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PARA NA ŻYCIE
STRESZCZENIE
Film nagradzanego przez Akademię Filmową reżysera Sama Mendesa, opowiada o komediowych i emocjonalnych perypetiach pewnej pary. Oryginalny scenariusz wyszedł spod ręki powieściopisarzy Dave’a Eggersa i Vendeli Vida, zaś muzykę skomponował wokalista i autor piosenek Alexi Murdoch.

Pozostająca w wieloletnim związku para trzydziestokilkulatków, Burt (John Krasinski) i Verona (Maya Rudolph) spodziewają się dziecka. Wszystko przebiega pomyślnie, gdy pewnego dnia, ekscentryczni rodzice Burta, Jerry i Gloria (Jeff Daniels i Catherine O’Hara) sprawiają parze przykrą niespodziankę, obwieszczając im niefrasobliwie, że wyprowadzają się z Kolorado, co pozbawia przyszłych rodziców głównego powodu, żeby wciąż tam mieszkać. 

A zatem gdzie Burt i Verona powinni zapuścić korzenie, żeby wychować przyszłą pociechę? Para wyrusza w szaloną podróż, aby odwiedzić przyjaciół i rodzinę oraz przyjrzeć się wybranym miastom. Pierwszy przystanek tego imponującego turnée to Phoenix, gdzie Burt i Verona spędzają dzień, na torze psich wyścigów, z nieuleczalną entuzjastką (często przekraczającą też granice przyzwoitości) Lily (Allison Janney) i jej zahukaną rodziną. Potem przychodzi pora na Tucson i wizytę u uroczej Grace (Carmen Ejogo), siostry Verony.

Rozmowa od serca z siostrą, jej jedyną krewną, pozwala Veronie spojrzeć na sprawy świeżym okiem – co okazuje się bardzo przydatne w Wisconsin, gdzie odwiedzają „kuzynkę” Burta z dzieciństwa, Ellen, teraz znaną jako LN (Maggie Gyllenhaal) i jej partnera Rodericka (Josh Hamilton). Wysłuchawszy kategorycznych poglądów gospodarzy na temat wychowywania dzieci i prowadzenia domu, Burt i Verona czym prędzej uciekają do Montrealu, gdzie spotykają się z serdeczniejszym przyjęciem ze strony znajomych ze studiów, Toma (Chris Messina) i Munch (Melanie Lynskey). 

Chociaż w komfortowym domu tej pary nie cichnie radosny gwar dzieci, wieczorne wyjście czwórki starych przyjaciół dobitnie pokazuje, ile wysiłku trzeba włożyć w pielęgnowanie związku i rodziny. Kiedy nagły wypadek zmusza Burta i Veronę do nieplanowanych odwiedzin brata Burta, Courtney’a (Paul Schneider), przyszli rodzice uświadamiają sobie, że muszą sami dowiedzieć się, co oznacza dla nich dom. 

	O PRODUKCJI


Para na  życie to pierwszy film, który reżyser Sam Mendes zrealizował na podstawie oryginalnego scenariusza, od czasu nagrodzonego Oscarem obrazu American Beauty. Mendes mówi: „Odczuwałem potrzebę zrobienia czegoś, czemu początek dałyby słowa pisarza. Scenariusz Dave’a Eggersa i Vendeli Vida był zachwycający i miał w sobie lekkość, chociaż traktował o poważnych kwestiach. Przede wszystkim, bardzo mnie rozbawił. 

Po raz pierwszy reżyser pracował nad dwoma filmami jednocześnie, jako że zaczął realizację Pary na  życie, kiedy Droga do szczęścia wciąż była w fazie postprodukcji. „Zaangażowałem się w film Para na życie szybciej niż w przypadku któregokolwiek z moich poprzednich filmów. To był sposób na pozbycie się napięcia, związanego z intensywną pracą nad zdjęciami i montażem poprzedniego filmu” wspomina reżyser. „Jest to jakby film uzupełniający, ponieważ tutaj również para chce uciec i odnaleźć siebie – tylko w tym przypadku z powodzeniem.”

„Dave i Vendela opisali w scenariuszu, co przeżywa para tuż przed rozpoczęciem kolejnej fazy życia, czyli przed narodzinami dziecka - całą nadzieję, lęk i podniecenie, jakie towarzyszą tym chwilom. Jako rodzic, mogłem się z tym wszystkim utożsamić.”

Zdobywca Oscara, producent Edward Saxon mówi: „Kiedy tak utalentowani pisarze jak Dave Eggers i Vendela Vida przysyłają ci swój oryginalny scenariusz, otrzymujesz niezwykły prezent”.

Producent Peter Sarat zauważa: „Pracowałem już z Edem przy kilku projektach i wiem, że ma świetny gust i doskonałe wyczucie do scenariuszy”.

„Kiedy pokazał nam (w firmie produkcyjnej Big Beach) scenariusz Dave’a i Vendeli, od razu dostrzegliśmy, że to idealna okazja do ponownej współpracy. Wyjątkowość scenariusza polegała na tym, że był nie tylko bardzo zabawny i zajmujący, ale też opowiadał historię wiarygodną emocjonalnie. Nie można życzyć sobie niczego więcej i nie zdarza się to często”.

Saxon przekonał się też, że „szansa na współpracę z Samem Mendesem i świetny scenariusz Dave’a i Vendeli wzbudziły ogromne zainteresowanie wśród aktorów. Burt i Verona zadają sobie pytania, które w życiu nurtują nas wszystkich. ‘Jak i gdzie zapuścić korzenie?’ albo ‘Co we współczesnym świecie znaczy mieć rodzinę?’ Dlatego chętnych aktorów nie brakowało, nawet wśród tych, którzy zwykle nie zgadzają się na mniejsze role, gdzie zdjęcia trwają około tygodnia”.

Proces castingu Saxon komentuje następująco: „Złożoność charakteru i wrażliwość Mai Rudolph zrobiła na nas ogromne wrażenie. Znaliśmy jej niezwykłe poczucie humoru i umiejętność wcielania się niczym kameleon w różne postaci, dzięki jej pracy w Saturday Night Live. Właściwie była odpowiednikiem Verony w prawdziwym świecie.”

Aktorka zgadza się z tą opinią: „Ta postać bardzo mnie przypomina, było to niemal jak przeznaczenie. W filmach, ani scenariuszach nie pojawiają się takie bohaterki jak Verona. Będąc w ciąży miałam kilka podobnych doświadczeń. Najfajniejsze w niej jest chyba to, że stanowi mieszankę ras, a jej partner tak bardzo różni się od niej pod względem fizycznym. Fakt, iż w filmie nie stanowi to najmniejszego problemu był bezpośrednim odniesieniem do moich doświadczeń życiowych. 

Jeśli chodzi o aktora, grającego główną rolę męską, Saxon mówi: „John Krasinski miał małą rólkę w (wyreżyserowanym przez Mendesa) filmie Jarhead, a od tego czasu zdobył popularność, dzięki serialowi telewizyjnemu Biuro (The Office), więc Sam był świadomy jego talentu. Mam nadzieję, że będę miał szansę pracować z nim w przyszłości, kiedy zostanie wielką gwiazdą filmową!”

„Ten projekt to istna burza wielkich mózgów, świetny materiał, reżyser kalibru Sama i niezwykle utalentowana operatorka, Ellen Kuras. – Mówi Krasinski – Słyszałem o scenariuszu Dave’a i Vendeli, jeszcze zanim zajął się nim Sam. Zapowiadał się tak ciekawy film, że z niecierpliwością czekałem, aż pojawi się w kinach. Wtedy zadzwonił Sam i powiedział ‘W tej roli widzę tylko ciebie’. To było niesamowite. Scenariusz był bardzo zabawny, ale do mnie przemówił wątek, dotyczący poczucia przynależności. Niezależnie od tego, czym się w życiu zajmujemy, naszym największym marzeniem jest znaleźć miejsce, w którym poczujemy się jak u siebie. Burt i Verona tego właśnie szukają. Sposób, w jaki ze sobą rozmawiają, pozwala też domyślić się, że głównych bohaterów filmu łączy partnerstwo i tak silna nić porozumienia, że mogą być w związku naprawdę sobą, a tego przecież wszyscy pragniemy”.

Mendes dodaje: „Motorem filmu jest chemia pomiędzy Johnem i May’ą. Obydwoje są bardzo twórczy. Dusza filmu spoczywała w ich rękach i nie zawiedli mnie. Obojgu zależało na rozwijaniu aktorskiego warsztatu”.

Reżyser celowo otoczył się nowymi współpracownikami za kulisami Pary na życie.

„Ludzie, z którymi pracowałem przy wielu innych filmach byli wspaniali – wyjaśnia – ale rzuciłem sobie wyzwanie w postaci nowej ekipy. Czułem, że jest mi potrzebne inne spojrzenie, że muszę wykorzenić pewne nawyki. Wiedziałem, że nowe tempo i rytm zapewnią filmowi świeżość i luz, jakiego szukałem. 

Ekipa stanęła na wysokości zadania, ponieważ zdjęcia do filmu kręcono w trzech stanach, a tylko dwie sekwencje w studio. Burt i Verona przemierzają Amerykę Północną wzdłuż i wszerz, więc i produkcja filmu obejmowała lokalizacje w całym kraju. Wiele kluczowych plenerów to były wzgórza, doliny i miasteczka Connecticut.
„Fabuła przypomina serię pocztówek” – mówi operatorka Ellen Kuras. „Zmieniające się tło odzwierciedla wątpliwości i poszukiwania dwójki głównych bohaterów, próbujących ustalić dokąd chcą się udać i kim chcą być. Jest to komedia, ale traktująca o losie człowieka”. 

„Sam powiedział mi, że efekt komediowy w tym filmie - w którym najważniejsze są postaci – chce uzyskać stawiając je w sytuacjach ekstremalnych” – wyjawia scenograf Jess Gonchor. 

Kuras dodaje „Przed rozpoczęciem pracy, omówiliśmy z Samem wizję ostatecznego kształtu filmu i tego, jakie elementy pasują do fabuły. Wymyśliliśmy z Jessem różne wizerunki dla poszczególnych planów zdjęciowych”.

Gonchor ze swojej strony „opracował 5 różnych palet kolorów dla każdego ze stanów, w których rozgrywa się fabuła”.

„Kolorado jest blade; Arizona słoneczna, Wisconsin scholastyczne, Montreal ceglany i uniwersytecki, a Miami pastelowe. Kiedy zapoznałem Sama z tymi wizerunkami, wszystkie kostiumy i rekwizyty zostały dopasowane do poszczególnych palet. Praca z Samem była czystą przyjemnością - na mój każdy, nawet najbardziej szalony pomysł reagował mówiąc „Śmiało”.

Pracująca z reżyserem po raz pierwszy Kuras wyjawia, że „po takich operatorach (pracujących wcześniej z Medesem) jak Roger Deakins i (nieżyjący) Conrad Hall, czuję się zaszczycona, że obdarzył mnie zaufaniem. Współpraca z nim wyzwoliła we mnie większą kreatywność i odwagę. Relacja operatora i reżysera opiera się na zaufaniu i poczuciu bezpieczeństwa, ale też na odkrywaniu nowych możliwości. Sam lubi urządzać próby z aktorami na planie zdjęciowym rano, przed nakręceniem danej sceny. Zapraszał mnie tam w roli obserwatora, pozwalając mi zorientować się, co może blokować ruch kamery, dzięki czemu mogłam wcześniej przygotować oświetlenie i moją ekipę, a Sam miał wystarczająco dużo czasu na pracę z aktorami, żeby uzyskać pożądany efekt.”

Mendes zauważa: „Często jadąc w plener, nie miałem sztywnych ustaleń. Chciałem, aby ich charakter – atmosfera, pogoda – wpływał na kształt scen”.

„Sedno ekipy stanowi reżyser oraz operator, który kreuje atmosferę poprzez swoją osobowość. Ellen jest niezwykle ciepła i otwarta, dzięki czemu ekipa była rozluźniona, a efekt komediowy łatwiejszy do osiągnięcia”.

Jeśli chodzi o budowanie postaci, Carmen Ejogo, zaangażowana do roli Grace, siostry Verony, mówi, że aktorzy „przygotowywali się do filmu całymi tygodniami, rozmawiając z reżyserem i scenarzystami o swoich rolach. W filmach rzadko urządza się próby, ale Sam rezerwuje na nie czas”.

„To samo zrobił przy American Beauty – zdradza Allison Janney (Lily), jedyna aktorka, która wystąpiła w obydwu filmach. „Potrafi rozmawiać z aktorami. Podczas prób mieliśmy okazję odkryć różne subtelności, które Sam wykorzystał, wzbogacając sceny i biorące w niej udział postaci”.

„To prawdziwy luksus dla aktora drugoplanowego” – zachwyca się Melanie Lynskey, grająca wieloletnią przyjaciółkę pary – Munch. „Zwykle nikt się nami nie przejmuje! Natomiast Sam jest bardzo cierpliwy i stara się uchwycić sedno każdej sceny”. 

„Zawsze robię próby” – wyjaśnia Mendes – „To ma ogromne znaczenie w przypadku filmu tego rodzaju, gdzie mamy aktorów do dyspozycji tylko przez kilka dni. Muszą zbudować postaci i opowiedzieć swoją część historii, zanim fabuła potoczy się dalej, już bez ich udziału. Bardzo ważne jest, żeby weszli do tej historii z marszu i wiarygodnie przedstawili relacje międzyludzkie. 

Krasinski – który zresztą napisał scenariusz i wyreżyserował film (Brief Interviews with Hideous Men) tuż przed zdjęciami do Pary na życie – zauważa: „Sam robi próby po to, żeby wszyscy aktorzy zrozumieli, o co chodzi w danej scenie. Pomaga ci odnaleźć właściwe podejście. Kiedy wpadniesz w swój rytm, nigdy cię nie powstrzymuje. Jeżeli nie potrafisz wczuć się w scenę, znajdzie rozwiązanie najlepsze zarówno dla ciebie jak i dla filmu jako całości. Kiedy więc przychodzi pora na zdjęcia, wszyscy mają podobną wizję”.

„Często zdarza się tak” – kontynuuje Mendes – „że kiedy rozpoczynamy zdjęcia, proszę aktorów, żeby zaimprowizowali kilka ujęć. Potem wracamy do wersji scenariuszowej, przez co scena wypada bardziej naturalnie – nie chciałem zresztą zbyt wiele zmieniać, ponieważ to wspaniały scenariusz i on jest przyczyną, dla której wszyscy chcieliśmy zrobić ten film. W ostatecznej wersji znalazło się tylko trzy lub cztery zaimprowizowane sceny – nie licząc kilku niespodzianek i szczęśliwych zbiegów okoliczności. Jako, że John i Maya dobrze się rozumieli, mogłem poprosić jedno albo drugie ‘Zrób dziś przed kamerą to, co wczoraj robiłeś czy robiłaś poza kadrem’ ”.

Saxon docenia, iż Mendes zawsze „szuka sposobów, żeby jak najlepiej opowiedzieć historię. Reżyserowanie to złożony proces, ale Sam ma doskonałe wyczucie, w jakim kierunku film i postaci powinny iść; ma dobry kompas, dzięki któremu utrzymywał nas na właściwym kursie”.

Nietypowy był z kolei proces przygotowywania muzyki do filmu, jako że powstała ona dużo wcześniej. „Od początku chciałem, żeby muzykę do Pary na życie skomponował wokalista/autor piosenek” – mówi Mendes. – Na etapie preprodukcji natknąłem się na Alexi Murdocha i wiedziałem, że wykorzystam wiele utworów z jego albumu. Murdoch bardzo się zaangażował w ten proces i napisał kilka piosenek specjalnie do Pary na życie.
Mendes i Murdoch szukali inspiracji w takich filmach jak Harold i Maude oraz Magnolia, do których ścieżkę dźwiękową napisali i wykonali wokaliści/autorzy piosenek. 

Na etapie montażu reżyser „przekonał się, że sceny przybierały nieco inny kształt ze względu na wykorzystaną w nich ścieżkę dźwiękową. Muzyka wpłynęła na całość Pary na życie”.

„Nie znam nikogo, kto zagrałby postać Verony lepiej niż Maya. Jest niezwykle utalentowana – mówi Krasinski. – Rozumie świat i to, co w nim zabawne, więc nie szuka taniego poklasku. Kiedy ma się taki talent jak ona, przychodzi to człowiekowi bez wysiłku. Jest naturalnie szczera i świetnie się przy tym bawi, co udziela się każdemu, kto z nią pracuje”.

„Spotkaliśmy się z Johnem Krasinskim wcześniej” – mówi Maya Rudolph- „ale właściwie go nie znałam. Kiedy jednak zaczęliśmy pracować nad Parą na życie, zorientowaliśmy się, że mówimy tym samym językiem. Bez trudu odnalazłby się w świecie Saturday Night Live, gdzie ja obracałam się przez siedem i pół roku. Codziennie mnie rozśmieszał. Sam Mendes dał nam swobodę, żebyśmy mogli się przekonać, jaką tworzymy parę”.

Ponieważ Burt i Verona czują się swobodnie w swoim towarzystwie, niezwykle ważne było, żeby chemia łączyła także parę głównych aktorów. Nie mogli jednak zapomnieć o indywidualnych mocnych stronach granych przez siebie postaci, które według scenariusza czasem postrzegane są jak ich słabości.

„Myślę, że Burt to marzyciel” – stwierdza Krasinski. – „Jest też naiwny, chociaż bystry w kwestiach, które są dla niego ważne. Jest jednym z tych gości, którzy wiedzą co nieco na 100 tysięcy tematów, ale w żadnym nie są ekspertami. Burt stara się nie komplikować świata. W pewnym sensie zdaje się na bieg wydarzeń. Przez większość czasu to jego wielka zaleta, ale Verona musi czasem przywołać go do porządku. 

„Ciąża jest synonimem przełomowej zmiany w życiu. Nie można się już przez nie bezkarnie prześlizgiwać. Trzeba udowodnić, że jest się odpowiedzialnym i solidnym człowiekiem. Na początku filmu Burt i Verona czują ogromną radość, a jednocześnie przerażenie”.

Zdaniem aktorki „świat Verony to świat, jaki dzieli z Burtem. Kiedy ich poznajemy, dowiadujemy się, że pracują w domu, co dobitnie widać, zwłaszcza w przypadku projektów Burta. Chociaż mogą wozić cały ten świat ze sobą, świadomość, iż niebawem pojawi się w nim dziecko, budzi potrzebę zbudowania prawdziwego gniazda rodzinnego. W związku z tym postanawiają znaleźć idealny dom. Przez całą podróż są dla siebie wsparciem. Wydaje mi się, że Verona pozwala Burtowi żyć pełnią życia, co nie byłoby możliwe bez niej i vice versa. Nawet jeśli jest motorem ich związku, bez Burta czegoś by jej brakowało. Podróżując mają okazję zobaczyć różne scenariusze ich wspólnego życia. Krasinski i Rudolph mieli więc okazję grać z różnymi grupami aktorów. „Przypominało to wędrowny teatr, gdzie co tydzień zmieniała się obsada” – zachwyca się Krasinski. – Aktorzy dołączali do naszej trupy na kilka dni i pomagali osiągnąć zamierzony cel. Przypominało to darmowe zajęcia z aktorstwa; wydaje mi się, że u każdego z nich podpatrzyłem coś dla siebie!”

Prawdziwą przyjemnością była gra z Jeffem Danielsem i Catherine O’Hara, wcielających się w role rodziców Burta, czyli Jerry’ego i Glorię, ponieważ żarty aktorki na planie rozluźniały atmosferę i bawiły całą ekipę. 

Daniel ostrzega wręcz, że „jeśli ośmielisz się spojrzeć jej w oczy podczas ujęcia... to przepadłeś. Czasem musiałem walczyć ze sobą przez całą scenę, żeby się nie roześmiać”.

„Zagranie sceny na poważnie było praktycznie niemożliwe” – potwierdza Mendes. – Catherine to dosłownie jedna z najzabawniejszych osób jakie znam. Wszyscy pękaliśmy ze śmiechu”.

Daniels pracował już z Catherine O’Hara, więc wiedział, czego się po niej spodziewać podczas zdjęć i poza kadrem. Nigdy wcześniej nie grał natomiast z Krasinskim, a Mendes zdawał sobie sprawę, że jedna z pierwszych scen ma zasadnicze znaczenie dla przedstawienia postaci Burta poprzez fakt, iż syn często przypomina ojca. 

„Chcieliśmy pokazać ten rodzaj lęku, jaki czasem mają młodzi ludzie, którzy nie chcą się upodobnić do swoich rodziców” – mówi Dunn. „Samowi zależało, żebyśmy wyglądali z Johnem jak ojciec i syn do tego stopnia” – mówi Daniels – „że ubrał nas w podobne okulary. Obydwaj zapuściliśmy brodę do roli i staraliśmy się w subtelny sposób przypominać się nawzajem poprzez sposób siedzenia, tego jak pocieramy oczy i mówimy”.

„Uznałem, że możemy sobie pozwolić na to, żeby wyglądali bardzo podobnie” – przyznaje Mendes – „żeby bez zbędnych komentarzy budziło to rozbawienie”. 

„W naszych wspólnych scenach” – kontynuuje Daniels – „występuje czwórka aktorów uwielbiających role komediowe, co wymaga precyzji i jest trudne. Przyjemnie było czerpać z siebie nawzajem inspirację. Na papierze scenariusz był niezwykle zabawny, ale nam chodziło o coś więcej niż ilość dowcipów, przypadających na scenę”.

Poszukując idealnego domu – jeśli coś takiego w ogóle istnieje – Burt i Verona (oraz cała ekipa filmowa) trafiają na plan zdjęciowy w Arizonie, gdzie kręcono sceny z siostrą Verony, Grace. Zdjęcia realizowano w Tucson, w kurorcie J.W. Marriott Star Pass Resort & Spa, posiadającym według Mari Jo Winkler – Ioffreda - producentki (i propagatorki ekologicznego podejścia) „agresywny program recyklingu”. Członkowie ekipy mogli się tam zatrzymać, co było korzystne, ponieważ obniżało zużycie paliwa potrzebnego na dojazdy”. 

W Parze na życie Star Pass spełnia rolę luksusowego kurortu, w którym pracuje Grace. Wcielając się w tę postać, Ejogo przyznaje ze śmiechem: „Grace, to w pewnym sensie droższa wersja Verony. Pracuje na lukratywnej posadzie w prestiżowym miejscu i wygląda na to, że ma wszystko pod kontrolą. Siostry są najlepszymi przyjaciółkami, ponieważ ich rodzice nie żyją. „Wszystko zaczyna się na papierze, a na mnie poziom pisarstwa Dave’a i Vendeli zrobił duże wrażenie. Ta historia jest wielowymiarowa, a żadna z postaci nie wydaje się stereotypowa. Wszyscy aktorzy ufali Samowi, ponieważ w każdej scenie odnajduje on głębię, co sprawia, że stają się one bardziej dynamiczne”.

W przypadku postaci Grace, Dunn i Mendesowi zależało na tym, żeby „odzwierciedlała inną ścieżkę, jaką mogła pójść Verona. Chcieliśmy też jednak pokazać, że Grace być może odrobinę zazdrościć Veronie jej życia, więc naśladuje jej swobodny styl ubierania”.

Natomiast na torze wyścigów psów w Phoenix w Arizonie, poznajemy Lily (Allison Janney). 

„Według mnie, spotykając się z Lily, Verona dowiaduje się, że ludzie zmieniają się po tym gdy zostają rodzicami – a może uwidaczniają się ich najważniejsze cechy charakteru. Chyba nigdy nie grałam kogoś takiego jak Lily. Ma niezły temperament i niewiele zahamowań”. 

Dunn wyraża się o aktorce z uznaniem, gdyż jej zdaniem jest to ktoś „kto doskonale czuje się w kostiumach. Allison stara się,  żeby każda grana przez nią bohaterka wyglądała inaczej. Tym razem jej styl jest bardziej tandetny niż zwykle”.

Sceny z kampusu w Madison, Wisconsin sfilmowano na terenie The Taft School w Watertown, Connecticut. To tam Burt i Verona spotykają się z przyjaciółką z dzieciństwa i „kuzynką” Burta, LN (wcześniej znaną jako Ellen). W rolę LN wcieliła się Maggie Gyllenhaal, z którą Mendes od dawna chciał pracować. 

Według aktorki, warto było tak długo czekać, ponieważ reżyser „okazał się bardzo łatwy we współpracy na planie. Uważnie słuchał moich sugestii, nawet jeśli miał inne zdanie. Scenariusz wydał mi się niezwykle zabawny i wzruszający”.
Pod tym względem Gyllenhaal łatwiej było wcielić się w rolę matki dwójki dzieci niż kilka lat wcześniej. „W 2006 roku urodziłam dziecko, więc rozumiem niepokoje, jakie są udziałem rodziców – Burta i Verony, czy mojej postaci, LN” – mówi aktorka. – „Nie jestem pewna, czy udałoby mi się zagrać niektóre sceny – jak uspokajanie płaczącego niemowlaka – gdyby sama nie była mamą. LN bez wątpienia postępuje wbrew naturze. Jest święcie przekonana co do swojej filozofii wychowywania dzieci”.

Wizyta Burta i Verony w domu, który LN dzieli z partnerem Roderick’iem (Josh Hamilton) wywołuje lawinę zabawnych i dramatycznych sytuacji pomiędzy dwiema diametralnie różnymi parami. 

Gyllenhall chwali Krasinskiego i Rudolph za to, że „ta dwójka, która wszystkich rozśmiesza, w naszych wspólnych scenach próbuje zachować powagę w dość zwariowanych okolicznościach. Oboje byli spokojni i wyciszeni, a jednocześnie tak wyraziści i zabawni. Dzięki nim sceny są zarazem szalone i prawdziwe”.

„Ponieważ LN jest niezależna finansowo, z dziećmi w domu pozostaje Roderick” – przybliża swoją postać Josh Hamilton. – „Jego ulubionym zwierzęciem jest konik morski, ponieważ to samiec nosi potomstwo w specjalnej kieszeni. Roderick mu zazdrości. Ma bardzo silny instynkt macierzyński, co się chwali. Jednak niezależnie od rodzicielskiej filozofii jego i LN, są oni wybitnie irytujący, ponieważ uważają, że tylko oni mają w tej kwestii rację”.

Kolejnym przystankiem w podróży Verony i Burta jest dom starych przyjaciół, Toma i Munch. 

„Obydwie pary studiowały razem na uniwersytecie” – wyjaśnia Melanie Lynskey (Munch). – „Burt i Verona odwiedzają ich w pięknym domu, w którym szaleją dzieci. Jednak, jak to często bywa, w przeszłości wydarzyły się pewne rzeczy, o których gospodarze nie chcą rozmawiać. Pod koniec wizyty staje się to oczywiste. 

Mam przyjaciół z podobnymi doświadczeniami. Czytając scenariusz wiedziałam, że chcę opowiedzieć tę historię, opierając się na nich i że jeżeli jakiś reżyser będzie w stanie to uchwycić, to jest nim Sam Mendes. Potrafi znaleźć równowagę pomiędzy emocjami, a elementami komediowymi”.

Chris Messina, zaangażowany do roli Toma, docenia Lynskey za to „że jest oddana roli na 100%. Pewną scenę, którą musiała wiele razy powtarzać zagrała wzruszająco i bardzo oryginalnie. Tylko Dave Eggers i Vendela Vida są w stanie napisać coś takiego”.

„Sceny z udziałem Chrisa i Melanie zmieniają ton filmu, a oni moim zdaniem zagrali je wspaniale” zauważa Mendes.

„W filmie jest piękna scena opisująca drzwi, jakie kryją się w naszym wnętrzu” – dodaje Messina. – „Poszczególne sceny oraz film jako całość, zgłębiają różnicę pomiędzy domem w znaczeniu dosłownym i metaforycznym, zachęcając do otwierania kolejnych drzwi z miłością, cierpliwością i wielkodusznością”.

Etap podróży Burta i Verony, podyktowany wyższą koniecznością rozpoczyna się na Florydzie, a kończy w Karolinie Południowej (którą zastąpiło miasto Leesberg na Florydzie). To właśnie tam relacja tej pary zostaje określona na nowo i tam rodzi się ich wspólna koncepcja domu. 

„Bardzo podoba mi się, że film zajmuje się tematem domu w znaczeniu metaforycznym; tego czym jest i co znaczy – wyznaje Rudolph. – „Ostatecznie, dom jest tam, gdzie go urządzisz i przyjmie taki kształt, jaki mu nadasz”.

„Mam nadzieję, że widzowie w jakimś stopniu odnajdą w tym filmie samych siebie” – mówi Mendes. – Para na życie jest obrazem pełnym nadziei, światła i życiowej energii oraz prawdziwym hołdem złożonym Dave’owi i Vendeli jako pisarzom”.

Film Para na życie zasługuje na uwagę nie tylko ze względu na obsadę, ścieżkę dźwiękową, reżyserię i scenariusz, ale też aspekt, który nie będzie dla widzów tak oczywisty, a mianowicie ekologiczne podejście jego twórców do realizacji. 

W praktyce oznacza to, iż podczas produkcji korzystano z alternatywnych źródeł energii; 49% odpadów poddano recyklingowi i kompostowaniu, a także znacznie zredukowano emisję dwutlenku węgla. Inicjatywę podchwycili aktorzy i członkowie ekipy, zaopatrując się w produkty, przyjazne dla środowiska, a elementy planów zdjęciowych oraz rekwizyty oddano organizacjom typu Build the Green lub przeznaczono do wykorzystania przy innych filmach. 

„Reakcja ekipy była wspaniała” – mówi Winkler-Ioffreda. – „Ludzie troszczą się o środowisko i zdają sobie sprawę, jak ważne jest to, żeby podejmować działanie we własnym zakresie. Mam nadzieję, że przy następnej okazji postarają się wprowadzić w życie przynajmniej część rozwiązań, jakie wdrożyliśmy przy produkcji Pary na życie”.

„Najbardziej niezwykłe jest to, że uświadamiasz sobie, jak niewielkiego wysiłku wymaga dbanie o środowisko i jak wymierne efekty to przynosi” – przyznaje Krasinski. 

	REALIZATORZY


Wywiad z Dave’m Eggersem i Vendelą Vida

P: Jak powstał scenariusz?

DE&VV: Po raz pierwszy zetknęliśmy się z tym rodzajem tekstu, kiedy Dave oraz Spike Jonze napisali wspólnie scenariusz do Gdzie mieszkają dzikie stwory. W trakcie tego procesu oswoiliśmy się z tą formą literacką i poczuliśmy na tyle pewnie, żeby zacząć z nią eksperymentować. Zmagaliśmy się wtedy z problemem, jak wychować dziecko w Ameryce, kraju który w tamtym okresie był dla nas jeszcze zupełnie obcy. Zaczęliśmy się zastanawiać, czy w tym środowisku można zapewnić dziecku odpowiednie warunki do rozwoju? Od tego wyszliśmy. Potem jednak poszliśmy w kilku różnych kierunkach. 

P: Jak wyglądał sam proces twórczy – pisaliście sceny razem czy na zmianę?

DE&VV: Większość scen napisaliśmy razem, siedząc na kanapie w salonie, tuż przed i po narodzinach córki. Omawialiśmy scenariusz podczas jej drzemek i karmienia, a jedno z nas to zapisywało. Generalnie, próbowaliśmy się nawzajem rozśmieszyć. 

P: W jakim stopniu motyw przewodni scenariusza (ciąża, szukanie domu, dorastanie) odzwierciedla wasze osobiste doświadczenia?

DE&VV: O dziwo, w bardzo niewielkim. Jedyne realne podobieństwo polega na tym, że mamy dwójkę dzieci, a filmowa para spodziewa się dziecka. Pod innymi względami różnimy się od Burta i Verony. Po pierwsze, nigdy nie musieliśmy zadać sobie pytania „Gdzie zamieszkamy?”, spodziewając się dziecka. Do dawna mieszkamy w tym samym miejscu i mamy dziadków pod bokiem, praktycznie od narodzin syna i córki. Mieliśmy pod tym względem więcej szczęścia niż Burt i Verona. Zastanawialiśmy się, jakby to wyglądało gdybyśmy nie mieli tak silnych korzeni i musieli w podróży wyobrażać sobie, jak wyglądałoby nasze życie rodzinne w tym czy innym stanie lub okolicy. Po drodze napisaliśmy kilka scen bliższych naszym doświadczeniom, ale co ciekawe, nie znalazły się w scenariuszu. Na papierze nie  wydawały się zabawne i nie pasowały do charakterów postaci. Dlatego to, co znalazło się w filmie jest w 100% fikcją. 

P: Czy w scenariuszu zawarliście sceny z życia waszych przyjaciół lub cechy ich charakteru?

DE&VV: Przyjaciół nie, ale rodziców których podglądaliśmy z daleka – i owszem. W filmie Burt i Verona ruszają w podróż, żeby się przekonać, gdzie chcą osiąść, ale też jakimi rodzicami chcą być i jakie dzieciństwo zapewnić swojemu dziecku. Dlatego zależało nam na pokazaniu różnych modeli rodzicielstwa – rodziców, którzy nie mają przed dziećmi tajemnic, takich, którzy nie spuszczają pociech z oka oraz takich, którzy w gruncie rzeczy, nie chcą być rodzicami.

P: Czy staraliście się unikać stereotypów, dotyczących związków – jak chociażby wpisania w drugi akt obowiązkowej kłótni/rozstania, po którym następuje pojednanie?

DE&VV: Wiedzieliśmy, że ta para spodziewa się dziecka, więc gdybyśmy doprowadzili do ich zerwania w połowie filmu, wyszliby na zupełnie nieodpowiedzialnych ludzi. Od razu więc zdecydowaliśmy, że nie będzie rozstania, po którym zwykle następuje montaż scen, gdzie każdy z partnerów spędza czas sam, z najlepszą przyjaciółką albo smutny i samotny w zatłoczonym barze. Pomyśleliśmy, że spróbujemy opisać związek ludzi, którzy naprawdę lubią się nawzajem, bez względu na swoje wady i zależy im, żeby zostać razem. Postanowiliśmy, że źródło konfliktu będzie inne, mniej banalne.

P: Ile wersji scenariusza powstało i kiedy uznaliście, że jest gotowy?

DE&VV: Przypadku naszych książek, zawsze piszemy wiele różnych wersji, ale szczęśliwie pierwsza wersja scenariusza powstała bez większego wysiłku. Zdarza się to bardzo rzadko, więc niezmiernie nas to ucieszyło. Kiedy projektem zajął się Sam Mendes, wprowadziliśmy wiele kosmetycznych poprawek. 

P: Czy ściśle współpracowaliście z reżyserem nad dopracowaniem scenariusza przed lub w trakcie kręcenia filmu?

DE&VV: Kiedy Sam zaangażował się w projekt, obiecał, że nie będzie od nas wymagał znaczących przeróbek. Tak naprawdę zależało nam jedynie na zmianie zakończenia. W scenariuszu Burt i Verona wyjeżdżają z kraju i osiedlają się na Kostaryce. (Pisaliśmy scenariusz za poprzedniej administracji, więc uznaliśmy, że jedynym rozsądnym rozwiązaniem jest przeprowadzka do kraju, który nigdy nie był uwikłany w żaden konflikt). Musieliśmy więc zastanowić się, gdzie ostatecznie osiądą i wpleść tę decyzję do fabuły. Oczywiście, drobne zmiany pojawiały się też podczas czytania scenariusza z aktorami. Czasem wydawało się nam, że scena jest gotowa, a potem okazywało się, że aktorzy nadawali swoim postaciom niezwykłą głębię. W związku z tym, wprowadzaliśmy zmiany, uwzględniające ich sposób mówienia lub bycia. Jednak Sam podchodził do tekstu z niezwykłym wyczuciem. Wszystkie jego sugestie były słuszne. Dzięki temu każda ze scen jest jeszcze lepsza. 

P: Czy podczas pisania wyobrażaliście sobie w poszczególnych rolach konkretnych aktorów?

DE&VV: To dziwne, ale pisaliśmy scenariusz z myślą o Mai Rudolph i Johnie Krasinskim. Od dawna jesteśmy wielbicielami Mai. Wiedzieliśmy, że udźwignie część komediową i uważaliśmy, że jest niedoceniana w rolach dramatycznych. Chcieliśmy, żeby Burta zagrał ktoś wysoki i chudy, więc pomyśleliśmy o Johnie. Podczas spotkania z Samem wspomnieliśmy o Johnie i Mai, a on, chociaż brał pod uwagę wielu innych aktorów, ostatecznie wybrał tę dwójkę, o której była mowa na początku. Szczerze mówiąc, było to dość niesamowite.

P: W jakim stopniu angażowaliście się w proces castingu z Samem?

DE&VV: Los się do nas uśmiechnął, gdyż Sama naprawdę interesowało nasze zdanie. Co więcej, fakt, że tak się nam poszczęściło z Johnem i May’ą sprawił, że zaczęliśmy myśleć, iż możemy włączyć do projektu niemal każdego. Doprowadzaliśmy dział castingu do szaleństwa. Zaczęliśmy pisać małe rólki dla naszych przyjaciół – dosłownie nadając im ich prawdziwe imiona. Szybko jednak zorientowaliśmy się, że reguły gry są inne. Niemniej jednak, Sam był bardzo miły i wysyłał nam nagrania z przesłuchań, zasięgając naszej opinii, zanim w końcu proponował komuś rolę. Naszym zdaniem, obsada jest doskonała.

P: Kto wzbudził wasz największy podziw swoją rolą w filmie; kto najlepiej przekazał słowa i emocje?

DE&VV: Zabrzmi to banalnie, ale wszyscy się doskonale sprawdzili. Żadne z nas nie miało zbyt dużego doświadczenia w tym procesie, więc obserwowanie aktorów opanowujących i doskonalących dialogi, było czystą przyjemnością. 

P: Czy zdecydowalibyście się po raz drugi na udział w takim projekcie?

DE&VV: Jak najbardziej, jeżeli miałby być równie łatwy i przyjemny jak ten. Producenta, Eda Saxona znamy od dawna, a Sam brał pod uwagę nasze zdanie przy podejmowaniu najmniejszych decyzji. To naprawdę przypominało kręcenie filmu na własnym podwórku z grupą przyjaciół. 

Focus Features działa na takich samych zasadach, jak nasze małe wydawnictwo – nie wtrąca się na etapie tworzenia, natomiast włącza wszystkich w tok podejmowania decyzji. Zdajemy sobie sprawę, ile mieliśmy szczęścia, gromadząc tak pozytywne doświadczenia na każdym etapie tego procesu. I gdybyśmy mieli to powtórzyć – a taki mamy zamiar – chcielibyśmy, żeby tak to właśnie wyglądało. 

SAM MENDES (reżyseria) zdobył nagrodę Akademii Filmowej za reżyserię American Beauty, filmu który ponadto zdobył Oscary za Najlepszy Film, dla Najlepszego Aktora (Kevin Spacey), Najlepszy Oryginalny Scenariusz (Alan Ball) i Najlepsze Zdjęcia (Conrad L. Hall). Film był nominowany w trzech innych kategoriach, zaś Sam Mendes otrzymał też nagrodę Directors Guild of America i Złoty Glob oraz wiele innych wyróżnień.

Inne filmy w jego reżyserii to Droga do zatracenia, za zdjęcia do którego Conrad L. Hall zdobył Nagrodę Akademii, a który był nominowany w 5 innych kategoriach; Jarhead z udziałem Jake’a Gyllenhaala i Jamiego Foxx’a oraz Droga do szczęścia, za który Kate Winslet otrzymała Złoty Glob dla Najlepszej Aktorki. Film był też nominowany do Oscara w trzech innych kategoriach. 

Sam Mendes był ponadto producentem takich obrazów jak  Druga szansa z Halle Berry i Benicio Del Toro oraz Chłopiec z latawcem Marka Forstera, na podstawie bestsellerowej powieści Khaleda Hosseini.

Sam Mendes jest też znany i ceniony w świecie teatru, jako założyciel teatru Donmar Warehouse w Londynie. W latach 1992-2002 wystawiono w nim następujące spektakle: Assassins, Translations, Kabaret, Glengarry Glen Ross, Szklana menażeria, Company, Habeas Corpus, The Front Page, The Blue Room, To the Green Fields Beyond, Wujaszek Wania i Dwunasta noc. We współpracy z Caro Newlingiem reżyser wystawił ponad 60 spektakli, z których wiele przeniesiono na deski teatrów nowojorskich, jak chociażby Elektra, True West, Juno i Paycock oraz wyróżnione nagrodą Tony wznowienie The Real Thing. Sam Mendes jest ponadto producentem wystawianego na Broadwayu musicalu Shrek the Musical, a także reżyserem sztuki Wiśniowy sad i Zimowa opowieść. 

Pracując dla The Royal Shakespeare Company reżyser wystawił sztuki Troilus i Cressida, Alchemik, Burza i Ryszard III. W 2002 roku Sam Mendes zdobył nagrodę London Evening Standard Award dla Najlepszego Reżysera. Jest trzykrotnym laureatem i pięciokrotnie nominowanym do nagrody Olivier Award za Najlepszą Reżyserię i trzykrotnym zdobywcą nagrody London Critics Awards.

	OBSADA AKTORSKA


JOHN KRASINSKI (Burt) dwukrotnie odbierał nagrodę SAG za Outstanding Performance by an Ensemble in a Comedy Series z kolegami z planu hitowego serialu Biuro (The Office). 

Urodzony w Newton, Massachusetts Krasinski, ukończył studia na Brown University, a następnie uczęszczał do National Theater Institute w Waterford.

Aktor dokonał adaptacji książki Davida Fostera Wallace’a, pt. Brief Interviews with Hideous Men na potrzeby niezależnego filmu fabularnego pod tym samym tytułem, który również wyreżyserował. Występują w nim: Julianne Nicholson, Bobby Cannavale, Josh Charles, Dominic Cooper, Timothy Hutton, Christopher Meloni, Chris Messina, Max Minghella, Lou Taylor Pucci i Ben Shenkman. 

John Krasinski pracował już z reżyserem Samem Mendesem przy filmie Jarhead. Aktor wystąpił też, między innymi, w takich filmach fabularnych jak Miłosne gierki, George’a Clooney’a; Dreamgirls i Kinsey Billa Condona; Licencja na miłość Kena Kwapisa; Smiley Face Gregga Araki; Holiday Nancy Meyers; Radosne Purim Christophera Guesta.

W niedalekiej przyszłości, będzie można oglądać Johna Krasinskiego w niezatytułowanej jeszcze komedii romantycznej w reżyserii Nancy Meyers, z Meryl Streep, Alekiem Baldwinem i Stevem Martinem.
MAYA RUDOLPH (Verona) swoją karierę aktorską rozpoczęła od występów w słynnej trupie The Groundlings, specjalizującej się w improwizacjach.

W roku 2000 zadebiutowała w Saturday Night Live, gdzie pojawiała się w głównej obsadzie programu przez ponad siedem lat. Do jej najbardziej znanych parodii należą postaci Oprah Winfrey, Donatelli Versace i Michelle Obamy.

Maya Rudolph zagrała w następujących filmach fabularnych: Ostatnia audycja Roberta Altmana; Idiokracja Mike’a Judge; Tylko w duecie Bruce’a Paltrowa; 50 pierwszych randek Petera Segala; Gattaca – szok przyszłości Andrew Niccola oraz Lepiej być nie może Jamesa L. Brooksa.

Jako córka producenta muzycznego Dicka Rudolpha i wokalistki Minnie Riperton, Maya Rudolph poszła w ślady rodziców, produkując muzykę, śpiewając i grając na różnych instrumentach.

JEFF DANIELS (Jerry), którego niebawem będziemy oglądać na dużym ekranie w tytułowej roli w filmie Johna Hindmana Arlen Faber, obecnie występuje na deskach Broadway’u w God of Carnage w doborowym towarzystwie Hope Davis, Jamesa Gandolfini i Marcii Gay Harden.

Jeff Daniels wychowywał się w Michigan, gdzie studiował na Central Michigan University. W tym czasie występował w uniwersyteckich przedstawieniach Summer and Smoke Tennessee Williamsa oraz The Hot L Baltimore Lanforda Wilsona, wyreżyserowanym gościnnie przez Marshalla W. Masona, który zaprosił go do współpracy w  Circle Repertory Company w Nowym Jorku.

Aktor wystąpił też w wielu filmach fabularnych, między innymi, w nagrodzonych Oscarem Czułych słówkach Jamesa L. Brooksa, Purpurowej róży z Kairu oraz Złotych czasach radia Woody’ego Allena; Zgadze Mike’a Nicholsa; Dzikiej namiętności Jonathana Demme; Brudnych pieniądzach Billa Phillipsa, Speed – niebezpieczna prędkość, Jana de Bonta, Miasteczku Pleasantville Gary’ego Rossa, Krwawej profesji Clinta Eastwooda, Godzinach Stephena Daldry’ego, Good Night, and Good Luck George’a Clooneya. Za rolę w Walce żywiołów Noah Baumbacha, Daniels otrzymał nominacje do Independent Spirit Award oraz Złotego Globu. 

 Jeff Daniels otrzymał honorowy doktorat swojej macierzystej uczelni, Central Michigan University; nagrodę The Detroit News’ Michiganian Of The Year Award i Governor’s Michigan Artist Award. Stan Michigan oraz parlament uhonorował go, ustanawiając 4 października dniem Jeffa Danielsa.

MAGGIE GYLLENHAAL (LN) ostatnio mieliśmy okazję oglądać na srebrnym ekranie w filmie Christophera Nolana, Mroczny rycerz, który odbił się szerokim echem na całym świecie. Aktorka wcieliła się w rolę Rachel Dawes, partnerując Christianowi Bale’owi, Aaronowi Eckhartowi i zdobywcy Oscara, Heath’owi Ledgerowi. 

Urodzona w Nowym Jorku Maggie Gyllenhaal pierwszy raz zwróciła na siebie uwagę rolą w filmie Sekretarka, u boku Jamesa Spadera, w reżyserii Stevena Shainberga, który miał światową premierę w roku 2002 na Festiwalu Filmowym w Sundance. Jej kreację nagrodzono nominacjami do Independent Spirit Award oraz Złotego Globu. Jest też laureatką wielu innych nagród, w tym Chicago Film Critics Association za rolę w filmie Adaptacja Spike Jonze’a.

Cztery lata później powróciła na Festiwal Filmowy w Sundance ze światową premierą filmu Sherry w reżyserii Laurie Collyer, za którą nagrodzoną ją kolejną nominacją do Złotego Globu.

Inne filmy fabularne z udziałem aktorki, o których warto wspomnieć to Donnie Darko Richarda Kelly, u boku brata, Jake’a Gyllenhaala; Cecil B. DeMented Johna Watersa; Przypadek Harolda Cricka Marka Forstera; Dom nadziei Johna Saylesa; World Trade Center Olivera Stone’a; Kwestia zaufania Barta Freundlicha; Uśmiech Mony Lisy Mike’a Newella; Chłopaki mojego życia Penny Marshall oraz Niebezpieczna kobieta w reżyserii jej ojca Stephena Gyllenhaala. Niebawem będzie można ją oglądać w filmie Scotta Coopera Crazy Heart, z Jeffem Bridgesem i Colinem Farrellem.
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