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OPIS FILMU

„Wszystko wszędzie naraz” to szalone połączenie kina akcji, komedii i science-fiction o niewiarygodnej bohaterce, od wizjonerskich twórców filmowych - Daniela Kwana i Daniela Scheinerta oraz producentów Anthony’ego i Joe Russo (Avengers: Endgame).
Evelyn Wang (Michelle Yeoh), borykająca się z trudami codzienności mama w średnim wieku, natrafia na klucz do „multiwersum”: sieci przecinających się ze sobą światów, gdzie może zbadać wszystkie drogi życiowe, którymi nie poszła: począwszy od gwiazdy filmowej do uznanego szefa kuchni Teppanyaki. Kiedy pojawiają się mroczne siły, Evelyn będzie musiała wykorzystać wszystko co ma i wszystko czym kiedyś mogła być, aby ocalić to, co jest dla niej najważniejsze: jej rodzinę.
Dzięki niesamowitym scenom sztuk walki, lekkiemu humorowi w stylu pop oraz przyprawiającym o bicie serca emocjom, to epicki i porywający film, jakiego nigdy wcześniej nie widzieliście.

O PRODUKCJI

Na ścianie w gabinecie reżysera Daniela Kwana w Highland Park w Los Angeles wisi oprawiona praca artysty Ikedy Manabu pod tytułem „Historia wzlotów i upadków”. To misterny rysunek tuszem przedstawiający chaotyczne kłębowisko pagód, powykrzywiane gałęzie wiśni oraz tory kolejowe – to dokonały przykład bogatego stylu Manabu, który jest niemal do bólu maksymalistyczny. 
„On tworzy obrazy, które przyprawiają o ból głowy, kiedy na nie patrzymy, bo są tak misterne, tak pełne szczegółów, tak zawiłe”, tłumaczy Kwan. „Ale kiedy odsuniesz się od obrazu na kilka kroków nagle zauważysz – ojej, przecież to drzewo”. 

Kwan i współpracujący z nim reżyser Daniel Scheinert (ten autorski duet jest również znany jako Daniels) musieli znaleźć własne drzewo. Wszystko działo się około 2016 roku, kiedy powstawał pierwszy zarys historii, która teraz nosi tytuł Wszystko wszędzie naraz. Ten projekt bardzo przypominał chaos obrazu Manabu, który oglądamy w zbliżeniu. Na zdjęciu, które powstało w tamtym okresie widzimy przyprawiający o ból głowy diagram na tablicy wielkości ściany, który zawiera kilkanaście zaznaczonych kolorami wątków, nagryzmolone zarysy pomysłów oraz coś o fallicznym kształcie (lub Czechowską strzelbę).

W tamtym okresie Kwan martwił się, że film nad którym pracował był przesadzony. To całkiem zrozumiałe – jest to wpisane w sam tytuł filmu – a równocześnie właśnie to sprawia, że film jest oryginalny i wyjątkowy. A kiedy kakofonia różnych elementów ostatecznie przeistacza się w coś prostego, film jest wręcz transcendentny. Kiedy dziś ogląda się gotowy film, wyczuwa się w nim początkową maksymalistyczną i zwariowaną energię. Nawet teraz, kiedy wszystko zostało rozpracowane, reżyserzy nadal śmieją się, że nie potrafią dokładnie wyjaśnić, o czym opowiada film. 

„Jedna z odpowiedzi mówi, że to dramat rodzinny. Inna odpowiedź mówi, że to film science fiction, jeszcze inna, że to film filozoficzny”, podsumowuje Scheinert. Można też powiedzieć, że to kino kung-fu, które porusza się po wielowymiarowym uniwersum, a Michelle Yeoh to centralna postać zbawiciela nie z własnej woli. Inna odpowiedź mówi, że to film o różnicach pokoleniowych oraz o Internecie i utajonych lękach związanych z życiem we współczesnym świecie. Można też przywołać to, co początkowo twierdzili Daniels – to po prostu film o kobiecie, która stara się rozliczyć podatki.

To nie do końca zła odpowiedź – w końcu film zaczyna się właśnie od tego. Na początku filmu poznajemy Evelyn Wang (Yeoh) – zabieganą właścicielkę pralni, która mieszka w ciasnym mieszkaniu nad swoją firmą i musi zmierzyć się ze stertą papierkowej roboty przed inspekcją Urzędu Skarbowego. Evelyn stresuje się swoim starym ojcem (James Hong), który ma z nią zamieszkać oraz stara się wysłuchać zarówno dorosłej córki Joy (Stephanie Hsu) oraz swojego łagodnego męża Waymonda (Ke Huy Quan). Kiedy spotyka się z pracowniczką skarbówki (Jamie Lee Curtis), dziwne zdarzenie związane z mężem wciąga ją w wielowymiarową przygodę, podczas której los wszystkich światów będzie w jej rękach. Evelyn będzie musiała zmierzyć się z tym, kim jest dla siebie samej i dla swojej rodziny. 

Kończąc projekt Daniels zrobili krok do tyłu i wreszcie zobaczyli drzewo. „Moglibyśmy powiedzieć milion rzeczy na temat tego filmu, ale najszczersza odpowiedź jest taka, że to film o mamie, która uczy się uważności na własną rodzinę w całym tym chaosie”, podsumowuje Kwan. 

Ten film, podobnie jak wcześniejsze projekty duetu Daniels (film Człowiek-scyzoryk czy kultowy wideoklip do „Turn Down for What” Lil Jon), jest jak skok na główkę i poddanie się czystej anarchii: Evelyn wpada do metafizycznego świata „przeskakiwania między wersami”, który wyłania się zza nieciekawego i pospolitego budynku Urzędu Skarbowego i prowadzi do przypominającej pałac kryjówki nihilisty i negatywnego bohatera o imieniu Jobu Tupaki. Evelyn przeskakuje z migoczącego światłami Hong Kongu do pustynnych kanionów, gdzie rozumne skały prowadzą szczere rozmowy. Poczucie nieskrępowanej wyobraźni, niekończącego się chaosu, ostatecznie pozwala przemienić to co uniwersalne (lub multi-uniwersalne) w coś intymnego – w szczerą medytację nad tym, aby naprawdę widzieć tych, którzy są blisko nas w czasach, kiedy wydaje się, że świat się rozpada. 

„Największym zalążkiem, który nas motywował, a który wydawał się być metaforą tego, co aktualnie przeżywamy jako społeczeństwo, było poczucie przesytu informacjami, przeładowania”, wyjaśnia Kwan. „Ludzie ciągle powtarzają, że ‘zmęczenie empatią’ zaczęło się wraz z epidemią COVID, ale moim zdaniem to zaczęło się jeszcze przed wybuchem pandemii – trzeba troszczyć się o zbyt wiele i wszyscy tracą wątek. To była ostatnia nuta, dzięki której film przerodził się w historię o empatii w chaosie”. 

Film sprytnie wykorzystuje motyw „podróży bohatera” zgodnie z oczekiwaniami widza, jednak trójaktowa struktura jest rozciągana i skracana, jakby sam w sobie film przechodził przez popękane multiwersum. Poczucie nieskończoności – wszystkie możliwe światy, bezdenne królicze nory, wszystkie przesuwające się pod powierzchnią elementy – były w centrum uwagi współreżyserów, kiedy budowali podstawy filmowej opowieści. Istotne wydawało się to, aby widzowie doświadczyli takiego samego zawrotu głowy, jak Evelyn. Widzowie mieli poczuć się przytłoczeni hałasem oraz mnożącymi się wyborami wszystkich żywotów Evelyn. Śmiałe strukturalne posunięcia były kluczowe dla stworzenia tego wrażenia. 

Tematyczne jądro filmu pomogło duetowi Daniels poradzić sobie z niektórymi sprzecznościami, które istniały we wczesnych inspiracjach dla filmu Wszystko wszędzie naraz, kiedy kilka lat temu duet reżyserski wybrał się na podwójny seans kinowych hitów z lat dziewięćdziesiątych. „Poszliśmy zobaczyć Matrix i Podziemny krąg w New Beverly i po raz kolejny zakochałem się w tych filmach”, wspomina Kwan. „Myślałem sobie: kurczę, gdybym umiał nakręcić coś, choćby w połowie tak porywającego jak Matrix, ale napisane naszym charakterem pisma i z naszym przesłaniem, umarłbym szczęśliwy”. 

Kwan podkreśla, że w szczególności inspirowały go kultowe sceny walki z Matrixa, które nawiązywały do uwielbianych przez Daniela filmów kung-fu. Kwan zauważa, że różnica polega na tym, że „nie podoba nam się przemoc, ale podobają nam się filmy akcji”.

„Jest w tym coś zabawnego i emocjonalnego. Chcieliśmy przekazać podobną energię oraz satysfakcjonujące doznanie filmowe i nakierować je na miłość i zrozumienie”, ciągnie Kwan. „To było kolejne zabawne wyzwanie, bo nie wiedzieliśmy jak to zrobić, ale chcieliśmy to zobaczyć na dużym ekranie”. 

INSPIRACJE, PISANIE SCENARIUSZA I DEWELOPMENT

„Siedziałam i myślałam: Nie, nikt przy zdrowych zmysłach nie zrobi czegoś takiego jak palce z parówek”, wspomina Michelle Yeoh. 

Yeoh wspomina pierwszy raz, kiedy przeczytała scenariusz do Wszystko wszędzie naraz, kiedy była to jeszcze początkowa wersja tego, gdzie chcieli ją zabrać Daniels, czyli w podróż po chorym śnie o multiwersum, gdzie w jednym ze światów rzeczywiście miała mieć zamiast palców parówki, których używałaby w zdecydowanie nietypowy sposób, dziwnie wzruszający dla Jamie Lee Curtis. Yeoh jeszcze nie widziała Człowieka-scyzoryka, ale słyszała o nim wiele dobrego. Być może, gdyby obejrzała ten film z Danielem Radcliffem w roli nadętych zwłok, które stanowią towarzystwo, narzędzie przetrwania oraz przejaw transcendencji dla Paula Dano, miałaby większe pojęcie o tym, w co się pakuje. 

Tak naprawdę to w czasie promocji Człowieka-scyzoryka duet reżyserski zapalił się do wówczas świeżego pomysłu na film science-fiction rozgrywający się w multiwersum. Najpierw, jak ujął to Scheinert, powstał koncept „egzystencjalnego, nihilistycznego, koszmarnego miasta”. W między czasie miały pojawiać się palce-parówki, jak również inne barwne pomysły i miejsca, które towarzyszyłyby akcji filmu duetu Daniels, podczas której eksplorowana jest nieskończoność możliwych żywotów. „Napisaliśmy zarys scenariusza, a wszyscy powtarzali nam, że to brzmi jak film za sto milionów dolarów i że będziemy musieli to przepisać”, wspomina Scheinert. 

Tym niemniej, dzięki doświadczeniu w kręceniu wideoklipów – czyli w dziedzinie, gdzie nauczyli się tworzyć immersyjne światy przy małym budżecie na komputerach we własnej sypialni – przy współpracy małej zaufanej ekipy przyjaciół, z którymi pracują od lat, duetowi udało się stworzyć dzieło, które nie zatraciło ekspansywności ani dzikości pomysłu, którego realizacja wymagałaby zainwestowania dziewięciocyfrowych kwot. 

„Twórcze napięcie w naszym duecie bierze się zwykle stąd, że ja jestem zbyt ambitny, a on jest zbyt ostrożny i ciągle myśli o wydajności i rentowności”, śmieje się Kwan. „Dzięki tej rozbieżności i temu konfliktowi udaje nam się wydawać pieniądze tam, gdzie to rzeczywiście konieczne, a tam, gdzie się da kombinujemy, kombinujemy i idziemy na ustępstwa”. Innymi słowy: „Estetyka Dana jest maksymalistyczna”, podkreśla Scheinert. „Czasami wpada na taki pomysł, który jest jak zdanie pisane jednym ciągiem. Czyli, nagle ktoś coś mówi! A potem to się dzieje! A moim zadaniem jest mu kibicować”. Wspólnie duetowi udaje się sprawić, że napisane jednym ciągiem zdania stają się wykonalnymi tworami.

Pójście na całość, które jest znakiem rozpoznawczym ich twórczości, bierze się z początków ich działalności w Internecie. Chociaż Wszystko wszędzie naraz stanowi doskonały przykład filmu pełnego nawiązań filmowych – począwszy od Odysei kosmicznej po Spragnionych miłości lub Ratatuj – Kwan upiera się, że ich film nie jest dziełem kinofilskim, lecz inspiruje się filmikami na YouTube, skeczami „Tim i Eric” oraz przełamującą formę anarchią japońskich filmów anime. 

„Wrzucaliśmy nasze kawałki do Internetu, a algorytm ich nie przyjmował, bo wszystko było zbyt zwariowane, ale potem ludzie zaczynali się nami interesować i dawać nam pozytywne wsparcie”, wspomina Kwan. „A my wtedy myśleliśmy: cóż, może powinniśmy być jeszcze bardziej szaleni”. 

Taki odbiór ich twórczości groził jednak, że w pewnym momencie pójdą za bardzo w głąb króliczej nory i zaczną kręcić puste znaczeniowo dziwaczne filmy. „Nasza samoświadomość oraz fakt, że czuliśmy, że marnujemy nasze życie, sprawiły, że zaczęliśmy starać się zawrzeć w naszych pracach coś osobistego, choćby po to, żeby zobaczyć, co się stanie”, wspomina Kwan. „Między nami a algorytmem wytworzyła się dziwna synergia. Algorytm mówił nam: zaszalejcie, zróbcie coś dziwacznego. Ale my sami czuliśmy, że chcemy podzielić się czymś ważnym – jak to zrobić”?

Ryzykownym osiągnięciem filmu Wszystko wszędzie naraz jest właśnie uchwycenie tego trudnego do osiągniecia tonu. Niemal schizofreniczna wyobraźnia, w której pogrąża się Evelyn sprawia, że film zmierza do zakończenia, które o dziwo sprowadza katharsis. Podróż Evelyn przez jej wszystkie możliwe życia pomaga jej zrozumieć, co jest najważniejsze w jej prawdziwym życiu. „Bardzo lubimy, kiedy ludzie czują silne emocje patrząc na coś bardzo absurdalnego”, wyjaśnia Scheinert. „Za każdym razem, kiedy nam się to uda myślimy: cóż za cudowne uczucie! Czujemy radość, ale także mamy łobuzerską satysfakcję, że dowcip się udał”.
(Na pewno zaliczają się do tej kategorii sceny, kiedy Curtis i Yeoh miały całe twarze wysmarowane keczupem i musztardą. „Powtarzaliśmy: ‘to będzie piękna, emocjonalna scena w tym filmie’, a one odpowiadały: o czym wy u diabła mówicie”? wspomina Scheinert. „Podczas montażu mogliśmy ostatecznie powiedzieć: ‘tak, mieliśmy rację’!”)

Osobisty i ludzki aspekt Wszystko wszędzie naraz częściowo zrodził się z rozmów dwóch Danielów o ich własnych matkach oraz o trudnościach związanych z różnicą pokoleń – to uniwersalne doświadczenie, które dramatycznie nasiliło się w erze cyfrowej. 

Kwan wyjaśnia: „Ostatecznie główna bohaterka bardziej przypomina moją mamę – to zestresowana i przytłoczona życiem matka, która równocześnie robi milion rzeczy, a żadnej z nich nigdy nie robi z całkowitym skupieniem”.

Początkowo reżyserzy wyobrażali sobie Evelyn jako kobietę z niezdiagnozowanym ADHD. Byłaby to przypadłość, która w jakiś sposób predestynowałaby ją do wejścia do innych światów. Obawiając się, że taka diagnoza nie byłaby wystarczająca, Kwan zaczął dogłębniej badać temat i dokonał niesamowitego odkrycia: „Siedziałem do czwartej nad ranem i robiłem research. Co chwila powtarzałem: A niech mnie, to niemożliwe”, wspomina Kwan. „Nigdy wcześniej nie przyszło mi do głowy, że sam mogę mieć ADHD”. 

Po odbyciu rocznej terapii Kwan został oficjalnie zdiagnozowany. Jako trzydziestolatek Kwan nagle zrozumiał jak działa jego mózg oraz pojął, dlaczego miał pewne trudności w dzieciństwie. Ponadto dało mu to nowe spojrzenie zarówno na własną matkę, jak i na Evelyn. 

„To jedna z najważniejszych rzeczy, dzięki której Evelyn jest tak wyjątkowa i wydaje się żywa – to fakt, że cierpi na tę przypadłość – z którą ja się identyfikuję i której doświadczałem przez większość życia – to wszechogarniające poczucie, że chcę zrobić tak wiele, a ostatecznie nie jestem w stanie zrobić żadnej z zaplanowanych rzeczy”, wyjaśnia Kwan. 

W filmie Evelyn jest jak Neo – jest wybrana właśnie dlatego, że jest najbardziej nieudaną wersją z jej wszystkich potencjalnych istnień. „To daje jej super moc, aby pokonać złego typa”, podkreśla Kwan. Równocześnie Scheinert zaznacza: „przede wszystkim rozpraszają ją wszystkie te życia, których żałuje, że nie przeżyła”.

Można również spojrzeć na liczne żywoty Evelyn jak na alegorię matki-imigrantki. Zachęcająco wyglądające ścieżki nagle się zamykają, jak alternatywne wersje nas samych, kiedy opuszczamy dom – nowe drogi, które obiecywano nam w nowym kraju jako niepowtarzalne możliwości, okazują się w dużej mierze niedostępne. „Dla niej podróż nie była łatwa”, podkreśla Yeoh. „Podjęła decyzję, że opuści swoją rodzinę w Chinach i rozpocznie nowe życie z mężczyzną, którego kocha. Chciała zacząć wszystko od nowa, ale życie nie zawsze układa się zgodnie z planem”.

Doświadczenia takiej matki jak Evelyn sprawiają, że uczucia młodszego pokolenia, które wychowywało się i żyje w poczuciu względnej stabilności w kraju, o którym myślą jak o własnej ojczyźnie jest niezrozumiałe. „Oboje moi rodzice to imigranci”, opowiada Kwan. „Kiedy musisz się zaadaptować w nowym miejscu, nie masz czasu ani możliwości, żeby myśleć o czymkolwiek innym niż przetrwanie”. W tym miejscu Kwan cytuje Debiutantów Mike’a Millsa: „Nasz szczęśliwy los pozwolił nam czuć smutek, na który nasi rodzice nie mieli czasu oraz radość, której nigdy u nich nie widziałem”. 

Kiedy doda się do tego Internet z sejsmicznymi zmianami kulturowymi, córkę, której życia jej rodzice nie są w stanie zrozumieć oraz starzejącego się ojca, różnice pokoleniowe w rodzinie coraz bardziej się poszerzają i rozdzielają. 

Patrząc z tego punktu widzenia, to całkowicie zrozumiałe, że córka Evelyn – Joy – jest także czarnym charakterem multiwersum, czyli Jobu Tupaki. Jobu to źródło chaosu. Trzeba ją równocześnie pokonać, ale może też ocalić. „Jobu to uosobienie tej dziwacznej różnicy pokoleń, podczas gdy multiwesum to zabawna metafora Internetu”, podsumowuje Kwan. „Początki Internetu to czas, kiedy dorastaliśmy. To miało na nas ogromny wpływ i pomieszało nam w głowach, więc teraz jesteśmy tym, kim jesteśmy, a nasi rodzice starają się nas dogonić”. 

W roku 2022, kiedy mierzymy się z nadmiarem informacji, ekstremalną polaryzacją oraz masowym lękiem egzystencjalnym, walka o więź między rodzicami a dziećmi nie wydaje się banalnym i codziennym doświadczeniem, lecz coraz bardziej dezorientującą bitwą między ukochanym towarzyszem a śmiertelnym wrogiem. „Pod wieloma względami nasz film to po prostu dramat rodzinny”, podkreśla Scheinert. „Dodaliśmy do tego tylko najbardziej szalone, przesadzone, nadmiernie skomplikowane i hiperboliczne metafory nawiązujące do różnicy pokoleń, błędów w komunikacji oraz różnic ideologicznych, które są obecne w rodzinie”.

O OBSADZIE

W jednym ze swoich alternatywnych światów, Daniels nagraliby inną wersję tego filmu z Jackie Chanem w roli głównej. Był to jeden z wczesnych, nieco niedorzecznych pomysłów duetu reżyserskiego na film, który ostatecznie przybrał formę Wszystko wszędzie naraz. Z różnych powodów, których można się było spodziewać przy próbie pozyskania Jackiego Chana, marzenie trzeba było porzucić. Jednak kiedy reżyserzy wrócili do scenariusza, coś zaskoczyło. Dzięki temu Wszystko wszędzie naraz zmieniło się w  oś zupełnie nowego, a Michelle Yeoh otrzymała szansę na zabłyśnięcie. 

„Kiedy zaczęliśmy opowiadać o matce z myślą o Michelle w roli głównej, od razu poczuliśmy, że scenariusz żyje”, opowiada Scheinert. „To było przerażające, bo nie byliśmy w stanie pomyśleć o nikim innym w tej roli, gdyby Michelle odmówiła. Albo gdybyśmy odkryli, że Michelle Yeoh to okropna osoba. Wtedy nasz projekt też by umarł”. 

Yeoh, która jak się okazało nie jest okropną osobą, od razu wyczuła ich strach. Yeoh bardziej przypominała im kochającą, acz surową matkę, która zwraca się do reżyserów per „chłopcy”. „Pamiętam nasze pierwsze spotkanie – kiedy zna się ich lepiej potrafią być szaleni, ale na początku sprawiali wrażenie nieśmiałych”, wspomina Yeoh. „Być może byli nieco onieśmieleni. To chyba ja tak ich onieśmielałam. Jestem jak Eleanor Young, która w kółko powtarza: Nigdy nie będziesz wystarczająco dobry!”

Michelle żartobliwie nawiązuje do granej przez siebie postaci władczej matki z Bajecznie bogatych Azjatów. Film stał się międzynarodowym hitem kilka miesięcy po tym, jak Yeoh po raz pierwszy poznała Danielów, (co rozwiało ich obawy związane z tym, czy Hollywood zechce nakręcić film opowiadający o chińskiej rodzinie). Byś może to prawda, że w branży Yeoh była przez długi czas postrzegana w ten sposób. 

„Zawsze jestem obsadzana w bardziej poważnych rolach”, zauważa Yeoh. „Dostaję rolę kobiet, które przywracają spokój w twoim życiu, sprawiają, że rozumiesz, co jest w życiu ważne, gdzie leży głębia i piękno, bla, bla, bla”. 

„Moim zdaniem to świetny przykład tego, że nikt nigdy nie zaproponował jej innej roli, bo aktorzy są obsadzani stereotypowo”, wyjaśnia Kwan. 

Chyba nikomu nie jest łatwo pozbyć się skojarzenia Yeoh z dostojną i królewską postacią. „Jej asystentka, z którą Michelle współpracuje od lat, przez kilka pierwszych dni zdjęciowych była bardzo zdenerwowana”, wspomina Kwan. „Cały czas powtarzała: ‘Ona nie może tak wyglądać. Michelle tak nie wygląda. Nie róbcie tego! Zdejmijcie jej z głowy tę perukę, ona nie ma siwych włosów!’”

We Wszystko wszędzie naraz Yeoh jest nieuczesana, emocjonalnie rozchwiana i przepuszczona przez kolejne poziomy multiwersum. To wyjątkowa rola w jej długiej i owocnej międzynarodowe karierze. Ona sama o tym wie. „W piątki chodziliśmy do niej do jej pokoju hotelowego, ponieważ Michelle uwielbia imprezować i Ke [Huy Quan, który gra męża Evelyn, Waymonda] uwielbia imprezować”, wspomina Kwan. „Lubią pić i rozmawiać dosłownie przez całą noc. Pewnego razu powiedziała mi coś, co mnie bardzo poruszyło: Ciekawe, jak potoczyłaby się moja kariera, gdybym nagrała ten film wiele lat temu.”

Daniels dali Yeoh nowe spojrzenie na siebie samą na ekranie. „Uwielbiam pracę z młodymi reżyserami, ponieważ nigdy nie patrzą na ciebie w konwencjonalny sposób”, podkreśla Yeoh. „Są gotowi zerwać kolejne warstwy cebuli i sprawdzić, co się kryje głębiej, a potem zarzucić cię dziwnymi pomysłami”. 

Łatwiej jest zrzucić szacowną maskę, kiedy ma się za towarzyszkę taką gwiazdę jak Jamie Lee Curtis, która dokonuje tego samego. Curtis, która absolutnie wczuła się w rolę niechlujnej, złowieszczej, a czasem niezrównoważonej pracownicy Urzędu Skarbowego, nawiązała nić porozumienia z Yeoh. Curtis oświadczyła: „Prawda jest taka, że gdyby po prostu powiedzieli: Słuchaj, robimy film z Michelle Yeoh i chcemy, żebyś w nim zagrała, na pewno powiedziałabym tak”. 

„Pierwsze, co do mnie powiedziała, brzmiało: Jeśli nie spodobają ci się chłopcy, możemy uciec. Mogłybyśmy zwiać razem”, wspomina ze śmiechem Yeoh. Obie aktorki droczyły się z reżyserami i wspólnie przechodziły przez najtrudniejsze sceny. „Czasami mimo całej swojej odwagi Michelle miała pewne wahania. Jednak, kiedy była przy niej Jamie, była gotowa na wszystko”, wspomina Kwan. „To było naprawdę piękne, bo wydawało się, że myślą: nie wiemy, co tu robimy, ale robimy to razem”. 

Podczas gdy Curtis i Yeoh to para weteranek, które wyruszyły w nową przygodę – podobnie jak dziewięćdziesięciodwuletni legendarny aktor James Hong, który był tak idealny do roli ojca Evelyn, że żaden inny kandydat nie został nawet przesłuchany – pozostali członkowie obsady mają zupełnie inną historię. Rolę Waymonda – wyróżniającą się z uwagi na ciągłe przechodzenie od postaci łagodnego męża do heroicznego bohatera akcji z multiwersum – zagrał powracający na ekrany Ke Huy Quan, którego bardziej nostalgiczni widzowie mogą pamiętać z Indiany Jonesa i Świątyni Zagłady lub z The Goonies. 

Mimo, że zagrał dwie kultowe role w latach osiemdziesiątych, Quan jako młody Azjata nie dostawał ról. W końcu trafił do szkoły filmowej USC i głównie stawał po drugiej stronie kamery – przygotowywał choreografię scen walki, a nawet pracował jako asystent reżysera przy filmie Wong Kar-waia 2046. Ostatecznie na wiele lat pożegnał się z Hollywood. O ironio, dopiero po obejrzeniu Bajecznie bogatych Azjatów zaczął rozważać możliwość powrotu. 

„Obejrzałem ten film i pomyślałem sobie: jeśli chcesz jeszcze kiedykolwiek wrócić do aktorstwa, to teraz jest na to czas. Czasy się zmieniły”, wspomina Quan. Poprosił swojego przyjaciela, żeby został jego agentem, a „tydzień później zadzwonił telefon z zaproszeniem na przesłuchanie do tego filmu”, opowiada aktor. „Wszystko idealnie zgrało się w czasie. Byłem niesamowicie zdenerwowany, bo nie byłem na przesłuchaniu od 25 lat”. 

Choć brzmi to niewiarygodnie, zaproszenie na przesłuchanie wzięło się stąd, że Kwan natknął się w Internecie na jakieś odwołanie do Quana i zaczął zastanawiać się, co się stało z tym dzieciakiem ze Świątyni Zagłady i The Goonies. Niemal od razu wysłał zapytanie. Podczas przesłuchania Quan był jak „bomba pozytywnej energii”, wspomina Scheinert, co idealnie pasowało do Waymonda. Ponadto potrafił grać, był we właściwym wieku, był dwujęzyczny i znał się na sztukach walki. Jednak Scheinert podkreśla, że Quan zasłużył na tę rolę ciężką pracą wymaganą w przypadku tak intensywnej, zmiennej i napakowanej elementami kaskaderskimi roli. (Ciekawostką jest fakt, że umowę Quana do tego filmu przygotował Jeff Cohen – prawnik, który w czasach gimnazjalnych zagrał Chunka w The Goonies). 

Podczas gdy dla Quana rola we Wszystko wszędzie naraz stanowiła powrót na ekrany, tak dla grającej jego córkę Stephanie Hsu był to debiut w dużej roli. Daniels poznali Hsu pracując nad odcinkiem „Awkwafina is Nora From Queens”, który reżyserowali, a Hsu od razu nawiązała z nimi wyjątkową relację i zainspirowała ich, by przepisali dla niej rolę Joy. 

„Wprowadziliśmy zmiany do roli znając jej poczucie humoru oraz wiedząc, jaka jest dziwaczna. Dla filmowca to błogosławieństwo móc powiedzieć – ekstra, będziesz moją inspiracją”, żartuje Scheinert. Kwan dodaje: „Ma bardzo duże umiejętności aktorskie. Moim zdaniem zrobi wielką karierę”.  

Rola idealnie pasowała do Hsu także z uwagi na specyficzną dynamikę w obrębie głównego trio – Yeoh to międzynarodowa gwiazda, Quan to zapomniany aktor dziecięcy, a Hsu to debiutantka. Wytworzyła się chemia, która odzwierciedlała ich indywidualne charaktery. „Evelyn jest bardzo silna, zdeterminowana. To ten typ matki, dzięki której okręt nie tonie – lub tak jej się wydaje. Poza planem Michelle jest obowiązkowa, ale też zabawna i troskliwa. Przebywanie z nią to czysta radość”, opowiada Hsu. „Kiedy myślę o Waymondzie to myślę o ojcu, a Ke jest do niego podobny. Wydaje mi się, że to najmilsza osoba jaką kiedykolwiek poznałam”. 

Jednak przede wszystkim aktorom pomagała przyjazna i otwarta atmosfera na planie, którą zapewnili reżyserzy. Ich celem jest upodobnienie planu filmowego do „letniego obozu” (co oznacza, że każdego ranka odbywa się zabawa w kółku). „To bardzo ważne, aby każdy dbał o miejsce pracy i tworzył przyjazne środowisko pełne radości i sympatii”, podkreśla Hsu. 

Daniels opowiadają o dwóch momentach, które wytworzyły rodzinny etos przy tej produkcji: pierwsze doświadczenie, które silnie ich połączyło to kryzys scenariuszowy. Okazało się, że tłumaczenie chińskich dialogów jest kiepskie, więc Yeoh i Quan pomogli je poprawić. Drugim doświadczeniem była koreańska impreza z udziałem aktorów i członków ekipy na wczesnym etapie produkcji. „Ke powtarzał: nigdy nie piłem bomby sake. Zróbmy sobie bomby sake!”, wspomina Scheinert. „Zmusił Jamesa Honga do zrobienia bomby sake”. „On ma dziewięćdziesiąt lat!” śmieje się Kwan. „A poszedł na to.”

ZA KULISAMI

„Znacie tych gości, którzy mają gdzieś trofea? To choreografowie”, wyjaśnia Daniel Kwan. Mowa o braciach Andym i Brianie Le, którzy byli choreografami scen walki przy tym projekcie, a którzy czasem występują w epizodycznych rolach charakterystycznych. Pomogli w stworzeniu stylu walki, jakiego duet Daniels oczekiwał w scenach akcji we Wszystko wszędzie naraz: miało być lżej niż w większości hollywoodzkich produkcji tego typu, a raczej bardziej zabawnie – jak w starszych filmach kung-fu, dzięki którym Yeoh stała się sławna. 

„W przypadku filmu tego rodzaju, przy całym jego wariactwie, realizm współczesnych filmu akcji nie byłby odpowiedni”, stwierdza Andy Le. „W przypadku filmów akcji z Hong Kongu, możesz zaszaleć do woli, a nadal będzie to pasowało do wydźwięku filmu, będzie popychało akcję na przód. Widzisz te wszystkie opanowane ruchy, ale równocześnie dodaje to całej produkcji smaczku”.  

Ponieważ w ciągu ostatnich dwudziestu lat CGI stało się tańsze i bardziej dostępne, a filmy o superbohaterach są wszechobecne, zniszczenie wielkiego amerykańskiego miasta podczas sceny walki stało się banałem. To sprawia, że wyjątkowo zaskakujące sceny walki we Wszystko wszędzie naraz jeszcze bardziej się wyróżniają: otoczenie i rekwizyty są równoprawnymi elementami walk, na równi z nogami i pięściami, a nerka i przeróżne artykuły biurowe stają się bronią. 

Skala Wszystko wszędzie naraz nie wydaje się przez to ani trochę ograniczona. Jest to częściowo zasługą małego zespołu odpowiedzialnego za efekty wizualne, z którym współpracuje duet Daniels, ale również wyrazistego stylu i warstwy wizualnej całego filmu: podczas gdy przy kinowych superprodukcjach pracują setki osób, aby stworzyć realistyczne efekty specjalne, Kwan i Scheinert zaufali zespołowi ośmiu osób, który stworzył efekty zwariowane, niezwykłe i sugestywne. 

Bogactwo filmu bierze się również z samego pomysłu – przeskakiwanie ze świata do świata oznaczało, że będzie można zagrać pastiszem gatunków, warstwą wizualną, czy też filmowymi odami (na przykład, jak to nazywają Daniels, „uniwersum Wong Kar-waia”). Film co chwila zabiera widzów na przejażdżkę roller-coasterem, sekwencje i montaż mkną przez kolejne światy, z których każdy wydaje się osobnym filmem. 

„Kiedy przeskakujemy od thrillera do filmu akcji, do komedii, a potem z powrotem do dramatu rodzinnego, po drodze na krótko zatrzymując się w kinie noir z lat czterdziestych, musimy mieć pewność, że widzowie dobrze rozpoznają każde kolejne doświadczenie”, opowiada montażysta filmu Paul Rogers. „Musieliśmy wiedzieć, do jakich tropów i stylistyki dążymy, aby pomóc widowni z łatwością je rozpoznać. Moim zdaniem film nie byłby udany, gdyby stanowił papkowate połączenie różnych gatunków w jedno”. 

Z punktu widzenia tworzenia namacalnego multiwersum być może największym błogosławieństwem było posiadanie głównego obiektu zdjęciowego: starego biurowca w Simi Vallej. Wcześniej swoją siedzibę miała tam korporacja finansowa. Budynek został zamieniony w halę zdjęciową do wynajęcia. Ekipa zbudowała tam większość planów oraz stworzyła coś, co scenograf Jason Kisvardy nazwał rentownym „placem zabaw” na potrzeby filmu. 

„Obiekt miał w sobie dziwną energię. Obszerny budynek z mnóstwem korytarzy, piwnic, sal konferencyjnych, ogromną stołówką oraz atrium po środku. Jest niesamowity”, stwierdza Kisvarday. „Był na tyle duży, że mogliśmy doszczętnie zniszczyć część budynku, przejść do innego miejsca, aby kontynuować zdjęcia, podczas gdy nasza ekipa przywracała do normalności tę pierwszą część obiektu”. 

Kivarsday mógł przygotować różne plany, które były bardziej przyziemne, na przykład mieszkanie rodziny Wang, po czym coś, co sam nazwał „realizmem magicznym” zmieniało warstwę wizualną (na przykład kiedy ponury urząd skarbowy staje się polem międzygalaktycznej bitwy). Poza tym, praca w tym obiekcie inspirowała do tworzenia zupełnie nowych światów. 
„Całe sekwencje zostały napisane pod wpływem niesamowitej geografii i architektury tego miejsca”, opowiada Kivarsday. „Zdarzało się, że chcieliśmy by coś wyszło dziwacznie i tworzyliśmy cały nastrój od zera. Przykład: Parówkowy Świat”. 

Innym istotnym elementem multiwersum była maksymalistyczna ścieżka dźwiękowa autorstwa pochodzącej z Los Angeles i zmieniającej kształt grupy Son Lux, w której skład wchodzi keyboardzista i wokalista Ryan Lott, gitarzysta Rafiq Bhatia oraz perkusista Ian Chang. Jak twierdzi Lott, reżyserzy polecili im, aby „grali wszystko, ale żeby to brzmiało jak jedna całość”. Trio rozpoczęło współpracę jeszcze zanim ruszyła produkcja, uczestnicząc w twórczym procesie szukania najbardziej odpowiednich dźwięków dla multiwersum. 

„Przesłaliśmy tony muzycznych pomysłów oraz inne materiały dźwiękowe jeszcze zanim rozpoczęły się zdjęcia, na przykład prototypy nowych instrumentów, które stworzyliśmy wirtualnie z myślą o filmie i jego licznych światach”, wyjaśnia Bhatia. Podczas montażu filmu, wiele scen było montowanych pod rytm muzyki z wcześniejszych nagrań Son Lux i solowych projektów członków grupy. Zespół mógł na bieżąco konsultować wszystko z reżyserami i jak mówi Bhatia: „poruszaliśmy się między muzyką a montażem w tali sposób, że każdy z tych aspektów mógł wpływać na siebie nawzajem”. 

Nawiązując do eklektycznej warstwy wizualnej filmu, zespół czerpał inspirację z przeróżnych źródeł, począwszy od muzyki Dona Davisa do Matrix po kultową piosenkę Randy’ego Newmana „You’ve got a friend in me” z Toy Story. Jednak to dzięki uporczywym eksperymentom w studio, na wzór stylu pracy duetu Daniels, powstały najbardziej zapadające w pamięć dźwięki i tekstury. „Zanim napisaliśmy jakikolwiek dźwięk do ścieżki dźwiękowej”, wspomina Chang, „spędziliśmy dzień w studio eksperymentując z różnymi chińskimi bębnami (排鼓) i gongami”. Zostały one podrasowane i zamienione w wirtualne instrumenty, które stały się perkusyjnym i melodycznym rdzeniem całego filmu. 

Jak wspomina Chang, na nagraniu ścieżki dźwiękowej z zespołem pojawił się również André Benjamin lepiej znany jako Outkast’s André 3000, przywożąc ze sobą „piętnaście fletów i bardzo otwarty umysł”. Enigmatyczny raper i aktor powtórzył podobny proces, od jakiego zaczął zespół przy udziale bębnów i gongów. W ten sposób dodał do architektury ścieżki dźwiękowej improwizacje na flecie i inne zakłócenia, co „niezwykle wzbogaciło teksturę i frazy”. 

Lott podkreśla, że cały czas mieli z tyłu głowy to, co na początku powiedzieli im Kwan i Scheinert: „żeby to wszystko miało sens, czy to w momentach tragicznych czy absurdalnych, zabawnych czy wzruszających, muzyka musi być szczera i płynąć z czystego serca”. 

DOBROĆ W CZASACH CHAOSU

Kwan podsumowuje, że w dzisiejszych czasach sztuka mierzy się przede wszystkim z dwiema sprawami: „po pierwsze z poczuciem, że wszystko dzieje się na raz – jak można to ująć w opowieści, żeby była zrozumiała? Drugim problemem są zmiany klimatyczne”. 

Co oczywiste, Wszystko wszędzie naraz stanowi próbę uchwycenia tego pierwszego problemu, jednak drugie zagadnienie jest obecne w tle. Jeśli założymy, że lęki związane ze zmianami klimatycznymi były inspiracją dla filmu, to oczywiście w ujęciu duetu Daniels przyjmuje to mniej dosłowną formę: w swoim złowieszczym planie Jobu pragnie, aby pustka pochłonęła multiwersum i zniszczyła nas wszystkich. „Ten projekt zrodził się z naszych osobistych niepokojów związanych z życiem we współczesnym świecie. Myślę, że wszyscy których znam starają się wyrazić coś podobnego”, wyjaśnia Kwan. 

Podobne niepokoje były widoczne w ich twórczości już w 2016 roku, jeszcze przed erą Trumpa i pandemią. „Już wtedy czuliśmy się przytłoczeni. Kiedy pisaliśmy scenariusz, cały czas myśleliśmy: „O Boże, co się dzieje? Jest coraz gorzej – jak to możliwe, że jest jeszcze gorzej”, wspomina Kwan. „Wszyscy starają się radzić sobie z tym uczuciem, że nadchodzi klęska i chaos”. 

Daniels nie mają żadnej odpowiedzi w kwestii rozwiązań, jednak Wszystko wszędzie naraz daje przynajmniej nadzieję w odpowiedzi na chaos. „Czymś najważniejszym, co możesz dla kogoś zrobić jest zwrócenie na niego uwagi”, twierdzi Kwan. 

Jeśli chodzi o Evelyn – musi się ona zmierzyć z nieuchronnym upadkiem multiwersum, co stanowi daleko posuniętą metaforę przeładowania bodźcami, którym charakteryzuje się dzisiejszy świat – żeby dostrzec swoją rodzinę, która przy niej jest. „Czasem trzeba wyjechać na koniec świata, żeby zrozumieć, co jest dla ciebie naprawdę ważne: twoja córka, twój mąż, a może jeszcze coś innego”? zastanawia się Yeoh. 

To podstawowe pytanie, które stawia ten film, a także przestroga dla widzów. Należy dostrzegać to, co mamy blisko siebie, troszczyć się o innych. Tym stał się ten film również dla duetu Daniels. „Byłbym zachwycony, gdyby po seansie widzowie wyszli z myślą, że dobroć może być potężnym narzędziem walki. Kręcenie tego filmu zdecydowanie spowodowało, że zaczęliśmy myśleć o”, Scheinert zaczyna mówić głosem z Billa i Teda: „tym że liczy się dobroć – ble!”




OBSADA I TWÓRCY 

MICHELLE YEOH
	
Michelle Yeoh jest uważana za jedną z najlepszych i najbardziej znamienitych wschodnich aktorek. Ostatnio można było oglądać Michelle jako Philippę Georgiou w produkcji CBS Star Trek: Discovery, w filmie Destina Daniela Crettona Shang-Chi i legenda dziesięciu pierścieni z uniwersum Marvela oraz w thrillerze Navota Papushado Zabójczy koktajl. 

Dziewczyna Bonda znana jest przede wszystkim ze swoich ról w komedii romantycznej Johna M. Chu Bajecznie bogaci Azjaci, w filmie Anga Lee Przyczajony tygrys, ukryty smok 1 i 2, Wyznaniach gejszy Roba Marshalla, Jutro nie umiera nigdy Rogera Spottiswoode’a oraz W stronę słońca Danny’ego Boyle’a. Inne warte wspomnienia role to występ w docenianym przez krytyków filmie biograficznym Luca Bessona Lady oraz dubbing do animowanego filmu wytwórni Dreamworks Kung Fu Panda 2. 

Nadchodzące filmy z jej udziałem to serial Netflix Wiedźmin: Rodowód krwi, sequele do filmu Jamesa Camerona Avatar oraz film Paula Feiga The School for Good and Evil. 


JAMIE LEE CURTIS

Jamie Lee Curtis jest bardzo wszechstronną aktorką, która wystąpiła w takich filmach jak kinowy hit Prawdziwe kłamstwa, (za tę rolę otrzymała Złoty Glob), Nieoczekiwana zmiana miejsc (nagroda BAFTA dla najlepszej aktorki drugoplanowej), Rybka zwana Wandą (nominacja do nagrody BAFTA i Złotego Globu dla najlepszej aktorki), Zakręcony piątek wytwórni Disney (nominacja do Złotego Globu). Zadebiutowała jako Laurie Strode w Halloween, przykuwając uwagę widzów na całym świecie. Czterdzieści lat później, w 2018 roku, Curtis powtórzyła tę kultową postać w bijącym rekordy horrorze Davida Gordona Greena Halloween, którego producentem był guru horrorów Jason Blum. Halloween miało najlepszy w historii weekend otwarcia dla filmu, którego główną bohaterką jest kobieta powyżej 55 roku życia. Drugi film w ramach trylogii pt. Halloween zabija wyszedł w październiku 2021 roku, natomiast trzecia i ostatnia część pt. Halloween Ends ma pojawić się w kinach w październiku 2022 roku. W 2019 roku Curtis pojawiła się u boku innych znakomitych aktorów takich jak Daniel Craig, Chris Evans, czy też Ana De Armas w kinowym hicie Na noże w reżyserii Riana Johnsona. To kryminał o morderstwie reinterpretujący klasyczną opowieść detektywistyczną. Ostatnio pracowała razem z Cate Blanchett i Kevinem Hartem przy filmie Borderlands, który oparty jest na popularnej grze wideo pod tym samym tytułem. 

Inne filmy, w których wystąpiła to: Części zamienne; To znowu ty z Sigourney Weaver, Kristen Bell i Betty White; Cziłała z Beverly Hills; Święta Last Minute, u boku Tima Allena; Krawiec z Panamy u boku Pierce’a Brosnana i Geoffrey’a Rusha; Lemur zwany Rollo; Dominik i Eugene; Błękitna stal; Moja dziewczyna; Moja dziewczyna II, Wiecznie młody; Chłopcy mamusi; Areszt domowy i Wirus.

W 2016 Curtis powróciła do swoich związanych z horrorem korzeni i wystąpiła w dwóch sezonach serialu telewizyjnego Ryana Murphy’ego Królowe krzyku otrzymując nominację do Złotego Globu.  Występowała również wspólnie z Richardem Lewisem w popularnym sitcomie Anything But Love, za co otrzymała zarówno Złoty Glob jak i People’s Choice Award. Kolejną nominację do Złotego Globu otrzymała za wyprodukowaną przez TNT adaptację sztuki Wendy Wasserstein The Heidi Chronicles. W 1998 roku Curtis wystąpiła w produkcji CBS Dar życia otrzymując nominację do nagrody Emmy. Pojawiła się również gościnnie w Jess i chłopaki oraz NCIS.

Curtis jest również uznaną autorką książek dla dzieci. W 2018 roku została wydana jej dwunasta książka pt. Me, MySelfie & I: A Cautionary Tale. Jej jedenasta książka pt. This Is Me: A Story of Who We Are and Where We Came From została wydana 20 września 2016 roku i od razu stała się bestsellerem na liście New York Times’a. Inne pozycje w jej dorobku to: When I Was Little: A Four-Year Old's Memoir of Her Youth, Tell Me Again About the Night I Was Born, Today I Feel Silly and Other Moods That Make My Day, I’m Gonna Like Me, Where Do Balloons Go?, It's Hard To Be Five, Is There Really a Human Race, Big Words for Little People, My Mommy Hung the Moon and My Brave Year of Firsts. 

Curtis aktywnie działa na rzecz osób chorych na AIDS i blisko współpracuje z wieloma organizacjami charytatywnymi pomagającymi dzieciom. W 2020 roku uruchomiła stronę internetową www.myhandinyours.com gdzie prowadzona jest sprzedaż artykułów, a cały dochód przekazywany jest na rzecz Szpitala Dziecięcego w Los Angeles. Ponadto, Jamie jest producentką i występuje w podcaście Audible Letters from Camp, który ruszył we wrześniu 2020 roku i powrócił z drugim sezonem w czerwcu 2021 roku. Trzeci sezon pojawi się jeszcze w tym roku. W lipcu iHeart Radio wypuściło podcast Good Friends, którego gospodarzem jest Jamie, gdzie omawiane są różne fazy przyjaźni, a Jamie prowadzi bez scenariusza rozmowy z nowymi i starymi przyjaciółmi.


STEPHANIE HSU	

Stephanie niedawno zakończyła czwarty sezon popularnej produkcji Amazon Wspaniała Pani Masel, gdzie gra rolę Mei. Wszyscy aktorzy grający w tym serialu otrzymali w 2020 roku nagrodę SAG dla Najlepszego zespołu aktorskiego w serialu komediowym. 

Ponadto Stephanie niedawno ukończyła pracę nad nie mającą jeszcze tytułu produkcją Lionsgate w reżyserii Adele Lim u boku Ashley Park, Sherry Cola i Sabriny Wu, gdzie zagrała główną rolę. Film wyprodukowała należąca do Setha Rogena i Evana Goldberga firma Point Grey. Jest to epicka opowieść o podróży czterech Amerykanek azjatyckiego pochodzenia do Azji w poszukiwaniu matki jednej z nich. Po drodze kobiety doświadczają wspólnoty, przyjaźni, przynależności i swobody, co powoduje, że odkrywają, co to tak naprawdę znaczy znać i kochać samego siebie. 

Stephanie stworzyła rolę Christine Caniguli w uwielbianej przez publiczność i wystawianej na Broadwayu sztuce Be More Chill. Za ten występ Stephanie otrzymała nominację do nagrody Lucille Lortel Award oraz do nagrody Drama Desk Award. Występowała w całym Nowym Jorku, w końcu debiutując na Broadwayu jako Komputer Karen w musicalu Sponge Bob Kanciastoporty. 

Jej dotychczasowe występy na małym i dużym ekranie to między innymi role w Sekcie, Awkwafina is Nora from Queens, Femme, Swatamy swoich szefów, Unbreakable Kimmy Schmidt i Girl Code.


KE HUY QUAN	

Ke urodził się w Sajgonie w rodzinie chińskich imigrantów jako siódme z dziewięciorga dzieci. Kiedy Ke miał zaledwie siedem lat, jego rodzice podjęli trudną decyzję, aby rozdzielić rodzinę i uciec z powojennego Wietnamu. Ke wraz z ojcem i piątką rodzeństwa trafili do obozu dla uchodźców w Hong Kongu. Spędzili tam jeden rok, zanim ponownie mogli połączyć się z resztą rodziny i otrzymali azyl w Stanach Zjednoczonych. W 1979 roku osiedlili się w Chinatown w Los Angeles. 

Ke mówił płynnie po mandaryńsku i kantońsku, ale słabo po angielsku. Mimo to, szybko zaadaptował się do życia w Ameryce. Kiedy w 1983 roku rozpoczęły się poszukiwania chińskiego chłopca, który miałby zagrać u boku Harrisona Forda w kontynuacji przygód Indiany Jonesa, Ke nie miał o tym pojęcia. Ponieważ nie udało się znaleźć odpowiedniego kandydata do tej roli,  w szkole podstawowej w Chinatown w Los Angeles zorganizowano przesłuchania. Ke poszedł na przesłuchanie z młodszym bratem, nie mając zamiaru samemu próbować własnych sił. Zauważył go reżyser castingu i zaprosił do przeczytania fragmentu tekstu. Później czytał rolę ponownie, ale już dla Stevena Spielberga, George’a Lucasa i Harrisona Forda. Chociaż nie miał doświadczenia aktorskiego, wszedł do sali przesłuchań i wyszedł z niej z życiową rolą Short Round’a. Następnie Ke wyjechał na Sri Lankę, gdzie kręcone były zdjęcia do Indiany Jonesa i Świątyni Zagłady. Ke połknął aktorskiego bakcyla i wystąpił ponownie, tym razem w kultowym filmie uwielbianym przez kolejne pokolenia, czyli The Goonies. 

Kontynuował aktorską przygodę podróżując między Tajwanem a Japonią. Wystąpił w tajwańskim filmie It Takes a Thief oraz w japońskiej produkcji Passengers u boku piosenkarki Hondy Minako. Ke wystąpił także w Jaskiniowcu z Kalifornii, Breathing Fire, jak również w produkcjach telewizyjnych Nothing is Easy z Elliottem Gouldem i Head of the Class. Chociaż pracował jako aktor od jedenastego roku życia, jego możliwości zatrudnienia w filmie z wiekiem malały, z uwagi na azjatyckie pochodzenie. Ke zrobił sobie przerwę i postanowił podjąć naukę w szkole USC, gdzie studiował na wydziale filmowym i obronił licencjat. Po ukończeniu USC znów podjął pracę, jednak tym razem po drugiej stronie kamery. Pracował jako asystent choreografa scen walki współpracując z reżyserem scen akcji Corey’em Yeun przy X-men oraz Tylko jeden z Jetem Li. Następnie podjął współpracę z jednym z najznamienitszych azjatyckich filmowców Wong Kar Waiem, asystując mu przy dewelopmencie projektów a nawet pracując jako asystent reżysera przy filmie 2046. 

Miłość Ke do aktorstwa nie zniknęła, jednak w Hollywood nie ma zbyt wielu ofert pracy dla Azjatów. Wszystko zmieniło się w 2018 roku, kiedy film Bajecznie bogaci Azjaci z całkowicie azjatycką obsadą stał się międzynarodowym hitem otwierając drzwi do kariery aktorom z Azji. Ke wyczuł moment, kiedy Hollywood znów doceniło azjatyckich twórców i postanowił wrócić do początków swojej kariery. Ponownie stanął przed kamerą pojawiając się na przesłuchaniu do wyprodukowanego przez braci Russo filmie studia A24 Wszystko wszędzie naraz. 


DUET DANIELS - scenarzyści/ reżyserzy/ producenci	

Daniel Kwan i Daniel Scheinert są znani jako duet Daniels. Od dziesięciu lat wspólnie piszą scenariusze i reżyserują. Początkowo zajmowali się teledyskami, reklamami i filmami krótkometrażowymi, a obecnie filmami fabularnymi i reżyserowaniem dla telewizji. 

Znani są z łączenia absurdu ze szczerymi osobistymi historiami. W ich twórczości, która cechuje się łączeniem różnych gatunków, często pojawiają się unikalne efekty wizualne oraz cielesność.

Wyreżyserowali teledyski dla Manchester Orchestra, Foster the People, a za teledysk do Turn Down For What zdobyli nagrodę VMA. Scheinert zmusił Kwana do występu w tym teledysku. Okazuje się, że Kwan jest niezłym tancerzem. 

Napisali scenariusz i wyreżyserowali film Człowiek-scyzoryk z Paulem Dano i Danielem Radcliffem w rolach głównych. Film zdobył nagrodę za reżyserię na festiwalu Sundance, poza tym liczne nominacje i status kultowego. 

W czasie kiedy pisali scenariusz i rozwijali swój nowy filmowy projekt Wszystko wszędzie naraz, czyli komedio-dramat science-fiction z elementami kung-fu z Michelle Yeoh w roli głównej, Scheinert wyreżyserował kameralny film pod tytułem The Death of Dick Long, również sygnowany przez A24. 

Obaj mieszkają w Los Angeles. Jeden z nich ma syna, drugi psa. 


ANTHONY & JOE RUSSO - producenci	

Anthony Russo i Joe Russo (duet reżysersko-producencki) wychowali się w Cleveland w latach siedemdziesiątych chłonąc klasykę filmową. Jeszcze przed pójściem do liceum bracia zgłębili wszystkie gatunki filmowe i starali się obejrzeć wszystkie klasyki w lokalnym kinie arthausowym. Obaj studiowali anglistykę i filmoznawstwo – Anthony na Uniwersytecie w Pensylwanii i na Columbii, a Joe na Uniwersytecie w Iowa i na UCLA. W rezultacie posiadają zarówno wiedzę o rzemiośle filmowym, jak również rozumieją, że to dobrze napisana postać może połączyć wszystkich widzów. 

Bracia stworzyli cztery filmy z uniwersum Marvela podnosząc poprzeczkę dla kinowych hitów, zarówno na poziomie artystycznym, w kwestii rozmachu, jak i wyników box office: Kapitan Ameryka: Zimowy żołnierz (2014), Kapitan Ameryka: Wojna bohaterów (2016), Avengers: Wojna bez granic (2018) i Avengers: Koniec gry (2019). Ostatnia z wymienionych produkcji, oprócz tego, że kończy sagę o Avengersach, pobiła także liczne rekordy kinowe - film, który najwięcej zarobił w jeden dzień, film z najlepszym weekendem otwarcia oraz film, który zarobił najwięcej w historii. 

Bracia Russo współpracowali przy filmach Marvela ze scenarzystami Christopherem Markusem i Stephenem McFeelym, operatorem Trentem Opalachem, kompozytorami Henrym Jackmanem i Alanem Silvestri, jak również z niezrównanymi ekipami od efektów specjalnych i najznamienitszymi aktorami, zawsze podkreślając, że praca zespołowa daje niewyobrażalne rezultaty. Odrzucając etykietkę „autorów”, bracia Russo podpisują się pod „teorią kolektywu” i podkreślają, że najważniejsza jest współpraca. To, że kierują się taką filozofią można wyczuć już w ich debiutanckim filmie Welcome to Collinwood (2002) oraz w docenionej przez krytyków produkcji telewizyjnej Bogaci bankruci (za którą otrzymali nagrodę Emmy za reżyserię serialu komediowego), jak również w serialu Community i Happy Endings – bracia Russo wyreżyserowali pilotowe odcinki tych seriali, jak również kilka innych odcinków. 

Ponadto, bracia Russo wspierają młodych twórców i pomagają im się przebić w branży. Oni sami otrzymali wsparcie na początku kariery od takich producentów jak Steven Soderbergh i George Clooney. Teraz sami produkują filmy reżyserowane przez młodych utalentowanych twórców i chętnie pomagają filmowcom, którzy ich zdaniem zasługują na miejsce w Amerykańskiej Gildii Reżyserów. Oprócz sponsoringu, bracia Russo są mentorami młodych reżyserów, którzy chcą rozwijać się jako twórcy i często prowadzą warsztaty dla młodych reżyserów. 

Poza wspieraniem filmowców, bracia Russo angażują się w działalność na rzecz społeczności, z której się wywodzą – ich rodzina od lat jest członkiem organizacji ISDA (Włoskich Synów i Córek Ameryki), która kieruje się wiarą w „Tradycję, Historię, Rodzinę i Filantropię”. W związku z tym stworzyli forum wspólnie z Krajową Fundacją Włosko-Amerykańską (NIAF), wspierając i doradzając filmowcom, którzy pragną opowiadać historie związane z włosko-amerykańskimi doświadczeniami. 

W 2018 roku bracia Russo z dumą ogłosili utworzenie własnego studia AGBO, gdzie pełni energii ludzie o zacięciu artystycznym tworzą treści dla filmu, telewizji i platform cyfrowych. Studio ma siedzibę w Los Angeles, a za cel stawia sobie rozwijanie młodych talentów oraz tworzenie najlepszych treści familijnych i prestiżowych, pracując nad różnymi gatunkami oraz przenosząc na ekran oryginalne pomysły. Pierwsze produkcje tego studia to dramat Briana Kirka 21 mostów z Chadwickiem Bosemanem; thriller Tyler Rake: Ocalenie z Chrisem Hemsworthem (produkcja ta pobiła rekord Netflix jako najlepsza premiera w historii tej platformy z liczbą 100 milionów wyświetleń w ciągu pierwszego miesiąca od premiery), horror Relikt z Emily Mortimer w reżyserii Natalie Eriki James, kupiony na Sundance i dystrybuowany przez IFC Midnight, oparty na faktach rozgrywający się na bliskim wschodzie dramat Mosul w reżyserii i na podstawie scenariusza Matthew Michaela Carnahana dystrybuowany przez Netflix, Cherry: niewinność utracona na podstawie bestsellerowej powieści z Tomem Hollandem i Ciarą Bravo w rolach głównych w reżyserii braci Russo, oryginalna produkcja Apple. Bracia Russo są producentami nadchodzącej produkcji telewizyjnej studia Amazon Citadel. 

Ich kolejnym wyzwaniem reżyserskim będzie film The Gray Man z Ryanem Goslingiem i Chrisem Evansem w rolach głównych. Scenariusz filmu powstał na podstawie powieści Marka Greaney’a, a Russo mają w planie całą serię. Netflix przeznaczył na ten projekt największy budżet w swojej historii. 

Bracia Russo odnoszą sukcesy na polu filmu i telewizji, ale także są współzałożycielami – wraz z kilkudziesięcioma innymi reżyserami i artystami – studia BULLITT. To kreatywne studio twórców filmowych, gdzie powstają zintegrowane z markami treści rozrywkowe i reklamowe. Studio wykorzystuje nowoczesne technologie, aby przełamywać bariery między reklamodawcami a odbiorcami.
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