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SINOSSI
Il filmmaker candidato all’Oscar® ALFONSO CUARÓN (Y tu mamá también, Harry Potter and the Prisoner of Azkaban) è il regista del suggestivo thriller Children of Men, una storia inquietante, ambientata in un futuro non lontano, una sorta di monito per il nostro mondo contemporaneo.

La Terra, nel 2027: si è ormai persa quasi ogni speranza nel futuro, poiché da ben 19 anni non nascono più bambini. Il tempo passa e ogni anno trascorre inspiegabilmente senza nascite, mentre l’umanità sembra condannata a una fine inesorabile.  La maggior parte della gente ha scelto di abbracciare il separatismo, l’illegalità e il nichilismo; altri invece credono ancora in un pianeta unito e lottano per i diritti delle popolazioni meno fortunate.
La Gran Bretagna è una contea che è riuscita – attraverso una politica di imperialismo militare – a sopravvivere ai crescenti conflitti interni, e a sua volta assiste a un incredibile afflusso di profughi clandestini che sbarcano sulle sue coste. Ma, con mano ferma e totalitaria, questi immigrati vengono prontamente rinchiusi nei campi di prigionia e quindi deportati.  

Per Theo (CLIVE OWEN), tutto ciò ha poca importanza, giacché ha scelto di vivere nella più totale indifferenza.  Theo, che vanta un passato di impegnato attivista, ha reagito al dolore e alla disperazione di un mondo senza futuro, semplicemente limitandosi a sopravvivere, senza più coinvolgimenti.  La sua esistenza viene ravvivata solo dalla visita del suo vecchio amico Jasper (MICHAEL CAINE), che vive in campagna, lontano da Londra.  Insieme ricordano i bei tempi, quando erano compagni di lotta, attivisti controcorrente, mentre ora non si sentono più parte di una società che non è più in grado di fornire alcuna risposta.

Questa situazione si ribalta improvvisamente quando Theo viene prelevato da un gruppo di uomini che lo conduce da Julian (JULIANNE MOORE), la sua ex compagna di vita e di lotta, che è ora a capo di un gruppo di dissidenti che si battono per i diritti dei profughi.  Julian ha cercato Theo per chiedergli un favore: procurare i documenti di transito a una giovane donna dell’organizzazione di nome Kee (CLARE-HOPE ASHITEY), che deve lasciare il paese senza problemi.

Theo accetta, sia per il legame che ancora sente con Julian, sia per le 5000 sterline  che riceverà in cambio, e presto intraprende, al fianco di Kee e di un gruppo di compagni di Julian, un viaggio rischioso in cui dovranno superare diversi checkpoint prima di raggiungere la costa.  Lì, alcuni membri del mitico Human Project— una delle menti più illuminate del mondo, che si adopera per costruire una nuova società – sono disposti ad aiutarli. Ma quando il gruppo viene attaccato dai terroristi, Theo comprende che la smaliziata Kee è molto più di una profuga, e che c’è gente persino disposta a morire per lei.  

Infatti questa donna è incinta di 8 mesi,  e incarna in sè il miracolo atteso con speranza dal pianeta intero.

Durante la corsa verso la libertà, in fuga dagli anarchici che rischierebbero tutto per la causa, e da coloro che intendono usare il bambino per fini politici, Kee e Theo diventano gli improbabili eroi di una futura generazione.
La Universal Pictures presenta Children of Men, la storia di un oscuro futuro e della lotta di un solo uomo per riuscire a salvare il mondo. Il film, interpretato dagli attori nominati all’Oscar® Clive Owen (Closer, Sin City) e Julianne Moore (The Hours, Far From Heaven) e dall’attore premio Oscar®  Michael Caine (Batman Begins, The Cider House Rules), è diretto dal ‘visionario’ regista nominato all’Oscar® Alfonso Cuarón.  Cuarón ha scritto la sceneggiatura in collaborazione con TIMOTHY J. SEXTON (Live from Baghdad, Boycott), basandosi su un romanzo della nota autrice inglese P.D. JAMES.  Il film presenta inoltre CHIWETEL EJIOFOR (Dirty Pretty Things, Inside Man) e CHARLIE HUNNAM (Nicholas Nickleby, Cold Mountain).  I produttori sono MARC ABRAHAM (Spy Game), ERIC NEWMAN (Dawn of the Dead), HILARY SHOR (Eye of the Beholder), TONY SMITH (Eye of the Beholder) e IAIN SMITH (Alexander); THOMAS A. BLISS e ARMYAN BERNSTEIN sono i produttori esecutivi.

Per portare sullo schermo l’inquietante mondo di Children of Men i filmmakers hanno assemblato un nutrito gruppo di artisti ‘dietro le quinte’, fra cui il direttore della fotografia EMMANUEL LUBEZKI (The New World, Sleepy Hollow); gli scenografi GEOFFREY KIRKLAND (Mississippi Burning, Angela’s Ashes) e JIM CLAY (Match Point, Love Actually); i montatori ALEX RODRÍGUEZ (Y tu mamá también, The Listening) e Cuarón; e la costumista JANY TEMIME (Harry Potter and the Prisoner of Azkaban, Harry Potter and the Goblet of Fire).  Il famoso compositore inglese JOHN TAVENER  ha scritto la musica originale, fra cui il brano intitolato “Fragments of a Prayer”. 

LA PRODUZIONE
Per il filmmaker Alfonso Cuarón nulla è impossibile. Può raccontare con disinvoltura qualsiasi tipo di storia sullo schermo, da un mordace commento  sociale, a un thriller noir, a un libro per l’infanzia, o da un moderno adattamento di Dickens a una commedia ‘on the road’, o una fiaba dai toni magici.  Tutti i suoi successi cinematografici sono caratterizzati dall’inconfondibile impronta di un ‘artigiano’ disposto a utilizzare qualsiasi strumento per portare la storia sullo schermo.  Ognuno dei suoi film racconta, a suo modo, un aspetto della personalità di “Alfonso Cuarón”.

Perciò non fa meraviglia che il suo film più recente –l’adattamento cinematografico di The Children of Men, il romanzo della stimata autrice inglese di ‘gialli’ P.D. James, riveli un lato importante del filmmaker di origini messicane: il tema della speranza.

Il regista confessa: “Quando faccio un film esprimo un mio punto di vista, perciò il fatto che io sia una persona piena di speranza nella vita, in qualche modo ‘contamina’ questo film.  L’umanità ha un talento straordinario per la distruzione, ma allo stesso tempo è capace di solidarietà e di superare insieme i problemi.  In fondo Children of Men non è tanto incentrato sull’umanità distruttiva, quanto sul potere delle ideologie e delle azioni al loro servizio”    

Cuarón si è unito al progetto più tardi rispetto al resto del cast. La pubblicazione del libro della James ha attratto l’attenzione della produttrice Hilary Shor, che, colpita dallo stile dell’autrice (già nota per i suoi thriller, stavolta P.D. James è alle prese con un libro che ha i toni della fantascienza), ha lanciato un’opzione per portare il materiale sullo schermo già nove anni fa, proprio agli esordi della sua società di produzione, la Hit and Run Productions.  La Shor racconta che si tratta della primissima opzione lanciata dalla sua società.  

Anche il produttore Marc Abraham della Strike Entertainment, ha amato molto il libro. Un suo collega gli aveva regalato una copia, perché pensava che la storia avrebbe reso benissimo sul grande schermo.  Abraham si è trovato d’accordo e si è quindi messo all’opera per far adattare il libro. Dopo essersi assicurato i diritti del romanzo, Abraham ha incontrato la Shor per impegnarsi con lei in questo progetto, che ha attraversato varie fasi ma che infine si è consolidato quando il regista nominato all’Oscar® Alfonso Cuarón ha mostrato interesse rispetto alla storia.  “Alfonso è un regista di enorme talento.  Nutre una profonda passione per ciò che fa, e il modo in cui visualizza le sue storie è molto particolare. La sua partecipazione ci ha infuso una nuova energia”, spiega Abraham.   

Cuarón ha ricevuto una prima versione della sceneggiatura ma ne aveva letto solo qualche pagina. In seguito, mentre era in vacanza a Santa Barbara, ha ripensato al progetto, e lui stesso racconta: “Qualcosa mi fece tornare in mente quel poco che avevo letto. Ricordo che a un certo punto, sulla spiaggia, riuscii a visualizzare l’intero film davanti ai miei occhi”.
Alfonso, che non aveva mai avuto interesse nei film di ‘fantascienza’ o ‘futuristici’, ha voluto creare una situazione molto radicata nella realtà, che si riallaccia alle promesse e ai problemi dei cittadini di oggi.  Racconta ancora: “Mi sembrava una storia molto adatta per parlare del mondo di oggi, con la scusa che si tratta del ‘prossimo futuro’. Non volevo un film sul futuro, bensì un film sul presente e sulle circostanze odierne che sono alla base del nostro futuro. Questa non è fantascienza, ma un ‘chase movie’ (un film di inseguimenti) ambientato nel 2027”.    

Cuarón ha scritto la storia insieme al suo collaboratore Timothy J. Sexton, arricchendo il grigio mondo descritto dall’autrice di una nuova speranza che dà a tutti una ragione di vita.  

L’autrice P.D. James ha ambientato il suo romanzo a distanza di 30 anni da ora, un margine di tempo piuttosto rassicurante per i suoi lettori, da quale osservare l’allarmante possibilità della fine del mondo.  Gli sceneggiatori hanno ridotto questa distanza a 22 anni, portando il problema un po’ più vicino al mondo odierno.  Children of Men è un mondo ancora riconoscibile, ma i suoi connotati lentamente si dissolvono in un prossimo futuro che si avvia verso l’estinzione.

Nel 2001, dopo aver accettato di partecipare al progetto nel 2001, Cuarón si è dedicato a raccontare una storia che avesse una qualche rilevanza in questo nuovo  secolo appena cominciato. Spesso i progetti ‘futuristi’ prevedono un mondo dominato dalla dittatura, ma lui e Sexton ci descrivono un diverso tipo di tirannia in questa storia: “Molte delle storie del futuro si rifanno al concetto del “Grande Fratello” di Orwell, ma questa è una visione molto novecentesca del potere dispotico. Oggigiorno le forme di tirannia assumono vesti diverse, e ciò che chiamiamo democrazia è una di queste. Trovo che questa sia una idea  molto interessante che emerge in Children of Men”.

Cuaron e Sexton hanno svolto un’ampia e informale ricerca, in cui hanno intervistato un vasto gruppo di persone rispetto alla loro idea del futuro del mondo, e dalle loro risposte emergono due elementi predominanti:  la massiccia immigrazione globale (le cifre rivelano i flussi migratori degli ultimi 10 anni sono i più vasti che il pianeta abbia mai sperimentato), e l’effetto di oltre 200 anni di colonialismo.  Queste circostanze attuali, se si uniscono ad altri fenomeni quali epidemie continentali, la crescente ondata di terrorismo internazionale e i cambiamenti climatici globali, possono senz’altro minare il nostro futuro, come accade nel mondo immaginato da Children of Men.    

Certamente per Cuarón e Sexton, il domani è un concetto che si radica nella realtà di oggi. Perciò i due scrittori hanno creato un background immaginario di eventi mondiali che avrebbe condotto alla loro storia, che ha inizio a  Londra, il 16  novembre  2027.  Ne risulta una storia di ammonimento per il futuro, che ha luogo, sia in senso poetico che letterale, ‘nel dopo domani’.

La domanda spontanea è se la visione di Children of Men sia pessimista o al contrario, piena di speranza. Lo scrittore/regista considera il film uno specchio che riflette l’atteggiamento mentale degli spettatori che assistono a questa storia. Spiega Cuaròn: “Nel creare la  fittizia linea temporale che anticipa e spiega l’inizio del film, alcuni fatti che abbiamo inserito nella nostra storia, si verificavano davvero, e nei telegiornali assistevamo alle immagini che avevamo pensato per il nostro film, ambientato però a 21 anni di distanza da ora. Il mio intento non è certo quello di dare risposte, bensì di sollevare domande, di generare qualche pensiero. Nel complesso è senza dubbio un film che spera in un futuro migliore”.
Il cast di Children of Men
I temi centrali di Children of Men sono l’immigrazione, l’ambiente e la fertilità.  Nel mondo descritto dal film, ognuno di questi argomenti è legato all’altro, e concorrono alla fine del pianeta.  Il protagonista Theo, che un tempo lottava in prima linea per un cambiamento, ha ormai esaurito le proprie risorse fisiche e mentali, e si è rassegnato a vivere in una società che non nutre più alcuna speranza di sopravvivenza.  La speranza è infatti un lusso che porta solo alla disillusione.

Tutto ciò cambia quando l’ex compagna di Theo, Julian, si fa viva per chiedergli di aiutarla, risvegliando Theo dal suo torpore e restituendogli la voglia di lottare per uno scopo: in questo caso, il futuro dell’umanità intera.

Abraham afferma: “Mi è sempre piaciuta la tipologia dell’antieroe che all’inizio è riluttante a combattere. In questo senso mi hanno molto ispirato i film degli anni ‘70. Il fatto che Theo, un uomo che in qualche modo ha ‘bruciato’ le sue risorse, debba occuparsi di proteggere qualcuno, la prima donna incinta del pianeta dopo quasi 20 anni, è un’ idea drammatica molto chiara e precisa.  Alfonso ha aggiunto a questa premessa, altri temi di grande attualità e di forte rilevanza.  

Cuarón descrive Theo come “qualcuno che lotta per rimanere inerte, un personaggio che ha rinunciato al suo viaggio della vita”.  Ma invece di rivelare la vera natura di Theo fin dall’inizio, il filmmaker sceglie di gettare l’antierore in situazioni sempre più difficili che spazzano via gli anni di apatia, rigenerando in lui il desiderio di lotta per una giusta causa.  Proprio quando Kee sta per dare alla luce il primo membro di una nuova generazione, la battaglia per proteggere la sua incolumità darà a Theo una seconda possibilità, quella di riscoprire in se stesso l’amore per la vita.

L’attore inglese Clive Owen, che interpreta il ruolo di Theo, è rimasto subito conquistato dalla storia e ha apprezzato molto il lavoro con Cuarón.  Owen afferma:  “Alfonso è stupefacente, è uno dei pochissimi registi che partecipa a qualsiasi meeting, da quelli per i costumi, a quelli del trucco o degli attrezzi di scena.  Non ha problemi a rifare tutto daccapo, se quel che ha fatto non risponde alla sua visione delle cose  o alle sue necessità.  Quando Alfonso è arrivato a Londra e ci siamo messi a parlare del film, ho subito percepito il suo approccio coraggioso, forte e diverso dal solito rispetto a questa storia ambientata nel futuro. Molti credevano erroneamente che si trattasse di un film di fantascienza ma quando ho letto il copione ho capito che era qualcosa di diverso. Alfonso ha preso l’idea originale del libro e l’ha ampliata, portandola altrove”.
Era chiaro per Owen che il regista stava cercando di dare vita a un diverso tipo di eroe: un essere umano con i suoi difetti che viene trascinato in una situazione straordinaria.  Questo è evidente soprattutto in una particolare sequenza, che Owen ama raccontare: “Alfonso è il solo regista che conosco che metterebbe il suo ‘eroe’ in situazioni assurde per la maggior parte del film solo per ribaltare la nozione classica di eroismo.  Voleva un uomo assolutamente normale calato in una situazione assolutamente non normale, ma affinché lo spettatore capisca questa rappresentazione, continua a farlo ‘inciampare’ in qualsiasi modo”.
Rispetto al personaggio di Owen, Cuarón dichiara: “Theo è un’anima ferita e  tutto il suo cinismo non è altro che una maschera che nasconde una natura molto genuina.  All’inizio è un personaggio passivo schiacciato dai suoi problemi. Le sue azioni non sono quelle giuste, perché le motivazioni sono sbagliate.  Ma poi, gradualmente, diventa un eroe, suo malgrado, e viene risvegliato a una nuova possibilità di vita”. 

Rispetto a Owen, il produttore Abraham afferma: “Abbiamo girato per oltre 80 giorni nel gelido inverno inglese, continuamente esposti alle intemperie, e devo ammettere che è stata dura.  Clive però ha tenuto testa benissimo a tutte le difficoltà. E’ un uomo dotato di un talento naturale, è totalmente dedicato al ruolo e per fortuna ha anche un brillante senso dell’umorismo”.
Per il ruolo dell’impegnata attivista Julian, i filmmakers hanno scritturato la versatile attrice Julianne Moore.  Commenta la Moore: “La cosa interessante di Julian è che è una donna a capo di una organizzazione socialmente attiva. Persino nei film più moderni è raro vedere una donna alla guida di un gruppo radicale”.
Attraverso gli occhi di Julian, il pubblico inizia a vedere il vero volto di Theo, chi era e cosa può ancora essere.  A differenza di Theo, Julian ha conservato la sua passione per una causa che anni addietro li aveva uniti, prima che Theo vi rinunciasse per affrontare una fine che gli sembra inevitabile. Nel suo ruolo, Julian cerca di assicurare eguali diritti ad ogni immigrato in Gran Bretagna; per questo suo atteggiamento, in netto contrasto con le linea del governo, Julian è considerata una pericolosa criminale, è ricercata dalla polizia e la sua organizzazione viene considerata ‘terroristica’. 

Al di là degli aspetti più ovvi del suo personaggio, la Moore ha espresso interesse nel copione soprattutto perché stima immensamente il regista Alfonso Cuarón.  Commenta l’attrice:  “Lo considero straordinario. Ha una fantasia incredibile e un senso molto acuto di come raccontare una storia dal punto di vista visivo. In questo film qualche volta abbiamo lavorato con pochissima luce, utilizzando spesso la cinepresa manuale o una steadicam, come se stessimo girando un film indipendente.  Questo tipo di riprese regala una sensazione ancora più drammatica e intensa. Il film racconta una storia ‘buia’, ma che alla fine vede la luce”.
Cuarón abbraccia in qualche modo gli ideali di Julian rispetto alla sua battaglia per rendere giustizia ai profughi, quando afferma: “Ho visto delle bellissime fotografie della Terra scattate dallo spazio, che mostrano le nuvole e la forma dei continenti… ma quello che non si vede sono i colori con cui sono raffigurati i vari Paesi nelle nostre cartine. Queste linee invisibili sono state create dalle ideologie, talvolta assurde, e mi chiedo, che diritto abbiamo di chiudere la porta alla gente in difficoltà? Queste complesse questioni sono oggetto di dibattiti e di riflessioni sia in America che in Europa: come vengono trattati gli immigrati e i profughi in cerca di asilo politico? Questo non è il futuro, bensì un fenomeno che ha luogo proprio in questo momento.  Tutti quelli che hanno lavorato in questo film sono convinti che il lato umano sia indispensabile all’approcio socio-politico: la compassione è più forte dell’ideologia”.       

Il prolifico attore Michael Caine incarna Jasper, il più vecchio amico e confidente di Theo che ancora conserva l’atteggiamento dell’attivista rispetto a molte questioni che non sembrano più riguardare Theo.  Jasper è un ribelle contro il sistema, un anziano hippie e un disegnatore di vignette politiche che si guadagna da vivere coltivando Cannabis sativa in casa propria.  Nonostante si tratti di un ruolo secondario, Jasper è piaciuto a Caine, così come gli è piaciuto l’uomo alla guida del film.  Spiega l’attore: “Volevo incontrare il regista di Y tu mamá también, il cui titolo si rifà a un tipico insulto messicano.  Alfonso è stato meraviglioso, non mi era mai capitato un ruolo come quello di Jasper.  Ormai non lavoro più per vivere, ma per divertirmi… e in questo film mi sono divertito”. 

Cuarón spiega: “Jasper, soprattutto per il modo in cui Michael lo interpreta, è il centro morale del film. Le sue scene hanno un calore che manca alla maggior parte degli altri personaggi – per esigenze di copione, ovviamente. Lui al contrario degli altri non ha smesso di lottare per tenere viva la scintilla della vita”.   

Al di là dei volti famosi di Owen, Moore e Caine, per la maggior parte del film il pubblico si confronterà con un’attrice relativamente nuova, la diciannovenne londinese Clare-Hope Ashitey, che ha ottenuto il ruolo di Kee in seguito a una vasta ricerca indetta dai responsabili del casting del film.  

Nel 2004, Ashitey ha ottenuto il suo primo lavoro importante nel ruolo della quattordicenne profuga Tutsi di nome Marie, in Shooting Dogs; all’età di 12 anni l’attrice frequentava la Centre Stage School of Performing Arts di Southgate, a Londra.  In quel periodo Ashitey ha intepretato ruoli teatrali molto impegnativi e vari, fra cui una parte in Shelter di Simon Bent.  

Così come il personaggio di Theo, anche Kee non è esattamente quello che sembra all’inizio del film.  Commenta Ashitey: “Quando Kee inizia a uscire dal suo guscio, il pubblico capisce che ci sono diversi strati che rivestono il suo personaggio, molto più di quanto non sembri.  La prima volta che appare sullo schermo è imbronciata e non concede molto di sè.  Col passare del tempo si rivela maliziosa, ribelle e un po’ viziata, il ché non corrisponde molto all’idea di una donna investita del compito di perpetuare la generazione futura. Ma gradualmente si stabilisce fra lei e Theo un bel rapporto che ricorda quello di padre e figlia”.
Nonostante Ashitey non vanti un curriculum professionale molto vasto, l’attrice si è rivelata una partner più che all’altezza dei suoi famosi colleghi di lavoro.  Racconta l’attrice: “Ho incontrato tante persone straordinarie in questo film, gente meravigliosa con cui lavorare.  Può intimorire l’idea di fare parte di un cast formato da attori così geniali. All’inizio non è stato facile assumere le pose e l’accento di Kee (una giovane africana) specialmente davanti ad attori come Clive, Julianne e Michael.  E’ stato un momento molto importante per la mia formazione professionale!” 

I produttori di Children of Men confessano di aver cercato molto prima di scoprire l’attore adatto a interpretare Luke, il vice di Julian. Ma dopo una estenuante ricerca,  “è arrivato Chiwetel Ejiofor, un grande attore, una vera rivelazione”, osserva il produttore Eric Newman.  

Il regista afferma: “Quando io e Chiwetel abbiamo parlato del personaggio di Luke, ci siamo confrontati con idee molto simili, entrambi  eravamo infatti concentrati sull’idea di dignità che caratterizza Luke. La prima cosa che emerge durante i conflitti umani è la dignità, un valore che non è negoziabile. Luke è motivato proprio da questa idea”.
Ejiofor aggiunge: “Il cast era eccezionale e ancora più forte è stato l’incentivo di essere diretti da un regista come Alfonso, che ha anche scritto la sceneggiatura. Non è stato difficile per me accettare questo ruolo. Ho visto diversi film di Alfonso e le sue creazioni e il suo stile mi colpiscono molto”.
Charlie Hunnam interpreta Patric, un altro membro dell’ organizzazione di Julian, uno dei personaggi più passionali e pieni di temperamento della storia, la personificazione della rabbia dell’ultima generazione del pianeta, costretta a confrontarsi con un futuro impossibile.  Hunnam commenta: “Patric è davvero tremendo! Ha un buon cuore, ma è aggressivo anche perché è un uomo frainteso.  Invece di cercare aiuto e di disporsi in modo positivo, lui ferisce le persone.  E’ facile recitare la parte di un cattivo in modo tradizionale, ma diventa un compito più interessante se si cerca di toccare comunque il cuore del pubblico facendogli capire il perché di tanta cattiveria”. 

Hunnam inizialmente cercava un ruolo più ampio nel film ma era considerato troppo giovane.  Cuarón, colpito dal giovane attore inglese, alla fine gli ha offerto la parte di Patric e lui ha colto immediatamente l’occasione di lavorare con Cuaròn e il suo team.  “La cosa più importante è lavorare nei progetti di qualità, a prescindere dal ruolo. Ho preferito fare Children of Men, rinunciando a una parte da protagonista in un altro progetto perché penso che Alfonso sia un genio ed ero convinto che avrebbe fatto un film di cui tutti saremmo stati molto orgogliosi.  Considerati i suoi precedenti lavori, Alfonso è chiaramente un maestro di cinematografia. Si impara tanto da un talento come lui”.

Girare il domani nella Londra di oggi
Cuarón era assolutamente convinto di voler girare il film in Gran Bretagna. Per via del suo lavoro in Harry Potter and the Prisoner of Azkaban, aveva trascorso molto tempo in Inghilterra, formandosi un’ottima opinione rispetto alla qualità delle troupe e dei filmmakers inglesi.

Anche il produttore Abraham era d’accordo: “Avevamo promesso a P.D. James che il film sarebbe stato ambientato in Inghilterra e alla fine anche per noi aveva più senso girare lì”.  

Le riprese
Cuarón ha deciso sin dall’inizio di girare il più possibile lunghe sequenze in Children of Men, dissociandosi dal montaggio ritmato e artificiale del cinema attuale e optando per uno stile più realistico, sul genere del cinéma vérité. Questo, “per ottenere il massimo da ogni inquadratura, per strizzarla fino all’ultimo… tenendo l’inquadratura fino a quando non non può dirci nient’altro, ma sempre secondo il punto di vista di Theo”, spiega il regista.  

A tal fine Cuarón ha utilizzato delle lenti molto ampie e una cinepresa vagante, “curiosa” per suscitare una reazione emotiva ai personaggi che vengono inquadrati in un certo luogo per un determinato periodo di tempo.  Questo comportava un più alto livello di collaborazione da parte del cast e della troupe, per riuscire a orchestrare queste riprese difficoltose, lunghe, quasi documentaristiche.  Le riprese più complicate sono state provate a lungo prima di girare, per ottimizzare il tempo alla luce delle restrizioni temporali imposte dalle autorità rispetto alle location.  Alla fine queste riprese più lunghe (ha ragionato Cuarón) avrebbero ridotto il tempo speso nel montaggio, e avrebbero avuto l’aspetto pulito e senza rattoppi da lui voluto e già realizzato dalla fotografia.  Lo scopo ultimo: il pubblico deve ‘entrare’ nel film e restare ‘connesso’ alla drammatica vicenda di Theo.

Per ottenere l’aspetto voluto da Cuarón, il cameraman George Richmond ha girato per 16 settimane con una cinepresa manuale. Le riprese che ha effettuato sono talmente realistiche da dare la sensazione di essere davvero lì davanti a Theo, di assistere dal vivo al suo viaggio turbolento.  Lubezki spiega: “La cinepresa è diventata quasi un’altra persona sul set, una presenza curiosa, invadente che segue il nostro personaggio principale e che a volte, diventa nervosa e scostante.  In questo modo il pubblico entra nell’ambiente del film e avverte la sensazione del tempo reale”.
Questo non è mai tanto evidente come in una delle sequenze più lunghe, piene di azione, verso la fine del fine, in cui, racconta Cuarón “seguiamo il nostro personaggio attraverso le strade, mentre infuria la battaglia, arrivando fino all’edificio in cui vive, che all’esterno viene bombardato dall’esercito, ed è assediato dai combattenti per la libertà, che sparano dall’interno. La cinepresa lo segue da una stanza all’altra, da un piano all’altro, in un'unica lunga ripresa. D’istinto ho detto ‘Non preoccupatevi, possiamo sempre tagliare’.  Ma tutti si sentivano come in crociata e si sono ribellati, dicendo ‘No, non vogliamo tagliare!  Dobbiamo continuare così fino alla fine!’”  

La sequenza finale ha impiegato quattro giorni di preparazione, a cineprese spente.  Dopo molti tentativi falliti, il quinto giorno finalmente la scena c’era. Dice il regista: “Meglio di quanto avessi mai sperato perché sono proprio gli imprevisti e i piccoli incidenti ad averla resa più viva”.      

Clare-Hope Ashitey ricorda: “Alfonso tende a costruire le sue scene a strati e fra una ripresa e l’altra inserisce dei commenti che aiutano molto a definire la performance degli attori. Alla fine crea sempre qualcosa di molto diverso da quel che si pensava all’inizio”.
L’aspetto e lo stile del film sono fra gli elementi che hanno attirato Caine al progetto:  “E’ il 2027, e questi film futuristici tendono ad essere molto costosi e patinati, mentre il nostro è ‘sporco’ e ombroso.  Generalmente usano i carrelli mentre il nostro film è girato con la cinepresa manuale, qualche volta sembra un telegiornale.  Questo elemento mi ha convinto del tutto a prendere parte al progetto. Ho pensato “Ecco un regista che sa quel che fa!”.
Alcune delle riprese più lunghe potevano venire effettuate solo in alcuni momenti di un dato giorno. Dice il produttore Abraham: “E’ stato difficile girare in Inghilterra d’inverno perché le giornate sono molto brevi”.  

Prima di girare, sono stati messi a punto tutti i dettagli relativi a  ogni singola ripresa e questa accuratezza non ha lasciato un grande margine di errore. Tuttavia, racconta Owen: “Avevamo un cameraman straordinario che letteralmente, sin da primo giorno, ha posizionato la cinepresa nei modi più impensati.  Ha fatto cose straordinarie, tutte manualmente, riuscendo a darti la sensazione di essere lì, in quel luogo”.
Per alcune delle riprese più difficili – in particolare per una sequenza di 12 minuti di dialogo e azione girata dall’interno di un’automobile con cinque passeggeri a bordo – le menti creative dietro la cinepresa hanno utilizzato a una tecnica particolare.  Il risultato è stata un’invenzione affettuosamente chiamata “la contrazione” e cioè una installazione che consente alla camera di muoversi all’interno dell’auto, fra i passeggeri, con il risultato che la sequenza non sembra tagliata. 

Uno dei cinque attori all’interno dell’auto era Chiwetel Ejiofor, che spiega: “Quest’unica sequenza viene girata senza soluzione di continuità, il ché significa che i nostri movimenti e reazioni devono essere molto fluidi, infatti i sedili erano posti su dei perni, affinché gli attori potessero facilmente spostarsi mentre la cinepresa si muoveva all’interno dell’auto”.    

Le location
Uno dei maggiori vantaggi di girare in Inghilterra è stato l’onnipresente maltempo inglese. Normalmente la varietà di venti, piogge e nebbia è un incubo per i filmmaker, ma per una storia la cui ambientazione deve essere grigia, stavolta era una manna dal cielo.   

Tuttavia i problemi sorgono sempre, e girare nelle affollate località di Londra non è stato un compito facile. Soprattutto visto l’alto livello di sicurezza che si è imposto dopo gli attentati del luglio 2005.  Ma, grazie all’accurata pianificazione e alla forte determinazione dei filmmakers, il film ha potuto essere girato in una serie di luoghi molto centrali e facilmente riconoscibili del centro di Londra, fra cui Westminster, Trafalgar Square e St. James’s Park.

Il capo del dipartimento delle location, Michael Sharp, spiega il modo in cui si sono organizzati:  “All’inizio abbiamo scomposto tutte le sequenze di cui avevamo bisogno e abbiamo proceduto per gradi. Alfonso voleva nel film l’Admiralty Arch e la Household Cavalry [i cavalieri della Regina] e questo ha richiesto delle procedure un po’ lunghe, nonché molte analisi veterinarie!”

Dopo aver studiato il copione e parlato con i filmmakers,  Sharp e la sua squadra si sono messi alla ricerca di una location adatta,  prendendo in considerazione la logistica.  Sharp aggiunge: “Una volta stabilito il look che doveva avere il film, abbiamo dovuto unire i luoghi da noi scelti, per dare all’ambientazione una sensazione di continuità”.
Il mondo del 2027, così come descritto in Children of Men,  è essenzialmente un mondo senza speranza per la maggior parte degli abitanti della Gran Bretagna, con un forte divario fra chi ha tanto e chi non ha nulla. Per la maggior parte del film, gli spettatori seguono il viaggio di Theo all’interno di comunità povere e desolate, con qualche scorcio di ricchezza in aree molto appartate.  Un mondo esclusivo, che nel film appare quando Theo fa visita a un ricco cugino per riuscire a ottenere i documenti di transito per Kee, e viene condotto all’interno di un parco che circonda prestigiose proprietà in cui i nuovi ricchi allevano animali esotici in luogo dei bambini che non ci sono più.

La maggior parte del film è però ambientata in circondari molto meno idilliaci.  Per girare in queste location il cast e la troupe hanno viaggiato in lungo e in largo attraverso la capitale e la campagna inglese, sfidando il freddo pungente di luoghi poco ospitali, fra cui una fattoria dell’ Hertfordshire, un cantiere navale in disuso nel Kent e una caserma dell’esercito nell’ Hampshire.  

Per dare subito un’idea del tempo e del luogo, Children of Men apre con un’immagine di Fleet Street, a Londra (la tradizionale sede della stampa britannica, nel film trasformata in un Tribunale) con la Cattedrale di St. Paul visibile sullo sfondo. Ma il senso di familiarità e sicurezza viene presto scosso da una bomba che esplode in un caffè, qualche secondo dopo che Theo è uscito dal locale.  Gli spettatori capiscono subito che si tratta di una società in decadenza.  

Il successivo rapimento di Theo lo conduce al cospetto della sua ex compagna Julian all’interno di un magazzino abbandonato, che in realtà è un’area dell’ Historic Dockyard di Chatham, nel Kent, il porto militare di appartenenza reale dal 1613 al 1984. 

L’entrata del Tate Modern, la galleria nazionale di arte moderna internazionale, nel film diventa il Ministero delle Arti, di proprietà del cugino di Theo, Nigel.  Il pubblico apprende che Nigel possiede una collezione di capolavori salvati alla distruzione dei paesi collassati, fra cui la statua del David di Michelangelo. Il Tate Modern, creato nel 2000, si trova all’interno di un ex centrale elettrica situata sulla sponda meridionale del Tamigi. 

La proprietà di  Jean Paul Getty nel Sutton, vicino Guilford, ha ospitato la troupe per una settimana, durante le riprese in esterno, effettuate su strade asfaltate, autostrade e aree boschive.  In una scena chiave c’è una pazza corsa in motocicletta, ma in  quel caso le riprese si sono fermate almeno due volte per via della pioggia torrenziale e del fango sulla strada. 

Al di là della burocrazia da espletare per girare in alcuni luoghi londinesi, uno sforzo ulteriore è stato compiuto per ottenere il permesso di girare nella cosiddetta “Red Zone” (una zona ad alta densità di traffico, situata nella City fra Whitehall e Buckingham Palace), ormai totalmente blindata in seguito agli attentati del 2005..

Il design del film
Girare nella Londra odierna ha presentato un enorme varietà di difficoltà ai filmmakers… non ultimo il fatto che Children of Men è ambientato in una Londra del futuro, quindi anche le squadre della scenografia e della fotografia hanno avuto i loro problemi da superare. Il risultato è un modo di tristezza intrinseca, espressa in ogni sequenza del film di Cuarón, grazie alla fotografia di Emmanuel Lubezki e alla scenografia di Geoffrey Kirkland e Jim Clay.  

L’Inghilterra del 2027 è una società ripiegata su se stessa, in cui aspetti del nuovo e del vecchio mondo si scontrano all’interno di uno stato di polizia  che controlla ogni cosa. In un certo senso ricorda un paesaggio postbellico, con cenni di vita tribale in cui la gente cerca soltanto di sopravvivere.  Eppure Cuarón puntualizza: “Non c’è nel film un icona che non sia quella del presente”.     

Molti ritengono che il design di un film ambientato in un lontano futuro sia per assurdo più semplice rispetto all’aspetto di un mondo a soli 20 anni da ora.  Infatti, per rendere questo mondo realistico, bisogna creare una mescolanza di elementi contemporanei e futuristici, che danno allo spettatore l’idea di qualcosa che ancora non esiste ma che è ancora fortemente radicato nel loro presente, perciò è necessario fornire segni distintivi del nostro tempo.  Ad esempio Cuarón e la sua squadra di design hanno scelto, fra le automobili destinate ad imprese eroiche, una Fiat Multipla per via della sua forma bizzarra, che è stata leggermente modificata dal dipartimento artistico.  Gli abiti disegnati da Jany Temime riflettono un mondo riconoscibile, ma travolto dallo scompiglio. E’ stato deciso di non alterare troppo oggetti comuni quali le auto e i vestiti.  Il risultato è un mondo che presenta cambiamenti sottili ma che essenzialmente è il nostro. 

Il lavoro degli scenografi Kirkland e Clay era di creare e fornire un mondo realistico, ricco di texture, con sufficiente spazio per consentire lo svolgersi dell’azione nella storia.  Dice Clay: “E’ stato molto bello, una vera sfida per l’intera troupe riucire a ‘cucire’ insieme una serie di riprese che dovevano però avere continuità come se fosse un’unica scena di azione senza interruzioni.  Alfonso ha un occhio molto attento ai dettagli e qualche volta, quando si disegna una scena molto grande, può succedere che gli altri dimentichino di inserirvi quei particolari. Lui invece era sempre lì a ricordarci di renderla più reale”.
Osserva lo scenografo Clay: “Abbiamo dovuto trovare location adatte a tutte le azioni, che sono sempre ben presenti nella mente di Alfonso quando scrive la sceneggiatura. Una delle maggiori difficoltà è stata unire tutti i pezzi insieme in modo convincente”.
*****
I pericoli che paventa  Children of Men potrebbero non essere così remoti, dopo tutto. Continenti che soccombono alle malattie, una guerra senza quartiere contro l’immigrazione, e lo sconvolgimento del normale equilibrio climatico non sono in fondo problemi del futuro.  Inoltre la medicina sta dimostrando il fenomeno di una crescente infertilità fra le donne, forse dovuto ad una alimentazione sbagliata, all’abuso di farmaci e all’inquinamento.  

Children of Men è un film che intende risvegliare le coscienze rispetto a questi problemi. Commenta la più giovane attrice del film, Ashitey: “Ciò che fa più paura rispetto al mondo creato da Children of Men è la reazione del governo agli eventi globali.  Al posto di unirsi e di aiutarsi reciprocamente, nel film gli stati si comportano in modo opposto. E’ una prospettiva spaventosa, l’idea che l’egoismo e l’isolamento abbiano il sopravvento sul bene e sul senso di compassione”. 

Questa è la visione di un filmmaker che saggiamente ha scelto uno stile che si astiene dal commentare l’azione del film, ma che si limita ad osservarla, lasciando al pubblico la possibilità di trarre le proprie conclusioni.  La produttrice Hilary Shor osserva che lo stile “indipendente” scelto da Cuarón per Children of Men dà allo spettatore la possibilità anche di distaccarsi oltre a quella di immedesimarsi.  Dice la Shor: “E’ stato molto istruttivo assistere al metodo di lavoro di Alfonso insieme al direttore della fotografia, perché ha tratto il meglio da noi. Alfonso vede cose che nessun altro coinvolto nella lavorazione riusciva a vedere”.
Afferma il produttore Eric Newman: “Uno dei punti di forza di Alfonso è la forza delle sue convinzioni. Ha deciso di realizzare un film unico e l’ha portato fino in fondo”.

Il produttore di Children of Men Marc Abraham riassume la sua esperienza personale del film:  “Penso che qualsiasi grande filmmaker conservi lo stupore e la capacità di raggiungere un obiettivo.  Alfonso Cuarón non fa eccezione in questo senso. Francamente spero che il pubblico venga trasportato dalla sua visione artistica e dal suo amore per il cinema”.  


In ultima analisi Cuarón spera che Children of Men dia vita a dibattiti relativi ai problemi sollevati dal film. Conclude: “Non volevo fare un film che finisce con i titoli di coda, bensì un film che ha inizio proprio da quel momento”.


La Universal Pictures presenta una Produzione Strike Entertainment in associazione con la Hit And Run Productions per un film di Alfonso Cuarón, Children of Men, con Clive Owen, Julianne Moore, Michael Caine, Chiwetel Ejiofor e Charlie Hunnam.  La musica originale  “Fragment of a Prayer” è stata composta da John Tavener.  I costumi sono di Jany Temime.  Alex Rodriguez e Alfonso Cuarón si sono occupati del montaggio, Geoffrey Kirkland e Jim Clay della scenografia, Emmanuel Lubezki, ASC, della fotografia.  I produttori esecutivi sono Thomas A. Bliss e Armyan Bernstein.  Children of Men è prodotto da Marc Abraham, Eric Newman, Hilary Shor, Tony Smith e Iain Smith.  E’ tratto dal romanzo “The Children of Men” di P.D. James, e si basa su una sceneggiatura di Alfonso Cuarón & Timothy J. Sexton.  E’ diretto da Alfonso Cuarón.  ©2006 Universal Studios.  www.childrenofmen.net
IL CAST


Per il ruolo protagonista in Croupier di Mike Hodges CLIVE OWEN (Theo) ha ricevuto critiche che lo hanno paragonato a Bogart, Mitchum e Connery.


Owen si è imposto all’attenzione del pubblico inglese grazie alla serie televisiva Chancer.  Il pubblico americano invece lo ha scoperto nel telefilm di Jack Gold, da lui interpretato al fianco di Catherine Zeta-Jones, dal titolo The Return of the Native, trasmesso su CBS.  Di recente ha recitato nel poliziesco Second Sight della BBC, in cui appariva nel ruolo di DCI Ross Tanner.

Per la TV inglese ha inoltre lavorato nei telefilm di Andrew Grieve Lorna Doone, di Andy Wilson An Evening with Gary Lineker, di Diarmuid Lawrence The Echo e di David Blair Split Second.


I lavori cinematografici di Owen comprendono Vroom di Beeban Kidron; Close My Eyes e Century di Stephen Poliakoff; Bent di Sean Mathias; Greenfingers di Joel Hershman e l’apprezzato film di Robert Altman Gosford Park.  Per il teatro ha intepretato il ruolo di Romeo nella produzione dello Young Vic, è stato il protagonista della messa in scena di Sean Mathias di Design for Living di Noel Coward e ha recitato nella produzione originale Patrick Marber Closer al Royal National Theater. 


Nell’autunno del 2001, ha recitato a Londra nella rappresentazione teatrale di Lawrence Boswell del play di Peter Nichols A Day in the Death of Joe Egg, e nella serie di cortometraggi di BMW Internet dal titolo “The Hire”, in cui era diretto da John Frankenheimer, Ang Lee, Wong Kar-wai, Guy Ritchie e Alejandro González Iñárritu.


I film successivi di Clive si vanno a sommare al suo curriculum così vario e interessante: Beyond Borders, una romantica storia ambientata nella guerra, al fianco di Angelina Jolie; il thriller di Mike Hodges I’ll Sleep When I’m Dead; il film d’azione King Arthur; e Sin City, al fianco di Bruce Willis, Benicio Del Toro, Rosario Dawson e Jessica Alba.


Nel 2005, Clive ha vinto un Golden Globe ed è stato nominato all’Oscar® per il ruolo di Larry nella versione cinematografica di Closer, per la regia di Mike Nichols.  Il film è inoltre interpretato da Julia Roberts, Jude Law e Natalie Portman.


Clive è di recente apparso in Derailed, al fianco di Jennifer Aniston, e nel film di Spike Lee Inside Man, accanto a Denzel Washington e Jodie Foster. 
JULIANNE MOORE (Julian) attrice di grande talento e massima versatilità, ha interpretato grandi successi di botteghino nonché film indipendenti.  

La Moore di recente ha interpretato il film di Bart Freundlich Trust the Man, al fianco di David Duchovny, Billy Crudup e Maggie Gyllenhaal; ha inoltre lavorato in  Freedomland di Joe Roth con Samuel L. Jackson; nel thriller di successo di Joe Ruben The Forgotten, insieme a Dominic West; nel film di Peter Howitt Laws of Attraction, una commedia romantica al fianco di Pierce Brosnan; e nel film di Jane Anderson The Prizewinner of Defiance, Ohio.  Ha ultimato un film indipendente dal titolo Marie and Bruce, con Matthew Broderick, e la vedremo al fianco di Nicolas Cage in Next.  

La Moore è fra i pochissimi attori nella storia dell’Oscar®  ad aver ricevuto ben due nomination nello stesso anno, per le sue performance in Far From Heaven (nominata come Migliore Attrice) e The Hours (come Migliore Attrice Non Protagonista).  Far From Heaven, della Focus Features è diretto da Todd Haynes e interpretato da Dennis Quaid e Dennis Haysbert.  La performance di Julianne Moore in Far From Heaven le ha meritato numerosi elogi e premi da parte della critica, fra cui la National Board of Review, i Los Angeles Film Critics e i Broadcast Film Critics. Ha vinto un Independent Spirit Award come Migliore Attrice ed è stata nominata, per la stessa categoria, al Golden Globe e allo Screen Actors Guild Award.  The Hours (Paramount Pictures), diretto da Stephen Daldry, è basato sull’omonimo romanzo premio Pulitzer di Michael Cunningham e vede protagoniste anche Nicole Kidman e Meryl Streep.  Tra i numerosi riconoscimenti alla Moore per la sua performance nel film, oltre alla nomination all’ Oscar®, ricordiamo la nomination allo Screen Actors Guild Award come Outstanding Supporting Actress.

La Moore è inoltre apparsa al fianco di Kevin Spacey, Judi Dench e Cate Blanchett nel film della Miramax The Shipping News, diretto da Lasse Hallström, e insieme a Billy Crudup nel film diretto da Bart Freundlich World Traveler.  La ricordiamo nel ruolo di Clarice Starling nel blockbuster della MGM Hannibal, al fianco di Anthony Hopkins e Gary Oldman, ed è apparsa nella commedia della DreamWorks Evolution, al fianco di David Duchovny.

La Moore ha ricevuto critiche eccellenti per le sue performance in The End of the Affair, con Ralph Fiennes, per la regia di Neil Jordan, e Boogie Nights, diretto da Paul Thomas Anderson. Per entrambi i film la Moore ha ricevuto nomination all’Oscar®. E’ inoltre apparsa nel film di Robert Altman Cookie’s Fortune,  al fianco di Glenn Close, Charles Dutton e Liv Tyler, e nel remake di Psycho, diretto da Gus Van Sant e cointepretato da Anne Heche, Viggo Mortensen, Vince Vaughn e William H. Macy.  Il lavoro dell’attrice in An Ideal Husband (con Rupert Everett, Minnie Driver e Cate Blanchett) le è valso una nomination al Golden Globe come Migliore Attrice in un Musical o Commedia.  Inoltre la Moore è stata la protagonista di The Map of the World, al fianco di Sigourney Weaver; di Magnolia, diretto da Paul Thomas Anderson; di The Lost World di Steven Spielberg; di The Myth of Fingerprints, diretto da Bart Freundlich; e del film dei fratelli Coen The Big Lebowski.   

La Moore è stata nominata all’Independent Spirit Award sia per il film di Robert Altman Short Cuts che per Safe di Todd Haynes  Ha inoltre ricevuto apprezzamento da parte della critica per la sua performance nella parte di Yelena nel film di Louis Malle Vanya on 42nd Street e di Dora Maar nel film di James Ivory Surviving Picasso.  Fra gli altri film da lei interpretati ricordiamo: The Hand That Rocks the Cradle, Benny & June, The Fugitive, Nine Months e Assassins.

Altri riconoscimenti della Moore comprendono: Excellence in Media Award al GLAAD 2004, l’Actor Award al Gotham Awards 2002 e il “Tribute to Independent Vision” al Sundance Film Festival 2001.

Dopo una laurea presso la Boston University in Arte Drammatiche, la Moore ha recitato in numerose produzioni off-Broadway fra cui quella di Caryl Churchill Serious Money e Ice Cream/Hot Fudge al Public Theater. E’ apparsa a Minneapolis al Guthrie Theater in Hamlet e ha preso parte nelle produzioni di The Father di Strindberg (con Al Pacino) e di An American Daughter di Wendy Wasserstein (con Meryl Streep).

Il 2000 è stato un anno molto importante nella carriera di MICHAEL CAINE (Jasper).  Non solo l’attore ha ricevuto il suo secondo Oscar® per The Cider House Rules ma è stato anche insignito del titolo di Cavaliere della Regina Elisabetta II.  Perciò, il suo nome di nascita Maurice Micklewhite è ora a tutti gli effetti Sir Michael Caine.

La versatilità di Michael Caine, grande stella del cinema internazionale, si è espresso in oltre 90 produzioni cinematografiche e in numerosi riconoscimenti fra cui: il premio di Migliore Attore da parte dei New York Critics per Alfie; un Golden Globe come Migliore Attore e un BAFTA per Educating Rita; un Golden Globe come Migliore Attore in una Commedia per Dirty Rotten Scoundrels; un Golden Globe come Migliore Attore in una Commedia per Little Voice; e un totale di sei nomination all’Oscar® (Alfie, Sleuth, Educating Rita, Hannah and Her Sisters, The Cider House Rules e The Quiet American), che culminano con l’Oscar® come Migliore Attore Non Protagonista per Hannah and Her Sisters  e The Cider House Rules.

Caine, a parte la sua popolarità come attore, è anche un autore letterario; ha pubblicato la sua autobiografia dal titolo What’s It All About?, e una raccolta di lezioni di cinema trasmesse da BBC Television, da titolo Acting on Film.

Caine è nato a Londra, il 14 marzo. Suo padre era un facchino al mercato del pesce di Billingsgate e sua madre una domestica.  La sua famiglia era poverissima e viveva in un piccolo appartamento illuminato a gas, fino a quando il Blitz li costrinse a una evacuazione, e lui e suo fratello Stanley si stabilirono presso una fattoria di Norfolk.  Dopo la guerra la famiglia si trasferì in un prefabbricato nella East End londinese.  Appassionato di cinema fin da bambino, insaziabile lettore di romanzi, e assiduo frequentatore dell’Old Vic Theater, grazie alle recite scolastiche e a un corso di recitazione in un club per ragazzi, Michael Caine ha immaginato e creduto fortemente di poter diventare un giorno un grande attore.

Deciso a non seguire le orme del padre, a 16 anni lasciò la scuola per dedicarsi a numerosi piccoli lavori fino a quando il National Service non lo portò in Corea insieme ai Royal Fusiliers.  Al suo congedo si dedicò a numerosi lavori manuali mentre di sera studiava recitazione.  Il suo primo lavoro in un teatro fu come assistant stage manager a Horsham, Sussex, e poco dopo riuscì a trasferirsi al Lowestoft Repertory Theater di Suffolk nel ruolo del primo attore giovane. Lì conobbe e sposò la prima attrice, Patricia Haines, ma i due si separarono dopo due anni.  La figlia nata da questa relazione, Dominique (da tutti chiamata Nikki), è tutt’ora molto vicina a suo padre.

Una forte autostima e il cambiamento del suo nome di battesimo in Michael Caine (nato dal suo soprannome e da una parola suggerita da The Caine Mutiny) lo incoraggiarono a trasferirsi a Londra, dove recitò nel Theater Workshop di Joan Littlewood. Dopo un ruolo minore nel film A Hill in Korea, ha ottenuto parti in altri film e qualche ruolo di comparsa nelle produzioni della West End… Ma tutto questo non bastava per vivere.

In seguito a una scommessa, si trasferì a Parigi, dove per diversi mesi condusse una vita di stenti. Al suo ritorno a Londra (dopo essersi fatto prestare dei soldi da sua madre), iniziò a recitare a tempo pieno.  Durante una tournée in Inghilterra con diverse compagnie teatrale con un repertorio classico, Caine si impadronì del mestiere di attore, sviluppando una forte e rilassata presenza scenica e una vasta gamma di accenti. Nei successivi cinque anni, fu interprete di oltre 100 film televisivi e il suo volto (ma non ancora il suo nome) divenne molto familiare a milioni di spettatori inglesi.  Furono anni difficili, condivisi con i suoi coinquilini Terence Stamp e il compositore John Barry.

Caine quindi studiò la parte di Peter O’Toole nel ruolo del Soldato Bamforth nel grande successo teatrale londinese The Long, the Short and the Tall, e quando O’Toole lasciò la compagnia, Caine prese il suo posto, continuando la tournée per altri sei mesi.  Dopo questa esperienza, i suoi lavori per la televisione e il cinema crebbero di importanza.

La svolta nella sua carriera arriva all’età di 30 anni, nel 1963, quando gli fu affidato il ruolo dell’affettato aristocratico, il Tenente Colonnello Gonville Bromhead, nella produzione di Joseph E. Levine dal titolo Zulu.  La parte era quella di un idiota totale, ma Caine riuscì a trasformare il suo personaggio in un debole che si crede forte.  Da ruolo secondario presto divenne protagonista e, a detta dei critici, rubava a tutti la scena.
Dopo aver per sempre varcato la linea di confine fra anonimato e notorietà, Caine interpretò quindi Harry Palmer— un moderno antieroe— nel film di spionaggio The Ipcress File, che battè tutti i record di aspettativa al botteghino. Il suo stile di recitazione ‘sopra le righe’ fu nuovamente molto elogiato dalla critica.

Nel 1966, il ruolo protagonista di Alfie lo ha catapultato nel firmamento cinematografico: Caine interpretava un fannullone londinese  amato dalle donne, dotato di innocente e impudente umorismo.  Nella classifica annuale dei critici inglesi il film fu votato come Migliore Film dell’Anno.  Alfie è valso a Caine la sua prima nomination all’Oscar®, nonché il premio della critica di New York come Migliore Attore.

Alla fine degli anni ‘60, Caine ha interpretato: Gambit, con Shirley MacLaine; Funeral in Berlin; Billion Dollar Brain; Hurry Sundown,  diretto da Otto Preminger; Woman Times Seven di Vittorio De Sica; Deadfall; The Italian Job; e The Battle of Britain.  E’ stato il protagonista del film di Robert Aldrich Too Late the Hero e di The Last Valley di James Calvell.

Negli anni ‘70, ha recitato al fianco di Elizabeth Taylor in X, Y and Zee; di Mickey Rooney e Lizabeth Scott in Pulp; di Laurence Olivier in Sleuth, per il quale ha ricevuto una seconda nomination all’Oscar®; di Sidney Poitier in The Wilby Conspiracy; di Glenda Jackson in The Romantic Englishwoman; di Sean Connery in The Man Who Would Be King; di James Caan ed Elliott Gould in Harry and Walter Go to New York; di Maggie Smith in California Suite; e di Henry Fonda, Olivia de Havilland e Richard Widmark in The Swarm.

Negli anni ’80 Caine ha girato 21 film fra cui: Dressed to Kill  per la regia di Brian de Palma; Victory (di John Huston); The Hand (di Oliver Stone); Deathtrap (di Sidney Lumet); Educating Rita (di Lewis Gilbert), che gli ha meritato un Golden Globe come Migliore Attore e la sua terza nomination all’Oscar®; Blame It on Rio (di Stanley Donen); The Holcroft Covenant (di John Frankenheimer); Hannah and Her Sisters  di Woody Allen, per cui ha vinto l’Oscar® come Migliore Attore Non Protagonista; Sweet Liberty (di Alan Alda); e Dirty Rotten Scoundrels (di Frank Oz), per cui ha ricevuto un Golden Globe come Migliore Attore in una Commedia.

Nel 1986 è tornato in televisione dopo oltre 20 anni per interpretare  un telefilm a puntate sulla storia di Jack lo Squartatore,  Jack the Ripper, che in Gran Bretagna ha registrato il record di telespettatori.

Con il suo socio – il produttore americano Martin Bregman— nel 1992 ha dato vita alla società di produzione cinematografica M&M Productions, allo scopo di realizzare film in Gran Bretagna diretti o interpretati da Michael Caine.  La loro prima produzione è stata Blue Ice, con Sean Young, per la regia di Russell Mulcahy.

Nel 1992, per i Queen’s Birthday Honors, ha ricevuto il CBE.  Otto anni dopo è diventato Cavaliere, con il titolo di Sir Michael Caine.  La sua autobiografia, What’s It All About?, è stata pubblicata da Turtle Bay Books nel novembre del 1992.

Caine era, inoltre, il proprietario, a Londra, della Langan’s Brasserie, del Langan’s Bistro, di Odin’s  e di The Canteen in Chelsea Harbour.  Il suo primo progetto di ristorazione in America è stata una brasserie tropicale a South Beach Miami, in Florida.   

L’8 gennaio del 1973. Caine ha sposato Shakira Baksh, una bellissima donna originaria della Guyana, che ha fra l’altro concorso per Miss Universo. La coppia ha due figlie,  Nikki e Natasha.

Nato a Forest Gate, a Londra, da genitori nigeriani, CHIWETEL EJIOFOR (Luke) ha iniziato a recitare nelle produzioni scolastiche all’età di 13 anni.  Dopo aver frequentato, con una borsa di studio, la London Academy of Music & Dramatic Art, il giovane ha debuttato nel cinema nel 1997 con Amistad di Steven Spielberg.  Subito dopo Ejiofor è apparso nell’apprezzato film di Stephen Frears Dirty Pretty Things, in cui molti critici lo hanno considerato l’attore migliore; in Love Actually di Richard Curtis, in  She Hate Me di Spike Lee; in Melinda and Melinda di Woody Allen, in  Four Brothers di John Singleton; in s Serenity di Joss Whedon; e in Inside Man di Spike Lee. Quest’anno Ejiofor ha ricevuto una nomination al BAFTA 2006 per l’Orange Rising Star Award, un premio conferito al talento e alle performance eccezionali dei giovani attori.


Ejiofor di recente è apparso nel film della Miramax Kinky Boots, che ha aperto il  Sundance Film Festival di quest’anno.  Ha inoltre ultimato Tonight at Noon, in cui recita al fianco di Connie Nielsen e Lauren Ambrose (con apparizioni di Ethan Hawke, Nick Nolte e Radha Mitchell). Il film indipendente è stato scritto e diretto da Michael Almereyda (Hamlet).  Ejiofor interpreta due personaggi in questo film che racconta di un eterogeneo gruppo di newyorkesi alle prese con incontri casuali che segnano il corso della loro vita.


Attualmente sta girando il film della Focus Feature Film Talk to Me con Don Cheadle, che narra la storia di Ralph Greene, una personalità radiofonica di Washington D.C., un ex detenuto che negli anni ’60 divenne un famoso conduttore di talk show, impegnato in importanti attività sociali. Inoltre sta lavorando al film di HBO The Aftermath, al fianco di Toni Collette, Hugh Bonneville e Sophie Okonedo; il film (basato su una lunga ricerca e interviste svolte dai produttori del progetto) segue un gruppo di personaggi fittizi la cui vita è stata sconvolta dalla catastrofe dello tsunami del 26 dicembre 2004.  


Ejiofor è stato eletto come Outstanding Newcomer ai London Evening Standard Awards del 2000 per la sua performance in Blue/Orange, un lavoro teatrale incentrato su un uomo con problemi mentali, convinto di essere il figlio di un dittatore africano in esilio. Per questa performance ha  inoltre ricevuto il  Jack Tinker Award come Most Promising Newcomer, durante i London Critics Circle Theatre Awards del 2000 (nella sezione drammatica). Nel 2001 è stato nominato al Laurence Olivier Theatre Award come Migliore Attore Non Protagonista per Blue/Orange, in scena al Royal National Theatre.  Nel 2003 è stato nominato come Migliore Attore da parte della Washington Area Film Critics Association e ha vinto un British Independent Film Award per la Migliore Performance in Dirty Pretty Things.


Grazie al suo fascino irresistibile CHARLIE HUNNAM (Patric) ha catturato l’attenzione di pubblico e critica in Inghilterra e ora sta per conquistare Hollywood.  Hunnam ha di recente intepretato, insieme a Elijah Wood, il film indipendente Hooligans, che segue la vicenda di due amici londinesi nel violento mondo degli hooligan.


Prima di ciò, il giovane attore aveva interpretato il ruolo di Bosie nel film della Miramax Cold Mountain, per la regia di Anthony Minghella. Il film, basato sul best seller di Charles Frazier, è stato nominato al Golden Globe come Migliore Film.  Hunnam è stato inoltre il protagonista dell’adattamento per il grande schermo del romanzo di Charles Dickens Nicholas Nickleby, nominato al Golden Globe come Miglior Film.  E’ quindi apparso nel thriller della Paramount Abandon.


Hunnam ha ricevuto il plauso di pubblico e critica per il suo ruolo nello spettacolo inglese di grande successo Queer as Folk.  Qui Hunnam recitava il ruolo di Nathan, un quindicenne gay con la passione per uomini più maturi.  Hunnam ha nuovamente interpretato questo ruolo nella miniserie televisiva Queer as Folk 2, considerato uno dei migliori sequel mai andati in onda in televisione. E’ stato inoltre il protagonista della apprezzata serie della Fox Undeclared diretta da Judd Apatow, in cui vestiva i panni di un dolce studente di teatro inglese che apre gli occhi al suo compagno di stanza rispetto al magico mondo delle donne.


Per il grande schermo Hunnam ha interpretato il ruolo di Daz nel film di Peter Hewitt Whatever Happened to Harold Smith? della USA Films.  Il film ambientato nell’Inghilterra del Nord degli anni ’70, segue la metamorfosi di un giovane uomo dalla moda disco a quella punk e analizza i suoi rapporti con gli amici e con suo padre, che si scopre improvvisamente dotato di poteri telecinetici.

Hunnam ha esordito nella serie drammatica della BBC teen Byker Grove.  In seguito è apparso nella produzione nata dalla collaborazione fra BBC e Disney, Microsoaps.


Children of Men è il secondo film da protagonista per la giovane e brava attrice CLARE-HOPE ASHITEY (Kee), la diciannovenne londinese che ha esordito nel dramma storico di Michael Caton-Jones, Shooting Dogs, al fianco di John Hurt e Hugh Dancy; in quel film, Ashitey era una giovane ragazzina Tutsi di nome Marie, che assiste alle atrocità che ebbero luogo nella École Technique Officielle in Rwanda nell’aprile del 1994.    


 Ashitey ha iniziato a frequentare la Centre Stage School of the Performing Arts di Londra, all’età di 12 anni, formandosi sia nel campo teatrale che cinematografico.  Fra le sue primissime esperienze di attrice vi sono vari ruoli teatrali fra cui Shelter di Simon Bent. Clare ha fatto parte della Centre Stage Dance Troupe e si è esibita al Her Majesty’s Theatre e nel Theatre Royal on Drury Lane. I suoi lavori teatrali comprendono Into the Millennium (Intimate Theatre); Centre Stage e A Game of Two Halves (Millfield Theatre); e Your Song.  


La Ashitey vive con i suoi genitori, un fratello e una sorella a Londra e di recente ha ultimato gli studi di francese, tedesco, storia ed economia presso la Latymer School di Edmonton, a Londra.  Il suo progetto di andare a studiare antropologia all’Università è stato interrotto quando è stata scritturata nel cast di Children of Men. 

I FILMMAKERS


ALFONSO CUARÓN (Regia/ Sceneggiatura/ Montaggio) sta rapidamente scalando le vette del successo, imponendosi come uno dei migliori registi della sua generazione. Di recente ha girato il blockbuster Harry Potter and the Prisoner of Azkaban, il terzo adattamento della serie di libri di J.K. Rowling; la stessa autrice ha dichiarato che il film di Cuarón è il suo preferito fra quelli tratti dai suoi romanzi.  All’uscita de “Il prigioniero di Azbakan”, il filmmaker si stava ancora godendo i riconoscimenti del suo film precedente  Y tu mamá también, che gli ha meritato una nomination all’Oscar® per la Migliore Sceneggiatura Originale (scritta insieme a suo fratello Carlos) nonché le nomination al BAFTA come Migliore Film Straniero e Migliore Sceneggiatura Originale.


Nato e cresciuto a Città del Messico, Cuarón ha studiato cinema e filosofia presso l’Università Nazionale Autonoma del suo Paese.  Ha lavorato come assistente alla regia in diversi film e ha diretto alcuni show televisivi prima di debuttare nel cinema con Sólo con tu pareva, una dark comedy su un businessman donnaiolo che scopre di aver contratto il virus dell’AIDS. Il film è interpretato da Daniel Gimenez Cacho e Claudia Ramirez ed è stato un grande successo in Messico nel 1992, meritando a Cuarón un Ariel Award per la sceneggiatura.


Colpito da questo esordio cinematografico, Sydney Pollack ha voluto Cuarón per dirigere Murder Obliquely, un episodio della serie neo-noir Fallen Angels in onda su Showtime (Cuaron si è unito alla nutrita schiera di colleghi illustri che hanno diretto gli altri episodi: Steven Soderbergh, Jonathan Kaplan, Peter Bogdanovich e Tom Hanks.)  Questo episodio in cui appaiono Laura Dern e Alan Rickman, è valso a Cuarón il Cable ACE Award 1993 per la Migliore Regia.


Il primo film a soggetto americano di Alfonso è stato l’adattamento cinematografico del popolare libro per bambini A Little Princess (nominato all’Oscar ® per la Migliore Fotografia e Direzione Artistica e premiato con il New Generation Award dei critici di Los Angeles). Nel 1998 ha quindi diretto un altro adattamento, stavolta tratto dal classico della letteratura di Charles Dickens, Great Expectations, in cui recitavano Gwyneth Paltrow, Robert De Niro, Anne Bancroft ed Ethan Hawke.


Cuarón ha fatto quindi ritorno in Messico per dirigere una commedia molto provocatoria e controversa dal titolo Y tu mamá también, a cui ha avuto seguito Harry Potter and the Prisoner of Azkaban.   


Cuarón ha fondato una sua società di produzione cinematografica insieme a Jorge Vergara–Anhelo, tesa a produrre film in lingua spagnola, mentre un’altra sua società, la Monsoon Entertainment si occupa della produzione di film in inglese.


TIMOTHY J. SEXTON (Sceneggiatura) è nato a St. Louis, dove ha studiato Inglese al Colorado College.  In seguito ha trascorso il suo tempo viaggiando.  Sexton ha quindi  lavorato come copywriter, giornalista e traduttore.  Dopo aver vissuto a Città del Messico per 4 anni, si è trasferito a Los Angeles per diventare sceneggiatore.


For Love or Country: The Arturo Sandoval Story è stata la sua prima sceneggiatura tradotta in film, e prodotta dalla HBO Films, che gli è valsa il  WGA Paul Selvin Award 2002, per un lavoro che “incarna al meglio lo spirito dei diritti e libertà costituzionali e civili, valori indispensabili per la sopravvivenza della libera scrittura, ovunque”.  Sexton ha quindi scritto il teleplay della HBO Boycott (insieme a Herman Daniel Farrell), interpretato da Jeffrey Wright, Terence Howard e CCH Pounder.


Sexton ha inoltre scritto The Education of Ron Morris; Live from Baghdad (per cui ha ricevuto una nomination all’Emmy Award nel 2003 come Outstanding Writing for a Miniseries Movie or Dramatic Special), interpretato da Michael Keaton e Helena Bonham Carter; Marion Barry; Walkout, con Alexa Vega e Michael Pena; e Enrique’s Journey— tutti per la HBO Films.


In seguito Sexton ha scritto il film To the Ends of the Earth, con Taylor Hackford alla regia.


Lo scrittore è sposato con Laura Macias, e la coppia ha due figli, Jeronimo e Martina.
DAVID ARATA (Sceneggiatura) è cresciuto a San Francisco, da cui proviene tutta la sua famiglia, addirittura da generazioni. Dopo aver studiato presso l’Università di Santa Cruz,  ha iniziato come pittore, avendo sempre nutrito un forte interesse per l’arte visiva. In seguito ha lavorato come regista di teatro, e da lì ha iniziato a scrivere.


Children of Men è la sua terza sceneggiatura. In precedenza ha scritto Brokedown Palace (film interpretato da Claire Danes e Kate Beckinsale) e Spy Game (con Robert Redford e Brad Pitt).


Arata ha avuto la fortuna di poter lavorare al fianco di alcuni dei più famosi registi di Hollywood. Dopo il film di Cuaron, ha collaborato con Peter Weir, per una sceneggiatura basata sul romanzo di William Gibson, Pattern Recognition.

Presto debutterà nella regia cinematografica con Bend, un film prodotto da Mark Johnson; la storia è un mystery incentrato su una giovane scienziata.

Arata è inoltre uno dei consulenti creativi del Sundamce Screenwriter Lab. Attualmente vive a Los Angeles con la moglie e i tre figli.


Al di là del lavoro svolto in Children of Men, i due scrittori nonché soci in affari MARK FERGUS & HAWK OSTBY (Sceneggiatura) hanno collaborato nel thriller del 2003, Consequence, nel recente film drammatico First Snow (diretto dallo stesso Fergus) nei due imminenti film di fantascienza e fantasy, John Carter of Mars e Iron Man, per la regia di Jon Favreau.   


P. D. JAMES (autrice del romanzo da cui è tratto il film) è autrice di 19 libri, molti dei quali sono diventati film trasmessi dalla televisione americana e di altri paesi. La James ha trascorso 30 anni in vari dipartimenti del British Civil Service, fra cui quello di Polizia dell’Ufficio degli Interni britannico.  E’ stata giudice di pace e capo di un dipartimento della BBC.  Nel 2000 ha festeggiato il suo 80° compleanno e ha pubblicato la sua autobiografia, Time to Be in Earnest.  Premiata con numerosi riconoscimenti e onorificenze (fra cui il Grand Master Award da parte dei Mystery Writers of America, nel 1999, e il Diamond Dagger della British Crime Writers’ Association nel 1987), la scrittrice è stata insignita con il titolo di Baroness James of Holland Park nel 1991.  Vive fra Londra e Oxford.


MARC ABRAHAM (Produttore) ha fondato la Strike Entertainment, una società di sviluppo e produzione, all’inizio del 2002.  Strike ha con la Universal Pictures un contratto ‘first-look’ della durata di 4 anni.  Di recente Strike ha prodotto il film fra l’horror e il comico dal titolo Slither, che segna il debutto alla regia di James Gunn.  Oltre a Children of Men, la Strike Entertainment ha di recente ultimato un altro film per la  Universal, la commedia Let’s Go To Prison. 

Abraham ha prodotto Dawn of the Dead (“L’alba dei morti viventi”) per la Universal Pictures; Spy Game, diretto da Tony Scott, con Robert Redford e Brad Pitt; The Emperor’s Club per la Universal, con Kevin Kline; Tuck Everlasting per la Disney, con gli attori premio Oscar®  Ben Kingsley, William Hurt e Sissy Spacek; The Family Man, con Nicolas Cage e Téa Leoni; il blockbuster  Bring It On, con Kirsten Dunst; e A Thousand Acres, basato sul romanzo vincitore del Premio Pulitzer Prize, interpretato da Michelle Pfeiffer, Jessica Lange e Jennifer Jason Leigh.   

Abraham è stato produttore esecutivo dei film Air Force One, con Harrison Ford; The Hurricane, con Denzel Washington e diretto da Norman Jewison; e For Love of the Game, con Kevin Costner. 

 
In precedenza Abraham era il presidente della Beacon Communications.  Durante questo incarico, ha contribuito alla creazione della Beacon Records, che ha distribuito cinque colonne sonore che hanno venduto oltre 4 milioni di copie in tutto il mondo.  Nei primi anni Beacon ha prodotto film di successo fra cui The Commitments, nominato al Golden Globe Award come Migliore Film (Musical/Commedia) nel 1991 e vincitore di quattro BAFTA Awards; l’apprezzato A Midnight Clear di Keith Gordon, con Ethan Hawke.  

Per un progetto associato con la Turner Pictures, Abraham ha prodotto a livello esecutivo A Life in the Theatre di David Mamet, che ha vinto un Cable ACE Award come Best Dramatic or Theatrical Special.  Beacon ha inoltre prodotto Sugar Hill, con Wesley Snipes; Princess Caraboo, con Phoebe Cates e Kevin Kline, che ha meritato ad Abraham un Golden Halo; The Road to Wellville, diretto da Alan Parker, con Anthony Hopkins;  The Baby-Sitters Club, basato sulla nota serie di libri di Scholastic. 

Abraham ha iniziato a lavorare nel cinema con il documentario Playing to Win, che descrive e analizza il sistema atletico cubano.  Ha scritto anche diverse sceneggiature per la 20th Century Fox, la Warner Bros. e la CBS, e ha collaborato alla popolare serie 21 Jump Street e Moonlighting. Nel 1990, Abraham ha vinto un Writer’s Guild Award per The Earth Day Special. 

ERIC NEWMAN (Produttore) è uno dei soci, insieme a Marc Abraham e Thomas A. Bliss, della Strike Entertainment, una società di produzione e cofinanziamenti presso la Universal Pictures, fondata nel 2002.  Di recente la società ha prodotto lo stravagante horror di James Gunn Slither; il remake di Zack Snyder di Dawn of the Dead; e The Rundown, con Dwayne “The Rock” Johnson.  Prossimamente la Strike produrrà Let's Go To Prison, con Dax Shepard e Will Arnett. 

 
Ex senior executive della Beacon Communications, Newman ha aiutato la supervisione della produzione del film di Tony Scott Spy Game, con Robert Redford e  Brad Pitt, e di The Emperor’s Club, con Kevin Kline.   

Newman ha iniziato lavorando per il produttore Lorne Michaels in Saturday Night Live prima di passare alla Broadway Video di Michaels dove ha lavorato nei film Wayne’s World, con Mike Myers e Dana Carvey, e nei film di Chris Farley/David Spade Tommy Boy e Black Sheep. 

Newman si è laureato presso la USC School of Cinema-Television.

HILARY SHOR (Produttrice) fa parte della  Hit and Run Productions, da lei stessa fondata insieme a Tony Smith nel 1994, l’anno in cui hanno lanciato un’opzione per il romanzo di P.D. James, The Children of Men.  Prima di ciò la Shor, laureatasi presso lo Smith College/Annenberg School of Communications, era stata talent scout e agente letterario a Los Angeles per 15 anni.  I 25 anni trascorsi nell’industria dello spettacolo le sono stati di grande aiuto quando si è unita a Smith nella sua società di  management, in cui ha dato vita a una divisione cinematografica specializzata in materiale e talenti inglesi ed europei.  


Il documentario della Shor Beautopia ha riscosso un grande successo al festival di Chicago e al Sundance, e lo scorso anno la Shor ha dato il via a un progetto televisivo con il pilota Model Behavior. Il prossimo autunno produrrà il film biografico su Susan Cabot Black Oasis di Stephan Elliot, con Gina Gershon e Jonathan Rhys Meyers, che verrà girato nel Connecticut.  Durante le riprese di Children of Men, ha acquisito i diritti dell’apprezzato romanzo di Anne Bowen, House in Paris e dei bestseller di G.P. Taylor Wormwood e Tersias.  E’ inoltre impegnata nello sviluppo del film tratto dal prestigioso e premiato romanzo di Malorie Blackman Noughts and Crosses.

Emily Mortimer sarà la protagonista del film House in Paris, che è stato adattato da Evgenia Citkowitz e verrà girato nella primavera del 2007 in Europa. Esperta di storia elisabettiana e giacobina, Hilary avrà presto la possibilità di esprimere questa sua passione, nella produzione di un film sulla vita di un famoso martire inglese, Nicholas Owen, dal titolo The Priest Hole.  Ferdinand Fairfax dirigerà il copione di Rupert Walters per la divisione inglese della Hit and Run, nel 2007.


TONY SMITH (Produttore) è stato il manager di Phil Collins, dei Genesis e di Mike & the Mechanics negli ultimi 30 anni.  Cura anche gli interessi di Nick Mason dei Pink Floyd e in passato è stato il manager di Peter Gabriel, Julian Lennon, Peter Frampton e di molti altri.  Ha curato fra l’altro la carriera di Stephan Elliott (regista di The Adventures of Priscilla, Queen of the Desert) e ha collaborato con Elliott nella lavorazione di Priscilla e di un altro film di Elliott, Frauds.


Smith è il fondatore e il proprietario della Hit and Run Productions e insieme alla sua partner in affari, Hilary Shor, ha prodotto Eye of the Beholder (diretto da Stephan Elliott, con Ewan McGregor e Ashley Judd), campione di incassi negli Stati Uniti.  Ha acquisito i diritti da P.D. James per il suo romanzo The Children Of Men nel 1994 e insieme a Hilary Shor, ha continuato a sostenere il progetto durante la ricerca del regista che infine hanno individuato in Alfonso Cuarón. La Hit and Run Productions ha quasi ultimato anche altri progetti.


Tony è stato coinvolto nella produzione teatrale di Tarzan della Disney, per il quale ha lavorato con Phil Collins negli ultimi mesi, e che ha debuttato a Broadway a maggio 2006, con un record di ‘tutto esaurito’.

IAIN SMITH (Produttore) è nato a Glasgow nel 1949 e si è diplomato presso la London Film School nel 1971.  Ha lavorato a Londra per diversi anni prima di tornare in Scozia, da dove proviene, per realizzare My Childhood del British Film Institute, il primo episodio della fortunate trilogia di Bill Douglas.


Smith ha fondato la sua società di produzione insieme a Jon Schorstein e ha prodotto spot commerciali, documentari, film per bambini e film drammatici a basso costo, e nel 1978, è stato il manager di produzione per Deathwatch di Bertrand Tavernier.  Un anno dopo si è unito a David Puttnam e Hugh Hudson per realizzare il film premio Oscar® Chariots of Fire.


Ha continuato come line producer di una varietà di film per David Puttnam, fra cui Local Hero di Bill Forsyth, con Peter Riegert e Burt Lancaster; The Killing Fields di Roland Joffe, con Sam Waterston e Dr. Haing S. Ngor; e  The Mission di Joffe, con Robert De Niro e Jeremy Irons.  Ha inoltre prodotto The Frog Prince di Brian Gilbert.

Nel 1987, Smith ha dato vita alla Applecross Productions, quindi ha coprodotto Hearts of Fire di Richard Marquand, con Bob Dylan, seguito da Killing Dad di Michael Austen. Nel 1991, ha coprodotto City of Joy di Roland Joffe e nel 1992 è stato il produttore esecutivo del film di Ridley Scott 1492: Conquest of Paradise.


Nel 1994, Smith ha coprodotto il film di Stephen Frears Mary Reilly, con Julia Roberts, e The Fifth Element di Luc Besson con Bruce Willis, prodotto dalla sua società, la Zaltman Films Ltd., per Gaumont.  Quindi ha prodotto il film di Jean-Jacques Annaud Seven Years in Tibet con Brad Pitt, per la Columbia Pictures, seguito da Entrapment di Jon Amiel (con Sean Connery e Catherine Zeta-Jones) per la 20th Century Fox.


Dopo di ciò Smith è stato il produttore esecutivo di Spy Game per la Universal Pictures e la Beacon Communications, film interpretato da Robert Redford e Brad Pitt per la regia di Tony Scott.  Quindi ha prodotto, sempre a livello esecutivo, il film di Anthony Minghella Cold Mountain, con Jude Law, Nicole Kidman e Renée Zellweger, e di recente ha prodotto il film di Oliver Stone Alexander, con Colin Farrell, Angelina Jolie e Anthony Hopkins.  Smith è stato il produttore dell’imminente The Fountain di Darren Aronofsky.


Iain Smith è un membro del UK Film Council e di Scottish Screen, ed è Vice Presidente del Production Guild of Great Britain.  E’ stato inoltre membro delle seguenti organizzazioni: Scottish Film Council, Scottish Film Production Fund, Scottish Film Training Trust e  Capo della National Film and Television School.  Attualmente è vice presidente del British Film Advisory Group ed è direttore della Children’s Film and Television Foundation.

THOMAS A. BLISS (Produttore Esecutivo) ha contribuito alla fondazione della Strike Entertainment nel 2002.  Prima di ciò Bliss è stato un dirigente della Beacon Communications, in cui lavorava dal 1990.  Di recente è stato produttore esecutivo di Slither di James Gunn. Le sue precedenti produzioni a livello esecutivo comprendono Dawn of the Dead, The Emperor’s Club, Tuck Everlasting, Spy Game, Thirteen Days, The Family Man, End of Days, The Hurricane, Air Force One, Trippin’, A Thousand Acres, Playing God e The Baby-Sitters Club; come produttore ha invece realizzato Bring It On, A Life in the Theatre e Box of Moonlight.

Nato a  Hollywood, Bliss ha girato i suoi primi film (8mm) quando era al liceo.  Dopo il diploma presso la UCLA Film School, è stato Preside presso la Idyllwild School of Music and the Arts, ed è tornato alla UCLA per laurearsi in legge.  Bliss fa parte del Directors Guild of America-Alliance of Motion Picture and Television Producers Training Program.  E’ stato premiato con un Peabody Award e due Cable ACE Awards. 

Bliss è membro della Board of Trustees del Directors Guild of America-Alliance of Motion Picture and Television Producers Training Program, della Board of Governors della Idyllwild School of Music and the Arts ed è membro della Academy of Motion Picture Arts and Sciences.

ARMYAN BERNSTEIN (Produttore Esecutivo)— Presidente della Beacon Communications— ha prodotto anche a livello esecutivo film quali Firewall, Ladder 49, con John Travolta e Joaquin Phoenix; A Lot Like Love, con Ashton Kutcher e Amanda Peet; Open Range, con Kevin Costner, Robert Duvall e Annette Bening; Raising Helen, con Kate Hudson e John Corbett; Air Force One, con Harrison Ford; The Hurricane (da lui anche scritto), con Denzel Washington; Thirteen Days, con Kevin Costner; End Of Days, con Arnold Schwarzenegger; Family Man, con Nicolas Cage; Bring It On, con Kirsten Dunst; For Love Of The Game, con Kevin Costner.

EMMANUEL LUBEZKI, ASC,  (Direttore della Fotografia) è stato nominato tre volte all’Oscar® da parte della Academy of Motion Picture Arts and Sciences per la Migliore Fotografia di The New World di Terrence Malick, Sleepy Hollow di Tim Burton e A Little Princess di Alfonso Cuarón. La sua particolare fotografia artistica è un tratto distintivo anche dei recenti Dr. Seuss’ The Cat in the Hat, The Assassination of Richard Nixon e Lemony Snicket’s A Series of Unfortunate Events.  

Lubezki ha qui consolidato una lunga collaborazione professionale con Cuarón, avendo con lui già lavorato in Sólo con tu pareja, Murder Obliquely/Fallen Angels, Great Expectations e Y tu mamá también.
Fra gli altri suoi film a soggetto ricordiamo: The Birdcage, Reality Bites, A Walk in the Clouds, Meet Joe Black, Ali e Things You Can Tell Just By Looking At Her.  
Nato a Città del Messico, Lubezki ha girato anche Like Water for Chocolate, Love in the Time of Hysteria, Miroslava e Ámbar, tutti vincitori del Silver Ariel Award (l’equivalente dell’Oscar in Messico) per la Migliore Fotografia.

Il designer GEOFFREY KIRKLAND (Scenografia) ha lavorato in ben nove film di Alan Parker, fra cui The Life of David Gale, Angela’s Ashes, Mississippi Burning, Birdy, Come See the Paradise, Shoot the Moon, Fame, il film premio Oscar® Midnight Express e Bugsy Malone, il loro primo film insieme, che ha meritato a Kirkland un BAFTA Award per la Migliore Scenografia. Fra gli altri film di Kirkland come scenografo ricordiamo; Glory Road di James Gartner, After the Sunset di Brett Ratner, Desperate Measures di Barbet Schroeder, Space Jam di Joe Pytka, Renaissance Man di Penny Marshall e The Right Stuff di Philip Kaufman. Per quest’ultimo film ha condiviso una nomination all’Oscar®.

JIM CLAY (Scenografia) ha lavorato per i seguenti film a soggetto: Match Point; di Woody Allen, Stage Beauty di Richard Eyre, Love Actually di Richard Curtis, About a Boy di Chris Weitz e Paul Weitz, Captain Corelli’s Mandolin di John Madden, The Trench di William Boyd, Felicia’s Journey di Atom Egoyan e Onegin di Martha Fiennes.  I suoi lavori precedenti comprendono Copy Cat, Aunt Julia and the Scriptwriter, e Queen of Hearts, tutti del regista Jon Amiel; Circle of Friends di Pat O’Connor; War of the Buttons di John Roberts, The Crying Game di Neil Jordan e A Kiss Before Dying di  James Dearden. Progetti imminenti comprendono Guilty Pleasures di David Leland.
Per la televisione ha lavorato per The Singing Detective, che gli ha meritato i premi RTS e BAFTA come Best Design, e Christabel, per cui ha vinto un altro BAFTA Award sempre come Best Design.

ALEX RODRÍGUEZ (Montaggio) aveva già lavorato con Alfonso Cuarón due volte, nel montaggio di Y tu mamá también e come montatore associato di Harry Potter and the Prisoner of Azkaban.

Rodríguez ha inoltre collaborato con numerosi filmmakers internazionali. I suoi lavori nei film a soggetto comprendono The Listening; Mistress of Spices di Giacomo Martelli, con Aishwarya Rai e Dylan McDermott; il thiller di Jorge Ramírez Suárez Conejo en la luna; la commedia di Carlos Sama Sin ton ni Sonia; il thriller di Fernando Sariñana Todo el poder; e la commedia romantica di Antonio Zavala Al borde.  Rodríguez ha inoltre curato il montaggio dei cortometraggi Mr Firecul, Tu mataste a Tarantino e Perriférico e il documentario El Lugar donde se juntan los polos. Di recente ha lavorato per il segmento “Parc Monceau” del film corale Paris, je t’aime.

JANY TEMIME (Costumi) ha di recente disegnato i costumi dei maghi e dei cattivi del film di Mike Newell Harry Potter and the Goblet of Fire e di Alfonso Cuaron Harry Potter and the Prisoner of Azkaban; presto si occuperà anche dei personaggi dell’imminente Harry Potter and the Order of the Phoenix.  
Ha inoltre lavorato nei seguenti film: Copying Beethoven di Agnieszka Holland, Bridget Jones: The Edge of Reason di Beeban Kidron, Resistance di Todd Komarnicki, High Heels and Low Lifes di Mel Smith, Invincibile di Werner Herzog, The Luzhin Defence di Marleen Gorris, Gangster No. 1 di Paul McGuigan, Rancid Aluminum di Ed Thomas e  House of America di Marc Evans che le è valso il BAFTA Wales Award per i Migliori Costumi.  Altri film comprendono The Commissioner di George Sluizer e Antonia’s Line di Marleen Gorris, che ha vinto l’Oscar®  come Miglior Film Straniero, nonché il Golden Calf per i costumi al Film Festival di Utrecht.  

Il celebre compositore JOHN TAVENER (autore della musica originale di “Fragment of a Prayer”) si è imposto all’attenzione del pubblico nel 1968 con il suo oratorio “The Whale” al concerto inaugurale della London Sinfonietta.  I Beatles hanno in seguito registrato il brano sulla loro etichetta Apple.

Nonostante lo stile all’avanguardia di Tavener, tipico degli anni ’70, contrasti nettamente con la bellezza contemplativa delle opere per cui è più  noto, i semi del linguaggio che avrebbe adottato in seguito erano già evidenti.  Le sue prime composizioni, fra cui “Thérèse” (1973, commissionata dalla Royal Opera House) e “A Gentle Spirit” (1977, tratta dal breve racconto di Dostoyevsky) mostrano che la spiritualità e il misticismo sarebbero state le sue principali fonti di ispirazione.

La sua conversione alla Chiesa Ortodossa nel 1977 ha origine dalla sua crescente convinzione che le tradizioni dell’Est conservino una essenza primordiale ormai perduta dall’Occidente.  Opere come “The Lamb” (1982) e l’opera corale su larga scala “Resurrection” (1989) risalgono a quel periodo. Nel 1989 Tavener è tornato ancora una volta alla ribalta quando il festival di musica classica della BBC, il Proms, ha trasmesso in anteprima il suo “The Protecting Veil” diffondendo la sua musica al grande pubblico.  L’opera Mary of Egypt è stata presentata all’Aldeburgh Festival del 1992.  Lo stesso anno, un importante documentario, Glimpses of Paradise, è stato trasmesso da BBC2.  Il suo 50° compleanno nel 1994 è stato festeggiato dall’ Ikons Festival della BBC, con la presentazione di un’altra sua grande opera, “The Apocalypse”. Nel 1997, la performance di “Song for Athene” al funerale di Lady Diana, ha mostrato a tutti il profondo effetto della sua musica, in grado di raggiungere ogni tipo di pubblico e non solo quello dei concerti.

L’anteprima di “A New Beginning” ha scandito gli ultimi minuti del 1999 al Millennium Dome di Londra; il 4 gennaio del 2000, “Fall and Resurrection” è stata presentata alla Cattedrale di St. Paul, trasmessa sia dalla radio che dalla televisione.  Tavener è stato insignito con il titolo di Cavaliere del Millennium Honors List e quello stesso anno il South Bank Centre di Londra presentava un grande festival della sua musica. Sono aumentate le commissioni oltremare, fra cui ricordiamo “Lamentations and Praises” (2000) per il Chanticleer di San Francisco (che è valso a Tavener il Grammy come Migliore Composizione Classica Contemporanea nel 2003) e “Ikon of Eros” (2001) per la Minnesota Orchestra.

Tavener ha quindi cercato ispirazione in fonti alternative relative al suo interesse nella filosofia universalista del metafisico svizzero Fritjhof Schuon, che abbraccia tutte le grandi tradizioni religiose.  Questo cambio di direzione si manifesta nelle opere scritte dal 2001 in poi, fra cui “The Veil of the Temple,” “Lament for Jerusalem” (che usa sia testi cristiani che islamici) e “Hymn of Dawn” (che si basa su testi hindu, sufi, cristiani ed ebraici nonché sulla musica dei nativi d’America).  Altri lavori comprendono il ciclo di canti “Schuon Lieder”, “Pratrirupa” per pianoforte e archi, e numerose opere corali fra cui “Elizabeth Full of Grace”, commissionata da Sua Altezza il Principe del Galles. 

