki czemu przeznaczenie mogło pokierować procesem kompletowania obsady w taki właśnie sposób. „Dobraliśmy aktorów przy pomocy odrobiny szczęścia i wytrwałości” – mówi reżyser. – „Żadnej z ról nie przydzieliłbym komuś innemu, jeśli miałbym możliwość powtórzyć cały proces”. Szczęśliwie dla ekipy filmowej, wszyscy aktorzy byli takiego samego zdania, wielokrotnie wyraźnie wyrażając swój szacunek dla Hoblita i entuzjazm wynikający z możliwości podjęcia współpracy z reżyserem Lęku pierwotnego.

Hoblit po raz pierwszy zwrócił uwagę na Goslinga w filmie Fanatyk, który miał swoją premierę w 2001 r. na festiwalu filmowym Sundance. „To jasne jak słońce, że Ryan ma niezwykły talent” – stwierdza Hoblit. – „Odznacza się intensywnością przekazu i koncentracją, których nie można nauczyć – po prostu się je ma albo nie. To wszystko, w połączeniu z niecodzienną urodą i naturalną charyzmą, sprawiło, że wybór był dosyć prosty”. 
„Wystarczy tylko spojrzeć na postać Willy’ego, żeby dostrzec, że to inteligentny facet” – mówi Hoblit. – „Ryan to właśnie uosabia. Inteligencję ma wypisaną na twarzy, a przez to, że gra z taką lekkością i jest tak elastyczny, ogląda się go z zainteresowaniem. Szczerze mówiąc, nie przychodzi mi do głowy żaden aktor w jego wieku, który byłby bardziej zajmujący. Kręcenie zdjęć było ciągle interesujące i cały czas inne, ponieważ Ryan cały czas tak silnie dążył do odnalezienia prawdy. Wiedziałem, że będzie znakomitym kontrastem dla Anthony’ego”.

Gosling mówi wprost o swoim bohaterze: „Willy miota się jak robak na haczyku Crawforda” – mówi. – „Crawford po prostu prześladuje Willy’ego, a ten daje się wciągnąć w coś, nad czym nie ma żadnej kontroli. Z punktu widzenia Willy’ego, między tym dwojgiem nie ma żadnego związku, to wszystko wymysł Crawforda”.
„Jednak Willy nie może przegrać tej sprawy, ponieważ wtedy zagrożone będą oba jego stanowiska – ciągnie Gosling – zarówno jego obecna, jak i przyszła, wymarzona praca. Przegrana nie wchodzi w grę. Przede wszystkim nie chce, żeby morderca został wypuszczony na wolność, szczególnie morderca, któremu przechytrzanie wymiaru sprawiedliwości i Willy’ego sprawia tak wiele przyjemności jak Crawfordowi”.

„Ta opowieść jest o dorastaniu i o dojrzewaniu duszy” – mówi scenarzysta Glenn Gers. – „Willy jest trochę zbyt gładki na początku, ale kiedy spotyka go tragedia i doświadcza prawdziwej straty, nie ma innego wyjścia, jak tylko wydorośleć. Ludzi traktuje nieco lekceważąco i odkrywa, jaki jest koszt takiego traktowania”.

„Ten film jest jak partia szachów” – mówi Gregory Hoblit. – „Są w nim zagrania z jednej i drugiej strony, a w końcu szach i mat. Crawford to arcymistrz, który przewidział każdy możliwy ruch, od początku do końca, a Willy jest podobny do tych ekspresowych graczy, których można znaleźć w Central Parku; jest jak króliczek Energizera w zestawieniu z tym powściągliwym, systematycznym facetem. Podobał mi się uderzający kontrast w ich wyglądzie zewnętrznym: jeden jest dojrzały, a drugi nie, co wyraźnie widać. Jednak Willy przechodzi drogę od nieopierzonego młodzieniaszka do mężczyzny, jakim staje się na końcu filmu”.

Różnice widać było nie tylko pomiędzy bohaterami, ale również samymi aktorami i ich podejściem do tekstu. Członkowie obsady wraz z reżyserem uczestniczyli w dwutygodniowych próbach przed rozpoczęciem produkcji.
„Tony jest niezwykle precyzyjny i oszczędny” – opisuje Hoblit. – „Żaden ruch nie idzie na marne, podczas gdy Ryan chce najpierw rozgrzać silnik i rozruszać się, aby odnaleźć samego siebie. Na początku jest dobry, a kiedy wszystko jest już na swoim miejscu, staje się po prostu doskonały”.

Hopkinsowi spodobał się stosowany przez reżysera oszczędny styl kręcenia zdjęć, polegający na używaniu kilku kamer jednocześnie, aby z każdego momentu wydobyć jak najwięcej, a nie zmuszać aktorów do kręcenia jednego dubla za drugim, co w efekcie pozbawia sceny jej istoty i całego smaku. „Greg jest inteligentny i świetnie przygotowany, co zawsze najlepiej służy produkcji. Ma jednak również dobre wyczucie. Nie kręciliśmy zbyt wielu dubli, co przyjąłem z ulgą” – mówi Hopkins.

Hopkins, znany ze swojego złośliwego poczucia humoru, grał na nerwach ekipie filmowej, szczekając jak pies, a później niewinnie patrząc, jak asystent kierownika produkcji gorączkowo szuka zabłąkanego psa, aby go uciszyć.

„To naprawdę brzmiało jak szczekanie psa” – stwierdza Gosling. – „On jest po prostu jedną z tych osób, które są dobre we wszystkim – maluje, komponuje muzykę, reżyseruje, a także świetnie naśladuje koty i psy. Jest znacznie zabawniejszy niż mi się zdawało, to po prostu równy facet”.

„W życiu musi być miejsce na zabawę – mówi z figlarnym uśmieszkiem Hopkins – w przeciwnym wypadku nie opłaca się wstawać rano z łóżka”.

„Tony jest świetnym współpracownikiem – mówi Charles Weinstock – i nie wykorzystuje tego niepokoju, jaki większość osób odczuwa w jego obecności. Po prostu go to nie interesuje”.

Weinstock opowiada, że Hopkins miał energię i witalność „dwudziestolatka w pełni sił; wręcz rwał się do pracy.”
Billy Burke, najlepiej znany ze swojej roli strażaka Dennisa Gauquina w Płonącej pułapce, gra detektywa Roba Nunally’ego, żonatego mężczyznę zaangażowanego w namiętny romans z żoną Crawforda, Jennifer.

„Nunally zakochuje się w niewłaściwej kobiecie w niewłaściwym czasie” – mówi scenarzysta Glenn Gers. – „Smutnym faktem jest, że to prawdziwa miłość. Starają się znaleźć wyjście z tej sytuacji, nawet jeśli będzie to trudne, ale kiedy Crawford włącza się do gry, dni Nunally’ego są policzone. Naprawdę wzbudza w nas współczucie”.

„Wiedziałem, że postać Nunally’ego będzie najtrudniejszą rolą do obsadzenia” – mówi Gregory Hoblit. – „To facet, który przebywa długą drogę – od człowieka szczęśliwie zakochanego, pełnego optymizmu, do pogrążonego w rozpaczy, i musi tę drogę pokonać w ciągu paru scen. Do tej roli potrzebne były duże umiejętności. Musiałem także być pewny, że to policjant, który byłby w stanie zainteresować sobą kobietę z wyższych sfer, taką jak Jennifer Crawford”.

„Billy miał predyspozycje do tego, żeby odegrać te przemiany” – ciągnie Hoblit. – „Jest przystojny i łatwo go sobie wyobrazić w roli kochanka Jennifer, ponieważ charakteryzuje się pewną łagodnością, ale też fizyczną siłą – patrzysz na niego i wiesz, że lepiej z nim nie zadzierać”.
Traf chciał, że Burke niedawno zakończył projekt, w którym współpracował z profesjonalnymi negocjatorami, więc był przygotowany, jeśli chodzi o zawód swojego bohatera. Wyzwaniem dla Burke’a było nadążenie za zmianami nastroju Nunally’ego.
„To należy do rzadkości w filmach, w których widzowie oglądają tylko urywki z życia postaci, jednak ten bohater jest przekrojowy – to świetna rola, jedna z tych, przy których zwykle przegrywałem z bardziej znanymi aktorami” – żartuje Burke. – „Aż oblizywałem usta, licząc na to, że zagram w tym filmie”.

„Nieczęsto przychodzę do pracy, starając się wykombinować, co aktualnie dzieje się w danej historii" – tłumaczy aktor. – „Pracowałem przez kilka dni, kolejne spędzałem poza planem, wracałem i musiałem znowu wniknąć w tę fabułę, co nie zawsze było łatwe – najważniejsza była spójność. Czy ten facet właśnie coś odkrywał? Czy był w depresji? W rozpaczy? A może był zrezygnowany? Z pewnością było to dla mnie wyzwanie, ale dobrze się też bawiłem”.
„Billy grał najtrudniejszą rolę – przyznaje Ryan Gosling – ale poradził sobie z nią znakomicie. Praca z nim była przyjemnością”.

Anthony Hopkins krótko i entuzjastycznie chwali swojego kolegę po fachu, nazywając Burke’a „wspaniałym aktorem” oraz „kimś, kogo naprawdę warto oglądać”. 

Gregory Hoblit, który od dawna i z sukcesami porusza się w obrębie gatunku policyjnego w filmie i telewizji, rozumie chaos w życiu policjanta na ulicy i w domu. Interesuje go rozdwojenie takiego życia oraz zagrożenia, jakim ludzie pracujący w tym zawodzie muszą stawiać czoła, dokonując swoich wyborów.

Chociaż Hoblit był oczarowany pierwszym przesłuchaniem Burke’a, chciał się upewnić, że nie był to przypadek i poprosił aktora, aby przeczytał fragment swojej roli jeszcze raz, by sprawdzić, czy Burke będzie w stanie zaakcentować każdy emocjonalny odcień tego złożonego bohatera. „Wypadł tak samo dobrze, a może nawet lepiej” – opowiada Hoblit. – Decyzja o zatrudnieniu Billy’ego przyszła mi z łatwością”.
„Podobnie było z Rosamund Pike i Embeth Davidtz” – mówi reżyser, odnosząc się do dwóch najważniejszych aktorek. – „To role, z którymi nie do końca wiadomo, co zrobić. Był taki moment, kiedy mówiło się o całkiem znanych nazwiskach. Na przykład rola Jennifer Crawford jest niewielka, ale bardzo dramatyczna i nikt jej nie zapomni”.

Hoblit pracował już z Embeth Davidtz przy filmie W sieci zła, z Denzelem Washingtonem w roli głównej, i był chętny do ponownej współpracy. Kiedy reżyser i dyrektorka ds. castingu Deborah Aquila jednocześnie wpadli na pomysł skontaktowania się z Davidtz, Hoblit dostrzegł w tym kolejny pozytywny znak.
„Embeth jest krucha jak motyl” – mówi reżyser. – „Chociaż tak naprawdę ma silny charakter, roztacza wokół siebie aurę delikatności. Poza tym ma piękne oczy, nie wspominając już o tym, że jest bardzo utalentowana. Nie spodziewałem się, że się zgodzi, ponieważ rola była tak niewielka, ale odpowiedziała natychmiast. Bardzo mnie to ucieszyło. Bingo! To był najlepszy możliwy wybór”.

Jednym z najtrudniejszych aspektów tego filmu było to, jak wprowadzić do niego kobietę, która oszukuje swojego męża, a jednocześnie sprawić, żeby widzowie jej współczuli i żeby zależało im na parze kochanków.

„Z opresji wybawił nas naturalny urok Embeth” – mówi scenarzysta Glenn Gers. – „Ma tylko dwie sceny, żeby zaskarbić sobie naszą życzliwość, a potem widzowie mają jej współczuć do końca filmu. Nie jest to łatwe”.
„Jennifer Crawford żyje w małżeństwie odartym z wszelkich uczuć” – Hoblit staje w obronie bohaterki granej przez Davidtz. – „Jej mężem jest socjopata, genialny, ale pozbawiony uczuć człowiek, który dręczy ją emocjonalnie, odtrąca od siebie i poniża. Tych szczegółów dowiadujemy się jednak dopiero w dalszej części filmu. Mamy tylko jedną scenę pomiędzy Jennifer a jej mężem, aby przekazać całą dynamikę ich związku. Widownia musi ją polubić i zrozumieć, że nie jest jedną z tych kobiet, które dla zabawy miewają schadzki w hotelach”.

„Nikt mi nie wmówi, że Jennifer wyszła za Teda dla pieniędzy” – mówi Gers. – „Miała nadzieję, że będzie ją dobrze traktował i naprawdę kochała jego siłę. Nie zdradzała go, tylko przechodziła przemianę, a on nie mógł tego znieść. Ona nie jest kobietą, która czerpie przyjemność ze swojego niemoralnego zachowania, tylko po prostu boi się opuścić swojego męża”.
„Napisanie tej jedynej sceny z Crawfordem i Jennifer zajęło nam sporo czasu” – ciągnie Gers – ponieważ, co zaskakujące, musieliśmy wciąż ją skracać. Ludzie, którzy spędzili ze sobą długie lata, mają sobie mniej do powiedzenia, ale każde zdanie ma w ich przypadku większą wagę, a Tony i Embeth wiedzieli doskonale, jak poradzić sobie z tą sceną”.

„Jest bardzo zdołowana – mówi o swojej bohaterce Embeth Davidtz – ale podoba mi się to, że stara się wrócić do życia i bierze sprawy we własne ręce”.
Aktorka z przyjemnością podjęła współpracę z Hopkinsem, ale rola, która wydawała jej się prosta, postawiła przed nią nieoczekiwane wymagania. „Oczywiście gra z Anthonym Hopkinsem była bardzo wymagająca, ale próbowałam mu dorównać w każdym momencie” – mówi Davidtz. – „Jego umiejętności są na szalenie wysokim poziomie. Współpraca z Billym Burkiem również była świetną zabawą – nie wiem, gdzie on się ukrywał przez te wszystkie lata. Jednak naprawdę ciężką pracą było leżenie w łóżku i ciągłe udawanie śpiączki. Myślałam, że to będzie cudowne i proste, ale okazało się to dużo trudniejsze niż mi się wydawało”.

Zupełnie inną kobietą jest Nikki Gardner, którą gra brytyjska aktorka Rosamund Pike. Nikki, będąca dokładnym przeciwieństwem Jennifer Crawford, nikomu nie pozwala się zastraszyć.

„Nikki to syrena” – mówi Gers. – „Uwodzi Willy’ego. Reprezentuje sobą pracę, której pragnął przez całe swoje życie, i stara się odwieść go od sprawy Crawforda, proponując mu bardzo atrakcyjną alternatywę, ale Willy musi zdecydować, czy może pozwolić sobie na taki ruch”.

„Nie wydaje mi się, żeby Willy kiedykolwiek spotkał kogoś tak narcystycznego jak on sam” – mówi Ryan Gosling o bohaterce odtwarzanej przez Pike. – „Na początku jest w tym coś atrakcyjnego – rozpoznają w sobie znaną im obojgu ambicję. Nie nazwałbym relacji Willy’ego z Nikki romansem; oni są raczej dla siebie wzajemnym wyzwaniem. Oboje mają osobowość przewodników stada i ich walka o dominację to coś bardziej interesującego zwykły związek dwojga ludzi”.

„Nikki nie przywykła do tego, żeby ludzie działali na nią w taki rozbrajająćy sposób” – przyznaje Rosamund Pike. – „Willy nie jest taki, jaki myślała, że będzie. Intryguje ją i jednocześnie wprawia we frustrację”.
Gregory Hoblit po raz pierwszy zwrócił uwagę na Rosamund Pike, kiedy zobaczył ją w zwiastunie filmu Duma i uprzedzenie. Aktorka była wtedy przypadkiem w Los Angeles na promocyjnym tournée, połączonym z wizytami w najważniejszych studiach filmowych. Członkowie ekipy filmowej z ekscytacją przyjęli fakt, że w swoim wypełnionym po brzegi harmonogramie znalazła czas na spotkanie z nimi, a kiedy tylko zamknęła za sobą drzwi, Hoblit rozpoczął niestrudzoną kampanię w celu przekonania producentów do tego, że chociaż jest Brytyjką, Pike doskonale nadaje się do roli ambitnej karierowiczki, Nikki Gardner.

„Rosamund była odkryciem” – mówi producent Charles Weinstock. – „Jest blondynką o chłodnym perfekcjonizmie, podobnie jak Grace Kelly, co idealnie pasowało do tej bohaterki, która musiała być uwodzicielska i wyniosła. Nikki reprezentuje sobą pokusę we wszystkich jej formach, w ujęciu zarówno romantycznym, jak i zawodowym. Jest ucieleśnieniem ambicji Willy’ego. Jednak ta rola miała dodatkowy smaczek, ponieważ Nikki «rozgrzewa się» i wychodzi na jaw kilka jej słabości. Rosamund świetnie się spisała, sprawując kontrolę nad obydwoma biegunami charakteru swojej bohaterki”.

Co zaskakujące, Pike uznała swoją rolę za nieco kłopotliwą. „Ta rola była dla mnie dość trudna, ponieważ różnię się od tej bohaterki poglądami politycznymi, temperamentem, nawet stylem ubierania się. Nikki jest jedną z tych niesamowicie ambitnych kobiet, które przedłożyły karierę nad rodzinę, kontakty z ludźmi, miłość, życie, wszystko, co nie jest związane z pracą, co może jest na swój sposób godne podziwu, ale ja nie potrafię się z nią utożsamić”.
„Nikki wiele ryzykuje dla Willy’ego” – ciągnie Pike. – „Zrobił na niej wrażenie i przez to walczy w jego imieniu ze swoim szefem i zarazem poniża samą siebie”.

„Naprawdę starałam się ukazać też jej ludzką stronę – przyznaje aktorka – pokazać odrobinę tej dobrej kobiety, którą kiedyś była. Starałam się ją złagodzić i robiłam to trochę wbrew scenariuszowi, ale zawsze w takich chwilach Greg prosił mnie, żebym szła do przodu i grała z większą mocą, i wtedy myślałam sobie «cóż, żegnaj dobra strono Nikki»”– śmieje się aktorka.

Obsadę dopełniają David Strathairn w roli szefa Willy’ego i jego nieustępliwego głosu sumienia, prokuratora okręgowego Joe Lobruto. Nowozelandczyk Cliff Curtis jako partner Nunally’ego – detektyw Flores oraz Bob Gunton jako ojciec Nikki, sędzia Gardner.

Filmowców zaskoczył, ale i uradował fakt, że Strathairn zgodził się zagrać drugoplanową rolę Joe Lobruto, tym bardziej że wyraził swoją zgodę zaraz po otrzymaniu w 2006 r. nominacji do Oscara® dla najlepszego aktora za kreację Edwarda R. Murrowa w filmie Good Night and Good Luck.
W swoich rozmowach z Hoblitem Strathairn tłumaczył, że jego zdaniem Willy Beachum jest pociągany w różne strony, jakby za pomocą kilku lin bungie, z których za każdą ciągnie jakaś osoba obecna w jego życiu. Strathairn, zawsze gotowy na nowe wyzwania, uznał, że interesującym doświadczeniem będzie wcielić się w postać trzymającą w rękach jedną z tych lin.
„To niewielka rola – mówi Glenn Gers – ale bardzo istotna. Lobruto jest odwrotnością Nikki – pociąga Willy’ego w przeciwnym kierunku. Jest głosem sumienia Willy’ego, czekającym na odnalezienie”.
„David to jeden z moich ulubionych aktorów" – mówi scenarzysta, który był bardzo podekscytowany, patrząc, jak Strathairn interpretuje napisane przez niego kwestie. „To cudowne widzieć, jak wreszcie jest podziwiany. Wniósł do tej roli przyzwoitość, której Willy potrzebuje, zmagając się z konsekwencjami swojego niewłaściwego wyboru”.

„Lobruto lubi myśleć o sobie nie tylko jako o szefie, ale także mentorze Willy’ego” – mówi Strathairn. – Jest dumny z tego, że zdecydował się zostać prokuratorem okręgowym, a nie skorzystał z okazji, żeby zarabiać krocie w jakimś ogromnym przedsiębiorstwie. Między nim a Willym dochodzi do pewnych tarć, co wpływa na jego zachowanie”.

„Willy i Lobruto zupełnie się nawzajem nie rozumieją” – mówi Ryan Gosling. – „Willy uważa Lobruto za zadufanego w sobie urzędnika państwowego, natomiast Lobruto myśli o Willym jako o sprzedawczyku i małolacie. Ich relacja polega na dowiadywaniu się, jak bardzo się mylili lub na ile mieli rację w odniesieniu do siebie nawzajem”.

Strathairn to kolejny z aktorskich idoli Goslinga. „Uwielbiam oglądać Davida” – mówi Gosling. – Współpraca z nim była dla mnie zaszczytem”. W swojej pracy uwzględnia bardzo wiele elementów, co bardzo mi się podoba. Poza planem jest ogrodnikiem i to mówi wiele o tym, jak pracuje: podwija rękawy i od razu zabiera się do brudnej roboty.”

„Nigdy nie grałem roli podobnej do tej, w której w zasadzie jesteś łącznikiem” – mówi Strathairn. – „Ta sprawa, Willy oraz jego perypetie – wszystko to zostało wystawione na widok publiczny, z czym musi uporać się biuro prokuratora okręgowego. Cała trudność polega na tym, żeby czymś to wbogacić i nie spełniać tylko funkcji nudnego, użytkowego biura informacyjnego”.

Cliff Curtis gra Rafaela Floresa, detektywa, któremu przypada w udziale sprawa niedoszłego morderstwa dokonanego przez Crawforda. Nieszczęśliwie dla Willy’ego, Flores bardziej niż przestępców nienawidzi tylko prawników. Curtis, znany ze swojej roli w filmie Jeździec wielorybów, bez problemu odgrywa bohaterów wywodzących się z różnych kultur i krajów. Jest jak kameleon – w mgnieniu oka opanowuje przeróżne regionalne akcenty. Jego aktorskie poświęcenie oraz pragnienie bliższego poznania swojego bohatera skłoniło filmowców do rozszerzenia tej roli.

„Cliff jest ekscytujący” – mówi Gregory Hoblit. – „Ma nietypową osobowość – roztacza wokół siebie aurę obojętności – ale ponieważ jego akcent jest dość wyrazisty, musieliśmy nad tym poważnie popracować. Nie miał żadnego doświadczenia w zakresie odtwarzania roli policjanta, więc pracował zawzięcie, aby wszystko wypadło, jak należy. Żaden członek obsady aktorskiej nie podchodził do swoich obowiązków z taką determinacją”.
Mogłoby się wydawać, że detektyw Flores i Willy Beachum powinni być jak dwaj towarzysze broni, obmyślający wspólnie, jak wsadzić złoczyńcę za kratki, jednak po niedługim czasie obaj docierają do martwego punktu, sfrustrowani brakiem niezaprzeczalnych dowodów w tej z pozoru jednoznacznej sprawie.

„Flores i Willy mają zupełnie różne osobowości” – wyjaśnia Ryan Gosling. – „Wywodzą się z innych miejsc i mają odmienne perspektywy na przyszłość, ale muszą połączyć siły w pracy nad tą sprawą. Obwiniają siebie nawzajem za sytuację, w której się znaleźli”.

Warta uwagi jest również epizodyczna, lecz istotna postać ojca Nikki, sędziego Gardnera. Hoblit pamiętał Boba Guntona z roli naczelnika więzienia w filmie Skazani na Shawshank i wiedział też, że aktor jest wieloletnim przyjacielem dyrektorki ds. castingu Deborah Aquili. „Bob jest powściągliwy” – opisuje Hoblit. – „Potrzebowaliśmy kogoś, kto był godny zaufania oraz, podobnie jak w przypadku Jennifer Crawford, pozostający w pamięci. Kiedy Deb zaproponowała Boba, decyzja była już prosta”.
Począwszy od czasów, kiedy pracował ze Stevene’em Bochco nad serialem Posterunek przy Hill Street, Hoblit dbał o wierność faktom, kręcąc filmy o wymiarze sprawiedliwości. „Chcę, żeby wszystko było w porządku – mówi wprost. – praca policji, przebieg procesu na sali sądowej, prawo. Przez lata widzowie nabrali większego obycia i wiedzą, kiedy się ich oszukuje”.
Oczywiście przepisy prawa różnią się w zależności od stanu, ale członkowie ekipy filmowej dołożyli starań, aby zachować autentyczność w prezentowaniu sprawy. Hoblit ma doświadczenie w realizacji dramatów kryminalnych, a poza tym producent Chuck Weinstock jest byłym prawnikiem, który pracował w tym zawodzie w administracji burmistrzów Kocha i Dinkinsa w Nowym Jorku. Filmowcy korzystali również z pomocy prawnika Boba Breecha, który dotychczas pracował dla Hoblita przy popularnych serialach Posterunek przy Hill Street oraz Prawnicy z Miasta Aniołów. Hoblit twierdzi, że Breech ma «świetne wyczucie fabuły»”.
„Bob zna prawo na wylot – mówi Hoblit – i wie też, jak wydobyć mnóstwo dramatyzmu z danej sceny, zachowując przy tym zgodność z wszystkimi aspektami prawnymi”.

„Polityka, etykieta sali sądowej – to wszystko jest bardzo skomplikowane” – mówi Ryan Gosling. – „Bob był dla nas wielką pomocą”.

Członkowie ekipy filmowej korzystali także z wiedzy doradcy technicznego Petera Weiretera, głównego negocjatora w wydziale policyjnym w Los Angeles, oraz jego współpracownika, sierżanta Lou Reyesa, który służył pomocą przy scenach początkowych filmu. Chociaż filmowcy pozwolili sobie na pewne odstępstwa, Hoblit twierdzi, że naginanie pewnych zasad może zadziałać, ale tylko jeśli ekipa filmowa nie wyświadczy niedźwiedziej przysługi przedstawicielom zawodu, który przedstawia na ekranie, co tak naprawdę wyrządza jeszcze większą szkodę scenariuszowi.

Jednym z najważniejszych elementów w filmie są małe i większe maszyny w stylu tych tworzonych przez Rube’a Goldberga, które zdobią dom i biuro Teda Crawforda. Te zbudowane z mosiądzu i drewna urządzenia pełnią w opowieści funkcję dramatycznych metafor odnoszących się do złożonego działania koszmarnego umysłu socjopaty.

Scenarzysta Glenn Gers wpadł na pomysł wykorzystania w filmie maszyny z toczącą się kulką podczas zabawy ze swoim 5-letnim synem, który lubi budować labirynty, w których umieszcza szklane kulki. Kulki toczą się przez labirynt, podążając zagmatwanymi trasami, i wypadają na zewnątrz w nieoczekiwanych miejscach.
Zgodnie z definicją w kilku edycjach słownika Webstera, maszyna Rube’a Goldberga to urządzenie, które «osiąga za pomocą skomplikowanych środków coś, co można by wykonać w prosty sposób», lub przedmiot «mający wybitnie skomplikowany, choć czasem prowizoryczny wygląd»”.

„Te zabawki, a także niesamowita maszyna, jaką jest Porsche GT Crawforda, a nawet jego dom – to wszystko odzwierciedla jego osobowość i sposób działania jego umysłu" – przyznaje Gregory Hoblit, porównując Crawforda do chirurga lub szwajcarskiego zegarmistrza.

Osoba, która w trakcie lektury natknie się na wzmiankę o maszynie Rube’a Goldberga, musi odwołać się do mocy swojej wyobraźni, jednak dużo bardziej złożonym zadaniem jest stworzenie takiego urządzenie nadającego się do praktycznego wykorzystania. Nie można tu zastosować komputerowych efektów specjalnych.

„Najlepiej jest zawsze znaleźć jakiś zewnętrzny znak, który cię zainspiruje” – mówi Gers. – „Jednak kiedy pisałem ten akapit, tak naprawdę nie zastanawiałem się nad tym, jak skomplikowaną maszynę będzie trzeba zbudować. Kiedy zobaczyłem ją w studiu, zacząłem przepraszać ludzi, którzy musieli nad nią pracować” – śmieje się scenarzysta.

Producent Charles Weinstock wraz ze scenografem Paulem Eadsem zaczęli przeglądać Internet w poszukiwaniu jakiegokolwiek gadżetu, który można by wykorzystać w filmie. Ku swojemu zdziwieniu, odkryli przeróżne kluby oraz zapalonych fanów z całego świata, których hobby jest projektowanie i budowanie swoich własnych wersji maszyn Goldberga.

Po długich badaniach i dyskusjach filmowcy zdecydowali się wykorzystać rzeźby holenderskiego artysty Marka Bischoffa jako prace Crawforda. Bischoff, z zawodu nauczyciel muzyki, poświęcił ponad 10 lat pracy w celu ukończenia tej skomplikowanej maszyny z toczącymi się kulkami.

„Efekt jego pracy był oszałamiający” – mówi Hoblit. – „Pomyśleć tylko, że cały dzień dawał lekcje gry na wiolonczeli, a potem pracował nad maszyną takich rozmiarów i z takimi torami, używając drewna tak świetnej jakości i tak skomplikowanych elementów – to wszystko sprawiło, że kiedy siedzieliśmy w moim biurze, oglądając jego film, nie przestawaliśmy się zachwycać. Jednak potem pojawiło się pytanie: «w jaki sposób przetransportować coś tak ogromnego z jego piwnicy na drugą stronę Atlantyku?»”.

„Poprosiliśmy, żeby przesłał nam próbki pierścieni, kulek, czegokolwiek, co moglibyśmy wykorzystać jako wzór” – wspomina Weinstock. – „Pełnił funkcję doradcy podczas procesu wytwarzania i montowania maszyny. Kiedy tylko jakieś pytania, służył nam pomocą”.

Filmowcy doszli do porozumienia z Bischoffem i ten dostarczył im swoje projekty w celu skonstruowania mniejszej wersji swojej niezwykłej maszyny. Artysta wypożyczył nawet ekipie filmowej małe, biurkowe urządzenie na potrzeby zdjęć. 

Producent wykonawczy Hawk Koch powierzył koordynatorowi ds. efektów specjalnych Larzowi Andersonowi zadanie stworzenia kilku wersji zaprojektowanych przez Bischoffa maszyn. Anderson oraz członkowie jego zespołu byli zaszczyceni i podekscytowani możliwością wyjścia poza swoje normalne obowiązki, wśród których królowały pirotechnika, materiały wybuchowe i efekty mechaniczne, w celu zbudowania 2,5-metrowej rzeźby oraz drugiej sztuki, tej samej wielkości, służącej jako „dubler”. Wraz z Eadsem zaprojektowali ruchomą rzeźbę z mosiądzu o drewnianej podstawie, aby dopełnić dynamiczną architekturę wyjątkowego domu Crawforda.

Rzeźba ta ma wymiary 2,5 m wys. x 2,5 m dł. x 0,6 m gł. i korzysta z dwóch sterowanych pilotem 12-woltowych silników. Wersja biurkowa ma następujące wymiary: 35 cm x 80 cm x 30 cm. 

„Pracując nad tym projektem, można było znowu stać się dzieckiem” – opowiada Anderson. – „Każdy chciał dorzucić swój pomysł. Nieczęsto ktoś prosi cię o zbudowanie gigantycznej układanki. Niełatwo było też przemieszczać to urządzenie, kiedy już je zmontowaliśmy, ponieważ waży ono jakieś 115 kg. Najtrudniej jednak było powstrzymać ludzi od dotykania go i bawienia się nim lub od zabierania kulek, kiedy już stało na planie”.

Nikt jednak nie był w stanie powstrzymać Hoblita, członków obsady i ekipy filmowej w czasie przerw między zmianami scenografii od przypatrywania się kulkom na ich drodze przez skomplikowany labirynt.

„Greg stawał przed jedną z takich maszyn, zaczynał się jej przyglądać, no i koniec” – „Mówiłem mu: «Chodź, Greg, musimy wracać do pracy», ale on nie ruszał się ani na krok. Ta maszyna ma swój własny rytm, wprawia cię w kontemplacyjny nastrój. To naprawdę niezwykłe”.

Czytając opis Gersa w nowym scenariuszu, Hoblit wyobrażał sobie gigantyczny zestaw do składania modeli, lecz nawet on nie był przygotowany na piękno i ogrom dzieła Andersona.

Hoblit przyznaje, że kręcąc film Słaby punkt chciał stworzyć coś niepowtarzalnego. Nie chciał przesadzić z ostrożnością i narzucił sobie tempo i ton znacznie przewyższające swoją „śmiałością” jego poprzednie filmy. W ten sposób próbował stworzyć współczesny film noir.

„Było to dla mnie zaskakujące” – mówi Hoblit, odnosząc się do swojego bardziej mrocznego i tajemniczego stylu. – „W miarę jak scenariusz ewoluował, moje pomysły nabierały wyraźniejszych kształtów, jednak nie zamierzałem stworzyć «czarnego filmu» w dosłownym znaczeniu tego słowa. Chciałem, żeby ten film był elegancki, użyłem więc załamanego światła, chciałem też zachować dokładność w doborze kolorów”.

Hoblit odwołał się do efektów pracy różnych fotografów, których podziwiał od lat. Jako oddany wielbiciel Bruce’a Davidsona, którego książka Subway zrobiła na reżyserze ogromne wrażenie, Hoblit składa hołd wyciszonym tłom Davidsona, bezbarwnym twarzom bohaterów jego fotografii oraz nietypowym, kultowym barwnym plamom, które stosuje w każdym ujęciu.

Kiedy Hoblit rozpoczynał poszukiwania reżysera obrazu, jego głównym celem było odnaleźć kogoś, kto potrafił myśleć kreatywnie, ale bez popadania w przesadę, aby reżyser nie musiał poświęcać swojego cennego czasu na przywoływanie swojego operatora do porządku. Po przedyskutowaniu swoich pomysłów z kilkoma współpracownikami Hoblit odnalazł brawurowy talent w osobie Kramera Morgenthaua, który dał się poznać dzięki reklamom i filmom niskobudżetowym. Hoblit dostrzegł także w postaci Morgenthaua pewną frustrację, która mogła przynieść korzyści filmowi.

„Jego zestawienie kolorów było wyśmienite” – tak Hoblit opisuje efekty pracy Morgenthaua. – „Nigdy wcześniej nie widziałem czegoś tak odważnego. Podobało mi się też to, że bardzo chciał wydostać się z szuflady, do której go przyporządkowano, jak to bywa w naszej branży. Teraz jest wolny i niezależny” – mówi z dumą Hoblit.

„Jeśli chodzi o sferę wizualną, Słaby punkt to opowieść o klasach społecznych” – mówi Morgenthau. – „Willy żyje w twardym świecie, ciągle walczy. Jego świat można przyrównać do biura prokuratora okręgowego czy nawet do sali sądowej. Crawford natomiast porusza się w świecie bogactwa i wielkich, pięknych przestrzeni. Dlatego dużo rozmawialiśmy o kolorach i szarościach, chcąc stworzyć kontrast między tymi dwoma środowiskami”.

Morgenthau i Hoblit wraz ze scenografem Paulem Eadsem, dekoratorką planu Nancy Nye i projektantką kostiumów Elisabettą Beraldo stworzyli ogólną warstwę wizualną filmu. 

W filmie przeważają słabo oświetlone sceny, jest też wiele nocnych ujęć zarówno w pomieszczeniach, jak i na zewnątrz. Filmowcy używali światła w różnych odcieniach, aby nadać ton poszczególnym scenom.

 „Film jest dość mroczny – wyjaśnia Hoblit – ale używaliśmy też wyrazistych odcieni zieleni, pomarańczu, czerwieni i żółci. Nie nazwałbym tego paletą kolorów, ale raczej żywiołowością barw, które za każdym razem przebijają się przez mrok, co jest zaskakujące i nie wiemy, skąd pochodzi kolor. Konsultowałem się z Kramerem i vice versa, aby upewnić się, że nie przesadzamy i nie popadamy w samozadowolenie lub głupotę” – żartuje reżyser.

„Greg na pierwszym miejscu stawia fabułę” – mówi Morgenthau. – „Chce, żeby była prawdziwa i logiczna. Myślę, że właśnie dzięki temu odnosi takie sukcesy. Nie przyjmuje niczego za rzecz oczywistą i uważa, że byłoby zniewagą w stosunku do widzów, gdybyśmy oszukiwali lub nie pokazali otoczenia czy akcji w sposób odzwierciedlający prawdziwe życie; to stało się jego stylistycznym znakiem rozpoznawczym. Jednocześnie jednak nadaje światłu ekspresjonistyczny wyraz, podobnie jak ja”.

Hoblit oddaje zasługi za łatwość, z jaką przebiegały zdjęcia, partnerującemu mu producentowi, Hawkowi Kochowi. „Hawk układa genialny plan działania na potrzeby filmu” – mówi reżyser.

Ekipa filmowa uważała za istotne, aby kręcić zdjęcia w Los Angeles nie tylko po to, by pozostać niedaleko od domu, ale też w celu utrzymania produkcji w Hollywood. Pomimo wątpliwości otaczających go osób Kochowi udało się stworzyć oszczędny budżet bez poświęcania jakości.

„Moim zamiarem było sprawić, aby nasz film wyglądał tak, jak gdyby pochłonął 60–70 milionów dolarów, a wydać na niego o wiele mniejszą kwotę” – mówi Koch. – „Jestem dumny z faktu, że udało nam się stworzyć bogaty wizualnie film, nie poświęcając na to każdej wolnej chwili i nie wydając majątku. Podziękowania należą się naszemu reżyserowi obrazu, Kramerowi Morgenthauowi, który oświetlał plan sprawnie i sprawiał, że każda scena wyglądała wybornie. Przez lata jego nazwisko będzie się znajdowało w gronie najlepszych przedstawicieli tej branży”.

Hoblit lubi kręcić filmy, których akcja wydaje się rozgrywać w przeciętnym amerykańskim mieście, tak aby widzowie mogli łatwo utożsamić się z bohaterami. Reżyser przypisuje zasługi na tym polu scenografowi Paulowi Eadsowi i kierownikom planu, Richardowi Davisowi i Mike’owi Fantasia.

Pomimo tego, że południowa Kalifornia jest domem dla większości filmowców, kręcenie zdjęć do filmu Słaby punkt w Los Angeles przyniosło wiele niespodzianek oraz pozwoliło Hoblitowi i jego ekipie spojrzeć na to miasto z innej perspektywy.

„Los Angeles to cudowne miejsce, jeśli odrzuci się od siebie stereotyp, mówiący że jest płaskie, rozległe i nieatrakcyjne pod względem architektury” – żartuje Hoblit. – „To miasto zwykle przedstawia się w ostrym świetle, wyprane z kolorów, ale mnie mnóstwo przyjemności sprawiło nadanie mu trójwymiarowego, bogatego wyglądu, nawet w niektórych bardziej podupadłych dzielnicach. Los Angeles ma mnóstwo barw i bogatą osobowość”.

„Obecnie Los Angeles jest nieco zapomnianym miastem” – mówi Ryan Gosling. – „Jest zaniedbane, ale można w nim znaleźć przykłady wspaniałej architektury i piękne budynki, którym nie poświęcano uwagi odkąd ich wybudowania sto lat temu. Jednak zaczynają się już prace renowacyjne i dekoracyjne, więc to ciekawy czas, żeby odwiedzić to miejsce, ponieważ wciąż jeszcze wygląda trochę jak miasto-widmo, a to już się nie powtórzy”.

Gosling był szczególnie podekscytowany zdjęciami w Disney Hall, ponieważ, choć od momentu otwarcia tej sali koncertowej wielokrotnie próbował zdobyć bilety na różne wyprzedane koncerty, zawsze zostawał z pustymi rękami. „Byłem bardzo poirytowany, ponieważ nigdy nie udało mi się dostać biletów – stwierdza aktor, udając zdesperowanego – ale tym razem nie tylko dostałem się do środka, ale też mogłem wejść na scenę, zwiedzić kulisy, usiąść na najlepszych miejscach, zobaczyć widok z dachu” – mówi z uśmiechem. – „To była naprawdę wyjątkowa wycieczka, więc uważam, że miałem szczęście”. 

Słaby punkt jest pierwszym filmem, w którym wykorzystano scenę główną i widownię centrum koncertowego zaprojektowanego przez Franka Gehry’ego. Sfilmowano mezzosopranistkę Vivicę Genaux oraz jej akompaniatora, Paula Floyda. Nakręcono też kilka ujęć w foyer, gdzie Willy po raz pierwszy spotyka Nikki.

Kolejnym architektonicznym cudem był dom Crawforda, znajdujący się w okolicy Encino w San Fernando Valley, gdzie ekipa filmowa spędziła kilka tygodni, kręcąc zdjęcia w prywatnej rezydencji. „Dom rozciąga się za tą ogromną bramą jak bunkier z cementu i szkła z podpartym filarami stropem” – wspomina Hoblit. – „Jest chyba w 80% zbudowany ze szkła, podparty wspornikami, ale z jednego końca domu widać drugi koniec, na przestrzał, od jednej strony do drugiej, gdziekolwiek się stoi. Pewnie trochę dziwnie mieszkałoby się w takim domu, ale na szczęście jest dość dobrze ukryty”.

Rezydencję Shermanów osłaniają z każdej strony gigantyczne żywopłoty, mury, bramy oraz pokaźnych rozmiarów wzgórze, po którym prowadzi droga do pensjonatu i kortu tenisowego, położonych wysoko ponad stawem i tylną częścią rezydencji. Dom otoczony jest także małym sadem drzewek pomarańczowych, krzewów różanych, lawendy i innej bujnej roślinności. Tę rezydencję wykorzystywano już w filmach, ale nigdy jeszcze nie zaprezentowano jej tak dokładnie.

Hoblitowi i Morgenthauowi szczególnie podobały się odbicia i podwójne obrazy, które pojawiały się podczas filmowania „na przestrzał” poprzez kolejne warstwy szkła, co w tradycyjnej sztuce operatorskiej uznaje się za błąd. Często umieszczali też kamery na zewnątrz, aby filmować sceny rozgrywające się wewnątrz, co także było rzadkością we wcześniejszej pracy Hoblita, który jak sam mówi, lubi „przywierać” do akcji, być jak najbliżej, ale tym razem reżyser skorzystał z możliwości wykorzystania kamer jako swego rodzaju obserwatorów.

Hoblit nazywa dom „przyjaznym dla kamery” i stwierdza: „ten dom był jak zrobiony na zamówienie, to prawdziwy prezent”, natomiast Morgenthau ma dokładnie odwrotną opinię, ale przyznaje, że dom świetnie prezentuje się na filmie.

„To miejsce było bardzo trudne do sfilmowania, ale poświęcenie, ból i przepychanki nie poszły na marne” – mówi reżyser obrazu. – „Był to klasyczny, zainspirowany Schindlerem budynek, w którym wnętrza i zewnętrzne elementy przenikały się nawzajem, ale nie było łatwo” – dodaje z uśmiechem.

Wśród pozostałych lokalizacji znalazły się: prestiżowa firma prawnicza Jones Day, bar na dachu hotelu Standard w centrum Los Angeles, ratusz miejski w Los Angeles oraz obecnie niewykorzystywany kobiecy zakład karny Sybil Brand Institute. Członkowie ekipy filmowej odwiedzili także m.in. prywatną rezydencję Hancock Park, RFK Medical Center w Hawthorne, hotel Fairmont Miramar oraz salę pokazową i biuro sprzedaży firmy Steelcase Furniture w Santa Monica, jak również szpital St. Mary’s i West Coast Aircraft Charters w Long Beach.

Hoblit ma nadzieję, że Słaby punkt przyciągnie do kin tę samą widownię, której spodobał się Lęk pierwotny. „Myślę, że ten film może przemówić do licznego grona ludzi” – mówi reżyser. – „Zapewnia rozrywkę, jest inteligentny, a poza tym można w nim zobaczyć wielu wspaniałych aktorów, którzy najpewniej zdobędą dzięki niemu nowych fanów, ponieważ prezentuje on ich umiejętności z innej perspektywy”.

Zgadza się z tą opinią Anthony Hopkins: „To dobrze nakręcony film ze «starej szkoły»” – mówi aktor. – „Widzowie chcą dowiedzieć się, czy Willy dorwie Crawforda, ale są bardziej zafascynowani tym, jak stara się to zrobić”.

Producent wykonawczy Hawk Koch, chociaż zna zakończenie, zarzeka się: „Nie mogę się doczekać, żeby usiąść w kinie z kubełkiem popcornu, obejrzeć ten film i po prostu uciec z tego świata na parę godzin. Mam nadzieję, że widzowie pójdą w moje ślady”.

# # #

INFORMACJE O OBSADZIE

Anthony Hopkins (Ted Crawford)

Anthony Hopkins zdobył Oscara® dla najlepszego aktora za swoją kreację w filmie Milczenie owiec (1991), a następnie był nominowany do tej nagrody w tej samej kategorii za role w Okruchach dnia (1993) oraz obrazie Nixon (1995). Otrzymał również nagrodę dla najlepszego aktora przyznawaną przez British Academy of Film & Television Arts za Okruchy dnia. W 1993 r. wraz z Debrą Winger wystąpił w filmie Richarda Attenborougha Cienista dolina, zdobywając liczne nagrody od krytyków zarówno w Stanach Zjednoczonych, jak i w Wielkiej Brytanii. W 1998 r. był nominowany do Oscara w kategorii „Najlepszy aktor drugoplanowy” za Amistad. 

W 2001 r. Hopkins zagrał w towarzystwie Julianne Moore w filmie Hannibal, będącym kontynuacją Milczenia owiec. Ten obraz, w reżyserii Ridleya Scotta, stał się sukcesem kasowym i przyniósł 100 mln USD zysku w samych tylko Stanach Zjednoczonych. W 2000 r. Hopkins był także narratorem w popularnym świątecznym filmie Grinch: świąt nie będzie, na podstawie opowiadania Dr. Seussa.

W 1998 r. wystąpił w filmach Joe Black Martina Bresta, Instynkt Jona Turteltauba oraz Tytus Andronikus, z udziałem Jessiki Lange, filmowej adaptacji sztuki Szekspira pod tym samym tytułem w reżyserii Julie Taymor.

W 1992 r. można go było zobaczyć w Powrocie do Howard’s End oraz Drakuli Brama Stokera, a następnie pojawił się w Wichrach namiętności i Drodze do Wellville. Swój reżyserski debiut zanotował w roku 1995, kiedy to nakręcił Sierpień, adaptację „Wujaszka Wani” Czechowa, do której skomponował muzykę oraz gdzie sam wystąpił w roli Wujaszka Wani. Zagrał rolę tytułową w filmie Picasso – Twórca i niszczyciel oraz pojawił się wraz z Alekiem Baldwinem w obrazie Lekcja przetrwania, dramatycznym filmie przygodowym w reżyserii Lee Tamahoriego, do którego scenariusz napisał David Mamet. Zagrał także w Masce Zorro, w reżyserii Martina Cambella, z Antonio Banderasem i Catherine Zetą-Jones, który miał swoją premierę w lipcu 1998 r., oraz w Amistad Stevena Spielberga, który wszedł na ekrany kin w grudniu 1997 r.

Wśród jego wcześniejszych filmów znajdują się takie tytuły, jak: 84 Charing Cross Road, Człowiek słoń oraz O jeden most za daleko. Bunt na Bounty oraz Godziny rozpaczy to pierwsze efekty jego współpracy z firmą Dino De Laurentiisa. Za swoje występy w amerykańskiej telewizji otrzymał dwie nagrody Emmy, za filmy Sprawa porwania Lindbergha (1976), w której wcielił się w postać Brunona Hauptmanna, oraz Bunkier, w którym zagrał Adolfa Hitlera.

Anthony Hopkins urodził się 31 grudnia 1937 r. w Margum w okolicach Port Talbot w Walii jako jedyne dziecko Muriel i Richarda Hopkinsów. Jego ojciec był bankierem. Hopkins uczył się w Cowbridge Grammar School. W wieku 17 lat pojawił się przypadkiem na amatorskim przedstawieniu teatralnym organizacji YMCA i od razu poczuł, że jest we właściwym miejscu. Dzięki posiadanemu entuzjazmowi połączonemu z biegłą grą na pianinie zdobył stypendium w Welsh College of Music & Drama w Cardiff, gdzie studiował przez dwa lata (1955–57).

W 1958 r. rozpoczął obowiązkowe szkolenie wojskowe w armii brytyjskiej i spędził większą część dwuletniej służby jako urzędnik w jednostce artylerii królewskiej w Bulford.

W 1960 r. został zaproszony na przesłuchanie przez Sir Laurence’a Oliviera, ówczesnego dyrektora National Theater, do teatru Old Vic. Dwa lata później Hopkins był już dublerem Oliviera w sztuce Strindberga pod tytułem Taniec śmierci. Hopkins zadebiutował na dużym ekranie w roli Ryszarda Lwie Serce w filmie Lew w zimie, z Peterem O’Toole i Katharine Hepburn w rolach głównych. Otrzymał nominację do nagrody Brytyjskiej Akademii Filmowej, a Lew w zimie zdobył Oscara w kategorii „ Najlepszy film”.

Amerykańcy telewidzowie odkryli Hopkinsa w produkcji telewizji ABC z 1973 r. (pierwszym amerykańskim miniserialu) pod tytułem Leon Uris’ QBVII, w której aktor zagrał obdarzonego tytułem szlacheckim brytyjskiego fizyka polskiego pochodzenia, Adama Kleno, którego przytłacza jego wojenna przeszłość. Rok później Hopkins wystąpił na Broadwayu w produkcji National Theatre pod tytułem Equus, a następnie brał udział w przedstawieniach wystawianych w Los Angeles, gdzie spędził kolejne 10 lat, poświęcając się aktywnie pracy w amerykańskim kinie i telewizji. 

Po zagraniu roli kapitana Bligha w Buncie na Bounty (1984) powrócił do Anglii i National Theater występem w sztuce Davida Hare’a „Pravada”, za który otrzymał nagrodę dla najlepszego aktora przyznawaną przez British Theater Association oraz nagrodę Observera za wyjątkowe osiągnięcie aktorskie podczas ceremonii wręczania nagród im. Oliviera w 1985 r. Jako członek zespołu National Theater wystąpił w „Antoniuszu i Kleopatrze oraz „Królu Learze”.

Hopkins pojawił się także w filmowej adaptacji powieści Kraina wiecznego szczęścia Stephena Kinga w reżyserii Scotta Hicksa, komedii akcji Bad Company, wraz z Chrisem Rockiem, oraz w hicie kasowym, prequelu do Milczenia owiec, pod tytułem Czerwony smok, w którym wystąpili również Ed Norton, Ralph Fiennes oraz Emily Watson. 

Ostatnio Hopkins wystąpił w filmach Piętno, wraz z Nicole Kidman, oraz Aleksander, w reżyserii Olivera Scotta, z udziałem Colina Farrella i Angeliny Jolie. Niedawno można było go zobaczyć w towarzystwie Gwyneth Paltrow w obrazie Dowód, wyreżyserowanym przez Johna Maddena. Najnowsze filmy w jego aktorskim dorobku to: Prawdziwa historia, w reżyserii Rogera Donaldsona, oraz Wszyscy ludzie króla Stevena Zailliana, w którym zagrali również Jude Law, Sean Penn i Kate Winslet. 
Ryan Gosling (Willy Beachum)
Kontrowersyjna główna rola w filmie Fanatyk była przełomem w karierze Ryana Goslinga. Za swój występ otrzymał entuzjastyczne recenzje i skupił na sobie uwagę całej branży filmowej. Nadal jest uważany za „jednego z najbardziej ekscytujących aktorów swojego pokolenia”, jak niedawno oświadczyła Manohla Dargis, krytyk filmowy „The New York Times” . W 2004 r. na targach filmowych ShoWest przyznano mu tytuł Gwiazdora Jutra.

W bieżącym roku Gosling został wyróżniony nominacją do Oscara dla najlepszego aktora za kreację w filmie Szkolny chwyt. Jego występ w roli uzależnionego od narkotyków nauczyciela w szkole średniej w biednej części miasta przyniósł mu nagrodę Independent Spirit Award dla najlepszego aktora pierwszoplanowego, nominacje do nagród dla najlepszego aktora przyznawanych przez Screen Actors Guild, Broadcast Film Critics, Chicago Film Critics, Online Film Critics’ Society, Toronto Film Critics, a także nominację do nagrody Satellite Award. Otrzymał nagrodę za najlepszą rolę przełomową od National Board of Review, a także nagrody dla najlepszego aktora na festiwalach filmowych w Seattle i Sztokholmie.

Za rolę w Fanatyku, który zdobył główną nagrodę jury na festiwalu filmowym Sundance w 2001 r., został ponadto wyróżniony nominacją do nagrody Independent Spirit Award dla najlepszego aktora, nominacją do nagrody w tej samej kategorii przyznawanej przez London Film Critics’ Circle oraz Złotym Baranem przez Rosyjskie Stowarzyszenie Krytyków Filmowych. 

Gosling powrócił na festiwal Sundance w 2002 r. w niezależnym filmie The Slaughter Rule, z udziałem Davida Morse’a, w którym zagrał wrażliwego i wyobcowanego nastolatka. Zebrał dobre recenzje za kolejną rolę nihilistycznego drapieżcy w thrillerze psychologicznym Śmiertelna wyliczanka, gdzie grał obok Sandry Bullock. W swoim dorobku ma także film Tytani, z Denzelem Washingtonem w roli głównej. 

Dzięki swojemu zamiłowaniu do skomplikowanych i złożonych bohaterów Gosling otrzymał główną rolę w filmie Odmienne stany moralności z 2003 r., w którym wystąpili też Kevin Spacey oraz Don Cheadle. Następnie zagrał w hicie kasowym lata 2004 r. – dramacie romantycznym Pamiętnik – po czym dołączył do obsady filmu Marka Forstera Zostań, w której znaleźli się m.in. Ewan McGregor i Naomi Watts.

W najbliższym czasie zagra rolę tytułową w obrazie Lars and the Real Girl, z Patricią Clarkson i Emily Mortimer. 

David Strathairn (Joe Lobruto)

David Strathairn, doświadczony aktor występujący na Broadwayu i poza nim, a także na dużym i małym ekranie, urodził się w San Francisco. Po ukończeniu Williams College w Massachusetts kontynuował edukację w Ringling Brothers Clown College na Florydzie, a następnie rozpoczął swoją udaną karierę aktorską.
Strathairn pojawił się w wielu filmach nakręconych przez swojego kolegę z Williams College, Johna Saylesa, w tym w The Return of Secaucus Seven – reżyserskim debiucie obu panów, a także w takich obrazach, jak: W zawieszeniu, W szachu, Brother from Another Planet, Spisek ośmiu, Miasto nadziei oraz Passion Fish.

Kontynuując swoją współpracę z niektórymi spośród najwyżej notowanych reżyserów w Hollywood, Strathairn zanotował również występy m.in. w następujących filmach: Silkwood Mike’a Nicholsa, Dwie matki Stephena Gyllenhaala, Firma Sydneya Pollacka, Bob Roberts Tima Robbinsa, Ich własna liga Penny Marshall, Dolores Taylora Hackforda, Tajemnice Los Angeles Curtisa Hansona oraz Amnezja Philipa Kaufmana.

Ma także na koncie wspólne występy z największymi talentami aktorskimi – z Meryl Streep w Dzikiej rzece, z Richardem Dreyfussem w Zagubionych w Yonkers, z Jessiką Lange w Dwóch matkach, z Rayem Liottą i Jamie Lee Curtis w Dominicku i Eugene, z Seanem Pennem i Christopherem Walkenem w filmie W swoim kręgu, z Debrą Winger w obrazie Niebezpieczna kobieta, z Ashley Judd i Oliverem Plattem w Simon Birch oraz z Sigourney Weaver i Julianne Moore w Mapie świata. David zagrał w filmie Blue Car, który został zakupiony przez wytwórnię Miramax po festiwalu filmowym Sundance w 2002 r., oraz w Uciec przed śmiercią, w towarzystwie Andie Macdowell.

W swoim bogatym dorobku scenicznym ma m.in. następujące tytuły: „Trzy siostry” z Billym Crudupem i Marcią Gay Harden, „Taniec śmierci” z Sir Ianem McKellenem i Hellen Mirren oraz „Salome” z Alem Pacino.

David wcielił się w postać Edwarda R. Murrowa w filmie studia Warner Independent pod tytułem Good Night and Good Luck, wyprodukowanego i wyreżyserowanego przez George’a Clooneya, który był także współautorem scenariusza. Za swoją kreację David został wyróżniony nagrodą dla najlepszego aktora na festiwalu filmowym w Wenecji oraz otrzymał nominacje do Złotego Globu, Oscara i nagrody SAG.

Obecnie pracuje wspólnie z Mattem Damonem i Joan Allen nad filmem Ultimatum Bourne’a.

Rosamund Pike (Nikki Gardner)

Rosamund Pike wychowała się w Londynie jako jedyna córka małżeństwa śpiewaków operowych. Młodość spędziła na kontynencie europejskim, w tym m.in. luźne kilka miesięcy we Włoszech, kiedy jej ojciec pracował z modernistycznym kompozytorem Hansem Werne Henze. W wieku 16 lat Pike została przyjęta do zespołu sławnego National Youth Theatre, gdzie spędzała wakacyjne miesiące przez następne trzy lata, co jako 18-letniej dziewczynie przyniosło jej angaż do pierwszej głównej roli w sztuce Romeo i Julia. To właśnie dzięki temu przedstawieniu zwróciła na siebie uwagę agenta Dallasa Smitha, który w ciągu następnych kilku lat prowadził jej karierę. Sztukę wystawiano w trakcie wakacji poprzedzających początek nauki Pike na Uniwersytecie Oksfordzkim, gdzie studiowała literaturę angielską w Wadham College. 
Podczas swojego pobytu w Oksfordzie Pike nie przerwała kariery aktorskiej – ruszyła w tournee z uniwersytecką produkcją sztuki Poskromienie złośnicy. Tournee, odbywające się w czasie przerwy wakacyjnej, pozwoliło jej spędzić magiczne sześci tygodni w Japonii, gdzie występowała w teatrach w Osace, Kioto oraz w Tokyo Globe. Tuż przed powrotem na uniwersytet przez dwa dni uczestniczyła w zdjęciach do swojego pierwszego filmu A Rather English Marriage, w którym główne role zagrali Tom Courtenay i Albert Finney. W filmie tym wcieliła się w postać siostrzenicy Alberta Finneya, Celii, która zaprzepaściła szanse swojego wuja na dostatnie życie na emeryturze, ponieważ to jej przypadł w udziale majątek zmarłej ciotki.

Pike spędzała także wieczory w miejscowym teatrze repertuarowym, sławnym Oxford Playhouse. Zagrała w nim rolę aktorki z czasów restauracji Stuartów, Elizabeth Barry, w sztuce Stephena Jeffreysa „Rozpustnik”, opowiadającej o skandalizującym życiu hrabiego Rochester, a także wystąpiła w roli Anne w spektaklu Arthura Millera „Wszyscy moi synowie”. 

Przed opuszczeniem Oksfordu Pike spotkała się z głównym dyrektorem prowadzącym casting do projektu, w którym bardzo chciała wystąpić. Realizacja projektu została opóźniona i zamysł spalił na panewce, ale rok później Pike niespodziewanie odebrała pewien telefon i została obsadzona w roli Lady Harriet w nakręconej z rozmachem produkcji telewizji BBC pod tytułem „Żony i córki”. Z BBC podjęła współpracę po raz pierwszy i była zachwycona możliwością występowania w towarzystwie takich uznanych aktorów, jak Michael Gambon, Francesca Annis czy Bill Patterson. Rola Lady Harriet była dużym wyzwaniem – jednak Pike, znakomity jeździec o wojowniczym usposobieniu, okazała się być stworzona do tej roli, a jej kreacja została doceniona przez krytyków. W magazynie „Vanity Fair” napisano, że „była na tak wysokim poziomie jak sztandar łopoczący na wietrze”. Pike wyjechała na 9 miesięcy, ale powróciła do Oksfordu, aby zdobyć dyplom i po raz ostatni zagrać na deskach Oxford Playhouse. Wystąpiła w roli zabawnej, dziwacznej Daisy w sztuce Eugene Ionesco „Rhinoceros”, wyreżyserowanej przez miejscową reżyserkę Delphine Schrank.

Dziesięć tygodni w trakcie następnych wakacji spędziła na planie filmu Miłość w zimnym klimacie, adaptacji jednej z książek Nancy Mitford. Film kręcony był w cudownym domu należącym do Mitford, Batsford Park, w Cotswolds, a Pike zagrała Fanny, niezwykle nieśmiałą i niepewną siebie dziewczynę, która jednak przyciąga do siebie ludzi ciepłem i życzliwością. W wyjątkowej obsadzie znaleźli się m.in.: Alan Bates, Sheila Gish, Celia Imrie, John Standing oraz Anthony Andrews. Powróciwszy do Oksfordu na ostatnie trzy semestry, Pike przyjęła rolę Kyry w sztuce Davida Hare’a „Skylight”, wyreżyserowanej przez młodego reżysera filmowego Jamesa Rogana, podobnie jak aktorka studiującego na Uniwersytecie Oksfordzkim, który w późniejszym czasie zajął się reżyserią sztuki „Dead Bolt Dead”. 
Następnie Pike wcieliła się w zimną jak lód agentkę wywiadu MI6, Mirandę Frost, mistrzynię szermierki, godną partnerkę dla Jamesa Bonda w filmie Śmierć nadejdzie jutro. Mirandę wyrwano z mistrzostw szermierczych do pracy dla rządowego biura MI6. Zostaje wysłana do Islandii, aby podjąć współpracę z Bondem w charakterze „ wtyczki”, eksperta od public relations w organizacji, którą zarządza czarny charakter Gustav Graves. Podczas pierwszego dnia zdjęciowego Judi Dench uświadomiła jej, że według dokumentów w jej teczce w MI6 Miranda, oprócz tego, że mówi po serbsku, rosyjsku i w języku suahili, ma też charakterystyczne znamię na lewym pośladku – podczas gdy Pike takiego znaku nie posiada!

Po zakończeniu zdjęć do przygód Bonda Pike powróciła na deski teatru, aby wcielić się w rolę Blondynki w głośnym przedstawieniu „Hitchcock Blonde” nagradzanego reżysera Terry’ego Johnsona w Royal Court Theatre w Londynie. „Daily Mail” napisał, że Pike „debiutuje na scenie w niezwykle zrównoważonej roli, łudząco podobna do Grace Kelly i przyciągająca spojrzenia” ; w „The Independent” nazwano ją „oszałamiająco pięknym i niepokojącym połączeniem zdesperowanej i zdeterminowanej Blondynki” , natomiast „The Observer” stwierdził, że Rosamund „przyciąga tak mocno, że trudno oderwać od niej wzrok”. Olbrzymi sukces sztuki sprawił, że w czerwcu 2003 r. zaczęto ją wystawiać w Lyric Theatre na West Endzie; to osiągnięcie dostrzegł „The New York Times”, pisząc, że Pike była „wyborna”.

Po zasłużonym odpoczynku Pike przyjęła zaproszenie do Izraela na początku 2004 r., aby zagrać główną rolę w stylizowanym na dokument thrillerze Amosa Gitai Hotel Ziemia Obiecana. Występuje w nim wraz z Anne Parillaud, grając dziennikarkę, która odkrywa szajkę handlarzy żywym towarem w Strefie Gazy. Po powrocie do Londynu Pike natychmiast zaczęła pracę nad filmem Laurence’a Dunmore’a Rozpustnik, w którym wystąpiła u boku Johnny’ego Deppa. W filmie tym gra Elizabeth Malet, żonę hrabiego Rochester (w tej roli Depp), wraz z Johnem Malkovichem w roli króla Karola II oraz Samanthą Morton jako Elizabeth Barry. Swoją kreacją Rosamund zasłużyła sobie na pochwałę „New York Daily News” za odnalezienie „intensywnej romantycznej głębi w tej z pozoru pasywnej młodej kobiecie”. Film wszedł na ekrany film w Wielkiej Brytanii i Stanach Zjednoczonych w listopadzie 2005 r., a Pike w tym samym roku została wyróżniona za swój wyjątkowy występ nagrodą British Independent Film Award w kategorii „ Najlepsza aktorka drugoplanowa”. 

Pike pozostała w Wielkiej Brytanii, aby rozpocząć pracę na planie naszpikowanej gwiazdami adaptacji klasycznej powieści Jane Austen Duma i uprzedzenie. W tym reżyserowanym przez Joe Wrighta obrazie Pike gra piękną, ale wprowadzoną w błąd Jane Bennett, w otoczeniu takich gwiazd, jak: Keira Knightley, Brenda Blethyn, Donald Sutherland oraz Judi Dench. Długo oczekiwany film trafił na ekrany kin w Wielkiej Brytanii we wrześniu 2005 r., a w USA dwa miesiące później. „Total Film” uznał kreację Pike za „imponującą”, a „The Independent” napisał, że aktorka odtwarza Jane z „poruszającą dzikością” . Za swój występ Pike została nominowana w zeszłym roku do nagrody London Film Critics Circle Award w kategorii „Najlepsza aktorka drugoplanowa”.

Pod koniec 2004 r. Pike zamieniła gorset na kuloodporną kamizelkę, wcielając się w Samanthę Grimm, główną bohaterkę wielkobudżetowego filmu akcji Doom, w reżyserii Andrzeja Bartkowiaka. Film, będący adaptacją jednej z najpopularniejszych gier komputerowych w historii, wskoczył na sam szczyt listy przebojów kasowych w Stanach Zjednoczonych w dniu swojej premiery w październiku 2005 r. W obrazie tym, nakręconym w Pradze, wystąpili także Karl Urban (w roli zdeprawowanego brata Samanthy), The Rock oraz horda zmutowanych obcych.

W 2005 r. Pike spędziła trzy miesiące w Nowym Jorku, na planie niezależnego thrillera Jamesa Oakleya pod tytułem Screen Test, w którym wystąpiła także Lena Olin. Premierę filmu zaplanowano na rok 2006. 

Pike niedawno zakończyła grę w znakomicie przyjętej sztuce Tennessee Williamsa Summer and Smoke, w towarzystwie Chrisa Carmacka.

Embeth Davidtz (Jennifer Crawford)

Embeth Davidtz, nieustannie dostarczająca widzom poruszających i docenianych przez krytyków kreacji, skupiła na sobie uwagę świata przekonującym i pewnym odtworzeniem postaci żydowskiej służącej, której udaje się przetrwać zarówno zniewagi, jak i zainteresowanie granego przez Ralpha Fienne’a sadystycznego komendanta „Goetha” w filmie Stevena Spielberga Lista Schindlera. Ci, którzy widzieli efekty jej pracy, zorientowali się, że przed tą aktorką o niepohamowanym talencie stoi obiecująca przyszłość. Embeth Davidtz spełniła ich oczekiwania. 
Obecnie Embeth uczestniczy w zdjęciach do dramatu telewizyjnego In Treatment, z udziałem Gabriela Byrne’a i Dianne Wiest. Ten wyczekiwany film w reżyserii Rodrigo Garcii opowiada o psychologu, który szuka ratunku przed swoimi pacjentami u swojego własnego terapeuty. 

Embeth można było niedawno zobaczyć w docenionym przez krytyków obrazie Junebug, z udziałem Amy Adams i Alessandro Nivoli. Junebug, zrealizowany przez Sony Classics, miał swoją entuzjastycznie przyjętą premierę na festiwalu filmowym Sundance w 2005 r. Dramat ten opowiada o właścicielce galerii dzieł sztuki twórców niezależnych, która podróżuje z Chicago do Karoliny Północnej, żeby poznać rodzinę swojego nowego męża, a swoim przyjazdem zakłóca równowagę pochodzących z Południa Stanów Zjednoczonych i wywodzących się z klasy średniej mieszkańców domu. 

Aktorka w swoim filmowym dorobku ma m.in. następujące tytuły: bardzo popularny Dziennik Bridget Jones, z Hugh Grantem i Renee Zellweger, The Palace Thief, z Kevinem Kline’em i Patrickiem Dempseyem, niezależny film Nicka Hamma Bunkier, thriller Trzynaście duchów, Mansfield Park wytwórni Miramax, Człowiek przyszłości wytwórni Disneya, cieszący się uznaniem krytyki thriller Roberta Altmana Fałszywa ofiara, Morderstwo pierwszego stopnia, z Kevinem Baconem, Feast of July, Matylda oraz thriller o zjawiskach nadprzyrodzonych W sieci zła, z Denzelem Washingtonem w roli głównej.
Oprócz ról na dużym ekranie Davidtz zadebiutowała również jako stały członek obsady serialu telewizji CBS Citizen Baines, według pomysłu Johna Wellsa. Dramat ten skupia się na postaci prominentnego, trzykrotnego senatora amerykańskiego (James Cromwell), który wraca do swojego rodzinnego domu w Seattle po zaskakującej porażce w ostatniej kampanii wyborczej. Davidtz wcieliła się w postać córki senatora, której ambicją jest pójść w ślady swojego ojca i zostać w przyszłości kongresmenką. 
Billy Burke (detektyw Rob Nunally)

Billy Burke to interesujący i chwalony przez krytyków młody aktor, który ma w swoim dorobku zarówno role filmowe, jak i telewizyjne.


Niedawno zakończył zdjęcia do filmu The Feast of Love. Film ten, w reżyserii Roberta Bentona, w którym występują również Morgan Freeman oraz Greg Kinnear, ma wejść na ekrany kin pod koniec tego roku. 

Wiosną Billy ponownie podejmie współpracę z reżyserem Słabego punktu, Gregorym Hoblitem, przy filmie wytwórni Sony Pictures Untraceable, w którym zagra w towarzystwie Diane Lane.
Oprócz tego Billy zakończył pracę na planie dwóch niezależnych filmów: The Grift Johna Savage’a oraz Forefeit, z udziałem Sherry Stringfield, który będzie miał premierę w tym roku podczas festiwalu filmowego South by Southwest.

Billy ma w swoim filmowym dorobku jedną z głównych ról w filmie wytwórni Touchstone Płonąca pułapka, z Joaquinem Phoenixem i Johnem Travoltą, tytułową rolę w obrazie Dill Scallion, który miał swoją premierę na festiwalu filmowym Sundance, a w obsadzie znaleźli się także Peter Berg, Henry Winkler oraz Lauren Graham. Ponadto wystąpił w filmach W sieci pająka, z Morganem Freemanem, oraz Przed metą, w reżyserii i na podstawie scenariusza Roberta Towne’a. 

Na szklanym ekranie zanotował mrożący krew w żyłach występ w sześciu odcinkach drugiej edycji serialu telewizji Fox 24 godziny; wystąpił również w cieszącym się uznaniem krytyków serialu telewizji ABC Wonderland, w reżyserii i na podstawie scenariusza Petera Berga.

Cliff Curtis (detektyw Flores) 

Cliff Curtis urodził się w Rotorua, w Nowej Zelandii (Aotearoa) i pobierał edukację w New Zealand Drama School, jak również w Teatro Dmitri Scoula w Szwajcarii.

Po powrocie z Europy do Nowej Zelandii otrzymał rolę w filmie Fortepian. Wśród późniejszych nowozelandzkich filmów w jego dorobku znalazły się m.in. melodramat Desperate Remedies, wstrząsający dramat miejski Tylko instynkt, w którym gra gwałciciela dziecka, a także lekka komedia Jubille.

W Hollywood Cliff Curtis zagrał już wiele różnorodnych ról i bohaterów różnych narodowości, od Kolumbijczyków, poprzez Włochów aż po Latynosów i kilku innych. W swoim dorobku ma m.in. następujące tytuły: Ława przysięgłych, Na własną rękę, Majestic, Dzień próby, Blow, Informator, Ciemna strona miasta, Złoto pustyni, Sześć dni, siedem nocy oraz Śmiertelny rejs, ale prawdopodobnie najbardziej znany jest ze swojej roli Porourangiego, ojca młodej aktorki Keishy Castle-Hughes, w docenionym przez krytykę obrazie Jeździec wielorybów.

Niedawno Curtis wystąpił wraz z Samanthą Morton i Keiferem Sutherlandem w filmie River Queen, a także w Źródle, z Hugh Jackmanem, Rachel Weisz i Ellen Burstyn. Będzie go też można zobaczyć w przygotowywanym filmie W stronę słońca, z Michelle Yeoh, oraz w remake’u obrazu 10,000 B.C. w reżyserii Rolanda Emmericha, który trafi na ekrany kin w przyszłym roku.

Bob Gunton (sędzia Gardner)

W trakcie swojej wybitnej 30-letniej kariery Bob Gunton zagrał całą gamę pamiętnych ról w uznanych produkcjach teatralnych, telewizyjnych i filmowych. 

Na Broadwayu Gunton otrzymał nominacje do nagrody Tony za swoją kreację w sztuce „Sweeney Todd” oraz za odtworzenie postaci Juana Perona w „Evicie”. Zagrał również w sztukach „Big River”, „Roza”, „Passion”, „King of Hearts”, „Working” oraz „Happy End”. Otrzymał nagrodę Obie za zagranie 21 bohaterów w „How I Got That Story”, jak również nagrodę Clarence Derwent Award dla najbardziej obiecującego nowego aktora roku 1980. W 2004 r. Gunton został wyróżniony nominacją do Barrymore Award za rolę tytułową w off-broadwayowskiej produkcji „The Great Ostrovsky”, ostatnim musicalu wielkiego Cy’a Colemana.

Zakres ról filmowych Guntona rozciąga się od farsy do dramatu. Gunton współpracował z niektórymi z najbardziej podziwianych reżyserów z Hollywood i wystąpił w takich filmach, jak: JFK oraz Urodzony 4 lipca Oliviera Stone’a, Chwała Eda Zwicka, Tajna broń Johna Woo oraz w swojej najbardziej pamiętnej roli naczelnika więzienia w filmie Franka Darabonta Skazani na Shawshank. Gunton ma także w swoim przebogatym dorobku następujące tytuły: Patch Adams, Ace Ventura: Zew natury, Dolores, Cookie, W szachu, Jennifer 8, Gniew oceanu, Jak być sobą, jak również przygotowywane obecnie filmy Believe in Me, Rendition, Numb and Player 5150 

Aktor zagrał też w wielu filmach telewizyjnych, miniserialach i filmach produkowanych przez stacje telewizji kablowych, a wśród nich warto wymienić takie tytuły, jak: Misja Rekina, Dzikie palmy, When Billy Beat Bobby, Gorączka wyborcza, 61, Sinatra (jako Tommy Dorsey), Gruba ryba (jako Franklin Delano Roosevelt), Niezłomne (jako Woodrow Wilson), Elvis Meets Nixon (jako Nixon) oraz Judasz.

Gunton regularnie pojawiał się w serialach Courthouse, Królik Greg, Hothouse oraz Peacemakers. Występuje gościnnie w serialach Mr. Sterling, Gotowe na wszystko, E-Ring, Nip/Tuck, Pepper Dennis oraz 24 godziny.
Bob Gunton został odznaczony Brązową Gwiazdą (Bronze Star for Valor) za swoją służbę w Wietnamie. Jest ojcem niedawnej absolwentki Uniwersytetu Yale, Olivii Ann. Niedawno ponownie stanął na ślubnym kobiercu. Jego wybranka, Carey Ann Gelrund, to koleżanka z liceum sprzed 40 lat. Bob pisuje artykuły do „Theatre World” oraz „The Los Angeles Times” . Obecnie kończy zapisywać swoje wspomnienia.
INFORMACJE O EKIPIE FILMOWEJ

Gregory Hoblit (reżyser)
Dla Gregory’ego Hoblita reżyseria to pasjonujące zajęcie. W każdym z jego filmów wyraźnie widać pragnienie zgłębienia ludzkiej natury i przedarcia się przez skomplikowaną sieć emocji i zachowań. Po 20 latach kariery reżysera wielu niezmiernie popularnych i nowatorskich programów telewizyjnych Hoblit wciąż robi użytek ze swoich technicznych zdolności i świetnej intuicji, reżyserując z szorstkim artyzmem, precyzyjnie i instynktownie zarazem.
Ten narracyjny styl jest wyraźnie widoczny w filmie Wojna Harta z 2002 r., na podstawie książki Johna Katzenbacha. Bruce Willis i Colin Farrell grają główne role w tym niekonwencjonalnym dramacie sądowym z silnie zarysowanymi postaciami, opowiadającym o zamożnym poruczniku, który otrzymuje rozkaz poprowadzenia obrony czarnoskórego więźnia fałszywie oskarżonego o morderstwo. Film ten, dla którego tłem jest ponury obóz jeniecki w Niemczech w czasie II wojny światowej, dotyka takich tematów jak rasa, zdrada i honor.
Posiadaną przez Hoblita umiejętność przekraczania konwencji różnych gatunków dzięki wizualnej i emocjonalnej głębi można również dostrzec w obrazie studia New Line Cinema pod tytułem Częstotliwość. W charakterystycznym stylu i z właściwą sobie wrażliwością Hoblit odnalazł źródło dramatycznego realizmu w tym filmie science-fiction o policyjnym detektywie z Nowego Jorku (w tej roli Jim Caveziel), który zmienia bieg historii, cofając się w czasie, aby porozmawiać ze swoim nieżyjącym już ojcem, którego zagrał Dennis Quaid.

W 1996 r. Hoblit zanotował udany debiut filmem wytwórni Paramount Lęk pierwotny, nastrojowym dramatem sądowym o zawrotnym tempie i tajemniczych zwrotach akcji, który przyniósł mu uznanie zarówno wśród krytyków, jak i widzów. Hoblit znakomicie wykorzystał talenty gwiazdorskiej obsady, w której znaleźli się Richard Gere, Laura Linney, Frances McDormand, John Mahoney oraz debiutujący na dużym ekranie Edward Norton, który w początkach swojej kariery został wyróżniony za swój występ nominacją do Oscara dla najlepszego aktora drugoplanowego.
Dwa lata później na ekrany kin wszedł film W sieci zła, w którym zagrali Denzel Washington, John Goodman, Donald Sutherland, Elias Koteas oraz James Gandolfini. Film ten, łączący w sobie elementy dramatu kryminalnego i thrillera o zjawiskach nadprzyrodzonych, opowiada historię detektywa z wydziału zabójstw prześladowanego przez ducha, prezentując przy tym odkrywcze spojrzenie na naturę zła. 

Drogę na ekrany kin utorowały Hoblitowi sukcesy telewizyjne, gdzie przyczynił się do opracowania i realizacji niektórych spośród najbardziej innowacyjnych programów w dzisiejszej telewizji. W swoim dorobku producenta wykonawczego/reżysera ma m.in. następujące tytuły: Posterunek przy Hill Street, Prawnicy z Miasta Aniołów, Nowojorscy gliniarze, a także sławny film telewizji NBC Bez wyroku i film dokumentalny na temat AIDS The Los Altos Story z 1990 r. W międzyczasie Hoblit otrzymał prawie każde z istniejących wyróżnień, w tym dziewięć nagród Emmy i trzy nagrody Peabody, a także Złoty Glob i nagrody DGA, CableACE, Humanitas, Golden Globe oraz People’s Choice Awards. 

Hoblit urodził się w Abilene w Teksasie, a wychował w Berkeley w Kalifornii. Ukończył studia wyższe pierwszego stopnia na University of California w Berkeley oraz Uniwersytecie Kalifornijskim w Los Angeles (UCLA), gdzie następnie podjął studia wyższe drugiego stopnia na kierunku „Film i telewizja”. Rozpoczął karierę zawodową w Chicago, gdzie wyprodukował, jako współproducent lub samodzielnie, kilka programów typu talk show dla miejscowej filii telewizji ABC. Po powrocie do Los Angeles Hoblit zdobywał doświadczenie jako współproducent półgodzinnego sitcomu i dwóch filmów niskobudżetowych oraz jako producent i zarazem reżyser pełnometrażowego filmu dokumentalnego.

Po zakończeniu pracy na stanowisku współproducenta przy 6-godzinnym miniserialu Loose Change oraz przy 2-godzinnym pilocie serialu Dr. Strange Hoblit dołączył do Stevena Bochco w firmie MTM Enterprises, gdzie wspólnie wyprodukowali film tygodnia pod tytułem Wampir oraz seriale Paris, Posterunek przy Hill Street i Bay City Blues. Następnie podążył za Bochco do wytwórni Twentieth Century Fox, co stało się początkiem ich współpracy przy serialach Prawnicy z Miasta Aniołów, Hooperman, Cop Rock, Civil Wars oraz Nowojorscy gliniarze. W 1992 r. Hoblit nakręcił West Point. Rocznik ’61 dla firmy Amblin Entertainment i producenta wykonawczego Stevena Spielberga.

Następnym filmem Hoblita będzie Untraceable, z Diane Lane w roli głównej, do którego zdjęcia ruszyły w Portland w stanie Oregon w lutym 2007 r.
Daniel Pyne (scenarzysta)

Pierwszym scenariuszem Daniela Pyne’a, który doczekał się realizacji na dużym ekranie, był ten do filmu Johna Schlesingera Pacific Heights. Od tamtej pory powstała seria udanych scenariuszy filmowych, w tym Doktor Hollywood, Męska gra oraz Suma wszystkich strachów. Film Tropem Marlowe’a, będący reżyserskim debiutem Pyne’a, był rozpowszechniany przez wytwórnię Paramount Pictures w 1999 r. i został wyróżniony nagrodą dla najlepszej komedii na festiwalu filmowym w Santa Monica. Jego wersja Kandydata Richarda Condona, w reżyserii Jonathana Demme’a, weszła na ekrany kin w lipcu 2004 r., przyniosła nominację do Złotego Globu Meryl Streep oraz została umieszczona w dziesiątce najlepszych filmów przez kilku krytyków.

Pyne, jeden z pierwszych scenarzystów piszących na potrzeby nowatorskiego amerykańskiego serialu telewizyjnego Policjanci z Miami, był również jednym z twórców docenionej przez krytyków, kultowej, niezależnej parodii programu policyjnego pod tytułem The Street. Obecnie pracuje nad adaptacją klasycznej powieści science-fiction The Stars My Destination, dla wytwórni Universal Studios i producenta Lorenzo DiBonaventury, oraz przygotowuje się do reżyserowania swojego kolejnego filmu pod tytułem Fifty Mice, we współpracy z Philipem Seymourem Hoffmanem, który powstanie na podstawie autorskiego scenariusza. 

Daniel Pyne jest absolwentem Uniwersytetu Stanforda, gdzie studiował ekonomię, a w późniejszym czasie otrzymał tytuł magistra w zakresie sztuk pięknych (MFA) w Graduate School of Film na Uniwersytecie Południowej Kalifornii w Los Angeles (UCLA), gdzie w latach 2003-2004 przewodził katedrze scenopisarstwa Huntera-Zakina. Jest również jednym z doradców w kwestiach dotyczących warsztatów scenopisarskich w Instytucie Sundance.

Pyne dzieli czas pomiędzy Los Angeles a Nowym Meksykiem, gdzie mieszka wraz z żoną, dziećmi, perkalowymi kotami, parą agam brodatych oraz żółwiem błotnym.
Glenn Gers (scenarzysta) 

Glenn Gers urodził się i wychował w Nowym Jorku. Ukończył z wyróżnieniem filologię angielską na Uniwersytecie Yale w 1982 r.

Autorski scenariusz pod tytułem Nightbirds pomógł mu zdobyć w 1991 r. stypendium w zakresie scenopisarstwa przyznawane przez New York Foundation for The Arts.

Jest autorem odcinków telewizyjnych seriali komediowych Cybill, The Jeff Foxworthy Show oraz Becker. W 2002 r. napisał także (wspólnie ze Stevenem Baigelmanem) scenariusz do filmu telewizji USA Network Kim Ty jesteś?, thrillera w reżyserii Johna Badhama, z Jeanne Tripplehorn w roli głównej.

W 1998 r. Gers pracował jako scenarzysta, reżyser i montażysta nad niskobudżetowym niezależnym filmem The Accountant, który dostał nagrodę podczas festiwalu filmowego w Atlancie oraz został uhonorowany w 2000 r. nagrodą dla największego odkrycia oraz główną nagrodą na międzynarodowym festiwalu filmowym w Rhode Island.

Film Poza sezonem, według autorskiego scenariusza Gersa, został wyświetlony po raz pierwszy w telewizji Showtime w 2001 r. Film ten, w reżyserii Bruce’a Davisona, z Hume’em Cronynem, Sherilynn Fenn i Adamem Arkinem w rolach głównych został nominowany do nagrody Writer’s Guild Award oraz zdobył nagrodę Emmy dla najlepszego scenariusza filmu dla dzieci.

Gers zajmuje się obecnie montażem swojego kolejnego niezależnego filmu, który również wyreżyserował i napisał do niego scenariusz. Film ten, zatytułowany Disfigured, poświęcony jest kobietom i problemom związanym z wagą, a występują w nim Deidra Edwards, Staci Lawrence, oraz Ryan Benson.

Charles Weinstock (producent) 

Charles Weinstock zaczął pracę w branży filmowej na późnym etapie swojego życia. Przez lata pracował jako prawnik-specjalista od spraw publicznych w Nowym Jorku, w administracji burmistrzów Kocha i Dinkinsa, oraz dla bardzo małej i bardzo rzetelnej firmy zajmującej się prawem środowiskowym, znanej pod nazwą Berle Kass & Case. Trudno jest mu wytłumaczyć (się), dlaczego porzucił tę pracę dla branży filmowej, ale od zawsze kochał kino ponad wszystko i nie tracił nadziei, że uda mu się zrealizować parę dobrych filmów.

W swoim producenckim dorobku ma m.in. następujące tytuły: Tajemniczy Joe, w reżyserii Stanleya Tucciego, z udziałem Iana Holma, Mr. Tucciego, Susan Sarandon i Steve’a Martina, Dla forsy, w reżyserii Marka Kanievska, z Paulem Newmanem i Lindą Fiorentino, oraz Piżama party Joe Nussbauma, w którym główne role zagrali Alexa Vega i Steve Carell.

Weinstock urodził się i wychował w Palm Beach na Florydzie, ukończył Harvard College i Harvard Law School. Jego żoną jest Martine Singer, dyrektor wykonawcza Hollygrove, charytatywnej agencji zajmującej się zdrowiem psychicznym dzieci i świadczącej usługi rodzinom w Los Angeles. Mają dwójkę dzieci, Alexandra (12) i Caroline (9 lat).
Liz Glotzer (producentka wykonawcza) 

Litz Glotzer dołączyła do firmy Castle Rock Entertainment w momencie jej utworzenia i została awansowana na prezesa firmy w 1999 r. Pod jej przewodnictwem Castle Rock wyprodukowała ponad 80 filmów, w tym takie tytuły, jak: Kiedy Harry poznał Sally, Misery, Miesiąc miodowy w Las Vegas, Na linii ognia, Zielona mila, Ludzie honoru, Złoto dla naiwnych, Medal dla miss, Miss Agent oraz Ekspres polarny. 

Wśród przygotowywanych projektów firmy Castle Rock znajdują się filmy Życie od kuchni, z Catherine Zetą-Jones i Aaronem Eckhartem, Sleuth, z Michaelem Cainem i Judem Law, Chaos Theory, z Ryanem Reynoldsem i Emily Mortimer, W świecie kobiet, z Meg Ryan i Adamem Brodym oraz Michael 
Oprócz nadzorowania wszystkich aspektów produkcji i rozwoju w firmie Glotzer wyprodukowała również filmy Prosto w serce z Hugh Grantem i Drew Barrymore, Siostrzyczki Carla Reinera, z Kirstie Alley i Scottem Bakulą w rolach głównych, oraz była producentką wykonawczą filmu Skazani na Shawshank, z Timem Robbinsem i Morganem Freemanem. Obecnie pracuje nad produkcją premierowego filmu Franka Darabonta Mgła, na podstawie powieści Stephena Kinga, który ma wejść na ekrany kin pod koniec 2007 r.

Zanim zaczęła pracę dla Castle Rock, zajmowała stanowisko kierownicze w firmie Samuel Goldwyn Company, gdzie zajmowała się szeregiem projektów, z których jeden to cieszący się nieoczekiwaną popularnością film Mystic Pizza.

Liz Glotzer otrzymała tytuł licencjata w Bennington College, a dyplom magistra w zakresie sztuk pięknych zdobyła jako uczestniczka programu Peter Stark Program na Uniwersytecie Południowej Kalifornii.

Hawk Koch (producent wykonawczy)

Hawk Koch, mający ponad 40 lat doświadczenia zawodowego i ponad 60 filmów na koncie, posiada świetne rozeznanie w praktycznie każdym aspekcie sztuki i branży filmowej.

Koch wyprodukował ponad 20 filmów, wśród których znalazły się takie tytuły, jak: Zakazany owoc, z Edwardem Nortonem i Benem Stillerem, Częstotliwość, z Dennisem Quaidem i Jamesem Caviezelem, Dwie matki, z Halle Berry, a także Długa droga do domu, Papież Greenwich Village, Park Gorkiego oraz The Idol Maker. Jako producent wykonawczy ma na swoim koncie niesamowicie popularne filmy Świat Wayne’a, Lęk pierwotny, Niebiosa mogą zaczekać, za który zdobył Złoty Glob dla najlepszego filmu, a także Osaczony. Koch ostatnio wyprodukował obraz Krew jak czekolada, a obecnie pracuje nad filmem Untraceable dla reżysera Gregory’ego Hoblita.

Na początku swojej kariery chwytał się przeróżnych zajęć – był korepetytorem dialogów, drugim reżyserem, pierwszym asystentem reżysera, nadzorował też filmy w fazie postprodukcyjnej i rozwoju scenariusza. Dzięki temu miał możliwość współpracy z Sydneyem Pollackiem, Warrenem Beattym, Alanem Pakulą, Halem Wallisem, Williamem Castle’em, Romanem Polańskim, Johnem Schlesingerem i Paulem Mazurskim przy takich legendarnych filmach, jak: Dziecko Rosemary, Bob i Carol i Ted i Alice, Maratończyk, Tacy byliśmy, Dziwna para, Boso w parku, Syndykat zbrodni i Chinatown.

Koch nie zajmował się jedynie produkcją, ale pełnił też funkcję prezesa firmy Rastar Productions, Inc., gdzie nadzorował m.in. produkcję filmów Peggy Sue wyszła za mąż, Nic ich nie łączy oraz Tajemnica mojego sukcesu. Koch był także prezesem ds. produkcji w De Laurentiis Entertainment Group. Koch jest wiceprezesem Stowarzyszenia Producentów Amerykańskich (Producer’s Guild of America), w którym w 2003 r. wyróżniono go nagrodą im. Charlesa B. FitzSimonsa za wyjątkowe zasługi i poświęcenie dla misji i członków tego stowarzyszenia. Jest członkiem zarządu Akademii Sztuki i Techniki Filmowej oraz fundacji Motion Picture and Television Fund. Koch jest także członkiem rady ds. rozrywki w Amerykańskim Instytucie Filmowym.

Louise Rosner (współproducentka) 
Louise Rosner pełniła funkcję producentki lub producentki wykonawczej przy filmach wytwórni MGM, Paramount Pictures, Twentieth Century Fox, Miramax Films, Dimension, oraz The Walt Disney Company. W 2004 i 2005 r. współprodukowała niezmiernie popularny film Salon piękności, w którym główne role zagrali Queen Latifah, Alicia Silverstone, Andie MacDowell oraz Kevin Bacon, a także Wredne dziewczyny, w reżyserii Marka Watersa, z udziałem Lindsay Lohan, Rachel McAdams i Tiny Fey. Była także producentką wykonawczą filmu Mela Gibsona Paparazzi, z Cole’em Hauserem i Dennisem Fariną w rolach głównych.

Wcześniej Louise współprodukowała serię filmów dla wytwórni Miramax, w tym takie tytuły, jak: Cała Ona, Sztuka rozstania, Dziewczyny i chłopaki oraz Przystanek miłość.
Była również producentką wykonawczą filmu akcji Ognista burza dla wytwórni 20th Century Fox oraz wyprodukowała niezależne filmy Numerek na boku, w reżyserii i na podstawie scenariusza Adama Rifkina, oraz Życie na krawędzi, w reżyserii i na podstawie scenariusza Stephena Kaya, z Thomasem Jane’em, Keanu Reevesem, Claire Forlani, Gretchen Mol i Marg Helgenberger w rolach głównych, który miał swoją premierę na festiwalu filmowym Sundance w 1996 r.

Po wyprodukowaniu w Europie mnóstwa nagradzanych międzynarodowych reklam Louise w 1992 r. przeniosła się do Los Angeles, gdzie pracowała nad takimi filmami, jak: Łańcuch, Zbrodnie wyobraźni, Eskorta, Zauroczenie, Trail by Jury, Pierwsza liga II, Zostańcie z nami, Białe piaski oraz Ace Ventura: Psi detektyw, zanim wyprodukowała samodzielnie swój pierwszy projekt w Stanach Zjednoczonych, Chłopak na dworze króla Artura wytwórni Walta Disneya.

Niedawno Louise współprodukowała komedię Hot Rod dla producenta Lorne’a Michaelsa i wytwórni Paramount Pictures – premierę filmu zaplanowano na lato tego roku. Obecnie Rosner pracuje jako producentka wykonawcza nad filmem Baby Mama dla wytwórni Universal, z Tiną Fey i Amy Poehler w rolach głównych.

Kramer Morgenthau (reżyser obrazu)

Kramer Morgenthau stał się znany dzięki zdjęciom do niezależnego filmu w reżyserii Davida Walla pod tytułem Joe and Joe. Następnie pracował nad serią różnorodnych filmów, wśród których znalazły się: Witamy w Hollywood Adama Rifkina, Gra w słowa, z udziałem Micka Jaggera, Imperium, z Johnem Leguizamo, oraz The Feast of Love Roberta Bentona. Morgenthau niedawno zakończył zdjęcia do wyreżyserowanego przez Christiana Charlesa filmu studia New Line Cinema pod tytułem Full of It.

Oprócz pracy na dużym ekranie Morgenthau jest również autorem zdjęć do pilota serialu telewizji FX o wojnie w Iraku Odległy front, a także był nominowany do nagrody ASC i nagrody Emmy za adaptację obrazu Pięć osób, które spotkamy w niebie Mitcha Alborna. 

Morgenthau nakręcił również zdjęcia do wielu filmów dokumentalnych na całym świecie. 

Paul Eads (scenograf) 

Paul Eads współpracował z reżyserem Gregorym Hoblitem przy kilku produkcjach, przede wszystkim przy filmie studia New Line Częstotliwość (wraz z producentem wykonawczym Hawkiem Kochem) i dwoma projektami telewizyjnymi dla producenta Stevena Bochco: Civil Wars i cieszący się dużym uznaniem serial Nowojorscy gliniarze. Obecnie pracuje nad nowym filmem Hoblita, Untraceable.

Eads jest laureatem trzech nagród Emmy za scenografię do telewizyjnych produkcji Nowojorscy gliniarze oraz Morderstwo, obu dla producenta Stevena Bochco, a także za Boston Public dla producenta Davida E. Kelleya. Otrzymał również nagrodę Art Directors Guild Award za wybitną scenografię do Brooklyn South.

Eads pełnił funkcję scenografa na planie dobrze przyjętego filmu Thomasa Cartera W rytmie Hip-Hopu, z Julią Stiles w roli głównej.

Eads, absolwent Kalamazoo College na kierunku „Sztuki teatralne”, w 1973 r. zaczął pracę dla New York Theater jako malarz elementów scenograficznych i asystent scenografa. Przez kilka lat współpracował z takimi scenografami, jak Kert Lundell, David Mitchell i Santo Loquasto, zanim stał się uczestnikiem programu dla scenografów w Yale School of Drama.

Następnie Eads powrócił do Nowego Jorku i, we współpracy z reżyserem/scenografem Wilfordem Leachem, stworzył scenografię do przedstawień „Coriolanus” (z Morganem Freemanem) oraz „Otello” (z Raulem Julią i Richardem Dreyfusem) na potrzeby festiwalu New York Shakespeare Festival w Delacorte Theater w Central Parku. Był także głównym dekoratorem planu w przedstawieniu Leacha „The Pirates of Penzance” wystawianym na Broadwayu.

To właśnie wtedy Paul zaangażował się również w projekty filmowe, pracując jako dekorator planu w wielu filmach, takich jak One Trick Pony, Artur, Wspomnienia z gwiezdnego pyłu oraz Purpurowa róża z Kairu. Opuścił plan filmu One Trick Pony, aby zaprojektować scenografię do docenionego przez krytykę offbroadwayowskiego przedstawienia „Modigliani” (z Jeffreyem DeMunnem w roli głównej) w Astor Place Theater, które było dla niego pierwszym poważniejszym wyzwaniem teatralnym. Niedługo potem powrócił do świata filmów fabularnych, pracując przez następne kilka lat jako dyrektor artystyczny przy takich filmach, jak: Wielbiciel (z Lauren Bacall), Jak świetnie, Burza Paula Mazursky’ego, Szczęki 3, Muppety na Manhattanie, Zuch 182, Ważniaki Briana De Palmy oraz Brighton Beach Memoirs, dla takich scenografów, jak: Santo Loquasto, Pato Guzman, Stephen Hendrickson, Harry Pottle, Edward Pisoni oraz Stuart Wurtzel.

W 1984 r., wraz ze swoją ówczesną dziewczyną, a obecnie żoną Mindy Roffman, przeniósł się do Los Angeles i przez następnych kilka lat pracowali wspólnie w charakterze scenografa i dyrektor artystycznej przy kilku projektach filmowych, w tym Poszukiwany żywy lub martwy (z Rutgerem Hauerem), Duch III oraz Koniec niewinności, w reżyserii i na podstawie scenariusza Dyan Cannon. Pracowali też przy pilocie filmu telewizyjnego Nick Night, na planie którego 16 lat temu poznali dekoratorkę planu Nancy Nye i po raz pierwszy podjęli z nią współpracę.

Po narodzinach syna Jamesa w 1989 r. i kolejnego syna Seana w 1993 r. Mindy przerwała na dłuższy czas swoją pracę w branży, a Paul, chcąc przebywać w mieście jak najczęściej, aby być ze swoją rodziną, wycofał się ze świata filmu i przerzucił się na projekty telewizyjne dorównujące jakością filmom fabularnym, takie jak Sprawiedliwi (gdzie poznał Gregory’ego Hoblita), Civil Wars, Nowojorscy gliniarze, Morderstwo oraz Brooklyn South. Paul i Mandy ponownie połączyli siły przy pilotach filmów telewizyjnych i serialach Morderstwo, Boston Public, Wbrew regułom oraz Blind Justice i oboje pracowali na planie Słabego punktu.

David Rosenbloom, A.C.E. (montażysta) 
David Rosenbloom, laureat nagrody A.C.E., współpracował z reżyserem Gregorym Hoblitem przy kilku projektach, takich jak Wojna Harta, Częstotliwość, West Point. Rocznik '61 oraz Lęk pierwotny.
W trakcie swojej kariery obejmującej trzy dziesięciolecia współpracował z takimi filmowcami, jak Peter Berg (Światła stadionów), Mimi Leder (Dzień zagłady, Peacemaker oraz Podaj dalej), David Anspaugh (Księżyc i Valentino, Rudy, Świeże konie oraz film telewizyjny Mroczne sekrety), William Friedkin (Drużyna asów), Roger Donaldson (Rekrut) oraz Michael Mann (Informator), dzieląc nominacje do Oscara® i nagrody A.C.E. z Williamem Goldenbergiem i Paulem Rubellem.

Ostatnio Rosenbloom pracował jako montażysta przy filmie Sztuka zrywania, z Jennifer Aniston i Vince’em Vaughnem.
Oprócz West Point. Rocznik '61 Rosenbloom ma w swoim telewizyjnym dorobku montaż pilotów seriali I’ll Fly Away (wyróżnione nominacjami do nagrody Emmy i nagrody A.C.E.), Sprawiedliwi oraz popularnego serialu Michaela Manna Policjanci z Miami, jak również filmów telewizyjnych Czy pamiętasz miłość? oraz Pod wpływem, za które otrzymał nominacje do nagrody A.C.E. za najlepszy montaż telewizyjny.. Wyreżyserował również niektóre odcinki Nowojorskich gliniarzy, Melrose Place, Civil Wars, Reasonable Doubts oraz Posterunku przy Hill Street.


Rosenbloom wychował się w Los Angeles i studiował sztuki dramatyczne na uniwersytecie UCLA. Podczas studiów po raz pierwszy spróbował swoich sił w montażu animacji, zanim jeszcze rozpoczął karierę zawodową w tej dziedzinie. Zapewnił sobie praktyki w wytwórni Universal Pictures i wspinał się po szczeblach kariery. W 1976 r. został asystentem montażysty. Zadebiutował w tej roli w 1981 r. na planie tasiemcowego, bardzo popularnego serialu Posterunek przy Hill Street oraz otrzymał swoją pierwszą nominację do nagrody Eddie przyznawanej przez Amerykańskie Stowarzyszenie Montażystów Filmowych (A.C.E.) za efekty swojej pracy nad odcinkami tych seriali w 1983 r.
Elisabetta Beraldo (projektantka kostiumów) 
Elisametta Beraldo, pochodząca z Genui we Włoszech, rozpoczęła swoją karierę zawodową od pracy w teatrze i operze. Na swoim koncie ma projekty kostiumów do La Boheme w wersji Kena Russella.

Jest aktorką kostiumów do wielu prestiżowych produkcji. Jeśli chodzi o współpracę z reżyserem Gregorym Hoblitem, to oprócz Słabego punktu zaprojektowała też kostiumy do Częstotliwości oraz Wojny Harta.

Beraldo rozpoczęła swoją pracę w branży filmowej jako asystentka nagrodzonej Oscarem® projektantki kostiumów Mileny Canonero. Wraz z nią pracowała nad takimi filmami, jak Dick Tracy, Ojciec chrzestny III oraz Sublokatorka. Wkrótce zaczęła samodzielną pracę, co przyniosło jej nagrodę Davide di Donatello, włoski odpowiednik Oscara®, za kostiumy do filmów Giona Nel Ventre della Balena oraz nominację do tej samej nagrody za …twierdzi Pereira.

Po przeprowadzce do Stanów Zjednoczonych Beraldo podjęła współpracę z reżyserem Gregorym Navą i zaprojektowała kostiumy do jego filmów Selena, Miłość jest dla głupców oraz Bordertown. W 1999 r. zaczęła pracować dla Andrew Niccoli, projektując kostiumy do filmów Simone oraz Pan życia i śmierci z Nicolasem Cage’em w roli głównej.

W swoim dorobku ma również następujące tytuły: Torque: Jazda na krawędzi, z Ice Cube’em, Psim tropem do domu, z Matthew Modine’em, Camilla, z nieżyjącą już Jessiką Tandy i Bridget Fondą, oraz dramat telewizyjny Wojenne opowieści, z Jeffem Goldblumem w roli głównej.

Mychael Danna (kompozytor)

Swoją karierę kompozytorską w branży filmowej Mychael Danna rozpoczął od filmu Atoma Egoyana Filmowanie rodziny, za muzykę do którego otrzymał pierwszą z 13 nominacji do kanadyjskiej nagrody filmowej. Mychaela uważa się za jednego z pierwszych kompozytorów muzyki filmowej, który łączy źródła dźwięków wywodzące się spoza kultury zachodniej z orkiestralnym i elektronicznym minimalizmem. Dzięki tej reputacji podejmował współpracę z takimi uznanymi reżyserami, jak: Atom Egoyan, Catherine Hardwicke, Scott Hicks, Ang Lee, Gillies MacKinnon, James Mangold, Bennett Miller, Mira Nair, Billy Ray, Joel Schumacher i Denzel Washington.

Studiował kompozycję na uniwersytecie w Toronto i w 1985 r. zdobył stypendium kompozytorskie Glenn Gould Composition Scholarship. Mychael przez 5 lat (1987-1992) pracował również jako etatowy kompozytor w McLaughlin Planetarium w Toronto. Wśród jego kompozycji stworzonych na potrzeby sztuki tanecznej znalazła się muzyka do spektaklu „Dead Souls” (w wykonaniu Carbone Quatorze Dance Company, wyreżyserowanego przez Gillesa Maheu w 1996 r.) oraz do wystawianego przez grupę baletową Royal Winnipeg Ballet, w choreografii Niny Menon, spektaklu „Gita Govinda” (2001), opartego o liczący sobie 1000 lat klasyczny indiański wiersz miłosny.

Ostatnio pracował nad filmem Narodzenie Catherine Hardwicke. Obecnie komponuje muzykę do filmu Na fali dla studia Sony Pictures Animation. Mychael oraz Devotchka otrzymali również w 2006 r. nominację do nagrody Grammy za album z muzyką do Małej Miss.

Jeff Danna (kompozytor)

Kompozytor filmowy Jeff Danna, niedawno wyróżniony międzynarodową filmową nagrodą muzyczną SOCAN za muzykę do filmu Resident Evil 2: Apokalipsa wytwórni Sony Pictures, ma na swoim koncie wiele zróżnicowanych projektów filmowych. Ostatnio pracował nad filmem Chicago 10, który miał swoją premierę na tegorocznym festiwalu filmowym Sundance, dla reżysera Bretta Morgena, dla którego napisał również muzykę do obrazu To rola dla niego. Jest też autorem kompozycji do premierowego filmu sławnego reżysera Lorda Richarda Attenborough Closing the Ring.

W swoim dorobku ma także muzykę do filmu Terry’ego Gilliama Kraina traw oraz filmu Silent Hill. Współpracował również przy dwóch projektach z reżyserem Timem Blake'em Nelsonem: O-Otello oraz Szara strefa. Jego albumy z instrumentalną muzyką celtycką, nagrane wspólnie z bratem Mychaelem, cieszą się popularnością na całym świecie i trafiły do pierwszej dziesiątki listy przebojów tygodnika Billboard.
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