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Ceniony za dynamiczny styl Guy Ritchie reżyseruje epicki przygodowy film fantasy Król Artur: Legenda miecza. Produkcja z Charliem Hunnamem w tytułowej roli prezentuje obrazoburcze podejście do klasycznej legendy o Excaliburze, śledząc drogę Artura z ulicy na tron.

Po tym, jak ojciec małego Artura zostaje zamordowany, jego wuj Vortigern (w tej roli Jude Law) zawłaszcza koronę dla siebie. Artur, odarty z prawa, które przysługuje mu z racji urodzenia, nie mając pojęcia, kim właściwie jest, przechodzi ciężką szkołę życia, dorastając na ulicy. Kiedy jednak udaje mu się wyciągnąć miecz ze skały, jego dotychczasowe życie zmienia się nie do poznania. Musi udowodnić, że jest godzien swego dziedzictwa.


Na ekranie Hunnamowi (serial stacji FX Synowie Anarchii) i nominowanemu do Oscara Jude’owi Law (Wzgórze nadziei, Utalentowany pan Ripley) partnerują: Astrid Bergès-Frisbey (Piraci z Karaibów: Na nieznanych wodach), nominowany do Oscara Djimon Hounsou (Krwawy diament, Nasza Ameryka), Aidan Gillen (serial produkcji HBO Gra o tron) oraz Eric Bana (Star Trek).

Guy Ritchie (Kryptonim U.N.C.L.E., filmy o Sherlocku Holmesie) wyreżyserował film na podstawie scenariusza, którego autorami są Joby Harold, Guy Ritchie i Lionel Wigram, a pomysłodawcami — David Dobkin i Joby Harold. Za produkcję odpowiadają: laureat Oscara Akiva Goldsman (Piękny umysł), Joby Harold, Tory Tunnell, Steve Clark-Hall, Guy Ritchie i Lionel Wigram. David Dobkin i Bruce Berman są producentami wykonawczymi.


W skład ekipy filmowej Ritchiego wchodzą: dwukrotnie nominowany do Oscara operator John Mathieson (Gladiator, Upiór w operze), nominowana do Oscara scenografka Gemma Jackson (Marzyciel), montażysta James Herbert, projektantka kostiumów Annie Symons oraz nominowany do Oscara specjalista od efektów wizualnych Nick Davis (Mroczny Rycerz). Muzykę do filmu skomponował Daniel Pemberton.

Warner Bros. Pictures, we współpracy z Village Roadshow Pictures, przedstawia produkcję Weed Road/Safehouse Pictures i Ritchie/Wigram zatytułowaną Król Artur: Legenda miecza w reżyserii Guya Ritchiego. Film będzie rozpowszechniany przez Warner Bros. Pictures, spółkę Warner Bros. Entertainment, a na wybranych obszarach przez Village Roadshow Pictures. 
Ogólne informacje prasowe do pobrania: https://mediapass.warnerbros.com

www.kingarthurmovie.net
INFORMACJE O PRODUKCJI
Przyszedł znikąd, został królem.

Wszyscy znają baśniową legendę o królu Arturze... a przynajmniej tak im się wydaje. Jednak w rękach reżysera Guya Ritchiego opowieść ta przybiera zdecydowanie bardziej naturalistyczny i współczesny wymiar. Sam Artur, który jeszcze nie został królem, jest zwykłym rzezimieszkiem. To bohater mimo woli, zmuszony do odkrycia swojego prawdziwego przeznaczenia, nawet kiedy walczy przeciwko monarchii, którą ma rządzić.


„Myślę, że najlepsze opowieści zabierają bohatera w podróż, która wykracza poza jego ograniczenia i sprawia, że staje się zdolny do wielkich czynów” — mówi Ritchie, który jest również współautorem scenariusza i producentem filmu. „W naszej wersji tej historii Artur zaczyna swoje życie jako urwis wychowujący się w burdelu, który gania po ulicach, uczy się bić i unikać wymiaru sprawiedliwości razem ze swoimi kumplami. Później działania innych osób — tych o dobrych i tych o niezupełnie uczciwych intencjach — zmuszają go do poszerzenia swojej wizji tego, kim mógłby być”.


„Guy wziął na warsztat klasyczną historię bohatera i skupił się na początkach jego legendy, tworząc postać Artura, która jest niezwykle przystępna dla nowego pokolenia. Nasz Artur dorastał, radząc sobie samemu z życiem. Twardy i gotowy na wszystko, buduje wokół siebie świat, w którym jest księciem wśród złodziei. Ale to żadna szlachetna dusza poszukująca słusznej sprawy” — mówi Charlie Hunnam, który wciela się w tytułową rolę.


Okazuje się jednak, że taka właśnie sprawa poszukuje jego. Kiedy tylko dotknie Excalibura, tego niezwykłego kawałka żelaza zatopionego w granitowej skale, jego życie już nigdy nie będzie takie samo... czy tego chce, czy nie.


„To nie jest król Artur, jakiego znają wasi rodzice” — wtóruje mu producent Akiva Goldsman. „To nie jest człowiek, który ma wyciągnąć miecz z kamienia, i z niepokojem myśli: »Czy to mogę być ja? Czy to będę ja?« To raczej ktoś, kto myśli: »Co ja tu do cholery robię? Żebym to tylko nie był ja«. W zasadzie nie ma pojęcia, jakie konsekwencje będzie mieć dla niego dokonanie takiego czynu, ale podejrzewa, że nie wyjdzie z tego nic dobrego. I się nie pomyli”.

Chociaż obecność osławionego Camelotu w filmie nie ulegała wątpliwości, producent/współscenarzysta Lionel Wigram zaproponował, aby większa część akcji rozgrywała się z dala od zamku, w bardziej miejskim otoczeniu. Tym sposobem obaj mężczyźni zaczęli rozważać starożytną wersję stolicy Anglii — rzymski Londyn, który w tamtych czasach nosił nazwę Londinium.


„Istniało wiele odrębnych wersji legendy o królu Arturze, w których przedstawiano go na wiele różnych sposobów — choćby jako celtyckiego wojownika czy rzymskiego centuriona. Mit jest ponadczasowy. Dopasowywano go do potrzeb każdego z okresów historycznych, w których go opowiadano. Biorąc pod uwagę tę bogatą tradycję interpretacyjną, uznaliśmy, że dopóki zachowamy kluczowe motywy, możemy stworzyć własną wersję tej historii, pobawić się szczegółami w sposób, który według nas przemówi do współczesnych widzów” — twierdzi Wigram.


Oczywiście żadna z opowieści o królu Arturze nie byłaby kompletna bez odrobiny magii. Jednak zamiast smoków twórcy filmu chcieli stworzyć nowy i niepowtarzalny mityczny świat ze „słoniami dłuższymi niż boisko do piłki nożnej i wężami tak ogromnymi jak pociągi metra!” — zdradza współscenarzysta/producent Joby Harold.

Jako że fabuła filmu jest zakorzeniona w legendzie, Harold miał pełną swobodę w mijaniu się z prawdą historyczną. Stworzył więc szczególną wizję równoważącą elementy autentyczne z fantastycznymi. „To nie jest standardowy film fantasy. Fantasy to przeważnie gatunek bardziej liryczny, a nasz film ma namacalną fakturę, jest chropowaty. Dla mnie właśnie to czyni go interesującym jako krajobraz dla fantasy. Zastanawiamy się, jakby to było dorastać w określonym środowisku, a później odkryć, że twoje dziedzictwo jest zupełnie inne. Dajemy widzom czas, aby naprawdę wczuli się w postać Artura, ale przełamujemy poczucie rzeczywistości olbrzymią ilością elementów fantastycznych.


„Joby poszedł na całość, okraszając film magią, widowiskowymi krajobrazami, olbrzymimi stworami itp., aby wciągnąć widzów w ekscytującą i niespodziewaną wizualną przygodę, w którą wyrusza Artur” — mówi Wigram.


Niekonwencjonalnego charakteru dodaje filmowi fakt, że najsłynniejszy czarnoksiężnik z tego okresu, Merlin, pojawia się tylko przelotnie. Producentka Tory Tunnell wyjaśnia, w jaki sposób postać ta wywiera wpływ na historię mimo swojej nieobecności: „Merlin zawsze wnosił element magii do legendy arturiańskiej, ale my chcieliśmy nakreślić szerszy obraz koncepcji magii w sposób, jakiego wcześniej nie pokazano. Stworzyliśmy świat Merlina, wyobrażając sobie, w jaki sposób magowie mogli oddziaływać na sferę śmiertelników, w tym groźną stronę ich poczynań. To przecież średniowiecze w obiektywie Guya Ritchiego, więc można spodziewać się niespodzianek, a to jest zawsze interesujące”.


Jednym z miłośników czarnej magii w tej historii jest Vortigern, wuj Artura i panujący król, który jest zdeterminowany utrzymać tron, nie bacząc na koszty. Aby obdarzyć najważniejszy czarny charakter odpowiednia ilością powagi, Ritchie zwrócił się do gwiazdy filmów o Sherlocku Holmesie, Jude’a Law, który wcielał się w postać sympatycznego dr Watsona.


„Wspaniale nam się współpracowało na planie obu filmów o Sherlocku Holmesie, więc kiedy Guy zapytał, czy chciałbym zagrać Vortigerna, byłem zaciekawiony. Zamiast odtwarzać historię, przedstawił tę opowieść przez pryzmat brytyjskiego folkloru, a głównego bohatera pokazał jako człowieka walczącego z sytuacją, w której się znalazł, własnym ego, swoją ciemną stroną. Zaintrygowało mnie to i od razu ucieszyłem się na cały proces produkcji i ponowną współpracę z Guyem” — wspomina Law.


Producent Steve Clark-Hall, który pracował z Ritchiem przy produkcji jego pięciu ostatnich filmów, mówi, że według niego jedną z najbardziej interesujących rzeczy jest sposób, w jaki Ritchie podchodzi do postaci. „Guy zawsze nalega, aby postaci z jego filmów były pociągające, bez względu na to, czy są to bohaterowie pozytywni czy czarne charaktery. Tak samo ważne było dla niego, aby widzowie mogli się identyfikować z Vortigernem, jak i z Arturem, ponieważ pośród epickich scen akcji i gigantycznych potworów kluczową kwestią była dynamika między tymi dwoma bohaterami. To, jak daleko każdy z nich będzie chciał się posunąć, aby pokonać drugiego, zdeterminuje zarówno ich losy, jak i losy innych ludzi. Właśnie dlatego ta historia jest tak wciągająca”.

Jak na ironię, Vortigern nigdy nie znalazłby się w tej niekorzystnej dla siebie sytuacji, gdyby jego ego i nienasycona ambicja nie kazały mu odszukać „prawowitego króla”. Czy gdyby jego bratanek został pozostawiony sam sobie, dowiedziałby się kiedykolwiek o swoim pochodzeniu? Artur sam przyznaje, że nigdy nie był potężny i nigdy nie pragnął być. Kiedy Artur mówi wujowi: »Jestem tutaj teraz z twojego powodu — ty mnie stworzyłeś«, nie ma pojęcia, co zrobi panujący król, a Vortigern nie może na tyle zaufać Arturowi, aby pozostawić sprawy własnemu biegowi, mimo jego zapewnień.

„Ten Artur nie dąży do wielkości. Tak chce przeznaczenie, a on z nim walczy na każdym kroku, jak i ze wszystkimi wokół” — mówi Ritchie.


Rzeczywiście nie można mu odmówić tego, że walczy — w ekspresywnych sekwencjach akcji obejmujących spektakularne wykorzystanie łuków i strzał, brutalne pojedynki na miecze, szaleńcze gonitwy zapyziałymi zaułkami miasta oraz kombinację elementów sztuk walki z potyczkami na gołe pięści. Wszystko nakręcono na tle zapierających dech w piersi walijskich i szkockich krajobrazów oraz na olbrzymiej przestrzeni Warner Bros. Leavesden Studios, a niepowtarzalnego klimatu nadawała dodatkowo urzekająca ścieżka dźwiękowa.


Wszystkie te elementy składają się na wyreżyserowany przez Ritchiego obraz Król Artur: Legenda miecza, w którym ludzkim oczom ukazuje się Excalibur, a wraz z nim prawdziwe powołanie człowieka.

Oto ten, który wyciągnął miecz z kamienia!
Weźcie sprytnego ulicznego rzezimieszka z lekceważącym podejściem do władzy, wyrwijcie go ze środowiska, które zna od dziecka, i otoczcie magią z innego świata i kolosalnymi stworzeniami. Wtedy powiedzcie mu, że tak naprawdę jest królem, który musi walczyć o swoje życie — i macie Artura zwanego Pendragonem, człowieka, któremu przeznaczone jest zostać bohaterem, ale który jednocześnie usiłuje zrozumieć, kim naprawdę jest, starając się przy tym pozostać przy życiu.

Film Król Artur: Legenda miecza ukazuje Artura, który wychowywał się w burdelu, w miejscu, które z całą pewnością można uznać za tę gorszą część miasta. Obecnie przemierza boczne uliczki Londinium z grupą przyjaciół zupełnie nieświadomy swojego prawdziwego pochodzenia. Jednak pech chciał, że Artur trafia do Camelotu, gdzie — jak każdy mężczyzna w określonym wieku — zostaje poddany próbie. Musi wyciągnąć miecz ze skały, co w przypadku większości śmiałków okazuje się daremnym wysiłkiem, jako że dokonać tego może tylko jeden człowiek. Prawdziwym testem jest jego odnalezienie, przejście tej próby oznacza wyrok śmierci. W ten sposób Artur, który z niecierpliwością czeka na swoją kolej, aby móc powrócić do normalnego życia, szybko staje twarzą w twarz z jedyną rzeczą, która może odkryć przed nim prawdę o jego przeszłości i pokazać, co niesie dla niego przyszłość. 
Gdyby tylko chciał się tego dowiedzieć.

„Z tego, co mu wiadomo, zawsze był biedny. Zwykle musiał sam zdobywać to, czego chciał. Nikt nigdy mu niczego nie dał” — zdradza Hunnam. „Kiedy chwyta Excalibura, miecz go przytłacza w każdy możliwy sposób, a on odrzuca zarówno jego, jak i wszystko, co się z nim wiąże. Nawet nie bierze tego na poważnie. Nie chce przyjąć na siebie tej odpowiedzialności”.

„Nie to co Hunnam” — mówi Ritchie. „Powiem wam, co jest najlepsze w Charliem — wszystko. Bardzo ciężko pracował i nigdy nie narzekał, nawet kiedy prosiliśmy, aby robił wymagające rzeczy. To szczery, sympatyczny, życzliwy i utalentowany człowiek. Polubiłem go od początku pracy na planie, lubiłem go coraz bardziej każdego dnia, a na koniec po prostu go uwielbiałem”.

Podziw był obustronny. „To było jak na razie najlepsze doświadczenie, jakie przeżyłem na planie filmowym, a wszystko dzięki Guyowi” — mówi aktor. „Świetnie się bawiłem, dużo się nauczyłem i bardzo się rozwinąłem w tym okresie. Guy podejmuje decyzje w czasie rzeczywistym. Od razu ma gotowe rozwiązanie, jeśli coś nie wypali. Otoczenie wokół niego ożywa, a on pracuje z aktorami w niezwykle instynktowny sposób. Gdybym któregoś dnia pojawił się na planie z niczym, on zawsze ma w zanadrzu z dziesięć pomysłów”.

Zupełnie tak jak sam Artur. To urodzony przywódca, chociaż początkowo sam nie zdawał sobie z tego sprawy, ale przekonuje się o tym w miarę rozwoju wydarzeń. To bohater, który potrafi być jednocześnie czarujący i przebiegły, odgrywać rolę obrońcy i tyrana, a jeśli zajdzie taka potrzeba — trochę dzięki swojemu życiu z dnia na dzień — potrafi szybko myśleć.

„Artur musiał z miejsca zaskarbić sobie sympatię widzów, aby wczuli się oni w tę nieszablonową historię. Charlie twardo stąpa po ziemi, jest wspaniałym człowiekiem i ma charyzmę, dlatego od razu o nim pomyśleliśmy. Naprawdę biły od niego tupet i pewność siebie pasujące do jego bohatera. Łączył to z odpowiednią kombinacją brawury chłopaka z ulicy i wrażliwości. Codziennie przychodził na plan z niegasnącą energią i chęcią wypróbowania każdej możliwości. To było wspaniałe” — mówi Wigram.

Podobnie jak Excalibur prowadzi Artura ku jego przeznaczeniu, Hunnam zdradza, że w jego przypadku to dzięki tej postaci zaczął marzyć o karierze aktora. „Kiedy miałem sześć czy siedem lat, bez przerwy oglądałem wszystkie filmy opowiadające legendę arturiańską. Nawet miałem Excalibura, którego wyrzeźbiłem z drewna, aby móc odgrywać rolę Artura. W porównaniu do tamtego okresu przebywanie na planie zdjęciowym w tej wersji Londinium i faktyczne wcielanie się w postać króla Artura jest niesamowite”.

Hunnam, który pochodzi z Newcastle, spędził jakieś dziesięć lat w Stanach Zjednoczonych. Po tym czasie okazało się, że granie bez amerykańskiego akcentu, a później także znalezienie odpowiedniego sposobu mówienia dla jego bohatera, stanowi dla niego niespodziewane, acz odświeżające, wyzwanie. „Dużo rozmawialiśmy o tym, jaki akcent powinien mieć Artur, i zdecydowaliśmy, że wzorcowa wymowa brytyjska, współczesna czy historyczna, do niego nie pasuje. Potem zastanawialiśmy się, czy powinien mówić gwarą londyńską, ale na szczęście porzuciliśmy też ten pomysł” — śmieje się.

„W związku z tym, że w żyłach Artura płynie królewska krew, i pewnie słyszał dworski sposób mówienia we wczesnym dzieciństwie, ale później jest zdany sam na siebie i osłuchuje się z językiem ulicy w mieście, postanowiliśmy umieścić jego akcent gdzieś po środku — pomiędzy eleganckim sposobem mówienia Vortigerna a londyńską gwarą, którą posługują się przyjaciele Artura” — stwierdza Hunnam.

Gdy ty rośniesz w siłę, rosną w nią i wraże siły.
Kiedy Vortigern odkrywa, że prawowity król jednak przeżył, jeden z jego najbliższych doradców ostrzega go: „Domagałeś się przepowiedni? Masz przepowiednię!” Czyli innymi słowy? Uważaj, czego pragniesz — szukaj prawowitego następcy tronu, a możliwe, że go znajdziesz.

Vortigern, kreowany z jednakową dozą godności co desperacji przez Jude’a Law, jest pretendentem do tronu, który przez te wszystkie lata był zmuszony targować się o władzę. Niemal czuje smak zwycięstwa, które jest tak blisko właśnie teraz, kiedy więzi Artura pod swoim dachem.

„Rządy Vortigerna to rządy strachu. Przeprowadzania czystkę wśród magów w kraju i dąży do wykorzenienia wiekowych tradycji i obyczajów, aby zagarnąć całą władzę dla siebie. Jednak sposób, w jaki do niej doszedł, dręczy jego sumienie i duszę. To niezmiernie mroczna i skomplikowana postać. Z czasem dążenie do władzy i kontroli absolutnej staje się jego obsesją. To człowiek zmagający się z wewnętrznym diabłem, którym jest jego własne ego. Nie ma znaczenia fakt, że Artur jest nieświadomy własnego pochodzenia. Vortigern widzi w nim zagrożenie dla władzy, której pożąda” — zdradza Law.

„Chcieliśmy, aby Vortigern był kimś więcej niż tylko czarnym charakterem, a nazwisko Jude’a nie pada raczej w pierwszej kolejności przy obsadzaniu roli negatywnego bohatera. Obdarzyłem go pełnym zaufaniem, a on stworzył w zamian wielowymiarową postać, którą świetnie się ogląda” — zauważa Ritchie.

„Wspaniale jest obserwować, jak Jude powoli odziera Vortigerna z kolejnych warstw. Mamy do czynienia z nieustającym konfliktem między tym, czego chce nasz bohater, a tym, czego potrzebuje. Żyje z ciągłym poczuciem winy, ale nie może się powstrzymać. Poświęcił to, co kocha, i będzie tak postępował wielokrotnie, bo to, czego chce, jest dla niego ważniejsze” — obserwuje Harold.

„Vortigern wierzy, że to on jest prawowitym królem. Uważa, że Artur, ten pętak ze wsi, nie jest w stanie wnieść niczego do monarchii. W ramach nowego podejścia do tej mitologii scenarzyści byli najwyraźniej ciekawi warstw, z których składa się ta postać, a dla aktora to ciekawe zagadnienie do przeanalizowania. Dzięki temu oraz możliwości paradowania w zbroi pośród setek żołnierzy, psów i ludzi na czarnych koniach, cieszyłem się, że biorę udział w tym projekcie” — dodaje Law.

Law współpracował z Hunnamem już kilka lat wcześniej na planie filmu Wzgórze nadziei. „W tamtym filmie to Charlie grał tego złego, a ja tego dobrego! To świetny aktor, nastawiony na współpracę. Ma wysokie standardy pracy” — wspomina Law.

W czasie realizacji zdjęć do Króla Artura Hunnam stał się jeszcze większym fanem swojego ekranowego partnera. „Uważam, że Jude jest niesamowity. Myślę, że kreacja stworzona przez niego w tym filmie, to jedna z lepszych ról w jego karierze. Zagrał wręcz rewelacyjnie”.

Pomijając ostrzeżenie dane Vortigernowi, trzeba będzie czegoś znacznie więcej niż tylko przepowiedni, aby Artur zajął należne mu miejsce na tronie. Popierający wstąpienie Artura na tron Ruch Oporu zwiera swoje szyki, jednak wszystko będzie zależało od jednej wyjątkowej młodej kobiety — Ginewry, której zadaniem jest pomóc prawowitemu królowi zobaczyć przyszłość, zmuszając go, aby spojrzał w przeszłość.

To czarodziejka, która uprawia starożytną magię. Jako jednej z nielicznych udało jej się przeżyć, podczas gdy większość jej pobratymców zginęła lub musi żyć w ukryciu z uwagi na nienasyconą żądzę władzy Vortigerna i jego bestialskie przymierze zawarte ze złowrogim czarnoksiężnikiem Mordredem. Magowie, którzy są w szczególny sposób związani z naturą, mają specjalne umiejętności pozwalające im kontrolować inne żywe stworzenia, takie jak konie, drapieżne ptaki i węże.

„Kiedy Ginewra poznaje Artura, jest bardzo niedojrzały i skupiony na sobie. Ona jest jednak wytrwała i skoncentrowana na zadaniu, które ma wykonać, aby stał się królem, jakim ma być. To on musi do tego dojrzeć, ale nie jest w stanie zrobić tego w pojedynkę. Ona pełni kluczową rolę w jego drodze do zaakceptowania swojego przeznaczenia” — mówi francuska aktorka Astrid Bergès-Frisbey, która wciela się w postać Ginewry.

Bergès-Frisbey zebrała wiele informacji w ramach przygotowania do roli, zapoznała się z legendą i korzystała z pomocy specjalistki Julii Wilson-Dickson, aby nauczyć się dialektu. „Znała celtycki, który stanowił podstawę inkantacji Ginewry. Pomogła mi nauczyć się szczególnego sposobu, w jaki mówi ta postać. Wiele jej zawdzięczam” — stwierdza aktorka.

„Astrid nadaje Ginewrze cudownie eteryczny charakter, który wydobywa z tej postaci mistyczność, ale jednocześnie czyni ją przywiązaną do ziemi, co odnosi się do więzi, jaka łączy ją ze zwierzętami” — zauważa Tunnell.

Ponieważ Ginewra przemieszcza się głównie na koniu, aktorka spędziła wiele godzin, ćwicząc jazdę konną pod okiem specjalisty ds. koni, Daniela Naprousa, oraz jego siostry — Camilli Naprous. „Jako że umiałam jeździć konno, Camilla pozwoliła mi jeździć w filmie na jej własnym koniu. Był fantastyczny, ale wymagało to ode mnie więcej treningu. Biorąc pod uwagę, że moją bohaterkę łączy szczególna więź ze zwierzętami, poprzez jazdę konną starałam się nawiązać z nimi bliższy kontakt”.

Jednym z najważniejszych zadań Ginewry jest pomoc Arturowi w zrozumieniu pełnych emocji obrazów, które widzi w snach i kiedy chwyta w dłonie Excalibura. Pośród nich widzi małego chłopca trzymanego w ramionach przez ojca. Jednak skąd może wiedzieć, nie mając żadnego kontekstu, że to on jest tym chłopcem, a ojciec jest — był — jego ojcem?

Kluczowa rola ojca Artura, odważnego i sprawiedliwego króla Uthera Pendragona, przypadła w udziale Ericowi Banie. „Znam Guya od wielu lat i byłem ciekawy, jak będzie wyglądać jego wersja tego fantastycznego, mitycznego świata” — mówi aktor. „Potrafi świetnie poprowadzić akcję, a mój bohater od razu znajduje się w jej centrum. Kiedy widzimy go po raz pierwszy, może się wydawać, że trafiliśmy w sam środek jakiegoś zdarzenia, a on nie ma ani chwili do stracenia — musi natychmiast rzucić się w wir walki, aby bronić swoich ludzi”.

Mimo że dla króla zrobiono imponujący tron, „widziałem go w tle, kiedy kręciliśmy złożoną scenę w sali tronowej podczas mojego pierwszego dnia na planie. Nawet nie miałem okazji na nim usiąść!” — mówi Bana. Uther dzierży jednak miecz Excalibur. „To było wspaniałe. Na szczęście dla mnie walczyłem już na miecze w innych filmach. Dzięki znajomości podstaw i dodatkowemu treningowi czułem się pewniej”.

Jeden z najbardziej zaufanych doradców Uthera, Bedivere, żył w ukryciu od śmierci swojego króla jakieś 25 lat temu. Djimon Hounsou wciela się w rolę przywódcy Ruchu Oporu, który pragnie powrotu do lepszych czasów. „Braterstwo, solidarność, poczucie odpowiedzialności — to istotne kwestie, które porusza ten film” — twierdzi Hounsou. „Mój bohater, Bedivere, widzi bieżące wydarzenia z perspektywy czasu. Cierpliwie czekał, aż nadejdzie właściwy moment na wybuch buntu, wierząc, że prawowity król pojawi się, zanim będzie za późno”.

W związku z tym, że Bedivere wiernie służył ojcu Artura, pełni w filmie funkcję kogoś w rodzaju doradcy także w stosunku do Artura. Hunnam i Hounsou również się zaprzyjaźnili. „Uwielbiam Djimona jako aktora. Jego bardzo charyzmatyczny. Już przy pierwszym spotkaniu poczuliśmy do siebie sympatię. W filmie jest mentorem Artura, ale w życiu odgrywa tę rolę równie dobrze”.

„Uwielbiam Djimona. To fantastyczny facet” — zachwyca się Ritchie. „Znałem go już od jakiegoś czasu. Cieszyłem się, że w końcu nadarzyła się okazja do współpracy”.

Aidan Gillen, członek obsady serialu Gra o tron, któremu czasy średniowieczne nie są obce, gra „Goose-Fat” Billa, strzelca wyborowego z łukiem i strzałami, co czyni go doskonałym zabójcą i kolejnym cennym członkiem Ruchu Oporu. Podobnie jak Bedivere został skazany na życie w cieniu, czekając na okazję do obalenia rządów Vortigerna.

„Bill jest członkiem ferajny, ale nie wychował się na ulicy. To dżentelmen, który prowadzi żywot uciekiniera. Z całą pewnością wie, jak o siebie zadbać” — mówi Gillen. „Guy potrafi doskonale pokazać braterską więź łączącą mężczyzn, która w tym filmie odgrywa istotną rolę, podobnie jak humor, przygoda, mistycyzm i magia”.

„Zawsze uważałem, że mężczyźni nadają na tych samych falach, nieważne skąd pochodzą. Kultura, klasa społeczna, wyznanie czy kolor skóry nie mają znaczenia. Rozumieją swoje żarty i po prostu się ze sobą dogadują. Chyba właśnie taki efekt staraliśmy się osiągnąć w tym filmie. Chcieliśmy zebrać grupę facetów takich jak ci, z którymi dorastaliśmy, i zobaczyć, jakie nawiążą się między nimi relacje, jeśli będą w jakiś sposób na siebie skazani. Muszą się ze sobą dogadać, bo mają wspólny cel” — twierdzi Ritchie.

Gillen współpracował z Hunnamem na planie jednej z pierwszych produkcji tego drugiego. „Miał wtedy zaledwie 17 czy 18 lat. Fajnie było z nim znów pracować, widząc go tym razem jako dorosłego mężczyznę. Charlie jest doskonałym Arturem, ponieważ ma zarówno ten młodzieńczy tupet, jak i imponujący wygląd fizyczny”.

Innych członków Ruchu Oporu zagrali Freddie Fox jako Rubio i Craig McGinlay w roli Percivala. Kingsley Ben-Adir wciela się w postać Wet Sticka, a Neil Maskell — Back Lacka, najlepszych kumpli Artura i wspólników we wszystkich rozbojach, jakich dopuścili się razem w Londinium. Ponadto na ulicach miasta można było spotkać syna Back Lacka — Blue (Bleu Landau), George’a — uczącego Artura walczyć (Tom Wu) oraz Jack’s Eye’a (Michael McElhatton), lokalnego sierżanta w oddziale Blacklegów, z którym Artur zawarł „przyjacielską” umowę. 
W Camelocie Annabelle Wallis gra damę dworu Maggie, a Peter Ferdinando — doradcę Vortigerna, hrabiego Mercii. Mikael Persbrandt wciela się w rolę przywódcy Wikingów — Greybearda, który wdaje się w konflikt z Arturem. W epizodycznej roli jednego ze strażników z oddziału Blacklegów Vortigerna pilnujących Excalibura pojawia się David Beckham. Jego twarz jest pokryta bliznami i ma złamany nos.

Dlaczego miecz ukazał się właśnie teraz?
Jak zauważono w pierwszych kadrach filmu, ludzie i magowie żyli ze sobą w pokoju przez wieki do czasu pojawienia się czarnoksiężnika Mordreda. Kierując swoje mroczne ambicje przeciwko ludziom, maszeruje on na ostatni opierający się bastion — Camelot.

Wobec oblężenia zamku i jego okolic następca tronu, który jest jeszcze niemowlęciem, dryfuje cicho w kierunku miasta, ukryty w niewielkiej łódce niczym Mojżesz, z dala od tyranii... przynajmniej na razie.

To właśnie przeznaczenie chłopca najbardziej zainteresowało Guya Ritchiego w kontekście nakręcenia filmu Król Artur: Legenda miecza. Historia o początkach legendy musiała być osadzona w niecodziennym otoczeniu, z dala od wszystkiego, co królewskie.

„Od zawsze fascynował mnie Londyn z czasów rzymskich i brak jakichkolwiek namacalnych dowodów, że naprawdę istniał” — opowiada Ritchie. „Londyn, chociaż prawdopodobnie był stolicą świata przez dwa tysiąclecia, może z wyjątkiem Konstantynopola i Rzymu, stał się ofiarą własnego sukcesu i zrównał z ziemią większość swojej historii. Niewielu ludzi wie, że Londyn nazywał się kiedyś Londinium i był dobrze prosperującym rzymskim miastem. Jego większa część znajduje się obecnie jakieś 4–6 metrów pod ziemią tylko za sprawą ogromnej liczby budynków, jakie na nim zbudowano. Dlatego stworzyliśmy naszą wersję Londinium”.

Zdjęcia do filmu zrealizował operator Ritchiego z planu komedii Kryptonim U.N.C.L.E., John Mathieson, a zmontował je James Herbert, współpracując tym samym z reżyserem już po raz szósty. Ritchie po raz pierwszy zaprosił do udziału w projekcie scenografkę Gemmę Jackson, która rozpoczęła pracę od poszukiwania informacji i narysowania licznych szkiców koncepcyjnych. Stopniowo tworzyła świat inspirowany historią, ale nadal posiadający własny charakter. Musiał spełniać wymagania tej opowieści. W świecie tym szara codzienność przeplata się swobodnie z elementami fantastycznymi. „Musisz zbudować filmową rzeczywistość, która będzie opierała się na ogólnych zasadach, jakie mają zastosowanie do architektury i scenografii” — mówi. „Świat ten musi być spójny i wiarygodny dla widzów. A ponadto ma to być świat, w którym jest miejsce dla niemal stumetrowych słoni i gigantycznych węży”.

Trzy najważniejsze plany zdjęciowe zbudowane w Warner Bros. Studios Leavesden, które ostatecznie posłużyły do realizacji dziewięciu różnych celów, były źródłem największych kreatywnych wyzwań i największej zawodowej satysfakcji dla Gemmy Jackson. Obejmowały one Londinium, Camelot i jaskinię syren. „Guy i Lionel mieli wizję czegoś na kształt postapokaliptycznego rzymskiego Londynu” — mówi Jackson. „Jest może VIII wiek. Rzymianie już dawno odeszli. Teraz mieszkają tam Sasi. Wszystko popada w ruinę”.

„Londinium to największy plan zdjęciowy, jaki widziałem. Na jego tyłach znajduje się przepiękny port, a spektakularne wnętrza naprawdę oddają ducha antycznego świata” — opisuje scenografię Steve Clark-Hall.

Ritchie przyznaje mu rację. „Gemma to jedna z tych osób, wobec których mam ogromny szacunek. Przychodzą jej do głowy niezwykłe pomysły, które potrafi bezbłędnie zrealizować. Jeśli zdarzy mi się w ostatniej chwili zmienić zdanie, uśmiecha się z wielkim entuzjazmem i znajduje idealne wyjście z sytuacji”.

Z rozpadającymi się miejskimi ulicami Londinium kontrastuje imponujący majestat Camelotu, który stanowił jedno z największych wyzwań dla Jackson ze względu na swój mitologiczny status. „Oznacza tak wiele rzeczy dla tak wielu osób, więc w jaki sposób odzwierciedlić mit?” — zastanawia się. „Założenie było takie, aby cały zamek był wykuty w skale. Wybudowaliśmy go na zboczu w Leavesden, dzięki czemu od razu wpisał się w krajobraz pod kątem skali i pod względem geograficznym. Mogłam go zbudować tylko do określonej wysokości, ale projekt całego zamku był gotowy, aby dział ds. efektów wizualnych mógł dokończyć dzieła. Wiele scen rozgrywało się podczas wjeżdżania do zamku lub jego opuszczania, dlatego zbudowaliśmy 60-metrowy most. Oznaczało to, że konie mogły się na nim naprawdę nieźle rozpędzić”.

Jackson stwierdziła, że sala tronowa w Camelocie powinna być przesiąknięta historią, dlatego zaczerpnęła inspirację ze starożytnego pałacu Sigiriya na Sri Lance, którego ruiny znajdują się na szczycie granitowego wzgórza. W skale wykuto szereg schodów i galerii wynurzających się z wnętrza ogromnego lwa, zbudowanego z cegieł i zaprawy tynkarskiej, które ułatwiają dostęp do zamku. Ściany pałacu zdobią przepiękne freski.

Aby przywołać te obrazy, Jackson zaprojektowała olbrzymie kamienne wnętrze ze strzelistymi kolumnami. Plan zdjęciowy został bogato ozdobiony, w tym dwoma malowidłami ściennymi z rozległym złotym niebem i oknami wykonanymi z misternych kamiennych krat. „Kolory nadawały światłu eterycznego blasku, kiedy przesączało się przez kraty” — opisuje Jackson. „Kraty zostały wygenerowane komputerowo, wycięte laserem, a następnie pokryte warstwą styropianu w pracowni rzeźbiarskiej, aby nadać im głębię. Na koniec pokryto je zaprawą tynkarską, aby przypominały wyglądem kamień. Wymyślny tron ustawiono pod ciemnoniebieską kopułą”. Cała scenografia przywodziła na myśl Bizancjum, jedno z ulubionych źródeł inspiracji Jackson.

Kolejnym kluczowym planem zdjęciowym w Leavesden była jaskinia syren — tajemniczy i przerażający skalny świat znajdujący się głęboko pod fundamentami Camelotu, gdzie magia ma największą moc. Plan zdjęciowy składał się z groty wykutej w skale, dostępnej po zejściu schodami w dół do naturalnego zbiornika wodnego. Oświetlał ją otwór usytuowany u góry, który stanowił ujście zamkowej studni. Głęboko w meandrach podziemnych rzek czają się syreny — jedno stworzenie przekształcające się w trzy części, z których dwie są piękne, a jedna odrażająca. To złe duchy, które obiecują Vortigernowi władzę, ale dopiero, kiedy złoży ofiarę.

„Syreny karmią się miłością” — wyjaśnia Ritchie. „Dadzą człowiekowi tyle władzy w materialnym świecie, ile miłości jest on gotowy złożyć im w ofierze”.

Głęboka na 18 metrów jaskinia wybudowana dla syren została później przekształcona w ustronne miejsce, w którym mieszka Bedivere do czasu, aż wraz ze swoimi towarzyszami będzie mógł uratować Artura i przyłączyć się do jego walki o władzę. „Zbudowaliśmy połyskujące podziemne jezioro, a kiedy skończyliśmy filmować scenę, opróżniliśmy zbiornik. Wykorzystując leżące powyżej skały, przekształciliśmy tę przestrzeń w pieczarę z wysokim sklepieniem, położoną głęboko pośród klifów, gdzie ukrywa się Bedivere i jego ferajna. Wewnątrz pieczary zbudowaliśmy złożoną drewnianą konstrukcję z konarów i gałęzi, aby w jakiś sposób podzielić przestrzeń, w której koegzystowali” — mówi Jackson.

„Byłyśmy z Gemmą zdania, że na krajobraz powinny składać się pełne dramatyzmu, surowe widoki, które nie zmieniły się od stuleci. W związku z tym należało znaleźć te cechy w dzisiejszym wiejskim krajobrazie, który był dzielony i uprawiany przez stulecia” — koordynatorka organizacji produkcji w plenerze, Amanda Stevens, opowiada o terenach otaczających Camelot.

Stevens podróżowała po kraju przez kilka tygodni, zanim natknęła się na obszar w Walii zwany Snowdonia, który miał do zaoferowania kilka różnych plenerów w promieniu 16 kilometrów od bazy. Miejsce to ma status terenu specjalnego zainteresowania naukowego (SSI) nadany przez brytyjską organizację charytatywną działającą na rzecz ochrony środowiska The National Trust. Stevens wraz z zespołem poświęciła sześć miesięcy, aby uzyskać zgodę od rządowego regionalnego doradcy ds. środowiska z National Resources Wales na wybudowanie filmowego cmentarza w Gwern Gof Isaf.

W przeciwieństwie do Snowdonii region Forest of Dean położony na granicy Walii z Anglią był doskonałym tłem dla niektórych scen rozgrywających się w Darklands, dokąd Ginewra wysyła Artura, aby podczas próby ognia odkrył swoje prawdziwe dziedzictwo. W krainie tej nakręcono także plenery na zewnątrz schronienia Bedivere’a, które jak na ironię lokalnie zwano Jaskinią króla Artura. Przez ten obfitujący w trawiaste lasy, skały, wzgórza i drzewa region przepływa również rzeka Wye. Zrealizowano w niej końcówkę sekwencji, w której Artur wraz z przyjaciółmi skaczą ze szczytu zbocza górskiego do Vivian Quarry (ten fragment nakręcono w Snowdonii) i wynurzają się w rzece Wye. Dodatkowe sceny rozgrywające się w Darklands nakręcono w Szkocji i na sąsiedniej wyspie Skye.

„Osiągnięty poziom szczegółowości oraz ogrom miłości, uwagi i umiejętności, które zaangażowano w powstanie tych planów zdjęciowych, zapierał dech w piersiach” — mówi Hunnam. „Kiedy wszedłem na plan zdjęciowy, poczułem, że muszę dać z siebie wszystko i wykonać każdą scenę najlepiej jak potrafię, aby uhonorować wysiłek włożony w jego stworzenie”.

„Świat stworzony w Leavesden i poza studiem był absolutnie cudowny — znajomy, a zarazem zupełnie nowy. To rzadkość móc znaleźć się na tak zbudowanym planie zdjęciowym. Należało docenić jego skalę. Praca na nim była bardzo ekscytująca” — zauważa Law.

Równie dużo zaangażowania wymagało zaprojektowanie kostiumów dla aktorów i licznych statystów. Ubieranie Charliego Hunnama, Jude’a Law i reszty projektantka kostiumów Annie Symons zaczęła od znalezienia odniesień historycznych, obrazów i rzeźb, które następnie trochę podrasowała, aby były bardziej seksowne. „Nie chcieliśmy, aby wyglądali jak pokutnicy we włosiennicach. Chciałam zaprojektować stroje, które nie byłyby zbyt obce dla młodszych widzów, a raczej niemal im bliskie. Musisz uwierzyć w ludzi, których oglądasz, a ich ubranie ma ci to ułatwić. Natomiast zgodnie ze wskazówkami Guya: »Bohaterowie mają wyglądać fajnie. Trzeba dodać im nieco ikry i sprawić, aby ci dobrzy wyglądali tak interesująco jak ci źli«. Mam dobre notatki!”

W tym celu wybrała się na Camden i Spitalfields, dwa najpopularniejsze bazary uliczne w Londynie, aby sfotografować młodych ludzi w ich naturalnym młodzieżowym środowisku. „Wydrukowałam czarno-białe zdjęcia, aby nie rozpraszać się ich kolorystyką, i zaczęłam analizować kształty. Później ponownie spojrzałam na średniowieczne kostiumy i spróbowałam połączyć te dwie konwencje”.

Kierowała się także obrazami z planu zdjęciowego. „Filmowe Londinium jest wielorasowe, wielokulturowe, wszystkiego jest tam pełno — mniej więcej tak jak dzisiejszy Londyn cały tonie w szarości, czerni i smogu. Chciałam stworzyć świat, który nie był do końca średniowieczny” — wyjaśnia. „Musieliśmy znaleźć wizualny język, który pasował do tej historii. Dlatego przyglądałam się też strojom japońskim, chińskim, tureckim i afrykańskim, a szczególnie ich wzornictwu, i wyodrębniałam geometryczny miejski kamuflaż.

Poszłam nawet do siłowni, aby zobaczyć, w jaki sposób poruszają się trenujący tam ludzie” — kontynuuje. „Ważne było, aby Artur mógł się swobodnie poruszać, ponieważ był w ciągłym ruchu. Chciałam zachować prostotę w jego wyglądzie, średniowieczny odpowiednik jeansów i t-shirtu. Wyszło całkiem nieźle. Zaczynał jako bokser i tę część jego życia nadal reprezentowały buty, które są połączeniem butów bokserskich i sandałów noszonych przez gladiatorów”.

Symons dopasowała też kolorystykę do poszczególnych bohaterów. W przypadku Artura zdecydowała się na neutralną paletę z białymi koszulami. „W Londynie chłopcy z klasy robotniczej zawsze noszą ładne koszule. Są zawsze czyste, zawsze wyprasowane” — zauważa. Kostiumy Hunnama uszyto z naturalnego lnianego płótna i skóry, a kożuch wykonano ze skóry owczej. Na potrzeby kamizelki Artura — lekkiego okrycia, w którym chodzi przez cały film — Symons poprosiła swojego krojczego, aby uszył warstwowy, lniany, wywatowany bezrękawnik, w którym następnie zrobiła dziury i ręcznie doszyła detale. Dorobiła również do niego mosiężne zapięcie, aby dodać mu trochę blasku. W miarę rozwoju akcji Artur przywdziewa maskującą kurtkę w kolorze khaki, którą nosi, przebywając w Darklands.

Naturalny odcień strojów Artura odróżnia się od dworskiego ubioru jego ojca, Uthera, który odzwierciedla nieprzebrane bogactwa Camelotu manifestujące się w wykorzystaniu złota, kolorów inspirowanych witrażami, jak również „cennych” kamieni, takich jak szmaragdy i rubiny. Dla brata Uthera, a zarazem człowieka rozpaczliwie usiłującego zatrzymać dla siebie koronę — Vortigerna, Symons wybrała chłodną paletę zieleni, granatów i srebra w kombinacji z czarną skórą. „Vortigern nosi czarne, skórzane, wytłaczane tuniki bez kołnierza z czarnymi spodniami, przepiękną białą, futrzaną peleryną i wytłaczanymi, skórzanymi butami sięgającymi kolan. Grafitowe metalowe elementy jego korony, sprzączek i zbroi są lepiej skonstruowane i bardziej zaawansowane technologicznie niż te wykonywane przez starożytnych rzemieślników w Camelocie i Londinium. Ma także imponujący długi, ciemnogranatowy, aksamitny płaszcz ze stójkowym kołnierzem”.

Projekty strojów dla żołnierzy z armii Vortigerna, Blacklegów, były inspirowane karaluchami. Według Symons byli jak „twarde, lśniące, niezniszczalne chrząszcze zalewające ulice, a ich tożsamość skrywały złowrogie skórzane maski”.

Wygląd Ginewry jest prosty i elegancki. Ciemne barwy odzwierciedlają jej tajemnicze piękno. Symons zaprojektowała szereg rozszerzanych sukni w ciemnym granacie, zieleni i bordo o niewykończonych brzegach i pleciony zamszowy pasek, które bohaterka nosiła pod niebieskim płaszczem z kapturem. Jej garderoba na potrzeby scen akcji została oparta na specjalnie zaprojektowanych ubraniach wtapiających się w leśne tło, ozdobionych haftami leśnych kwiatów i owadów.

Symons i jej zespół sprawdzili dostawców materiałów i wypożyczalnie kostiumów z całej Europy. Sprowadzali tkaniny z Nowego Jorku, Włoch, Francji i Turcji. Wykorzystywana przez nich tkana wełna była pozyskiwana wyłącznie w Szkocji i hrabstwie Yorkshire.

Dział projektowania kostiumów stworzył wszystkie dekoracje, elementy skórzane, zbroje i biżuterię — wszystko z wyjątkiem butów, które wykonał niezależny angielski szewc, wyposażając je na potrzeby sekwencji akcji w specjalne podeszwy pochłaniające wodę.

„Dział projektowania kostiumów przypominał starożytną wioskę rzemieślniczą, pełną specjalistów zajmujących się obróbką skóry, metalu, wyrobem kapeluszy, farbowaniem, drukowaniem, zdobieniem haftami, kowalstwem, szyciem...” — wspomina Symons. „Prawie wszystko było zupełnie oryginalne, co nie zdarza się często. Uszycie pierwowzoru okrycia wierzchniego, niezależnie czy była to kamizelka z rękawem Artura czy ręcznie wytłaczane, kredowe, skórzane bolerko z nadrukiem dla damy dworu Maggie, trwało dwa tygodnie w przeliczeniu na roboczogodziny.

Zdecydowanie więcej czasu zabierało ręczne wykonanie koron, przybrania głów bydła w armii magów, pochodzącego z wyżynnych regionów północnej Szkocji oraz niezwykle kobiecych, zwiewnych sukienek dla mieszkanek zamku. „Niezliczone godziny pracy i kilometry plecionych tasiemek” — z sentymentem wspomina Symons.

To czarnoksiężnik — Merlin — obdarował cię tym wspaniałym mieczem.

Podobnie jak w przypadku Gemmy Jackson i Annie Symons Ritchie przekazał wytyczne dotyczące historycznej autentyczności także specjaliście od uzbrojenia Timowi Wildgoose’owi, zachęcając go, aby czerpał inspirację z czasów współczesnych i stworzył coś nowego i unikalnego.


„Z historycznego punktu widzenia w tamtych czasach broń wyglądała w określony sposób, ale ponieważ mamy do czynienia z mitologią, mogliśmy ją nieco podrasować. Staraliśmy się trzymać metod wytwórczych dostępnych w tamtych czasach. Przykładowo kształt tarcz nie zgadza się pod względem historycznym, ale mogły one zostać wtedy skonstruowane. Nieznacznie nagięliśmy rzeczywistość i wymyśliliśmy coś, co wygląda trochę bardziej interesująco niż standard obowiązujący w tamtej epoce”.

„Bez wątpienia obecnie zrobienie miecza jest o wiele łatwiejsze niż wtedy, bo wtedy wykuwano by go w kuźni” — kontynuuje Wildgoose. „Stal musiałaby się rozgrzać do czerwoności i wówczas kształtowano by ją młotem na kowadle. Wykucie jednej klingi poprzez jej składanie, kucie, kształtowanie i szlifowanie zajęło by wiele dni. Teraz robimy trójwymiarowy model, umieszczamy go w urządzeniu numerycznym sterowanym komputerowo (urządzenie CNC), a ono wyprodukuje klingę w kilka godzin!”

Stworzenie projektu Excalibura nie należało do łatwych zadań. Miecz musiał wyróżniać się spośród innych. Ritchie chciał, aby klinga wyglądała subtelnie i praktycznie, a nie wymyślnie, wysadzana kamieniami szlachetnymi. Reżyserowi ponadto spodobał się pomysł, aby miecz miał klingę ze stali damasceńskiej, która jest wyrabiana przez skuwanie ze sobą warstw stali węglowej i normalnej, co czyniło ją bardzo twardą i ostrą, a jednocześnie niezwykle giętką. Ostatecznie miecz stworzony przez Wildgoose’a miał wyryty na klindze pismem runicznym napis: „Podnieś mnie, Pozbądź się mnie”.

Dla Artura Excalibur to nie tylko doskonały oręż do walki. „Jedną z pięknych idei związanych z mieczem jest fakt, że kiedy trzyma się go oburącz, tworzy się zamknięty krąg. Przez ciało Artura przepływa energia, którą jednak blokuje emocjonalna trauma z przeszłości. Artur musi użyć miecza, aby przeżyć katharsis i wyrzucić z siebie te uczucia, co pozwoli mu osiągnąć równowagę potrzebną do kontrolowania miecza. Czyni to z Excalibura fascynujące narzędzie, ale również wzbogaca wątek głównego bohatera” — wyjaśnia Hunnam.

Zespół ds. uzbrojenia wykonał też pochwę otwartą z przodu, aby odsłaniała klingę, kiedy Hunnam nosił miecz. „Stworzenie Excalibura to była praca zespołowa” — mówi Wildgoose. „Nad poszczególnymi elementami pracowało osiem lub dziewięć osób. Jeden artysta wykonał klingę. Inny ją wytrawił. Ktoś inny zrobił rękojeść. Jeszcze inna osoba wykonała trzonek. Inny rzemieślnik zrobił pochwę. Kaletnik wykonał elementy ze skóry. Ktoś inny zrobił kryształ, który wbudowano na koniec. Zakończyliśmy prace nad ostateczną wersją miecza jakieś cztery dni przed rozpoczęciem zdjęć. Poczucie, że tak wiele osób miało swój udział w jego wykonaniu, było bardzo satysfakcjonujące”.

Łącznie zrobiono czterdzieści kopii miecza — dziesięć z metalu i 30 z gumy na potrzeby scen kaskaderskich. Zespół wykonał w sumie ponad 2000 sztuk broni, w tym miecze, tarcze, włócznie i balisty. Balisty nie były oczywiście zwykłego sortu. „Balisty, które skonstruowaliśmy, miały ponad 4 metry wysokości i ponad 4 metry szerokości, a każda z nich ważyła prawie tonę. Zbudowaliśmy cztery takie machiny” — opisuje Wildgoose. „Zrobiliśmy je z drewna i stali, czyli mniej więcej z takich materiałów, które były dostępne w tamtych czasach. Były zupełnie sprawne”.

Straże Vortigerna, które chroniły zamek i patrolowały ulice Londinium, nosiły pałki inspirowane wyposażeniem policyjnych oddziałów prewencji. „Żołnierze z oddziału Blacklegów noszą pałki, aby utrzymać mieszkańców miasta w ryzach, jako że miecze to broń o bardziej ostatecznym charakterze. Pałka jest w pewnym sensie groźniejsza, bo nie będą wahali się jej użyć” — mówi Wildgoose.

Aby prawidłowo posługiwać się Excaliburem i innymi rodzajami broni używanymi w licznych imponujących filmowych bitwach różnej wielkości i prowadzonych w różnym stylu, aktorzy zostali przeszkoleni przez koordynatorkę scen kaskaderskich Eunice Huthart i koordynatora scen walki Mike’a Lamberta.

Oczywiście aktorzy mają wpływ na pracę każdego koordynatora scen kaskaderskich, a Huthart była wdzięczna, że przy produkcji tego filmu przyszło jej współpracować właśnie z tymi aktorami. „Charlie Hunnam to spełnienie marzeń każdego koordynatora scen kaskaderskich” — mówi. „Nie ma rzeczy, której nie mógłby zrobić, a do tego tryska entuzjazmem i jest niezwykle kreatywny. Podobnie było w przypadku Jude’a Law. Kiedy czytam scenariusz, zawsze lubię się wczuwać w bohaterów, bo niezależnie od tego, jakie sceny akcji przygotowuję, chcę, aby wiązały się z konkretną postacią, a Jude uosabiał Vortigerna dokładnie tak, jak ja go zinterpretowałam”.

„Wcześniej trochę jeździłem konno, ale nigdy nie walczyłem na miecze. Fajnie jest spędzić dzień, zdobywając nowe umiejętności i talenty w ramach swojej pracy. Dzięki temu, czego musieliśmy się nauczyć na potrzeby filmu, było bardzo ciekawie” — mówi Hunnam.

Jeśli chodzi o wygląd fizyczny Artura, Hunnam, który przybrał prawie 10 kg masy mięśniowej do roli, kontynuuje: „Dużo rozmawialiśmy z Guyem o Arturze jako o zdziczałym dziecku ulicy. Wyobrażaliśmy go sobie jako wygłodniałego wilka, który dorastał, walcząc, i zawsze miał w sobie nienasycony głód, ale biła od niego także wrodzona szlachetność. Bardzo chciałem znaleźć sposób, aby uwidocznić to wszystko od strony fizycznej. Szkolono mnie już kiedyś w zakresie sztuk i technik walki, co do pewnego stopnia dodaje pewności siebie, więc spędzałem dużo czasu na siłowni. Chciałem nie tylko osiągnąć efekt fizyczny, ale też emocjonalny, który uzyskuje się po zadaniu tysiąca ciosów dziennie”.

Podczas gdy uliczne walki reprezentują przyziemną i unurzaną w błocie rzeczywistość, film od samego początku porywa widzów wzbudzającą podziw bitwą, w której mierzą się król Uther ze swoimi lojalnymi poddanymi i magowie podlegli niesławnemu Mordredowi. Do wojny tej dochodzi po zerwaniu długoletniego pokoju między dwoma królestwami.

„Bitwa z magami jest zakrojona na szeroką skalę” — zauważa specjalista od efektów wizualnych Nick Davis. „Biorą w niej udział ponad 90-metrowe nieistniejące słonie, które atakują nieistniejący zamek, mamy więc duże pole do popisu. Stworzenie elementów fantastycznych, przy jednoczesnym zachowaniu realizmu i naturalizmu świata, który zamieszkują te postaci, stanowiło spore wyzwanie”.

Poza tworzeniem elementów, które nigdy nie istniały, zespół Davisa miał za zadanie podrasować te istniejące w rzeczywistym świecie, np. poszerzyć Londinium poza plany zdjęciowe zaprojektowane przez Jackson.

Jednak jednym z najistotniejszych aspektów pracy Davisa na planie tego filmu była pomoc przy stworzeniu efektów związanych z tym nader ważnym mieczem. „Relacja między Arturem i Excaliburem miała kluczowe znaczenie” — twierdzi. „Miecz miał odegrać rolę w opowieści i wpływać na jej warstwę wizualną. Należało wyważyć te dwie funkcje. Czy to miecz miał władzę nad Arturem, czy było odwrotnie? Kiedy Arturowi udaje się uzyskać nad nim kontrolę, relacja ta ulega zmianie, a efekty powinny to odzwierciedlać. Dlatego też efekty związane z mieczem zmieniają się w zasadzie w każdej sekwencji, w miarę jak Artur zyskuje panowanie nad Excaliburem i nad samym sobą”.

Prawowity król przybędzie. To nieuniknione.

Podobnie jak w przypadku pozostałych filmów Guya Ritchiego tak i tutaj ścieżka dźwiękowa pełni kluczową rolę. Reżyser również i tym razem zwrócił się do kompozytora Daniela Pembertona, z którym współpracował przy produkcji komedii Kryptonim U.N.C.L.E.. Mimo że Król Artur: Legenda miecza ma bez wątpienia współczesny wydźwięk, muzyka musiała mieć zupełnie inny charakter.


„Zarówno Guyowi, jak i mnie zależało na tym, aby skomponować ścieżkę dźwiękową, która będzie inna niż wszystkie. To był nasz cel. Chcieliśmy na nowo stworzyć zasady odnoszące się do filmu realizowanego na tak wielką skalę. Zrobić coś, co można porównać do wyciągania miecza ze skały, tylko jeszcze trochę trudniejszego” — uśmiecha się Pemberton.

„W przypadku Króla Artura chcieliśmy, aby muzyka miała ekspresywny charakter” — kontynuuje. „Świat ukazany w filmie jest pełen sugestywnych obrazów: brud, błoto, metal, skóra, drewno, kamienie. Chciałem zawrzeć w ścieżce dźwiękowej jak najwięcej tego kolorytu i uchwycić wszystko od walki o przetrwanie sieroty wychowującego się na ulicy do szlachetności przywódcy, który mógł zmienić historię. W przypadku Guya nie obowiązują zwykłe zasady pracy — właściwie nie obowiązują żadne zasady!”

Aby dopasować się do okresu historycznego Pemberton przeszukał świat miłośników muzyki dawnej, którzy kolekcjonują i konstruują starodawne instrumenty, a także na nich grają. „Jeśli coś brzmiało, jakby mogło istnieć 500 lat temu, staraliśmy się to wykorzystać” — wyjaśnia kompozytor. Wśród niezwykłych instrumentów, które odkrył, znalazły się: „cudownie obrzydliwa tubmaryna, ogromna bestia z jedną struną z VX wieku”, „niemożliwa do nastrojenia lira korbowa”, szwedzka harfa klawiszowa (nyckelharpa), skrzypce hardanger, fidel oraz urządzenie, które przez cały okres produkcji nazywano „róg klozetowy”, a także litofony i para pałeczek.


Do Pembertona i jego równie zapalonych muzyków dołączył wokalista Sam Lee, jak również szereg zróżnicowanych instrumentów, zarówno tych historycznych, jak i nowoczesnych. Kompozytor wykorzystywał nawet własne ciało — od klaśnięć w ręce i twarz po zniekształcone okrzyki i oddechy — aby stworzyć pomysłową i jedyną w swoim rodzaju ścieżkę dźwiękową, która zaskoczy widzów.


„Dla mnie i mam nadzieję, że dla wszystkich aktorów i członków ekipy filmowej, z którymi pracuję, kręcenie filmów nie różni się zbytnio od ich oglądania — wszystko sprowadza się do dobrej zabawy” — wnioskuje Ritchie. „Są takie filmy, które uwielbialiśmy jako dzieci. Jako filmowcy mamy poczucie, że można je nakręcić ponownie dla współczesnego widza w taki sposób, w jaki nie było to możliwe, kiedy je oglądaliśmy. Mam nadzieję, że wyciągnięcie tego miecza ze skały i przebycie drogi prawdziwego bohatera z naszym Królem Arturem sprawi dzisiejszym miłośnikom kina taką przyjemność, jakiej doświadczaliśmy w kinie jako chłopcy, tyle że w nowy, świeży i ekscytujący sposób”.
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INFORMACJE O OBSADZIE
CHARLIE HUNNAM (Arthur) swoją wszechstronną grą aktorską, talentem i charyzmą zwrócił uwagę widzów i krytyków zarówno w Wielkiej Brytanii, jak i w Hollywood. 

Przez siedem sezonów wcielał się w rolę Jaksa Tellera w Synach Anarchii stacji FX, serialu o największej oglądalności w historii tej telewizji. Po zakończeniu jego produkcji Hunnam wystąpił w obrazie Zaginione miasto Z Jamesa Graya wraz ze Sienną Miller i Robertem Pattinsonem. Ostatnio wziął udział w remake’u Papillon Michaela Noera z udziałem Ramiego Maleka i Eve Hewson.

W 2015 r. Hunnam zagrał w horrorze Crimson Peak. Wzgórze krwi Guillerma del Toro u boku Mii Wasikowskiej, Jessiki Chastain i Toma Hiddlestona. Dla Hunnama i del Toro było to ponowne spotkanie. Pierwszy raz pracowali razem na planie produkcji Pacific Rim. Wcześniej aktor pojawił się w komedii Jordana Robertsa 3, 2, 1... Frankie w sieci razem z Chrisem O’Dowdem, Lizzie Caplan i Ronem Perlmanem, a także w thrillerze Deadfall Stefana Ruzowitzky’ego z Erikiem Baną i Olivią Wilde. Zagrał z Elijahem Woodem w niezależnym filmie Hooligans o brutalnym świecie piłkarskich chuliganów. Później partnerował Clive’owi Owenowi w apokaliptycznym dramacie Alfonso Cuaróna Ludzkie dzieci.

Hunnam zadebiutował na dużym ekranie w thrillerze Porzucona. Zwrócił na siebie uwagę występem w tytułowej roli w ekranizacji powieści Karola Dickensa „Nicholas Nickelby”. Obraz ten otrzymał nominację do Złotego Globu w kategorii najlepszy film. Następnie aktor wcielił się w postać Bosiego we Wzgórzu nadziei w reżyserii Anthony’ego Minghelli, opartym na motywach bestsellerowej powieści Charlesa Fraziera.
Produkcje telewizyjne z udziałem Hunnama — przebojowy brytyjski serial Queer as Folk i serial produkcji FOX, Studenciaki, którego twórcą był Judd Apatow — spotkały się z uznaniem widzów i krytyków na początku jego kariery. 

Poza talentem aktorskim Hunnam zaprezentował swoje umiejętności scenopisarskie, tworząc swój pierwszy scenariusz zatytułowany „Vlad”. Projekt ten produkuje we współpracy z Plan B Productions. Ponadto wraz z Plan B zajmuje się również produkcją filmu American Drug Lord opartego na artykule z magazynu Rolling Stone.

JUDE LAW (Vortigern) to zdobywca dwóch nominacji do Oscara i nagrody BAFTA, a także jeden z najbardziej rozchwytywanych talentów aktorskich, nagradzany za pracę zarówno przed kamerą, jak i na scenie teatralnej.

Law powrócił na deski teatru Barbican w kwietniu 2017 r. w nowej scenicznej wersji „Opętania”, adaptacji filmu z 1943 r. wyreżyserowanego przez przedstawiciela neorealizmu Luchino Viscontiego. Wciela się w niej w główną rolę czarującego włóczęgi Gino, który wdaje się w namiętny romans z mężatką, knując intrygę zamordowania jej męża. Za reżyserię adaptacji odpowiada uznany holenderski reżyser, zdobywca nagrody Olivier Award, Ivo Van Hove.

Aktora można obecnie oglądać w nowym miniserialu kanału HBO Młody papież, którego premiera odbyła się na ubiegłorocznym Festiwalu Filmowym w Wenecji. Jego twórcą i reżyserem jest Paolo Sorrentino, a występuje w nim również Diane Keaton. Law gra rolę Piusa XIII — nowo wybranego papieża, który usiłuje sprostać nowym obowiązkom. Ten ośmioodcinkowy serial był emitowany w Wielkiej Brytanii przez stację Sky Atlantic. 
W ramach drugiej współpracy z reżyserem Michaelem Grandage’em aktor pojawił się wcześniej w ubiegłym roku w filmie Geniusz u boku Colina Firtha, Nicole Kidman i Laury Linney. Obraz przedstawia okres, w którym Max Perkins pracował jako redaktor w wydawnictwie Scribner, gdzie zajmował się utworami autorstwa postaci granej przez Lawa — amerykańskiego powieściopisarza Thomasa Wolfe’a.

W ostatnim czasie aktor wystąpił w komedii Agentka Paula Feiga z Melissą McCarthy, Rose Byrne i Jasonem Stathamem. Zagrał główną rolę w dramacie o okręcie podwodnym Morze Czarne w reżyserii Kevina McDonalda oraz epizod w nagradzanym Grand Budapest Hotel Wesa Andersona. Wcześniej wcielił się w postać Karenina w Annie Kareninie Joe Wrighta i pojawił się u boku Rooney Mary i Catherine Zety-Jones w cieszącym się dużym uznaniem thrillerze Panaceum Stevena Soderbergha.

Został wyróżniony nagrodami London Film Critics Circle Award oraz Evening Standard Award za jedną z pierwszych kreacji — Bosie’ego w filmie Wilde. Historia pisarza, w którym partnerowali mu Stephen Fry i Vanessa Redgrave. Przed amerykańskimi widzami zadebiutował w futurystycznej produkcji Gattaca — Szok przyszłości u boku Umy Thurman i Ethana Hawke’a.

Występ Lawa w roli czarującego Dickie’ego Greenleafa w obrazie Utalentowany pan Ripley w reżyserii nieżyjącego już Anthony’ego Minghelli zwrócił na niego uwagę widzów na całym świecie i przyniósł mu pierwsze nominacje do Oscara i Złotego Globu w kategorii najlepszy aktor drugoplanowy. Za rolę tę otrzymał też nagrodę BAFTA. Współpracował z Minghellą także przy produkcji dwóch innych filmów — Wzgórze nadziei, za który został ponownie nominowany do Złotego Globu i Nagrody Akademii, tym razem w kategorii najlepszy aktor, oraz kręconego na niewielką skalę, intymnego dramatu Rozstania i powroty.

W dorobku aktora znalazły się ponadto projekty filmowe takie jak: Droga do zatracenia Sama Mendesa, eXistenZ Davida Cronenberga, Północ w ogrodzie dobra i zła Clinta Eastwooda, osadzony w czasach II wojny światowej Wróg u bram Jeana-Jacquesa Annauda oraz Bliżej Mike’a Nicholsa oparty na oryginalnej sztuce Patricka Marbera, z udziałem Julii Roberts, Clive’a Owena i Natalie Portman. Law zagrał z Gwyneth Paltrow w filmie Sky Kapitan i świat jutra. Wcielił się też w tytułową rolę w obrazie Alfie wyreżyserowanym przez Charlesa Shyera. Ponadto występował w rolach drugoplanowych jako Errol Flynn w nominowanym do Oscara Aviatorze Martina Scorsese i w Jak być sobą w reżyserii Davida O. Russella. Zagrał z Seanem Pennem we Wszystkich ludziach króla, a z Cameron Diaz w Holiday. W 2007 r. pojawił się w wyprodukowanym przez siebie filmie Pojedynek z Michaelem Caine’em. Wyreżyserował go Kenneth Branagh na podstawie scenariusza Harolda Pintera. Natomiast w 2008 r. można go było oglądać u boku Norah Jones w pierwszej anglojęzycznej produkcji Wonga Kara Weia Jagodowa miłość. Jeszcze w 2008 r. zakończył pracę na planie futurystycznego thrillera Repo Men — Windykatorzy Miguela Sapochnika, w którym wystąpił z Forrestem Whittakerem. Przejął rolę po zmarłym Heathie Ledgerze w filmie Parnassus Terry’ego Gilliama, którą dzielił z Johnnym Deppem i Colinem Farrellem.

Law zagrał znamienny epizod jako modelka w obrazie Krzyk Mody Sally Potter, którego premiera odbyła się podczas Festiwalu Filmowego w Berlinie w 2009 r. Osiągnął też ogromny sukces jako dr Watson w dwóch filmach o Sherlocku Holmesie w reżyserii Guya Ritchiego z Robertem Downeyem Jr. w tytułowej roli. Pojawił się także w produkcji Hugo i jego wynalazek Martina Scorsese, a w 2011 r. wystąpił w filmach Contagion — Epidemia strachu Stevena Soderbergha i 360. Połączeni Fernando Meireillesa. Użyczył również głosu w animacji Guardians.

Praca Jude’a Law w teatrze jest także wysoko oceniana. Ostatnio aktor zyskał uznanie krytyków za rolę w „Henryku V” Michaela Grandage’a. W 1994 r. wykreował postać Michaela w sztuce „Straszni rodzice” („Les parents terribles”) Jeana Cocteau, za którą otrzymał nominację do nagrody im. Iana Charlesona dla wybitnego debiutanta. Kiedy spektakl przeniósł się na Broadway, zmieniono jego tytuł na „Indiscretions”. Law został wtedy nominowany do nagrody Tony dla najlepszego aktora drugoplanowego.

Współpracował z reżyserem Davidem Lanem w londyńskim Young Vic Theatre, gdzie wystąpił w sztuce „’Tis Pity She’s a Whore”. Zagrał też w „Fauście” Christophera Marlowe’a, tworząc powszechnie docenianą kreację. W latach 2005–2006 Law był aktywnie zaangażowany w zbiórkę funduszy na generalną renowację teatru Young Vic Theatre. W 2009 r. grał w „Hamlecie” w reżyserii Michaela Grandage’a w sezonie teatru Donmar Theatre na West Endzie. Cała produkcja i jego kreacja zyskały uznanie krytyków, a sztuka przeniosła się na Broadway we wrześniu 2009 r., gdzie pobiła rekord box office dla produkcji szekspirowskich. W lutym 2010 r. Law zdobył nagrodę przyznawaną przez London Critics’ Circle za najlepsze wykonanie szekspirowskie i został nominowany zarówno do nagrody Olivier Award, jak i Tony Award w kategorii najlepszy aktor. W 2011 r. aktor powrócił na deski Donmar Theatre w spektaklu „Anna Christie” Eugene’a O’Neilla, za który zebrał entuzjastyczne recenzje.

W 2007 r. Jude’a Law odznaczono prestiżowym francuskim Orderem Sztuki i Literatury. W tym samym roku otrzymał Cezara za swój wkład w kinematografię. W 2012 r. wyróżniono go prestiżową nagrodą Variety Award podczas gali rozdania brytyjskich nagród Independent Film Awards. Law jest ambasadorem organizacji charytatywnej Peace One Day.

ASTRID BERGÈS-FRISBEY (Ginewra) zadebiutowała w anglojęzycznej roli jako „Syrena” w 2011 r. w wyczekiwanej kolejnej odsłonie serii Piraci z Karaibów: Na nieznanych wodach produkcji Jerry’ego Bruckheimera, w reżyserii Roba Marshalla i z udziałem Johnny’ego Deppa.

Aktorka urodziła się w Barcelonie. Jej ojciec był Hiszpanem, a matka ma francusko-amerykańskie korzenie. Bergès-Frisbey dorastała w Hiszpanii, Francji i Republice Dominikany. W wieku 17 lat przeprowadziła się do Paryża.

W 2007 r. została obsadzona w pierwszej większej roli w filmie Elles et moi Bernarda Story zrealizowanym dla kanału France 2, w którym wystąpiły również Danielle Darrieux i Adiadna Gil. Następnie spędziła cztery miesiące w Kambodży na planie ekranizacji powieści Marguerite Duras „The Sea Wall” w reżyserii Rithy’ego Panha, w której grała z Isabelle Huppert i Gaspardem Ullielem. W 2008 r. zadebiutowała na scenie teatralnej w Theatre Marigny w spektaklu „Equus” reżyserowanym przez Petera Shaffera.

Bergès-Frisbey zrobiła międzynarodową karierę, występując w filmach francuskich, hiszpańskich, włoskich i amerykańskich. W jej aktorskim dorobku znalazły się ponadto produkcje takie jak: remake klasyka Córka studniarza w reżyserii Daniela Auteuila, Juliette — pierwszy film fabularny Pierre’a Godeau, oraz Początek Mike’a Cahilla z Michaelem Pittem, którego premiera odbyła się podczas Festiwalu Filmowego w Sundance w 2014 r. Obraz ten zdobył nagrodę Alfred P. Sloan Feature Film Prize. Ostatnio można ją było oglądać u boku Brada Pitta i Stephena Grahama w filmie krótkometrażowym The Driver, debiucie reżyserskim Pitta.

DJIMON HOUNSOU (Bedivere) to dwukrotnie nominowany do Oscara aktor, którego dorobek obejmuje wiele różnorodnych ról. Ostatnio wcielił się w postać wodza Mbongi w przygodowym filmie akcji Tarzan: Legenda Davida Yatesa, w którym udział wzięli również Alexander Skarsgård, Samuel L. Jackson, Margot Robbie, Jim Broadbent oraz Christoph Waltz.W najbliższym czasie będzie go można oglądać w dramacie Michaela Carneya Same Kind of Different as Me z Gregiem Kinnearem, Jonem Voightem i Renée Zellweger. Produkcja trafi na ekrany kin w październiku. Hounsou pracuje obecnie na planie dokumentu In Search of Voodoo: Roots to Heaven, a także użycza głosu postaci Sumo w animacji Blazing Samurai. Jego głosem będzie również ponownie mówić Drago w Jak wytresować smoka 3. Aktor wcielał się już w tę postać w animacji Jak wytresować smoka 2. 
Hounsou otrzymał pierwszą nominację do Oscara — dla najlepszego aktora drugoplanowego — za występ w filmie Nasza Ameryka Jima Sheridana, za który zdobył też nagrodę Independent Spirit Award. Wraz z innymi aktorami został ponadto wyróżniony nominacją do nagrody Screen Actors Guild (SAG) Award w kategorii najlepsza obsada filmu fabularnego. Drugi raz nominowano go do Nagrody Akademii za rolę w obrazie Krwawy diament w reżyserii Edwarda Zwicka, w którym zagrał z Leonardem DiCaprio. Film ten przyniósł mu także nagrody National Board of Review Award i NAACP Image Award oraz nominacje do nagród SAG Award i Critics’ Choice Award. 

Hounsou urodził się w Beninie, w Afryce Zachodniej. W wieku 13 lat przeniósł się do Paryża, aby uzyskać lepsze wykształcenie. Już jako dorosłego mężczyznę odkrył go projektant mody Thierry Mugler, co doprowadziło do współpracy ze słynnym fotografem Herbem Rittsem i reżyserem Davidem Fincherem, w ramach której Hounsou pracował jako model i pojawił się w kilku kultowych teledyskach.

Następnie aktor otrzymywał niewielkie role filmowe, dopóki nie obsadzono go w przełomowej roli Cinque, Afrykańczyka przewodzącego powstaniu i walce o odzyskanie wolności, w dramacie historycznym Stevena Spielberga Amistad. Hounsou został za nią nominowany do Złotego Globu i otrzymał nagrodę Image Award. Później pojawił się w nagrodzonej Oscarem dla najlepszego filmu produkcji Gladiator Ridleya Scotta, w której na ekranie towarzyszyli mu Russell Crowe i Joaquin Phoenix. Obsada filmu została wyróżniona nominacją do nagrody SAG Award dla najlepszej obsady filmu fabularnego.


Aktor zagrał ostatnio w przebojach kasowych Szybcy i wściekli 7 oraz Strażnicy Galaktyki. Ponadto ma na swoim koncie role w produkcjach takich jak: Taśmy Watykanu, Powietrze, ekranizacja „Burzy” Szekspira w reżyserii Julie Taymor z udziałem Helen Mirren, Russella Branda, Alfreda Moliny i Chrisa Coopera, Eragon, Wyspa Michaela Baya z Ewanem McGregorem i Scarlett Johansson w rolach głównych, Constantine Francisa Lawrence’a z Keanu Reevesem w tytułowej roli, Lara Croft Tomb Raider: Kolebka życia Jana de Bonta z Angeliną Jolie i Cena honoru Shekhara Kapura z duetem aktorskim Heath Ledger i Kate Hudson.


Jeśli chodzi o projekty telewizyjne, Hounsou wystąpił wraz z Jasonem Patrikiem w 10-odcinkowym drugim sezonie serialu psychologicznego Miasteczko Wayward Pines stacji FOX, produkowanego przez M. Nighta Shyamalana i opartego na motywach bestsellerowej serii książkowej Blake’a Croucha. Aktor użyczył też głosu tytułowemu bohaterowi animowanego serialu Black Panther telewizji BET powstałego na podstawie komiksu wydawnictwa Marvel o tym samym tytule. Wcześniej zagrał też pamiętną rolę uchodźcy ubiegającego się o azyl w sześciu odcinkach serialu Ostry dyżur. Pojawiał się również w serialu Agentka o stu twarzach z udziałem Jennifer Garner.


Poza pracą przed kamerą Hounsou jest ambasadorem organizacji Oxfam. W 2009 r. otworzył Zgromadzenie Ogólne ONZ w Nowym Jorku wystąpieniem na temat wpływu zmian klimatycznych na ludność krajów rozwijających się. Przemawiał też w Senacie Stanów Zjednoczonych w związku z amerykańską Ustawą o młodzieży uciekającej z domu i młodzieży bezdomnej (Runaway and Homeless Youth Act) oraz uczestniczył w posiedzeniu i szczycie dotyczących Traktatu o międzynarodowym zakazie handlu bronią.

AIDAN GILLEN (Bill) jest znany z ról silnych i skomplikowanych pod względem moralnym postaci, stanowiących integralną część opowieści o podtekście kulturowym — począwszy od przebiegłego manipulanta, średniowiecznego męża stanu w serialu Gra o tron, a skończywszy na ambitnym amerykańskim polityku w serialu Prawo ulicy. Gillen urodził się w Dubline. Ten nominowany do nagród Tony Award i Screen Actors Guild (SAG) Award aktor jest obecny w branży od dwudziestu lat. 

W 2011 r. dołączył do stałej obsady przełomowego serialu Gra o tron kanału HBO, w którym wcielał się w postać Petyra „Littlefingera” Baelisha we wszystkich sześciu sezonach. Rola ta przyniosła mu nominację do nagrody Irish Film and Television Award oraz dwie nominacje do nagrody SAG Award w kategorii najlepsza obsada w serialu dramatycznym. Serial drugi raz z rzędu zgarnął nagrodę dla najlepszego serialu dramatycznego podczas ceremonii wręczenia nagród Primetime Emmy Awards. Jego siódmy sezon zostanie wyemitowany w lipcu tego roku. 

W najbliższym czasie Gillen pojawi się wraz z Debrą Winger w komedii The Lovers realizowanej przez A24, której premierę zaplanowano na 5 maja. Aktor obecnie pracuje na planie trzeciej części serii Więzień labiryntu — Więzień labiryntu: Lek na śmierć, która trafi na ekrany kin na początku 2018 r. 
W 2004 r. Gillen dołączył do obsady cieszącego się uznaniem serialu Prawo ulicy produkcji HBO, w którym przez trzy sezony wcielał się w postać Tommy’ego Carcettiego. Za tę rolę otrzymał nagrodę Irish Film and Television Award dla najlepszego aktora pierwszoplanowego w telewizji. Aktor zagrał Stuarta Alana Jonesa w przełomowym serialu Queer as Folk kanału Channel 4 i w jego kontynuacji, co przyniosło mu nominację do nagrody British Academy Television Award dla najlepszego aktora. 

Gillen portretował przestępcę Johna Boya w uznanym irlandzkim serialu kryminalnym Love/Hate. Za tę rolę otrzymał trzecią nominację do nagrody Irish Film and Television Award i drugą statuetkę w 2011 r. W tym samym roku zdobył nagrodę dla najlepszego aktora na Festiwalu Filmowym w Mediolanie za występ w dramacie Treacle Jr., a także został nominowany do nagrody dla najlepszego aktora podczas gali rozdania nagród British Independent Film Awards. Aktora wyróżniono też nagrodą Irish Film and Television Award dla najlepszego aktora w 2014 r. za rolę Charlesa J. Haugheya w miniserialu Charlie produkcji RTE Studios.

Wcześniej można go było oglądać w produkcjach takich jak: Młodzi przebojowi, Więzień labiryntu: Próby ognia, Kryptonim: Shadow Dancer, Kalwaria, Blitz, Rycerze z Szanghaju oraz Spirala przemocy Terry’ego George’a. Jego film Pickups został po raz pierwszy pokazany szerokiej publiczności podczas Festiwalu Filmowego w Dublinie w 2017 r. Gillen napisał do niego scenariusz, wystąpił w nim i wyprodukował go. 

Jest cenionym aktorem teatralnym. Otrzymał nominację do nagrody Irish Times Theatre Award za rolę Teacha w produkcji „American Buffalo” Davida Mameta wystawianej w Dublin Gate Theatre w 2007 r. W tym samym roku zagrał Richarda Romę w westendowskim spektaklu „Glengarry Glen Ross”. W 2004 r. został obsadzony w broadwayowskiej produkcji „Dozorca”. Za swój występ otrzymał nominację do nagrody Tony w kategorii najlepszy aktor drugoplanowy w sztuce.

ERIC BANA (Uther) został po raz pierwszy przedstawiony amerykańskim widzom jako odtwórca tytułowej roli Marka „Choppera” Reada w filmie Chopper, którego premiera odbyła się podczas Festiwalu Filmowego w Sundance w 2001 r. Po swoim sukcesie w Australii obraz trafił na ekrany amerykańskich kin, zdobywając uznanie krytyków. Za tę rolę Bana otrzymał nagrody od Australian Film Critics Circle oraz Australijskiego Instytutu Filmowego (AFI).

Aktor pojawił się w Helikopterze w ogniu Ridleya Scotta jako starszy sierżant „Hoot” Gibson, jeden z grupy amerykańskich żołnierzy z elitarnej jednostki Delta Force, których zagrali Josh Hartnett, Ewan McGregor i Tom Sizemore. Akcja tej wojennej epopei, za której produkcję odpowiada Jerry Bruckheimer, została oparta na bestsellerowych wspomnieniach dziennikarza Marka Bowdena, dotyczących amerykańskiej misji prowadzonej w Mogadiszu, w Somalii w 1993 r. Po premierze filmu w Stanach Zjednoczonych Bana wystąpił w australijskiej komedii Baryłka złota, w której wcielił się w przedstawiciela klasy robotniczej. Jego życie diametralnie się zmienia po odnalezieniu „samorodka”, który z dnia na dzień czyni z niego i dwójki jego przyjaciół bogaczy. 

Niedługo potem Bana zagrał Bruce’a Bannera w Hulku Anga Lee, opartego na postaci z Marvel Comics. Pojawił się też w Troi Wolfganga Petersona jako Hektor, książę Troi. Film nakręcono na podstawie „Iliady” Homera. Wystąpili w nim także Brad Pitt i Orlando Bloom. Rok później można go było oglądać w entuzjastycznie przyjętym przez krytyków obrazie Monachium Stevena Spielberga, opowiadającym o pokłosiu igrzysk olimpijskich w Monachium w 1972 r.

Bana zagrał też tytułową rolę w australijskim filmie Mój ojciec i ja opartym na bestsellerowych pamiętnikach Raimonda Gaity. Jego premiera odbyła się podczas Festiwalu Filmowego w Toronto. Następnie aktor wystąpił w duecie z Drew Barrymore w dramacie Lucky You — Pokerowy blef. Później wcielił się w rolę Henry’ego Tudora w dramacie historycznym Kochanice króla, w którym partnerowały mu Natalie Portman i Scarlett Johansson. 

Zagrał również czarny charakter, Nera, w przeboju kasowym Star Trek J.J. Abramsa. Pojawił się ponadto w filmach takich jak: Funny People Judda Apatowa z Adamem Sandlerem, Sethem Rogenem i Jonahem Hillem, oparty na motywach bestsellerowej powieści Audry Niffenegger obraz Zaklęci w czasie w duecie z Rachel McAdams, thriller akcji Hanna z udziałem Saoirse Ronan i Cate Blanchett, Deadfall u boku Olivii Wilde i Charliego Hunnama, Układ z Rebeccą Hall oraz Ocalony z udziałem Marka Wahlberga, Taylora Kitscha i Bena Fostera. 

Debiut reżyserski Bany, dramat dokumentalny Love the Beast, został po raz pierwszy zaprezentowany szerokiej publiczności w Stanach Zjednoczonych podczas Festiwalu Filmowego Tribeca w 2009 r. Wystąpili w nim Bana, Jay Leno, Dr. Phil, jak również Jeremy Clarkson z programu Top Gear emitowanego na kanale BBC. Film pokazuje istotę 25-letniej miłości reżysera do jego pierwszego samochodu, a także znaczenie więzi tworzących się między ludźmi, których łączy wspólna pasja.

Ostatnio Bana zagrał z Rickym Gervaisem w Special Correspondents, satyrycznej komedii, którą Gervais wyreżyserował na podstawie własnego scenariusza na zlecenie platformy Netflix. Wystąpił także w obrazie Zbaw nas ode złego wyprodukowanym przez Jerry’ego Bruckheimera oraz w Czasie próby z Chrisem Pine’em, Caseyem Affleckiem i Benem Fosterem. W najbliższym czasie pojawi się wraz z Theo Jamesem i Rooney Marą w dramacie The Secret Scripture w reżyserii Jima Sheridana.

INFORMACJE O TWÓRCACH FILMU
GUY RITCHIE (reżyser/producent/autor scenariusza) to ceniony twórca filmowy, który bawi widzów swoim dynamicznym stylem swoich filmów od prawie dwudziestu lat.

W ostatnim czasie wyreżyserował przeboje kasowe Sherlock Holmes oraz Sherlock Holmes: Gra cieni, w których wystąpili Robert Downey Jr. jako słynny detektyw oraz Jude Law w roli jego zaufanego współpracownika. Ritchie przedstawił postać legendarnego detektywa w nowym świetle na podstawie historii/komiksu autorstwa Lionela Wigrama zainspirowanego kultowymi już powieściami sir Arthura Conana Doyle’a. Produkcją filmów zajęli się Joel Silver, Lionel Wigram, Susan Downey i Dan Lin. 

Ostatnio Ritchie wyreżyserował komedię Kryptonim U.N.C.L.E., nową wersję cieszącego się ogromną popularnością serialu z lat 60. XX wieku. W głównych rolach wystąpili w niej Henry Cavill, Armie Hammer, Alicia Vikander i Hugh Grant. Ritchie napisał do niej scenariusz wraz z Lionelem Wigramem, a także ją wyprodukował.

Ritchie i Wigram zacieśnili współpracę, zakładając w 2011 r. firmę producencką Ritchie/Wigram. Pierwszym filmem pełnometrażowym wyprodukowanym pod jej szyldem był Kryptonim U.N.C.L.E.. Poza produkcją filmów fabularnych spółka Ritchie/Wigram podpisała niedawno wieloletnią umowę na wyłączność z Endemol Shine na produkcję oryginalnych programów telewizyjnych na potrzeby globalnego rynku. 

Ritchie rozpoczął karierę w branży filmowej w Wielkiej Brytanii w 1993 r., pracując jako goniec na Wardour Street, aby następnie zająć się reżyserią teledysków i reklam. W roku 1995 napisał scenariusz i wyreżyserował pierwszy film krótkometrażowy The Hard Case, opowiadający o czwórce cwaniaczków z Londynu zbierających pieniądze, aby móc wejść do gry karcianej. Na jego podstawie powstał jego debiutancki film pełnometrażowy.

Ritchie zadebiutował jako scenarzysta i reżyser obrazem Porachunki, który stanowił nowe podejście do gatunku. Przy skromnym budżecie miliona dolarów film został jednym z najbardziej dochodowych hitów w Wielkiej Brytanii i w dalszym ciągu cieszy się popularnością wśród widzów. Jego premiera odbyła się w 1999 r. podczas Festiwalu Filmowego w Sundance. Film potwierdził talent reżysera do obsadzania i odkrywania utalentowanych aktorów i stał się przepustką do kariery dla kilku z nich, m.in. dla Jasona Stathama. Ritchie otrzymał za niego nagrodę dla brytyjskiego scenarzysty roku od London Film Critics Circle. Sam obraz został nominowany do nagrody BAFTA dla najlepszego filmu brytyjskiego.

Kolejna produkcja w jego dorobku reżyserskim, do której napisał też scenariusz, to przebój Przekręt. Jego akcja toczy się w przestępczym półświatku Londynu, a w gwiazdorskiej obsadzie znaleźli się Jason Statham, Dennis Farina, Vinnie Jones, Benicio del Toro oraz Brad Pitt. Ritchie nakręcił thriller kryminalny Revolver na podstawie współtworzonego przez siebie scenariusza, w którym zagrały gwiazdy takie jak Jason Statham, Ray Liotta, Vincent Pastore, Mark Strong i André Benjamin. Ponadto napisał scenariusz do filmu Rock’N’Rolla, który również wyreżyserował. Obraz, który miał swoją premierę na Międzynarodowym Festiwalu Filmowym w Toronto w 2008 r., zdobył w 2009 r. nagrodę Empire Award dla najlepszego filmu brytyjskiego. W jego gwiazdorskiej obsadzie znaleźli się Gerard Butler, Tom Wilkinson, Thandie Newton, Mark Strong, Idris Elba, Tom Hardy, Toby Kebbell, Jeremy Piven i Chris „Ludacris” Bridges. Za jego produkcję odpowiadali Joel Silver, Susan Downey, Steve Clark-Hall i Ritchie.

 Poza filmami fabularnymi w dorobku reżysera znalazły się też różnorodne projekty innego rodzaju takie jak: film krótkometrażowy z Davidem Beckhamem promujący jego linię odzieżową w H&M, film krótkometrażowy Star, który pojawił się w pierwszej części stworzonej dla BMW popularnej serii The Hire, oraz film krótkometrażowy nakręcony dla firmy Nike Take It to the Next Level, który śledzi drogę do sławy holenderskiej gwiazdy piłki nożnej. Film promocyjny, w którego obsadzie znaleźli się najlepsi piłkarze, był dla Ritchiego ambitnym przedsięwzięciem. W 2008 r. projekt ten został uhonorowany Złotym Lwem podczas Międzynarodowego Festiwalu Reklamy w Cannes.

AKIVA GOLDSMAN (producent) dorastał w Brooklyn Heights w Nowym Jorku. Uzyskał stopień licencjata na Wesleyan University. Następnie ukończył podyplomowy kurs literacki na Uniwersytecie Nowojorskim.
Napisał scenariusze do filmów: Klient, Batman Forever, Czas zabijania, Totalna magia, Ja, robot, Człowiek ringu, Jestem legendą, Kod da Vinci, Anioły i demony, Zbuntowana, Piąta fala, Rings oraz do najnowszej produkcji Mroczna wieża, której premiera odbędzie się w lipcu 2017 r. Jest też autorem scenariusza do Pięknego umysłu, za który otrzymał Oscara, Złoty Glob i nagrodę Writers Guild of America (WGA) Award. 
Goldsman pełnił też funkcję producenta wykonawczego filmów Paranormal Activity 2, Paranormal Activity 3 i Paranormal Activity 4. Pod szyldem swojej wytwórni, Weed Road Pictures, wyprodukował Piekielną głębię, Constantine’a, Mr. & Mrs. Smith, Hancocka, Fair Game oraz Ocalonego. 

Pracował w telewizji jako konsultant ds. produkcji, scenarzysta i reżyser serialu Fringe: Na granicy światów, za który otrzymał nominacje do nagród Saturn Award i Hugo Award. Odpowiada za produkcję miniserialu Koniec dzieciństwa kanału Syfy. Pełni też funkcję producenta wykonawczego oryginalnego serialu Underground stacji WGN, która emituje obecnie jego drugi sezon, jak również najnowszego serialu telewizji CBS Star Trek: Discovery.
Debiut reżyserski Goldsmana — film Zimowa opowieść z udziałem Colina Farrella, Jessiki Brown Findlay, Jennifer Connelly, Willa Smitha i Russella Crowe’a — trafił na ekrany kin w lutym 2014 r. W ostatnim czasie Goldsman wyreżyserował horror science fiction Stephanie na zlecenie Blumhouse Productions.
JOBY HAROLD (producent/autor scenariusza i pomysłu) to angielski scenarzysta, reżyser i producent, który zarządza wytwórnią Safehouse Pictures wraz ze swoją wspólniczką, Tory Tunnell. Spółka powstała w 2005 r., a obecnie ma podpisaną umowę z prawem pierwokupu z Warner Bros. 

Po tym, jak firmę przeniesiono do Los Angeles w 2008 r., zaczęła ona być kojarzona z barwnymi produkcjami, których znaki rozpoznawcze to ogromne, wyjątkowe światy, fantastyczni bohaterowie i aktualne wątki. Po napisaniu scenariusza do filmu Król Artur: Legenda miecza i zakończeniu pracy nad jego produkcją Harold zajął się pisaniem scenariusza do nowej wersji legendy o Robinie Hoodzie, którą produkuje razem z Tunnell. Za reżyserię filmu odpowiada Otto Bathurst. Występują w nim Taron Egerton, Jamie Foxx, Jamie Dornan oraz Ben Mendelsohn. Jego premiera jest planowana na marzec 2018 r. Duet producencki zajmował się też produkcją kilku lokalnych filmów, w tym projektów produkowanych przez czołowe wytwórnie.

Harold odpowiada także za produkcję obrazu My Blind Brother z Adamem Scottem, Nickiem Krollem i Jenny Slate, który okazał się filmem sprzedanym po najwyższej cenie na festiwalu SXSW w 2016 r. Film wszedł na ekrany kin jesienią 2016 r. W telewizji Safehouse Harolda produkuje drugi sezon nagradzanego serialu Underground, który stał się flagowym programem stacji WGN. 
Wcześniej Harold pełnił funkcję producenta wykonawczego filmu Na skraju jutra z Tomem Cruise’em i Emily Blunt w rolach głównych, do którego również napisał scenariusz. Wyreżyserował ponadto film Przebudzenie, do którego sam też napisał scenariusz. Zagrali w nim Hayden Christensen, Jessica Alba, Terrence Howard i Lena Olin. W jego produkcję była również zaangażowana Tory Tunnell.
TORY TUNNELL (producent) to pracująca w Los Angeles producentka, która zarządza wytwórnią Safehouse Pictures wraz ze swoim wspólnikiem, Jobym Haroldem. Spółka powstała w 2005 r., a obecnie ma podpisaną umowę z prawem pierwokupu z Warner Bros. 

Po tym, jak firmę przeniesiono do Los Angeles w 2008 r., zaczęła ona być kojarzona z barwnymi produkcjami, których znaki rozpoznawcze to ogromne, wyjątkowe światy, fantastyczni bohaterowie i aktualne wątki. Po napisaniu scenariusza do filmu Król Artur: Legenda miecza i zakończeniu pracy nad jego produkcją Joby Harold z Safehouse zajął się pisaniem scenariusza do nowej wersji legendy o Robinie Hoodzie dla Lionsgate, której produkcją zajmuje się także Tunnell. Za reżyserię filmu odpowiada Otto Bathurst. Wystąpili w nim Taron Egerton, Jamie Foxx, Jamie Dornan oraz Ben Mendelsohn. Jego premiera jest planowana na marzec 2018 r. Duet producencki zajmował się też produkcją kilku lokalnych filmów, w tym projektów produkowanych przez czołowe wytwórnie.

Tunnell odpowiada także za produkcję obrazu My Blind Brother z Adamem Scottem, Nickiem Krollem i Jenny Slate, który okazał się filmem sprzedanym po najwyższej cenie na festiwalu SXSW w 2016 r. Film wszedł na ekrany kin jesienią 2016 r. W telewizji Safehouse Tunnell produkuje drugi sezon nagradzanego serialu Underground, który stał się flagowym programem stacji WGN. 
Tunnell, która pochodzi z Nowego Jorku, rozpoczynała karierę, produkując filmy kina niezależnego takie jak: Przemytnik z Jesse’em Eisenbergiem i Justinem Barthą, którego premiera odbyła się podczas Festiwalu Filmowego w Sundance, Trumbo z udziałem Liama Neesona, Michaela Douglasa, Joan Allen, Nathana Lane’a i Donalda Sutherlanda, który miał swoją premierę podczas Festiwalu Filmowego w Toronto, oraz Przebudzenie w reżyserii Joby’ego Harolda, który napisał do niego scenariusz, z Haydenem Christensenem, Jessiką Albą i Terrence’em Howardem.

STEVE CLARK-HALL (producent) obecnie jest zaangażowany w postprodukcję dramatu The State w reżyserii Petera Kosminsky’ego dla stacji Channel Four i National Geographic. Ostatnio wyprodukował film Kryptonim U.N.C.L.E. Guya Ritchiego, a wcześniej pracował jako koproducent przy produkcji światowego przeboju Sherlock Holmes tego reżysera, a także jako producent wykonawczy jego kontynuacji Sherlock Holmes: Gra cieni. Po raz pierwszy podjął współpracę z Ritchiem jako producent filmu Revolver, a następnie odpowiadał za produkcję wyreżyserowanej przez niego komedii akcji Rock’N’Rolla.

Clark-Hall rozpoczynał karierę w telewizji BBC, z której odszedł w 1972 r., aby założyć własną spółkę producencką Skyline Films. Skyline, jedna z pierwszych firm realizujących programy dla brytyjskiego kanału Channel Four, wyprodukowała ponad 300 godzin programów telewizyjnych, zanim skupiła się na produkcji filmów fabularnych na początku lat 90. XX wieku. 

 Jeśli chodzi o najnowsze projekty, Clark-Hall wyprodukował dramat historyczny Modlitwa o deszcz w reżyserii Riviego Kumara oraz dramat biograficzny Rozpalić gwiazdy Andy’ego Goddarda opowiadający o Dylanie Thomasie. Pełnił także funkcję producenta serialu Dracula produkcji NBC z 2013 r.

W jego dorobku znalazły się filmy takie jak: Dwie prawdy w reżyserii Juliana Fellowesa, w którym wystąpili Tom Wilkinson, Emily Watson i Rupert Everett, Czarodziejski flet Kennetha Branagha, Miłość i inne nieszczęścia z Orlando Bloomem, Gwyneth Paltrow i Brittany Murphy oraz Żywa tarcza z Chazzem Palminterim w roli głównej. Ponadto odpowiadał za produkcję filmu telewizyjnego kanału Channel Four Britz wyreżyserowanego przez Petera Kosminsky’ego, który zdobył nagrodę BAFTA TV dla najlepszego dramatu.

Clark-Hall był także koproducentem filmu Człowiek człowiekowi, w którym zagrali Joseph Fiennes i Kristin Scott Thomas, oraz opartej na faktach historii Dziewczyny z kalendarza z udziałem Helen Mirren i Julie Walters. Ponadto ma na swoim koncie filmy takie jak: Ocalić Grace z Brendą Blethyn, Okop w reżyserii Williama Boyda z Danielem Craigiem, Szalona kapela z udziałem Stephena Rei i Billa Nighy’ego, który otrzymał nominację do Złotego Globu dla najlepszego filmu — komedii lub musicalu, Zimowy gość Alana Rickmana z Emmą Thompson, Miłość i śmierć na Long Island, w którym wystąpił John Hurt, Small Faces Gilliesa Mackinnona oraz Edward II w reżyserii Dereka Jarmana. 

LIONEL WIGRAM (producent/autor scenariusza i pomysłu) podczas pracy w Warner Bros. Pictures pozyskał dla wytwórni prawa do ekranizacji książek o Harrym Potterze autorstwa J.K. Rowling i był zaangażowany w realizację serii przebojowych filmów od samego początku, nadzorując produkcję wszystkich ośmiu części — najpierw jako producent wykonawczy, a później w charakterze niezależnego producenta.

Niedawno powrócił do świata magii J.K. Rowling, aby wyprodukować światowy przebój kasowy Fantastyczne zwierzęta i jak je znaleźć we współpracy z Davidem Heymanem, Steve’em Klovesem i J.K. Rowling, która napisała też do niego scenariusz. Wyreżyserował go David Yates, a zagrali w nim Eddie Redmayne, Colin Farrell, Katherine Waterston, Samantha Morton, Dan Fogler oraz Ezra Miller. 
Wcześniej wyprodukował przygodowy film akcji Kryptonim U.N.C.L.E. z udziałem Henry’ego Cavilla i Armiego Hammera, do którego jest także współautorem scenariusza. Przy jego produkcji współpracował z reżyserem Guyem Ritchiem już po raz trzeci, a po raz pierwszy pod szyldem ich wspólnej spółki producenckiej Ritchie/Wigram Films. 
Wcześniej wyprodukował Sherlocka Holmesa wyreżyserowanego przez Ritchiego. Był też współautorem scenariusza do filmu, w którym role legendarnego detektywa i Watsona zagrali Robert Downey Jr. i Jude Law. Odpowiadał również za produkcję jego kontynuacji Sherlock Holmes: Gra cieni.

Był też producentem obrazu Siódmy syn oraz producentem wykonawczym filmów Cudowne dziecko i Legendy sowiego królestwa: Strażnicy Ga’Hoole.

Jako dyrektor studia filmowego Wigram zrealizował projekty filmowe takie jak Złoto pustyni, Charlotte Gray oraz Wojna na grzebienie.

Przed rozpoczęciem pracy w Warner Bros. przez dziesięć lat pracował przy produkcjach kina niezależnego, zarówno jako producent wykonawczy, jak i producent. Zarządzał wytwórnią Renny’ego Harlina i Geeny Davis oraz pracował dla Shepa Gordona i Carolyn Pfeiffer w Alive Films. Swoją przygodę z Hollywood rozpoczął jako goniec producenta Elliotta Kastnera. Zdobywał kolejne szczeble kariery, aby w końcu wyprodukować kilka niskobudżetowych filmów dla Kastnera we współpracy z Cassianem Elwesem.

Dorastał w Anglii, a wykształcenie zdobywał w Eton College i na Uniwersytecie Oksfordzkim, gdzie był jednym z założycieli fundacji Oxford Film Foundation.

 

DAVID DOBKIN (producent wykonawczy/autor pomysłu) ostatnio wyreżyserował pierwsze trzy odcinki popularnego serialu Into the Badlands: Kraina Bezprawia stacji AMC, który także produkował. Jest też producentem wykonawczym najnowszego serialu animowanego platformy Netflix Green Eggs and Ham. Jeśli chodzi o projekty kinowe, zajmował się ostatnio produkcją przeboju kasowego W nowym zwierciadle: Wakacje z Edem Helmsem, Christiną Applegate i Chrisem Hemsworthem, który powstał pod szyldem jego spółki producenckiej Big Kid Pictures.
 Wcześniej Dobkin wyreżyserował i wyprodukował dramat Sędzia z udziałem Roberta Downeya Jr., Roberta Duvalla i Billy’ego Boba Thorntona. Duvall otrzymał za ten film nominacje do Oscara i Złotego Globu dla najlepszego aktora drugoplanowego.

 W 2005 r. Dobkin ponownie wziął na warsztat gatunek komedii dla dorosłych, reżyserując wakacyjny przebój Polowanie na druhny, w którym zagrali Vince Vaughn i Owen Wilson. Komedia romantyczna o dwóch kumplach, którzy wkradają się na wesela, aby podrywać dziewczyny, zarobiła na świecie ponad 285 milionów dolarów. 

 Dobkin zadebiutował jako reżyser w 1998 r. mroczną komedią Martwe gołębie — pierwszym filmem, na planie którego pracował z Vaughnem. W filmie wystąpili również Joaquin Phoenix i Janeane Garofalo. Później Dobkin udowodnił w popularnej produkcji Rycerze z Szanghaju z Owenem Wilsonem i Jackiem Chanem, że potrafi połączyć kino akcji z kinem komediowym. 
 Oprócz sukcesów w branży filmowej Dobkin zdobył też liczne nagrody jako reżyser reklam i teledysków. Na Festiwalu Filmowym w Cannes otrzymał Brązowego Lwa za spot Sony PlayStation „Bell”. Ostatnio wyreżyserował też świetnie przyjęty teledysk do piosenki Maroon 5 „Sugar”, który zyskał status jednego z dziesięciu najczęściej oglądanych teledysków w historii, osiągając blisko 2 miliardy odsłon. Wśród innych artystów, dla których reżyserował teledyski, znaleźli się między innymi Tupac Shakur, Elton John, John Lee Hooker, Sonic Youth i Blues Traveler. Otrzymał nagrodę MTV Video Music Award dla najlepszego teledysku dance za klip do piosenki Coolio „1, 2, 3, 4”.

Dobkin pochodzi z Waszyngtonu. W 1991 r. ukończył z wyróżnieniem szkołę Tish School of the Arts przy Uniwersytecie Nowojorskim (NYU), uzyskując stopień BFA na kierunku film i telewizja. Karierę rozpoczął sześć lat wcześniej jako asystent kierownika produkcji w filmie Johna Schlesingera Wyznawcy zła. W trakcie studiów na Uniwersytecie Nowojorskim pracował dla Warner Bros. w dziale rozwoju. Film 52nd St. Serenade, który przygotował na zaliczenie studiów, zdobył kilka krajowych i międzynarodowych nagród, w tym Złotego Orła w konkursie CINE w 1992 r. oraz nagrodę Gold Award podczas Festiwalu Filmowego w Edynburgu.

 

BRUCE BERMAN (producent wykonawczy) jest prezesem i dyrektorem generalnym Village Roadshow Pictures. Wytwórnia współpracuje z Warner Bros. Pictures i innymi czołowymi studiami filmowymi przy produkcji wielu filmów, które są rozpowszechniane na wybranych obszarach na całym świecie przez spółki stowarzyszone w Australii, Nowej Zelandii i Singapurze, a na pozostałych terytoriach przez Warner Bros. Pictures i inne czołowe studia filmowe.

Pod szyldem Village Roadshow Pictures Berman wyprodukował szereg hitów goszczących ostatnio na ekranach kin. Znalazły się wśród nich Sully Clinta Eastwooda z Tomem Hanksem w tytułowej roli, Mad Max: Na drodze gniewu George’a Millera z Tomem Hardym i Charlize Theron w rolach głównych, San Andreas z udziałem Dwayne’a Johnsona, Snajper w reżyserii Clinta Eastwooda z Bradleyem Cooperem w tytułowej roli oraz LEGO® PRZYGODA nakręcony przez Phila Lorda i Christophera Millera.

Najnowsze projekty, w które zaangażował się w charakterze producenta wykonawczego, to filmy Ready Player One Stevena Spielberga oparty na motywach powieści Ernesta Cline’a oraz Ocean’s 8 Gary’ego Rossa z Sandrą Bullock, Cate Blanchett i Anne Hathaway. 
Berman był także procentem wykonawczym filmów takich jak: Wielki Gatsby Baza Luhrmanna z Leonardem DiCaprio, przebojowy przygodowy film akcji Sherlock Holmes Guya Ritchiego z Robertem Downeyem Jr. i Judem Law w rolach głównych oraz jego kontynuacja Sherlock Holmes: Gra cieni, doceniony przez krytyków dramat Gran Torino w reżyserii odtwórcy głównej roli Clinta Eastwooda, Matrix Reaktywacja i Matrix Rewolucje, Rzeka tajemnic Eastwooda z Seanem Pennem i Timem Robbinsem w oscarowych kreacjach, trylogia Ocean’s z gwiazdorską obsadą z George’em Clooneyem i Bradem Pittem na czele oraz Dzień próby, za który Denzel Washington otrzymał Oscara.

W pierwszej partii filmów wyprodukowanych w ramach współpracy z Warner Bros. znalazły się hity takie jak: Totalna magia z Sandrą Bullock i Nicole Kidman, Depresja gangstera z duetem Robert De Niro i Billy Crystal, Matrix z udziałem Keanu Reevesa i Laurence’a Fishburne’a, Złoto pustyni z George’em Clooneyem, Kosmiczni kowboje w reżyserii odtwórcy głównej roli Clinta Eastwooda oraz Miss Agent z Sandrą Bullock i Benjaminem Brattem.

 Berman rozpoczął karierę w branży filmowej jeszcze jako student Georgetown Law School w Waszyngtonie, pracując w stowarzyszeniu MPAA (Motion Picture Association of America) z Jackiem Valentim. W 1978 r., po ukończeniu studiów prawniczych, rozpoczął pracę w Casablanca Films, a w 1982 r. awansował na stanowisko wiceprezesa ds. produkcji w Universal Pictures.

 W 1984 r. Berman nawiązał współpracę z Warner Bros. jako wiceprezes ds. produkcji, a cztery lata później objął stanowisko starszego wiceprezesa ds. produkcji. We wrześniu 1989 r. mianowano go prezesem ds. produkcji kinowej, a w 1991 r. został prezesem ds. światowej produkcji kinowej i piastował to stanowisko do maja 1996 r. Za jego kadencji Warner Bros. Pictures wyprodukowała i rozpowszechniała filmy takie jak: Uznany za niewinnego, Chłopcy z ferajny, Robin Hood: Książę złodziei, nagrodzony Oscarem dla najlepszego filmu obraz Wożąc panią Daisy, Batman Forever, Liberator, Malcolm X, Bodyguard, JFK, Ścigany, Dave, W sieci, Raport Pelikana, Epidemia, Klient, Czas zabijania i Twister.

 W maju 1996 r. Berman założył w Warner Bros. Pictures wytwórnię filmów niezależnych Plan B Entertainment. W lutym 1998 r. został prezesem i dyrektorem generalnym Village Roadshow Pictures.

JOHN MATHIESON (operator) w ostatnim czasie nawiązał współpracę z Guyem Ritchiem przy realizacji jego letniego przeboju z 2015 r. Kryptonim U.N.C.L.E.. Pracował jako operator także na planie filmu Logan: Wolverine Jamesa Mangolda. 
Mathieson należy do grupy filmowców, którzy pierwsze kroki stawiali w branży muzycznej pod koniec lat 80. i na początku lat 90. XX wieku. Przeszedł kolejne etapy kariery operatora, a później pracował przez kilka lat jako asystent Gabriela Beristáina. 
Mathieson został po raz pierwszy doceniony w 1998 r. za pracę nad teledyskiem do piosenki Siouxsie and the Banshees pod tytułem „Peek-A-Boo”. Doskonalił swoje umiejętności w latach 90. XX wieku, kręcąc wiele reklam telewizyjnych oraz teledysków dla artystów takich jak Madonna, Prince i Massive Attack. Współpracował z Johnem Mayburym, reżyserem teledysku Sinead O’Connor do piosenki „Nothing Compares 2 U”, co zaowocowało realizacją zdjęć do jego nagradzanego filmu Love Is the Devil. Szkic do portretu Francisa Bacona z 1998 r. 

W połowie lat 90. XX wieku Mathieson nakręcił zdjęcia do dwóch filmów fabularnych wyreżyserowanych przez Karima Dridiego, za które został później wyróżniony przez francuski rząd Orderem Kawalera Legii Honorowej. Kiedy kręcił reklamy telewizyjne dla londyńskiej firmy RSA Films, zwrócił uwagę Tony’ego Scotta. Po zakończeniu w 1998 r. prac nad Wrogiem publicznym Tony’ego Scotta w charakterze reżysera efektów wizualnych Mathieson zrealizował w 1999 r. zdjęcia do filmu Plunkett i Macleane w reżyserii Jake’a Scotta. Po obejrzeniu efektów jego pracy w ostatniej z wymienionych produkcji Ridley Scott zaprosił go do udziału w swoim następnym projekcie, rozpoczynając stałą współpracę tego duetu. Mathieson zrealizował zdjęcia do czterech filmów w reżyserii Ridleya Scotta — Gladiatora, Hannibala, Królestwa niebieskiego i Robin Hooda. 
W 2001 r. został nominowany do Oscara za pracę nad Gladiatorem. W tym samym roku otrzymał też nagrodę BAFTA za najlepsze zdjęcia. Kolejną nominację do nagrody Akademii przyniósł mu w 2004 r. film Upiór w operze w reżyserii Joela Schumachera. W dorobku Mathiesona znalazły się ponadto filmy takie jak: Trauma Marca Evansa, Stoned Stephena Woolleya, K-PAX, W Brighton, Burke i Hare, X-Men: Pierwsza klasa, Wielkie nadzieje Mike’a Newella oraz 47 roninów. 
Mathieson jest członkiem Brytyjskiego Stowarzyszenia Operatorów Filmowych.

GEMMA JACKSON (scenograf) została nominowana do Oscara w kategorii najlepsza scenografia, jak również do nagrody BAFTA za najlepszą scenografię za film Marzyciel Marca Forstera z Johnnym Deppem w roli głównej. Jego akcja rozgrywa się w Anglii za czasów twórcy postaci Piotrusia Pana — J.M. Barrie’ego. W 2008 r. wyróżniono ją nagrodą przyznawaną przez Australijski Instytut Filmowy (AFI) w kategorii najlepsza scenografia za thriller Houdini: Magia miłości w reżyserii Gillian Armstrong, w którym udział wzięli Guy Pearce i Catherine Zeta-Jones.
Projekty Jackson stworzone na potrzeby telewizji również przyniosły jej liczne wyróżnienia. W 2008 r. zdobyła nagrodę Emmy za najlepszą scenografię do entuzjastycznie przyjętego przez krytyków miniserialu kanału HBO John Adams z Paulem Giamattim i Laurą Linney. Kolejną statuetkę odebrała w 2012 r. za scenografię do przebojowego serialu Gra o tron. Była też nominowana do nagrody Excellence in Production Design Award przyznawanej przez stowarzyszenie Art Directors Guild za Marzyciela. Ma na swoim koncie także statuetki za pracę przy produkcji Johna Adamsa i dwie za Grę o tron, które otrzymała w 2012 i 2013 r. Ostatnio nominowano ją do nagrody BAFTA za scenografię do cenionego brytyjskiego serialu Fortitude.

Jackson współpracowała z wieloma reżyserami. W ostatnim czasie stworzyła scenografię do wyreżyserowanych przez Richarda Eyre’a thrillera Niewinna oraz uznanego dramatu Iris. Jej współpraca z Davidem Mametem zaowocowała powstaniem trzech produkcji — Spartan, Hollywood atakuje oraz Kadet Winslow. Pracowała z Peterem Hewittem na planie Pożyczalskich oraz Toma i Hucka, a z Neilem Jordanem przy produkcji Cudu i Mony Lisy. 

W jej dorobku znalazły się ponadto projekty filmowe takie jak: Dziennik Bridget Jones oraz Bridget Jones: W pogoni za rozumem, W sercu Afryki Mikaela Salomona, W zawieszeniu Johna Saylesa oraz Urok mordercy Chena Kaige.

Jackson urodziła się w Anglii. Ukończyła St. Martin’s School of Art, a następnie podyplomowy kurs scenografii. Jej mężem jest scenograf Andrew McAlpine. 
JAMES HERBERT (montażysta) pracował z Guyem Ritchiem nad kilkoma projektami, ostatnio nad światowymi hitami kasowymi Sherlock Holmes i Sherlock Holmes: Gra cieni, a także Kryptonim U.N.C.L.E. Twórcy współpracowali także przy produkcji filmów Rock’N’Rolla, Revolver, filmu dokumentalnego The Ego Has Landed oraz pilota serialu telewizyjnego stacji ABC Suspects.


Herbert wcześniej pełnił funkcję montażysty na planie thrillera akcji Na skraju jutra w reżyserii Douga Limana. Inne filmy w jego dorobku to Gangster Squad. Pogromcy mafii, filmy niezależne Lotna brygada w reżyserii Nicka Love’a, Konspiracja Echelon oraz Lesbian Vampire Killers, czyli noc krwawej żądzy, remake kultowego horroru z 1974 r. A jednak żyje, thriller Devil’s Harvest, komedia Dirty Sanchez: The Movie oraz doceniony na całym świecie, osadzony w realiach II wojny światowej dramat Czarna księga w reżyserii Paula Verhoevena.


Jako asystent montażysty Herbert pracował na planach następujących filmów: Sahara z Matthew McConaugheyem i Penelope Cruz, Troja w reżyserii Wolfganga Petersena z Bradem Pittem, Piotruś Pan w reżyserii P.J. Hogana, Lara Croft Tomb Raider: Kolebka życia Jana de Bonta z Angeliną Jolie, kolejnej części przygód Jamesa Bonda Śmierć nadejdzie jutro oraz Zawód: Szpieg w reżyserii Tony’ego Scotta z Robertem Redfordem i Bradem Pittem.

ANNIE SYMONS (projektantka kostiumów) rozpoczęła karierę w wieku 14 lat, pracując po lekcjach w lokalnym teatrze. Po ukończeniu Hornsey School of Art z dyplomem na kierunku sztuk pięknych (malarstwo, aktorstwo i kinematografia) szlifowała swoje umiejętności w dziedzinie filmu i projektowania kostiumów w National Film and TV School. Tę część edukacji sfinansowała, pracując w teatrze London Palladium.

Następnie stworzyła kostiumy do kilku filmów krótko- i pełnometrażowych dla Brytyjskiego Instytutu Filmowego we współpracy z niektórymi z najbardziej innowacyjnych i kreatywnych reżyserów w Wielkie Brytanii. W tym okresie wykonywała też projekty na potrzeby reklam telewizyjnych, teledysków, firmy modowej we Włoszech, a także zarządzała własną marką, Manifest.

Od tamtej pory Symons zaprojektowała kostiumy do wielu produkcji kinowych i telewizyjnych, w tym do Kłopotliwego chłopaka, za którą otrzymała nagrody BAFTA TV oraz Royal Television Society (RTS) Award za najlepsze kostiumy, serialu Szkarłatny płatek i biały, który przyniósł jej nagrodę RTS Award w kategorii najlepsze kostiumy, oraz Wielkich nadziei, za którą odebrała nagrodę Emmy za najlepsze kostiumy i nagrodę RTS Award za najlepszy projekt kostiumów. Została też nominowana do nagrody BAFTA TV w kategorii najlepszy projekt kostiumów za Doktora Żywago i Demony da Vinci. Jej dorobek telewizyjny obejmuje ponadto seriale takie jak: The Hollow Crown, Dracula oraz The Terror, który znajduje się obecnie na etapie produkcji. Zrealizowała również następujące projekty filmowe: Anioł śmierci, Wspaniały rok 1939 oraz Love Is the Devil. Szkic do portretu Francisa Bacona.

DANIEL PEMBERTON (kompozytor) to zdobywca nagrody Ivor Novello oraz wielu nominacji do Złotego Globu i nagrody BAFTA. Jest regularnie wymieniany jako jeden z najbardziej interesujących i oryginalnych nowych głosów tworzących obecnie muzykę filmową. Pemberton był w tym roku nominowany do Złotego Globu w kategorii najlepsza piosenka oryginalna za utwór „Gold”, wykonywany przez Iggy’ego Popa, z filmu o tym samym tytule, do którego skomponował też ścieżkę dźwiękową. Obraz wyreżyserował Stephen Gaghan, a w głównej roli wystąpił Matthew McConaughey. W ubiegłym roku Pemberton otrzymał nominację do Złotego Globu w kategorii najlepsza oryginalna ścieżka dźwiękowa za film Steve Jobs w reżyserii Danny’ego Boyle’a z Michaelem Fassbenderem i Kate Winslet. 

Współpracując wcześniej z Guyem Ritchiem przy produkcji Kryptonimu U.N.C.L.E., zyskał powszechne uznanie krytyków za odważną kompozycję i innowacyjną aranżację. Film ten, obok produkcji Steve Jobs i Z innego świata nominowanej do Złotej Palmy w Cannes, przyniósł mu nominację do nagrody dla filmowego kompozytora roku podczas ceremonii rozdania nagród World Soundtrack Awards w 2016 r. Wcześniej otrzymał tytuł Odkrycie roku na gali wręczenia World Soundtrack Awards w 2014 r. za pracę przy filmie Adwokat oraz za Blood, In Fear i Demona salsy. 

Pemberton pracował w brytyjskiej telewizji przez ponad dwie dekady, tworząc muzykę do wielu seriali i dokumentów wyróżnionych nagrodami Emmy i BAFTA, w tym Peep Show, Complicit, Na salonach i w suterenie, Dirk Gently, Prey, Space Dive, Okupacja, Desperate Romantics oraz Hiroszima. Przełom w jego karierze nadszedł, kiedy Ridley Scott, na którym ogromne wrażenie zrobiła debiutancka ścieżka dźwiękowa Pembertona do kostiumowego thrillera o zjawiskach paranormalnych Szepty z 2011 r., zatrudnił kompozytora do napisania ścieżki dźwiękowej do filmu Adwokat. Duet ponownie nawiązał współpracę przy pierwszej produkcji Scotta wyreżyserowanej na potrzeby telewizji — The Vatican, a ostatnio przy produkowanym przez Scotta thrillerze opowiadającym o aferze Watergate — Felt, który wyreżyserował Peter Landesman. Główną rolę zagrał w nim Liam Neeson.
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