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OPIS
Trzymająca w napięciu, niepokojąca adaptacja bestsellerowej powieści Leïli Slimani. Czy wiesz komu oddajesz swoje dziecko ?
Myriam i Paul są kochającym się małżeństwem z dwójką dzieci. Gdy Myriam postanawia, mimo oporów męża, wrócić do zawodu adwokata, para zaczyna szukać niani. Po surowym castingu zatrudniają Louise. Dzieci szybko przywiązują się do nowej opiekunki, która stopniowo staje się centralną postacią w rodzinie.
Niania była dla nich wybawieniem… do czasu.

O POWIEŚCI:
„Chanson Douce” to powieść Leïli Slimani wydana 18 sierpnia 2016 roku przez Gallimard Edition. W Polsce opublikowana przez wydawnictwo Sonia Draga pod tytułem „Kołysanka”.
W listopadzie 2016 roku Slimani została laureatką Nagrody Goncourta (najbardziej prestiżowej nagrody literackiej we Francji). We Francji wydano ponad milion egzemplarzy „Kołysanki”.
Powieść została przetłumaczona na 43 języki ( w tym niemiecki, hiszpański, grecki, włoski, japoński, hebrajski, portugalski, rumuński, czeski, chiński i polski).

BIOGRAFIA LEILI SLIMANI:
Leïla Slimani to autorka bestselleru „Kołysanka”, uznanego między innymi za jedną z dziesięciu najlepszych powieści roku przez The New York Times Book Review. Slimani jest pierwszą Marokanką, która otrzymała prestiżową francuską nagrodę literacką – Nagrodę Goncourta. Za swoją pierwszą powieść „Adele” otrzymała wyróżnienie La Mamounia. 
Slimani jest dziennikarką zaangażowaną w obronę praw kobiet. Jest osobistą reprezentantką prezydenta Emmanuela Macrona do promocji języka i kultury francuskiej. Vanity Fair France umieściło ją na drugim miejscu listy pięćdziesięciu najbardziej wpływowych Francuzów na świecie. Urodziła się w Rabacie, w Maroko, w 1981 roku. Obecnie mieszka w Paryżu z mężem Francuzem i dwójką dzieci.

NAGRODY I NOMINACJE DLA KSIĄŻKI
Najlepsza książka roku:
Nagroda Goncourta
The New York Times Book Review
The Boston Globe
Real Simple
Wyróżnienie Entertainment Weekly 
Finałowa lista nagrody literackiej Los Angeles Times w dziedzinie tajemnica/thriller
Finałowa lista nagrody Edgara Allana Poe dla najlepszej książki
WYWIAD Z REŻYSERKĄ  - LUCIE BORLETEAU

Czy pamiętasz, jakie emocje towarzyszyły ci, gdy czytałaś powieść Leili Slimani?
Przeczytałam ją całą za jednym zamachem, kiedy tylko została wydana. Zanim jeszcze otrzymała Nagrodę Goncourta. W „Kołysance” jest coś magnetycznego. Pamiętam, że miałam przedziwne zawroty głowy, jakbym patrzyła w jakąś otchłań bez dna. Ciekawe jest to, że Leïla Slimani nie potępia ani przestępczyni, ani rodziców – w ten sposób powstaje bardzo okrutny obraz współczesnego społeczeństwa, społeczeństwa, które pożera własne dzieci. Powieść zadaje pytanie, jak taka zbrodnia jest w ogóle możliwa w naszym społeczeństwie? Potworem nie jest Louise i jej szaleństwo, ale coś niesprecyzowanego, co sprawia, że nasze własne czyny wracają do nas. Uderzył mnie realizm, niemal dokumentalna precyzja tej opowieści, a jednocześnie to, jak bardzo przypomina straszne elementy baśni. Podobał mi się brak morału. Wszystko było bardzo ambiwalentne. Zafascynowała mnie postać Louise – poruszająca, zupełnie nieprzewidywalna, a przez to urzekająca. Jest przerażająca, ale jednocześnie można się z nią identyfikować. Jest kluczem do tej całej historii.

Czy uważasz, że widzowie będą w stanie współodczuwać z bohaterami tej historii?
Tak, ponieważ nie mamy tu do czynienia z karykaturami. Aktorzy grają swoje role dosłownie. Empatia wynika głównie z możliwości wcielenia się w postać. Karin Viard to popularna gwiazda lubiana przez publiczność. Wydaje się wiarygodne, że byłaby dobrą nianią. Wprowadziłaby nieco ładu i rozsądku do sposobu funkcjonowania tej rodziny. Leila Bekhti jest również bardzo popularna. Szybko czujemy z nią porozumienie, ma w sobie coś z „dziewczyny z sąsiedztwa”. Antoine Reinartz w roli Paula tworzy współczesny portret – na pierwszy rzut oka – eleganckiego, inteligentnego mężczyzny, który ma w sobie pewną dziecięcą delikatność. Bardzo porusza mnie motyw cierpienia i upokorzenia, jakiego doświadcza Louise. Kiedy zostaje zaproszona na wakacje, czuje się mile widziana w rodzinie, a potem zostaje odrzucona. To poczucie porzucenia uwypukla jeszcze bardziej samotność, która tak bardzo jej doskwiera, która staje się nie do zniesienia.

Postać Louise pozostaje zagadką. Twój scenariusz nieco odchodzi od powieści, podkreśla jeszcze bardziej jej niejednoznaczność, bo usuwa niektóre otaczające ją postacie, informacje o jej osobowości, o jej życiowej ścieżce.
Nie chciałam tworzyć żadnych retrospekcji, które pokazywałyby historię Louise, dlatego niektóre aspekty jej charakteru ujawniają się w filmie w nieco inny sposób. Jej córka i zmarły mąż są tylko wspomniani w dialogu. Jej leczenie psychiatryczne pokazywane jest jako epizody szaleństwa, mające kulminację w postaci pojawiających się ośmiornic. Nie zostawiliśmy też w filmie postaci jej kochanka, ale niektóre sceny pokazują ją jako istotę seksualną. Z drugiej strony postanowiłam zachować pojawiające się co jakiś czas postacie drugoplanowe takie jak Sylvie – teściowa, niejednoznaczna bohaterka wywołująca poczucie winy. Jest nieznośna, a jednocześnie tylko ona wszystko dostrzega w całej historii. Pojawia się też Wafa, przyjaciółka Louise, która opowiada o trudnym życiu, ale w sposób niezwykle pogodny.


To, co uderza, kiedy Louise pojawia się po raz pierwszy na ekranie, jest jej spokój. Słychać go w jej głosie, widać w przypominającej Sfinksa postawie...
Na początku filmu patrzymy na sprawy z perspektywy Myriam. Chciałam, żeby jej spotkanie z Louise było jak uderzenie gromu, bez żadnych dwuznaczności związanych z uczuciami tych dwóch kobiet. W książce socjolog Caroline Ibos „Kto zaopiekuje się naszymi dziećmi?” opisana jest problematyka „ceremonii rekrutacyjnej” związanej z wyborami rodziców, które często mają zupełnie nieracjonalne podstawy. Ta książka była dla mnie jednym ze źródeł inspiracji podczas adaptacji, a szczególnie podczas pisania tej pierwszej sceny. Większość osób grających nianie biorące udział w procesie rekrutacji, było w prawdziwymi opiekunami do dzieci. Potem dowiedziałam się, że Leila Slimani również czytała tę książkę, kiedy pisała swoją powieść.

W pierwszej scenie pokazującej Louise, jest ona odwrócona do widza plecami. Ten obraz powtarza się potem w filmie.
Uważam, że można się wiele dowiedzieć patrząc na czyjeś plecy, albo kark. To dla mnie sposób pokazania, że nie wiemy, co się dzieje w jej głowie. Z Louise wiąże się niezgłębiona tajemnica. Co więcej – dostrzegam w Karin Viard podobieństwo do Kim Novak w „Zawrocie głowy” Hitchcocka. Lubię filmować jej kark i elegancki sposób, w jaki trzyma głowę.

Przedstawiasz swój film, jako thriller albo horror, jednocześnie budując go w ramach narracyjnej relacji. Wygląda na to, że podoba ci się ta ulotna przestrzeń pomiędzy.
Od razu wiedziałam, że „Kołysanka” ma mieszać gatunki i raz stawać się filmem realistycznym, a czasem bardziej thrillerem, czy w ogóle czymś niedającym się skategoryzować. Uznałam, że to najlepszy sposób oddania pojawiającej się tam atmosfery dziwności, tym bardziej niepokojącej, że umiejscowionej w najbardziej znajomej nam przestrzeni – w domu, wśród rodziny. Przedstawienie codzienności daje nam poczucie normalności, powtarzalności pewnych działań i czynów. Jednak w tej historii wszystko zostaje pochłonięte przez dziwność. Ta niestabilność mnie zafascynowała. Zbliżam się do gatunku thrillera, ale nigdy do niego nie docieram. Podoba mi się ciągłe poczucie ambiwalencji w tej historii, zawieszenie między naturalizmem a światem fantazji, które przypomina niesamowitość, o której pisał Freud, a którą tak doskonale umieszczał w swoich filmach Polański – szczególnie w „Lokatorze”, innej opowieści o rodzącym się szaleństwie. 

Chociaż, słowami Claudela, „najgorsze nie zawsze jest pewne”, tutaj się wydarza. Czy przeniesienie tej historii na ekran jest rodzajem egzorcyzmu?
Tak! Dla mnie ten film ma wymiar koszmaru sennego. W monologu otwierającym Myriam opisuje swój lęk, że mogłaby stracić dzieci i opowiada swoje złe sny. Najbardziej przerażające koszmary są często bardzo realistyczne, przypominają nam codzienność aż do chwili, gdy coś nagle wciąga nas w horror. „Kołysanka” sugeruje ten stan na granicy snu – czy to, co widzimy na ekranie dzieje się naprawdę, czy jest tylko w wyobraźni? Louise, postać z koszmaru, ucieleśnia nasze najbardziej pierwotne lęki. To dlatego jest tak interesująca. Może chcemy to zobaczyć, żeby odgonić od siebie nieszczęścia i w nadziei, że nic takiego nie spotka naszych dzieci.

Dlaczego umieściłaś scenę zamordowania dzieci na końcu filmu zamiast na początku, jak w powieści? Jakie były twoje plastyczne odniesienia w kwestii tej sceny?
Umieściłam scenę morderstwa na końcu, żeby poczucie zagrożenia budowało się powoli, ale też dlatego, żeby bohaterowie nie zostali z góry potępieni. Ja postrzegam to tak, że Louise jest winna, ale nie tylko ona jest odpowiedzialna za całą sytuację. Tu właśnie można zauważyć w moim filmie wpływy Chabrola. Nie chciałam pokazywać ciał, czy też samego morderstwa, ani zaplątać się w sekwencji wydarzeń. Za to niepokazanie niczego byłoby brakiem odwagi, dlatego zdecydowała się na tę dziwaczną wersję sceny zbrodni.

Przez cały film, od początku do końca, wyczuwalne jest napięcie. Co zrobiłaś, żeby to osiągnąć i zbudować równowagę między kluczowymi scenami a spowolnieniami w akcji?
Kiedy widz ogląda film idealnie wpasowany w konkretny gatunek, nie jest głęboko zaangażowany. Inaczej jest, kiedy akcja oscyluje między dokumentalną relacją a thrillerem. Kiedy tylko znaleźliśmy odpowiednie mieszkanie rodziców, wykorzystałam tę przestrzeń i ograniczenia, jakie nam narzucała, do zakłócenia normalności. Wykalkulowałam, jak stworzyć takie wrażenie. Uważam, że kino jest jak wesołe miasteczko – film może mieć swój ciężar, a jednocześnie zabierać widzów na przejażdżkę kolejką górską. Chciałam jednocześnie wywołać emocje i wciągnąć widza.

Tutaj, podobnie jak w „Odysei Alicji”, gdzie pokazałaś codzienne życie mechanik pokładowej na statku transportowym, przedstawiłaś temat nieczęsto poruszany przez kino – opiekę nad dziećmi...
Chciałam pokazać związaną z tym satysfakcję. Bardzo cenimy edukację, ale co tak naprawdę myślimy o tym, co dzieje się z dziećmi do szóstego roku życia? Kto się nimi zajmuje, kto odprowadza je do szkoły czy do lekarza, kiedy ich rodziców nie ma w domu? Kto je karmi i zmienia im pieluchy? Kto je przytula i śpiewa im śmieszne pioseneczki? Chciałam przedstawić ten aspekt codziennego życia, który rzadko jest pokazywany, bo wydaje się trywialny. Ale tu stał się sercem filmu, który opiera się na relacji między nianią i dziećmi oraz między nianią i matką. Na tym skupiała się powieść.  Nie zastanawiając się nad tym, czy odkrywam coś na nowo, staram się jednak w każdym filmie wchodzić na stosunkowo niezbadane terytorium. W tym sensie temat powieści był dla mnie fantastyczny. To również temat budzący niepokój, bo tak osobisty. Było dla mnie bardzo ważne, żeby nie pojawił się tu żaden cynizm, żebyśmy nie czuli się lepsi od bohaterów.

Jak stworzyłaś postacie Paula i Myriam?
Film wiernie odtwarza tu powieść. Pochodzenie Myriam jest niejasne, natomiast rodzina Paula jest szczegółowo opisana, podobnie jak przeszłość Louise. Dlaczego nigdy nie widzimy jej rodziców, u których mogłaby szukać wsparcia? Leila Bekhti i ja znajdowałyśmy na to pytanie własne odpowiedzi, ale ten wątek nie został rozwinięty w filmie, a widzowie muszą sobie to sami dopowiedzieć. Myriam, podobnie jak Louise, próbuje odnaleźć swoje miejsce. Paul nie stwarza sobie takich problemów. Jest oddany swojej pracy, zdecydował się nie ryzykować i nie wybierać kariery artystycznej. Jest menedżerem, niczego nie tworzy. Sposób mówienia i postawa Antoine’a Reinartza pozwala łatwo pokazać różnice klasowe między Louise i jej pracodawcami, którzy są pnącymi się po szczeblach kariery paryżanami.

Czy opisałabyś Myriam i Paula jako „burżujów”? Powieść głęboko sięga do aspektu socjologicznego, ale twój film kładzie na to nieco mniejszy nacisk...
Kiedy przygotowywaliśmy się do zdjęć, odrzuciliśmy to określenie. Właściwie zawsze jesteśmy dla kogoś burżujami. Uważam, że to bardzo upraszczające, stygmatyzujące określenie. Dostrzegalne jest to, że klasy społeczne się mieszają. Widać tu klasę średnią wyższą, ale Myriam i Paul nie należą do tych kręgów, sami nie byli wychowywani przez nianie. Nic nie wskazywało na to, że zatrudnią kiedyś opiekunkę. A to właśnie jedna z istotnych kwestii zarówno powieści, jak i filmu – za mała uwaga przykładana do opieki nad dziećmi. Nasze społeczeństwo stwarza czasem groteskowe sytuacje. Film ma też lekko satyryczny wymiar, który ujawnia się podczas procesu rekrutacji niani, czy też w scenach z Wafą. Powtórzę jeszcze raz – odniesieniami były dla mnie filmy takie jak „Lokator” czy „Dziecko Rosemary”, które nie unikają mieszania odrobiny humoru z mrocznymi aspektami.

Napisałaś tę adaptację z Jeriemiem Elkaimem. On, podobnie jak ty, jest aktorem. Czy to była zaleta?
Ma ogromne doświadczenie na planie filmowym, także jako aktor. Dlatego myślę, że Jeremie nie napisałby sceny, której nie warto byłoby nakręcić! Wszystkie jego sugestie wnoszą wiele do procesu zdjęciowego, są szczególnie przydatne dla aktorów – w granych sytuacjach, dialogach.

Jak pracowałaś z aktorami?
Karin Viard czerpie z aktorstwa ogromną przyjemność, podobnie jak mnie wielką przyjemność sprawia kręcenie filmów. Karin doskonale panuje nad swoim ciałem. Jest w niej jednocześnie coś zwierzęcego i bardzo silnego. Nawet, kiedy mówi bardzo spokojnie, jest w niej siła. To nie jest wymyślone, wykalkulowane, po prostu taki ma dar. Właśnie dzięki temu, jak Karin zagrała Louise, widzowie są oczarowani. 
Leila Bekhti jest mistrzynią wyrażania emocji. Oddaje się temu w całości i zawsze jest gotowa szukać inspiracji. Wspaniale się bawiłyśmy przemieniając ją w Myriam. Zależało nam na tym, żeby nie wyglądała jak którakolwiek z granych przez nią wcześniej bohaterek. Dla roli obcięła włosy, pobawiłyśmy się jej naturalnym stylem z zamiarem zrobienia z niej młodej kobiety aspirującej do klasy średniej. Pracowałyśmy też nad sposobem mówienia w typie młodej prawniczki.
W Antoinie Reinartzu, oprócz jego skupionego na szczegółach, inteligentnego aktorstwa, podobało mi się to, że przed graniem prowadził inne życie. Podobnie jak jego bohater, Paul, uczył się w prestiżowej szkole biznesu. Stąd wziął się jego ostry sposób wypowiadania, podejścia do pracy. I tu ponownie chcieliśmy odejść od tego, jak zazwyczaj wygląda na ekranie. Antoine specjalnie przytył, żeby wyglądać jak młody ojciec lubiący wino. Także skórzana kurtka i buty za kostkę sprawiały, że wydaje się cięższy.

Kluczową rolę w twoim filmie odgrywają dzieci. Jak reżyserowałaś dziewczynkę i maleństwo, które wcieliły się w te postacie?
Praca z dziećmi bywa bardzo problematyczna. Nasze zdjęcia były uzależnione od ich obecności i od ograniczeń, jakie były związane z ich występami. Wszyscy musieliśmy się zmobilizować, a dorośli aktorzy byli bardzo wyrozumiali. Reżyserowałam dzieci w taki sam sposób jak dorosłych aktorów. Szybko znalazłam Assyę Da Silvę, która gra małą dziewczynkę. Było w niej coś surowego i nieprzewidywalnego. Bardzo chętnie grała, a kiedy jej dobrze wychodziło, czuła to. Potrafiła też doskonale słuchać, dzięki czemu u boku świetnych aktorów stawała się coraz lepsza. Maluch to moje własne dziecko. To było bardzo praktyczne rozwiązanie, bo wiedziałam, jak będzie reagował. Do scen, w których młodsze dziecko jest nieco starsze, zaangażowaliśmy parę bliźniąt, których mamę znam. Robiliśmy wszystko, żeby to doświadczenie nie było traumatyczne dla dzieci. Podczas zdjęć robiliśmy niewiele prób i nigdy nie uczestniczyły w nich maluchy. Podczas przygotowań odgrywaliśmy z Assyą różne scenki, co pozwoliło nam sprawdzić jej możliwości aktorskie, ale prawie nigdy nie były to sceny z filmu. Nie dostała egzemplarza scenariusza i nie powiedzieliśmy jej, jak kończy się ta historia, żeby nie zaczęła się bać Karin. Myślę jednak, że ona wiedziała, jak to się kończy. Musiała rozumieć, że mydlimy jej oczy.

Dla mroczność tej historii przeciwwagą jest ilość kolorów na ekranie. Podobnie jak miękkie ruchy kamery dające poczucie, jakbyś otaczała swoich bohaterów rodzajem delikatności...
To film, w którym to, co najgorsze, rozgrywa się w jasnym świetle dnia. W „Kołysance” cierpienie wynika z bardzo zwyczajnych rzeczy, dlatego zdecydowałam się na wyraziste światło, żeby wszystko jasno pokazać.
Wraz z Alexisem Kavyrchine staraliśmy się rozbić wrażenie mrocznego horroru jaskrawymi kolorami, nawet w scenach nocnych. Chciałam też, żeby ruch kamery oddawał rodzaj pieszczotliwości, odzwierciedlając urok, jaki roztoczyła Louise. Film jest przyprawiony elementami czarnej magii w nieco większej dawce niż w powieści. Czasem widzimy w Louise jakieś odległe echa wiedźm. To sposób na wprowadzenie elementu fantastyczności, dziwności do historii mocno zakorzenionej w codziennych miejskich realiach.

Ten element jest również wzmocniony przez pojawiające się na ekranie ośmiornice...
Ta scena pozwala nam zobaczyć Louise w czasie wybuchu przemocy, kiedy niszczy wszystko wokół siebie zanim dokona ostatecznego aktu. Pomysł ośmiornicy powstał we mnie i nie do końca potrafię go wytłumaczyć.
Chciałam pokazać szaleństwo Louise bez konieczności odwoływania się do retrospekcji z jej życia. Była to też odpowiedź na zwierzęta pojawiające się w powieści. Karin zasugerowała wprowadzenie ośmiornicy do historii na wczesnym etapie. Dlatego pojawia się na plaży w trakcie ich wakacji. W ośmiornicy jest coś bardzo organicznego. Nie jest to dla mnie symbol seksualności, raczej odzwierciedlenie rodzaju zmysłowości związanej z opieką nad dziećmi, albo jeszcze inny symbol – może macicy, w której coś poszło nie tak?

Czy inspirowałaś się tajemniczą nianią i fotografką Vivian Maier, która wzbudziła zainteresowanie, gdy nakręcono o niej film dokumentalny?
Dokument „Poszukiwania Vivian Maier” zainspirował mnie do stworzenia bałaganu, jaki widzimy w mieszkaniu Louise. Chcieliśmy stworzyć poczucie nagromadzenia rzeczy, sugerujące, że miała kiedyś większą przestrzeń mieszkalną. Podobało mi się też to, jak jej domowy nieład kontrastuje ze schludną prezencją. Vivian Maier była zadziwiającą i inspirująca postacią. Gdyby nie robiła zdjęć, może skończyłaby jak Louise. Było w niej coś bardzo mrocznego. Była zagadką, tak jak Louise.

Tragedia, jaka rozgrywa się w twoim filmie, rozciąga się też poza domowe środowisko. W tle pojawia się wizja globalnej apokalipsy związanej z kryzysem ekologicznym. Ta koncepcja wyłania się poprzez obrazy w telewizji, gdzie tworzy się wizja świata w niebezpieczeństwie...
W powieści Louise (czasem też z dziećmi) ogląda w telewizji wiadomości na temat ataków terrorystycznych z 2015 roku. Nie chciałam zostawiać tego fragmentu, który sugerowałby konkretną datę. Chciałam jednak, żeby w tle pozostał obraz wielkiej przyrodniczej, społecznej i politycznej klęski – jakiegoś zagrożenia o globalnym charakterze. Pojawiają się więc drobne sugestie, ale jednak zamierzone.

W jaki sposób podeszłaś do udźwiękowienia i ścieżki muzycznej filmu?
Postanowiłam wykorzystać muzykę takich kompozytorów jak Purcell czy Debussy obok utworów napisanych specjalnie do filmu. Zwróciłam się do Pierre’a Despratsa, który komponował ścieżkę muzyczną do „Dzikich chłopców” Bertranda Mandico. Po raz pierwszy pracowałam z kompozytorem na etapie montażu. To było wspaniałe doświadczenie. Chciałam, żeby muzyka była wyrazista, odzwierciedlając jednocześnie kino gatunkowe i rymowanki dziecięce. Wspomniałam też o motywie czarnej magii i Pierre wykorzystał dawne instrumenty, takie jak liry, cymbały czy gitary klasyczne. Chciałam, żeby muzyka bazowała na tym, co widzimy, ponieważ prowadzi nas aż do końca, do tragedii. Zawsze uważałam, że dźwięki trafiają do serca, w przeciwieństwie do obrazów, które uczymy się analizować i do których jesteśmy w stanie nabrać większego dystansu. Lubię wykorzystywać dźwięki, które się nie wyróżniają, ale jednak robią wrażenie. To rodzaj tkania, jak przez wiedźmy snujące czary.










image1.png
AR

.





image2.jpeg




