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1  Johdanto

Tarkastelen tässä tutkielmassa näyttelijäntyön huomiointiin liittyvää työkulttuuria elokuvan kuvaus-
paikalla. Erittelen näyttelijäntyössä ja ohjaajakoulutuksessa oppimiani näyttelijäntyön huomiointiin 
liittyviä yleisiä tapoja ja esitän hyödyllisiksi havaitsemiani, vakiintumattomia näyttelijäntyötä tukevia 
käytänteitä. Työskenneltyäni (kouluttautumattomana) näyttelijänä kameran edessä kymmenissä tuotan-
noissa minulle tuntuu luontaiselta kirjoittaa myös näyttelijän näkökulmasta eikä pelkästään ohjaajan. 
Havainnollistan työkulttuurin tarkastelua muutamalla omakohtaisella kokemuksella kuvauspaikalta. 
Omaa pohdiskeluani seuraa haastattelemani kahden elokuvaohjaajan, Aku Louhimiehen ja Selma Vil-
husen, sekä kahden näyttelijän, Eero Ahon ja Krista Kososen, mietteitä aiheesta.

Jos ohjaaja ja näyttelijä eivät ole ennestään tuttuja keskenään, heidän yhteistyönsä alkaa koekuvauksis-
sa, tapaamisen merkeissä tai näyttelijäharjoituksissa. Moni näyttelijäntyötä tärkeänä elementtinä pitävä 
ohjaaja varaa elokuvan budjetista osan kuvauksia edeltäville harjoituksille. Niissä ohjaaja ja näyttelijä 
saavat esim. kehittää henkilöhahmoja, heidän välisiä suhteitaan ja taustatarinoitaan ilman kuvausten 
aikataulupaineita, tutustua toisiinsa ja kommunikoida työtapojaan. Joillekin ohjaajille riittää kahvittelu 
keskeisten näyttelijöiden kanssa ennen kuvauksia. Näyttelijäntyön huomiointi elokuvanteossa voi siis 
alkaa jo ennen kuvauksia, mutta tässä opinnäytetyössäni syvennyn sen huomiointiin kuvausten aikana. 
Haastatteluissa käsitellään myös kuvauksia edeltäviä elokuvanteon vaiheita.

Ohjaustapoja on lukemattomia ja täysin toisistaan poikkeavin tavoin on elokuvan historiassa päästy yh-
täläisen mestarillisiin lopputuloksiin. Tarkastelemani käytänteet sopivat erityisesti valtavirtaelokuvalle 
ominaisen, realistisuutta tavoittelevan näyttelijäntyön tueksi. Tarkoitukseni ei ole esittää yleispäteviä 
sääntöjä, vaan tärkeinä pitämiäni työkulttuurin piirteitä sekä itselleni ihanteellisia ohjaustapoja. Joitain 
niistä on käytännössä mahdotonta aina noudattaa niissä epäihanteellisiin ratkaisuihin pakottavissa aika-
taulupaineissa, jotka ammattituotannoissa ovat pikemmin sääntö kuin poikkeus. Periaate, jota mielestä-
ni jokaisen ohjaajan pitäisi pyrkiä kaikissa kuvaustilanteissa noudattamaan, on työyhteisön kunnioitus, 
koska elokuvanteko on joukkuelaji (joskin perinteisesti kaukana demokratiasta), ja ohjaajan käytöksellä 
ja päätöstenteolla on merkittävä vaikutus kuvausryhmän työhyvinvointiin. Itse koen, että ohjaajan tulee 
ottaa huomioon kaikki taiteellisesta toteutuksesta vastaavat kuvausryhmän jäsenet, sillä he palvelevat 
työllään ohjaajan taiteellista kokonaisnäkemystä. Tässä tutkielmassa keskityn kuitenkin näyttelijöihin. 
Kunnioittava ohjaaja voi näyttelijöitä vahingoittamatta saattaa heidät mukavuusalueidensa ulkopuolel-
le, mitä monet näyttelijät toivovatkin, mikäli se tapahtuu ehjän luottamussuhteen ehdoilla ja on halutun 
lopputuloksen kannalta perusteltua. Useita ohjaajia, joita on kiitelty verrattomista elokuvista unohtu-
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mattomine näyttelijäsuorituksineen, on jälkeenpäin syytetty epäkunnioittavista työtavoista, jotka ovat 
aiheuttaneet näyttelijöille traumoja ja mielenterveysongelmia. Siispä tätäkään periaatetta ei voida pitää 
hyvän lopputuloksen kannalta välttämättömänä, vaan se on ennemminkin työkulttuurin terveyteen liit-
tyvä edellytys.

En väitä, että näyttelijöitä pitäisi kohdella kuvauspaikalla ylempiarvoisina tai että heille pitäisi sallia 
siellä kaikenlainen käytös. Mielestäni näyttelijän ammattitaitoon kuuluu kuvausryhmän työn huomi-
ointi monin tavoin sekä toimiminen ohjaajan palveluksessa. Ennen kaikkea näyttelijän kuuluu palvella 
roolihenkilöään ilmaisemalla hänen mielenliikkeitään ja tunne-elämäänsä niin kuin omiaan. Vaikka 
hyvä näyttelijäntyö vaikuttaa syntyvän impulsiivisesti hetkessä, se edistää tarkkaan harkitusti teoksen 
dramaturgiaa. Se edellyttää otollisia kuvausolosuhteita, sallivaa ja sosiaalisesti riittävän neutraalia maa-
perää, jossa se ei jää alisteiseksi teknisten osastojen työskentelylle. Herkän näyttelijäntyön mahdollista-
minen hektisellä kuvauspaikalla on taitolaji, jota pyrin tämän tutkielman avulla opettelemaan.

2  Näyttelijäntyön huomiointi kuvauksissa

			              ”That’s a great gift for the audience when the actors open themselves up.”

									                – John Boorman (Weston 2003)

Onnistunut näyttelijäntyö ei ole mitattavissa oleva arvo, vaan aika- ja kulttuurisidonnainen makuasia. 
Se ei ole myöskään mikään elokuvayleisön yksimielisesti hyväksymä prioriteetti; vihkiytynyt faniylei-
sö voi pitää jotakin kulttiklassikkoa kaikkien aikojen parhaana elokuvana nimenomaan kömpelön 
näyttelemisen ansiosta. Oman työskentelyni lähtökohta on näyttelijäkeskeinen, koska katsojana pidän 
olennaisimpana sitä, mitä ihmisten välillä tapahtuu ja elokuvaa onnistuneena, kun kiinnostun sen hen-
kilöhahmoista. Kaikki elokuvanteon osa-alueet ovat syvällistä osaamista ja näkemyksellisyyttä vaativia 
taiteenlajeja, joiden hallitseminen kuuluu ohjaajan ammattitaitoon. Omassa ohjaustyössäni miellän, että 
niiden kaikkien tarkoitus on ennen kaikkea kertoa tarinaa ihmisistä, ja siksi näyttelijäntyö ansaitsee ku-
vauksissa erityistä huomiota.

Koen, että lopputuloksen kannalta näyttelijä on tärkein henkilö kuvauspaikalla, sillä jos hänen työnsä 
epäonnistuu, niin silloin epäonnistuu muidenkin työ. Olipa teoksen kuva- ja äänikerronta kuinka 
runsasta ja taitavaa tahansa, katsojan huomio kiinnittyy ihmisten tekemisiin – niiden suhteen me kaikki 
olemme asiantuntijoita, vaikka emme tietäisi mitään näyttelijän ammattitaidosta. Hetkellisetkin us-
kottavuusongelmat näyttelijäntyössä heikentävät koko elokuvaelämystä. Onnistuneen näyttelijäntyön 
ansiosta voi puolestaan teknisesti kehnokin elokuva olla mestariteos. Näyttelijän onnistuminen on 
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kuitenkin myös teknisten onnistumisten varassa, sillä huonosti toteutetussa, esimerkiksi epäterävässä 
kuvassa vahva ilmaisu ei pääse oikeuksiinsa, vaan jopa mitätöityy. 

Näyttelijät ovat ainoat korvaamattomat työryhmän jäsenet. Kukaan ei voi tehdä roolia heidän puoles-
taan, lukuun ottamatta kuvia, joissa kasvoja ei näy. (Näyttelijöiden sijaan esiintyviin stand-in -hen-
kilöihin syvennyn tarkemmin sivulla 5.) On myös elokuvia, joissa näyttelijä vaihtuu kesken kaiken, 
esimerkiksi sen takia että ensimmäinen on kuollut kuvausjakson aikana, mutta niin huomattava ratkaisu 
vaatii erityisen nokkelan taiteellisen kontekstin tuntuakseen katsojasta hyväksyttävältä. Kun näytteli-
jän ensimmäinen kuva on tehty, hänestä tulee elokuvan kannalta korvaamaton. Sopimus kieltää häntä 
muuttamasta ulkonäköään ja mahdollisesti myös harrastamasta vaarallisia lajeja kuvausjakson aikana. 
Kameran takaa sen sijaan voi kenet tahansa korvata kesken kuvausten, ja teoksesta voi silti tulla eheä ja 
laadukas.

2.1  Työryhmä huomioi näyttelijät

Työrauha

Enemmistö työryhmän jäsenistä operoi fyysisillä työkaluilla. Heidän työnsä on näkyvää ja konkreet-
tista. Ohjaajalla ja apulaisohjaajalla ei välttämättä ole päivän aikana muita välineitä käsissään kuin 
käsikirjoitus ja aikataulu, mutta heiltä vaaditaan jatkuvaa kommunikatiivista läsnäoloa. Näyttelijän 
työajasta vain muutama prosentti on näkyvää työntekoa, ja muun ajan hän odottaa kuvien valmistelua. 
”Näyttelijöille tauko”, sanotaan. Tauoillaankin näyttelijä tekee työtään. Tämä työ on psyykkistä: hen-
kistä, tunteellista, järjellistä ja yksityistä. Se on kohtausten ratkomista, sopeutumista aikataulun ja 
kuvauspaikan määräämiin olosuhteisiin, roolihahmon mentaalisen kronologian sisäistämistä epäkro-

”What the fuck are you doing? Are you professional or not? Do I fucking walk 
around and rip the– no, shut the fuck up, Bruce! Don’t shut me up! Am I gonna walk 
around and rip your fucking lights down, in the middle of the scene? So why the fuck 
are you walking right through like this in the background? What the fuck is it with 
you? What don’t you fucking understand? You got any fucking idea about, hey, it’s 
fucking distracting having somebody walking up behind Bryce in the middle of the 
fucking scene?”
		  – Christian Bale, elokuvan Terminator Salvation (2019) kuvauksissa
		  DoP Shane Hurlbutin käveltyä hänen vastanäyttelijänsä takaa oton aikana
		  (The Telegraph, 2009)
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nologisessa kuvausjärjestyksessä, keskittymisen annostelua, valmistautumista ja latautumista lyhyisiin 
näkyviin hetkiin. Näyttelijällä ei ole roolivaatteita ja rekvisiittaa lukuun ottamatta muita näkyviä työka-
luja kuin oma itsensä – sosiaalisille vaikutteille altis instrumentti, jonka vireestä hän on itse vastuussa. 
Ammattitaitoiset työryhmän jäsenet osaavat kunnioittaa näyttelijän henkilökohtaista tilaa silloin kun 
hän saattaa olla näkymättömän työkalupakkinsa kimpussa. Silloin he noudattavat kirjoittamatonta käy-
töskoodia, joka on samankaltainen kuin taksikoulussa oppimani ohje taksikuskeille: jos asiakas ei ala 
jutella, kuskikin pysyy vaiti. Tällöin asiakas, tai näyttelijä, saa itse valita, miten aikansa käyttää. Mo-
nesti näyttelijät käyttävät sitä kuvauspaikalla läpänheittoon, lauleskeluun ja kaikenlaiseen päättömään 
sekoiluun ja pitävät näin instrumenttinsa esiintymisvalmiudessa. Oli tarkoitus sitten pitää virettä yllä, 
purkaa energiaa, viihdyttää tai hakea huomiota, sillä on parhaimmillaan mainio vaikutus kuvausten il-
mapiiriin. Apulaisohjaaja valvoo, ettei tätä esiintyjien erityisoikeutta käytetä muiden työrauhan kustan-
nuksella.

Vuonna 2011 näyttelin Petri Kotwican elokuvassa Rat King (2012), joka kuvattiin lähes kokonaan Vi-
rossa. Grip-kaksikon muodosti kaksi venäläistä miestä, isä ja poika, reippaita ja hyväntuulisia duunarei-
ta. Kerran kuvauspaikalla pojan ohittaessani murjaisin hänelle jotain mielestäni hauskaa, mutta kaveri 
vain vakavoitui ja väisti katseensa maahan. Mietin heti, että sanoinko jotain tyhmää tai ylimielistä. En 
sanonut. Englantiakin hän ymmärsi. Hitaasti lämpenevä, ajattelin, ja seuraavana päivänä murjaisin taas 
jotain. Muutaman lyhyen sananvaihdon jälkeen moikkailtiin vaivattomasti. Myöhemmin välikaron-
kassa hän kertoi, ettei aluksi oikein tiennyt miten olisi juttuihini reagoinut, koska ei ollut venäläisissä 
tuotannoissa tottunut siihen, että näyttelijä tulee juttelemaan. Suomen pienissä tuotannoissa kaikki ovat 
vapautuneemmin tekemisissä keskenään, vaikka näyttelijät usein pysyttelevätkin omissa oloissaan ja 
poissa setistä silloin kun heitä ei tarvita.

Työryhmältä voidaan vaatia täydellistä hiljaisuutta harjoitusten aikana, koska se on näyttelijöiden ja oh-
jaajan keskittymisen kannalta tärkeää. He ratkovat yhdessä kohtauksen toteutusta, minkä seuraaminen 
on kaikille setissä hyödyllistä, koska jokainen osasto voi valmistautua kuvaukseen harjoituksessa muo-
dostuneen näyttelijätoiminnan perusteella. Pienikin supatus tai radiopuhelimen tangenttikohina häirit-
see kohtauksen työstämistä. Kun teknisellä ryhmällä on samaan aikaan kiire saada jotain rakennetuksi, 
kasvaa kiusaus kuiskata nopeasti muutama sana. Näiden kuiskausten lisääntyessä apulaisohjaaja vaatii 
hiljaisuutta kuuluvasti, mikä sekin haittaa keskittymistä ja vie yhä enemmän arvokasta kuvausaikaa. 
Kaikki ohjaajat eivät kuitenkaan pidä hiljaisuutta harjoituksen aikana erityisen tärkeänä, eikä aikataulu 
välttämättä salli työskentelyn pysäyttämistä. Erilaisiin tapoihin tottuneelta työryhmältä voi toivoa täy-
dellistä hiljaisuutta harjoituksiin jo ennen kuvausten alkamista.
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	 Katseen suunta

Työryhmää voi etukäteen pyytää myös huomioimaan näyttelijöiden katseen suunnan ottojen aikana. 
Ylimääräinen liikehdintä näköpiirissä häiritsee näyttelijän keskittymistä ja kontaktia vastanäyttelijään. 
Moni pyytää katseen suuntansa rauhoittamista apulaisohjaajalta sosiaalisen työhygienian vuoksi, ja 
kenties siksikin, että niin voi tahdikkaasti esittää toiveen myös tulevia kuvia varten. Kaikki eivät viitsi 
pyytää katseen suuntaansa tyhjäksi, tai tule sellaista edes ajatelleeksi. Saattaahan teatterin lavallakin 
olla katseen suunnassa satoja ihmisiä. Tältä osin teatterissa ja kameran edessä näyttelemiseen pätevät 
erilaiset lainalaisuudet. Teatterissa näyttelijä työskentelee välittömässä yleisökontaktissa ja hänen täy-
tyy ulottaa ilmaisunsa takariviin asti, ja siksi yleisön näkemisestä on hänelle hyötyä. Kameran edessä 
on toisin: tiiviissä kuvassa yksityinen ja intiimi näkyy, ja näyttelijän esitystä tuetaan kaikilla elokuva-
kerronnan osa-alueilla. Hänen ilmaisuunsa vaikuttavat kuvakulmien ja kameran liikkeiden valinnat, va-
laisu, musiikki jne. Lopulta näyttelijäntyö koostetaan leikkauspöydässä. Energian kannattelun vaatimus 
on kuvauspaikalla vähäisempi kuin teatterisalissa, jonka viimeinen penkkirivi on kymmenien metrien 
päässä. Samaisen matkan päästä saadaan telelinssillä näyttelijän kasvot valkokankaan kokoisiksi. Ka-
meran eteen on syytä järjestää mahdollisimman intiimit olosuhteet. Katseen suuntien tyhjentäminen on 
tähän helppo keino, mutta ei aina mahdollinen. Jos jonkun täytyy seistä näyttelijän katseen suunnassa 
oton aikana, vaikkapa operoidakseen jotakin tehostetta, häntä voi pyytää kääntymään selin.

Työskentelin lavastajan assistenttina Norjan Lapissa vuonna 2016, suomalaisen elokuvan Armoton maa 
(2017) esituotannossa ja kuvauksissa. Työryhmä koostui enimmäkseen norjalaisista. Heitä oli pyy-
detty kääntymään selin ottojen aikana silloinkin kun he eivät olleet näyttelijöiden katseen suunnassa. 
En tiedä, kuka toiveen oli ilmaissut ja miksi, mutta tulkitsin sen näyttelijöiden intimiteetin varjeluksi. 
Useimpien työn kannalta on kuitenkin olennaista nähdä, mitä oton aikana tapahtuu, jotta työtä voidaan 
kehittää seuraavaan ottoon, ja siksi säännöstä lipsuttiin: ensin näyttelijätoimintaa varovasti vilkuiltiin ja 
lopulta sitä katsottiin estottomasti.

	 Stand-in

Kuvaa valmisteltaessa pyydetään yleensä näyttelijän tilalle stand-in-henkilö, jotta näyttelijä voi välillä 
poistua setistä. Suomessa näyttelijöitä paikkaavat työryhmän jäsenet, joilla ei kuvan valmistelun aikana 
ole tärkeämpää tekemistä. Yhdysvalloissa stand-in on ammattilaisesiintyjä, joka hyväksytään Screen 
Actors Guild & American Federation of Television and Radio Artists -ammattiliiton jäseneksi. Stand-
in on paikkaamansa näyttelijän pituinen ja hänellä on samankaltainen hius- ja ihonväri, jotta valaisu ja 
asemointi voidaan suunnitella tarkasti. Joidenkin näyttelijöiden sopimusvaatimuksiin kuuluu, että heitä 
paikkaa heidän itse valitsemansa stand-in, ja osa näyttelijöiden ja stand-in:ien yhteistyösuhteista kestää 
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vuosikymmeniä.. (Ford 2019.)

Kuvaustilanteessa kuvan ulkopuolella seisovan vastanäyttelijän korvaaminen stand-in:illä haittaa ku-
van kohteena olevan näyttelijän eläytymistä, joten niin ei kannata toimia, jos vastanäyttelijä on käytet-
tävissä. Jos niin täytyy toimia, näyttelijän keskittymisen kannalta voi olla hyödyllistä pyytää stand-in:iä 
katsomaan lattiaa tai kääntymään selin. Katsekontaktista satunnaisen työryhmän jäsenen kanssa tuskin 
on hyötyä, jos näyttelijä joutuu kuvittelemaan eteensä jonkun muun kasvot.

Toisinaan kuvissa, joissa näyttelijän kasvoja ei näy, käytetään hänen tietämättään toista esiintyjää. Niin 
voidaan säästää kalliita minuutteja, sillä näyttelijää voidaan samaan aikaan valmistaa pukumaskissa 
seuraavaa kohtausta varten, tai jopa kokonainen näyttelijän päiväpalkka, jos hänen kasvojaan ei kysei-
senä päivänä tarvita kuviin. Näyttelijä kuitenkin tekee roolityötään muunkin kehollisen ilmaisun osalta 
kasvoissa näkyvän lisäksi. Hän vastaa roolihenkilöstään kokonaisuutena energeettisine kaarineen ja 
ruumiillisine yksityiskohtineen, ja hänelle on hyödyllistä olla tietoinen kaikista kuvista, joissa roolihen-
kilö esiintyy. Stand-in:in käyttö on perusteltua ja suotavaakin kun kuvaa valmistellaan. Kameran paik-
ka voidaan päättää ja henkilö alustavasti valaista ennen kuin näyttelijä kutsutaan settiin.

	 Häiriötekijät

Näyttelijän yksityisen tilan kunnioittamiseen liittyy paljon kulttuurieroja. Pohjoismaisissa tuotannoissa 
näyttelijät ja työryhmä ovat tiiviimmin tekemisissä keskenään kuin maissa, joissa tuotantokoneistot 
ovat toista kokoluokkaa ja ihmiset ovat arjessaankin tottuneet vahvasti hierarkkiseen yhteiskuntajärjes-
tykseen. Täällä työryhmää ei kielletä puhumasta näyttelijöille, eikä istumasta heidän kanssaan samaan 
pöytään lounastauolla. Näyttelijöitä tervehditään ja heidän kanssaan jutellaan vapaa-ajan asioista. 
Työryhmä reagoi näyttelijäntyöhön kuvauksissa ja toimii siten ikään kuin yleisön edustajina. Näytte-
lijä saattaa komiikallaan ansaita naurut tai kuulla oton jälkeen työstään kehuja tai muita kommentteja. 
Tällaisella yhteisöllisyydellä voi olla työilmapiiriin myönteinen vaikutus, mutta se väistämättä vaikut-
taa myös näyttelijäntyöhön. Siinä fiktiivisessä maailmassa, jota kuvaustilanteessa luodaan, työryhmää 
ei ole olemassa, joten näyttelijöiden ei tarvitse miellyttää sitä ilmaisullaan tai seurustella sen kanssa 
enempää kuin teknisistä syistä on tarpeellista. Siinä maailmassa oleellista on näyttelijöiden kontakti 
toisiinsa, ja se luodaan näyttelijöiden ja ohjaajan kesken.

Näyttelijän ja ohjaajan välisen luottamussuhteen kannalta on tärkeää, että näyttelijä voi luottaa ohjaajan 
katseen ja havaintojen tarkkuuteen sekä siihen, että tämä ilmaisee näyttelijäntyöhön liittyvät toiveensa. 
Omassa ohjaustyössäni edellytän kuvausryhmältä, että ainoastaan minä annan näyttelijöille ilmaisuun 
liittyviä ohjeita. Toisinaan esimerkiksi määrätietoinen kuvaaja innostuu puuttumaan näyttelijöiden il-
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maisuun ohjaajan ohi. Se voi olla näyttelijästä hämmentävää ja ärsyttävää, ellei ole sovittu demokraatti-
sesta tekotavasta. Kaikki työryhmän jäsenet eivät välttämättä miellä näyttelijöiden ohjaamista ohjaajan 
yksinoikeudeksi, koska kaikki ohjaajat eivät kuvauksissa juuri puutu näyttelijöiden ilmaisuun. Työ-
ryhmä ei kuitenkaan voi tietää, mistä asioista on sovittu yksityisesti ohjaajan ja näyttelijöiden kesken 
(esim. harjoituksissa) ja millaiset ehdotukset ovat jo sovitun kanssa ristiriidassa. Vaikka näytteleminen 
kuvauksissa olisi surkeaa, kuvaajalla ei ole oikeutta ryhtyä omin päin ohjaamaan, eikä ohjaajallakaan 
sanallistamisen vaikeuteen turhautuessaan ole lupaa napata kameraa kuvaajan olalta ja alkaa operoida 
itse. Helpottaakseen omaa työtään kuvaaja ja muut työryhmän jäsenet voivat esittää koreografiaan tai 
muuhun ulkoiseen toimintaan liittyviä toiveita ohjaajan läsnä ollessa, mutta näyttelijän työn tarkoitus 
ei ole helpottaa muiden töitä. Elokuvarooleja tehnyt näyttelijä on tottunut huomioimaan skarppimerk-
kejä lattiassa, kuvittelemaan vastanäyttelijän kasvot seinään ahtaissa kuvaustilanteissa ja valitsemaan 
kameralle otollisia huomion piirejä. Häntä voi pyytää istumaan mahdollisimman luontevasti vaikeassa 
asennossa, jotta vältytään kameran siirtämiseltä hankalaan paikkaan, mutta jos hänen täytyy jatkuvasti 
keskittyä erilaisiin teknisiin seikkoihin, on kai sanomattakin selvää, että ilmaisu kangistuu. Teknisten 
ohjeiden lisääntyessä vähenee näyttelijän vapaus antautua kohtaukselle, kokeilla ja riskeerata. Kiireen 
tullen voi vaikuttaa järkevimmältä liikutella näyttelijöitä kuvan ehdoilla, vaikka miltei saman verran 
menisi aikaa siihen, että kameraa siirrettäisiin tai valaisua muutettaisiin. Leikkaajankin työtä yritetään 
helpottaa sellaisten rajoittavien ohjeiden avulla, jotka muuttavat vapautuneen ilmaisun mekaaniseksi 
replikoinnin ja koreografian vuorotteluksi, vaikka leikkaaja todennäköisesti suosisi materiaalia, joka 
on epäsäännöllisyyksien takia haastavaa leikata mutta näyttelijäntyöltään todentuntuista. Ihanteellisesti 
näyttelijän ei tarvitse huomioida tekniikkaa millään tavalla, vaan hän voi keskittyä eläytymään koh-
taukseen. Kun hän onnistuu työssään huomattavalla tavalla, pienet tekniset virheet tai alisuoritukset 
kuvauksessa jäävät yleisöltä huomaamatta, mutta kankeaa näyttelemistä ei pelasta kauneinkaan kuvaus.

Vuonna 2012 näyttelin Aku Louhimiehen elokuvassa 8-pallo (2013). Istuimme autossa Eero Ahon 
ja Jakob Öhrmanin kanssa, ja meitä valaistiin ulkopuolelta. Kameraa pystytettiin kymmenen metrin 
päähän. Mietin ääneen sopivaa istuma-asentoa, jossa näkyisin kameralle, koska naamani edessä oli 
pelkääjän paikan niskatuki. Aku kuuli tämän nappimikkini välityksellä kuulokkeistaan ja saapui auton 
ikkunalle sanomaan: ”Älä siitä välitä. Sun ei kuulu etsiä kameraa, vaan kamera etsii sut.” Vaikka ohje 
ei ollut mikään yleispätevä viisaus, jäi se lähtemättömästi näyttelijän mieleen. Ohjaaja kommunikoi 
sillä, että minun ei tarvinnut huolehtia muiden töistä ja että minua pyydettäisiin tinkimään vapaudestani 
vasta tarpeen tullen. On ohjaajan ja kuvaajan tehtävä varmistaa, että kuvassa näkyy kaikki tarpeellinen.

Suomen elokuva-alalla pätee kirjoittamaton sääntö: jos puhelin ääntelee oton aikana, sen omistaja ostaa 
heti kaikille kaljat. Häiriöäänet oton aikana ovat ilmeinen ongelma, mutta äänettömänkin puhelimen 
turhanpäiväinen näpelöinti setissä vaikeuttaa näyttelijöiden keskittymistä. Vaikka nykyään olemme tot-
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tuneet satunnaiseen puhelinten katseluun kaikenlaisissa sosiaalisissa tilanteissa, sillä on keskittymistä 
ja yhteistyön intensiteettiä heikentävä vaikutus. Ihminen voi puhelimella selaillessaan seurata riittävästi 
ympäristöään saadakseen työnsä tehdyksi, mutta ulkoapäin nähtynä hän ei ole läsnä. Näyttelijäntyö 
perustuu läsnäoloon, ja sen kunnioittamisen vuoksi on perusteltua kieltää tarpeeton puhelinten käyttö 
kameran välittömässä läheisyydessä (myös näyttelijöiltä). Jos näyttelijöitä pidetään teoksen kannalta 
tärkeinä taiteilijoina, he ansaitsevat tulla ympäröidyiksi keskittyneellä energialla.

Osalle kuvausryhmästä puhelimen tai tabletin käyttö on tarpeellista: apulaisohjaaja pidetään kartalla 
setin ulkopuolisista tapahtumista, valo- ja ääniryhmät käyttävät kauko-ohjattavia järjestelmiä ja lavas-
tus-, puku- ja maskiosastot valvovat jatkuvuutta kameroiden avulla. Jos näyttelijä ei ole tästä tietoinen, 
työskentely puhelimella saattaa näyttää turhalta räpläilyltä.

Moni kuvausryhmän jäsen tekee työtään näyttelijöiden ja muiden esiintyjien intiimissä läheisyydessä. 
Näyttelijän työolosuhteisiin kuuluvat vähän väliä mikkejä, meikkiä tai vaatteita korjailevat ihmiset, 
joiden on saatava työnsä tehdyksi, vaikka hän toivoisi omaa rauhaa. Tällaisen läheisen työskentelyn 
järkevällä ajoittamisella kuvausryhmän jäsenet huomioivat näyttelijän yksityisen tilan ja osoittavat am-
matillisen pelisilmänsä.

2.2  Ohjaaja huomioi näyttelijät

	 Luottamus

Ohjaajan ja näyttelijän keskinäisellä luottamuksella on valtava merkitys, jos näyttelijän oletetaan pal-
jastavan kameralle herkkyytensä ja henkilökohtaisuutensa. Hyvän luottamussuhteen vallitessa hän to-
teuttaa ohjaajan kokonaisnäkemystä ja kaipaa palautetta työstään ensisijaisesti ohjaajalta. Rohkea näyt-
telijä sallii itselleen noloja epäonnistumisia siinä toivossa, että onnistuu tarjoamaan hallitsemattomia, 
sattumanvaraisia, todentuntuisia hetkiä. Jos hän ottaa suuren riskin ja onnistuu, silloin syntyy parempaa 
näyttelemistä kuin mitä varautuneella näyttelemisellä saa aikaan. Mutta jos hän ottaa suuren riskin ja 
epäonnistuu, se näyttää paljon pahemmalta kuin varovainen näytteleminen. Hän voi vain luottaa siihen, 

”Never be afraid to do anything it takes to protect the actor. Anything that intrudes on the 
actor’s sense of security or distracts from his concentration is a menace to his or her per-
formance. And since it is the performance about which the director must feel passionately, 
he must be a fierce ally of the actor against all sources of irritation or distraction.”

					              – Alexander Mackendrick (Mackendrick 2005)
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että ohjaaja ja leikkaaja käyttävät materiaalia hänen itsensä ja teoksen eduksi, eivätkä saata häntä nau-
runalaiseksi. Jos hän ei luota ohjaajaan, hän alkaa ”ohjata itseään”, eli kiinnittää huomiota esiintymi-
seensä siitä positiosta, joka kuuluu ohjaajalle. Ohjaus ja näytteleminen ovat kaksi hyvin erilaista työtä. 
Näyttelijän ei tarvitse hallita ohjaamisen taitoa, vaan hänen työnsä on antautua ohjaajan, yleisön edus-
tajan katsottavaksi, sillä omaa esitystään hän ei kykene arvioimaan. (Weston 1999.) Yrittäessään ohjata 
itseään kokenutkin näyttelijä saattaa pidätellä ja esiintyä itsetietoisesti. Elokuvan taiteellisen yhtenäi-
syyden kannalta on tärkeää, että näyttelijät luottavat ohjaajan tyylilajia, tunnelmaa, rytmiä ja nyansseja 
koskeviin näkemyksiin. He eivät välttämättä tarvitse ohjaajaa näytelläkseen kiinnostavasti, mutta jos 
he luottamuspulan takia alkavat näytellä kukin omissa elokuvissaan, on kai turha odottaa taiteellisesti 
yhtenäistä lopputulosta.

	 Yhteistyö

Näyttelijän ammattitaitoa kunnioittava ohjaaja antautuu yhteistyöhön, jossa näyttelijä saa tilaa toteuttaa 
omaa tulkintaansa roolihenkilöstä. Niin ohjaaja kuin näyttelijäkin saattavat kuvauksiin valmistautues-
saan kuvitella näyttelijätoimintaa valmiiksi katseita ja kädenliikkeitä myöten. Valmius luopua tällaisista 
suunnitelmista kuvaustilanteessa on tärkeää kunkin taiteilijan työn kannalta, koska kohtausten ratkomi-
nen on ohjaajan ja näyttelijöiden yhteinen tehtävä. Ohjaajan ei kuulu sanella näyttelijän tekemisiä täs-
mällisesti, vaan antaa hänelle eväät tulkinnan rakentamiseen. Sen jälkeen ohjaaja tarkkailee tulkintaa ja 
tarvittaessa jatkaa sen kehittämistä yhdessä.. (Cantell 2018.) Toisinaan voi olla hyödyllistä, että ohjaaja 
näyttelee eteen esimerkiksi toivomansa intonaation, ja tarkan kuvallisen ratkaisun kannalta näyttelijä-
toimintaa voi olla tarpeen mikromanageroida, mutta jatkuvalla näyttelijän nukettamisella ohjaaja pilaa 
luottamussuhteen nopeasti. Suostuessaan rooliin näyttelijä olettaa saavansa ensisijaisen vastuun sen 
toteuttamisesta.

Kun kuvataan intensiivistä draamaa, jonka henkilöhahmoilla on suuria panoksia pelissä, ohjaajalta vaa-
ditaan tiivistä osallistumista kohtausten ratkomiseen. Näyttelijät ovat valmiit avartamaan itseään, vie-
mään psyykensä vieraaseen maastoon ja he odottavat ohjaajalta johdatusta sinne. Elokuvaohjaaja Peter 
Greenaway on sanonut, että ”Näyttelijä on lähettiläs, joka menee katsojan puolesta sinne, minne tämä 
ei itse voi tai uskalla mennä” (Gray 2015). Mennäkseen sinne julkisesti hänen on hyväksyttävä, että 
häntä katsotaan tarkasti. Vaikka näyttelijän esitystä saattaa katsoa kuvauspaikalla monta kymmentäkin 
ihmistä, ennen kaikkea ohjaajan katseeseen hän toivoo voivansa luottaa, sillä sen varassa on hänen 
työnsä merkitys lopullisessa elokuvassa.

	 Palaute
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Ohjaajan tehtävä on räätälöidä palautteensa kullekin näyttelijälle sopivaksi ja ymmärrettäväksi sekä 
olla heille rehellinen. Siihenhän luottamus perustuu. Toki rehellinen kritiikki täytyy ilmaista sen verran 
hienotunteisesti, ettei ohjaus pilaa näyttelijän mielialaa, mutta näyttelijällä ei ole syytä luottaa ohjaa-
jaan, joka ei uskalla kritisoida mitään. Ohjaajan vastuuseen luottamussuhteessa kuuluu myös näyttelijän 
henkilökohtaisten rajojen, mukavuusalueen, kunnioittaminen. Vaikka näyttelijä melko tavallisesti sitou-
tuu sopimuksellaan laulamaan ja soittamaan tarvittaessa, ohjaaja ei pakota epämusikaalista näyttelijää 
niin tekemään, jos luottamussuhde on hänelle arvokas. Intensiivisiä kohtauksia, joissa mukavuusalueen 
rajoja koetellaan, esim. seksi- ja väkivaltakohtauksia, tulee suunnitella yhdessä ennen kuvauksia. Har-
joituksissa voidaan etukäteen tutkia näyttelijöille mielekkäitä keinoja intiimien tai rankkojen kohtaus-
ten toteuttamiseen. Siten he saavat mahdollisuuden kertoa rajoistaan rauhassa ja luottamuksellisesti, 
eivätkä joudu kiusalliseen tilanteeseen kuvausryhmän edessä. Julkisesti häpäistyksi joutuminen on 
traumatisoivaa, mutta näyttelijä ei välttämättä rohkene keskeyttää kireässä aikataulussa jylläävää ku-
vauskoneistoa omien herkkyyksiensä vuoksi. Arkaluonteisten kohtausten ohjaajalta vaaditaan empatiaa 
ja sosiaalista tarkkakatseisuutta.

Molemmat ominaisuudet auttavat häntä myös havainnoimaan näyttelijöiden kontaktia toisiinsa. Vah-
vassa kontaktissa he ovat parhaimmillaan. Toisiaan stimuloimalla he voivat heittäytyä impulssien vie-
täviksi ja elää kohtausta kuin tosielämää. Hyvä ohjaaja virittää setin tunnelman ja näyttelijöiden oltavat 
kontaktille otollisiksi. Niin näyttelijät kuin ohjaajatkin eroavat työtavoissaan siinä, millaisia tekniikoita 
he käyttävät päästäkseen parhaimpaan lopputulokseen. Jotkut noudattavat uskollisesti jotakin tiettyä 
tekniikkaa, toiset taas omaksuvat eri koulukunnista itselleen hyödyllisiä piirteitä ja yhdistelevät niitä 
intuitiivisesti. Lähes jokainen usean näyttelijän kohtaus edustaa monien eri näyttelemisen oppien ja tek-
niikoiden yhdistelmää, eikä ohjaaja välttämättä tunne niistä montaakaan. Toki ohjaajan on sitä helpom-
pi huomioida näyttelijän työskentelyä, mitä paremmin hän ymmärtää tämän työskentelytapoja, mutta 
kunhan näyttelijät kuuntelevat toisiaan ja toimivat vahvassa kontaktissa, on katsojan kannalta yhdente-
kevää, millaisia tekniikoita he työssään hyödyntävät. Ohjaajan tehtävä on saada näyttelijät toimimaan 
yhteen, ja sitä varten hänen tulee ymmärtää kontaktin voimaa. (Cantell 2018.)

Ohjaaja, joka toimii teoksen äänitorvena ja ilmaisee omalla osallistumisellaan, että teos on osallistumi-
sen arvoinen, motivoi näyttelijöitä keskittymään kohtaukseen, antamaan sille kaikkensa. Ohjaaja, joka 
vain monitorin takana valvoo, että käsikirjoitus tulee katetuksi, jättää heidät suoriutumaan siitä keske-
nään. Jos näyttelijä kokee toistuvasti, että pystyisi parempaan esitykseen seuraavalla yrittämällä, mutta 
piilossa aikataulua vahtaavalle ohjaajalle riittää, että repliikit sanotaan, silloin kärsii sekä hänen luotta-
muksensa yhteistyöhön että hänen mielenkiintonsa koko projektia kohtaan. Kannettavan käsimonitorin 
ansiosta ohjaajan ei useimmissa kuvaustilanteissa tarvitse poistua setin ytimestä, eli kameran ja näytte-
lijöiden luota, muusta syystä kuin piiloutuakseen kuva-alasta tai tarkastaakseen playbackin isommasta 



11

monitorista.

Kun kohtauksen ydin on näyttelijöissä, heille kuuluu ohjaajan palaute otosta ensimmäisenä. Näyttelijän 
intimiteettiä voi kunnioittaa antamalla ohjeet kahden kesken. Siten hän kokee tulevansa huomioiduksi, 
eikä hän vaivaa itseään miettimällä, mitä mieltä kaikki muut kuvauspaikan katsojat ovat hänen kyvys-
tään ottaa ohjeita vastaan. Toisaalta ohjattuani kerran näyttelijää riehakkaampaan suuntaan hän totesi 
oton jälkeen, että olisi varmaan uskaltanut irrotella enemmänkin, jos olisin ohjannut häntä kaikkien 
kuullen. Hän ei halunnut vaikuttaa yli-innokkaalta esiintyjältä kuvausryhmän silmissä, koska kukaan ei 
tiennyt, että riehakas versio oli ohjaajan idea eikä hänen.

3  Elokuvantekijöiden mietteitä

Syventääkseni elokuva-alan työkulttuurin tarkasteluani haastattelin kahta ansioitunutta elokuvaohjaa-
jaa, Aku Louhimiestä ja Selma Vilhusta, sekä kahta elokuvarooleissa kunnostautunutta näyttelijää, Eero 
Ahoa ja Krista Kososta.

Vaikka olisin kenties saanut pohdinnalleni enemmän haastetta valitsemalla haastateltavaksi ohjaajan, 
jonka elokuvien painokkain elementti on jokin muu kuin näyttelijäntyö, valitsin kaksi ohjaajaa, joiden 
oletin keskittyvän työssään ensisijaisesti siihen. Valintojen taustalla oli toive siitä, että saisin rikastutet-
tua opinnäytetyötäni keinoilla, joilla nämä ohjaajat ovat mahdollistaneet vaikuttavaa näyttelijäntyötä.

Haastattelemalla näyttelijöitä pyrin valottamaan heidän olosuhteitaan kuvauspaikalla omia anekdoot-
tejani syvällisemmin. Halusin selvittää, millainen yhteistyö ohjaajan ja työryhmän kanssa on heille 
hyödyllistä. Pyysin haastateltavikseni kahta konkaria, joiden työskentelyä olen saanut ihaillen seurata 
monilla kuvauspaikoilla. Heidän työnsä on uskottavaa, koska he itse uskovat siihen, kuvausolosuhteista 
riippumatta.

Lähetin haastateltaville etukäteen listan aiheeseen liittyviä kysymyksiä, jotta keskustelumme pysyisivät 
johdonmukaisina, mutta tavoitteeni oli pitää ne myös vapaamuotoisina. Äänitin haastattelut, joista yksi 
käytiin kasvotusten ja kolme (koronarajoitusten vuoksi) puhelimitse, ja litteroin ne vapaasti. Haastatte-
lut ovat aakkosjärjestyksessä sukunimen mukaan.

”It’s not where you take things from – it’s where you take them to.”
 – Jean-Luc Godard (Jarmusch 2013)
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								        AKU LOUHIMIES		
									         ELOKUVAOHJAAJA

								        Viimeisimmät elokuvat:

								        - Tuntematon sotilas (2017)
								        - 8-pallo (2013)
								        - Vuosaari (2012)

Kuva: Juuli Aschan

Millaisilla keinoilla pyrit mahdollistamaan hyvää näyttelijäntyötä kuvauksissa?

Mä en itse ole kiinnostunut animaation ohjaamisesta, enkä marionettinukkeohjaamisesta. Mua kiinnos-
taa sellainen työ, jossa vastaan tulee jotain sellaista, mitä mä en ole itse ajatellut tai sanellut etukäteen. 
Tottakai mä teen kotiläksyni ja mietin, että miten joku kohtaus niin kuin menisi, mutta mua usein in-
nostaa se, ettei se menekään niin kuin mä olen sen etukäteen miettinyt. Mä diggaan tosi paljon doku-
menteista, koska ne on ihan eri tavalla totta. Niissä on jotain ennaltapäättämätöntä, harkitsematonta. 
Siksi dokumentit kiinnostaa mua usein enemmän kuin fiktio. Vaikka konstruktioita nekin toki on. Kaik-
kea ei kuitenkaan dokumentin keinoin voida kuvata. Mun mielestä kannattaa tehdä fiktiota sellaisista 
asioista, joista ei voi tehdä dokumenttia.

Mä pyrin luomaan sellaisen tilan, joka on impulsseille avoin. Musta usein sanotaan, että mä teetän 
paljon improvisaatiota, mutta se riippuu ihan siitä, onko se tarpeen vai ei. Mä arvostan sitä, että näyt-
telijä on tehnyt kotiläksynsä, tutkinut, pohtinut ja opiskellut asioita, mutta kyllä mun hälytyskellot soi, 
jos joku sanoo, että on jo miettinyt kaiken valmiiksi etukäteen. Niin näyttelijöiden kuin ohjaajienkin 
kohdalla. Mä olen aika kaukana jostain Hitchcockista, joka ajatteli että näyttelijät on vain jotain karjaa. 
Hän on jossain sanonut, että kuvaukset on hänelle epäkiinnostava elementti, että kaikki on jo tehty en-
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nakkosuunnittelussa.

Digitaalinen tekniikka sallii uudenlaisia keinoja. Ennen filmin hinta määritti tekemistä, kun piti miettiä, 
kuinka pitkään kameraa oli varaa pyörittää. Mä tein jonkun ensimmäisen oman kymmenminuuttisen 
35-milliselle filmille, jonka mä maksoin itse. Silloin mä jätin klaffit lyömättä, jotta mä säästäisin filmiä. 
”Sit tohon seisomaan, katso tonne päin, yks, kaks, kolme, neljä, viis, poikki.” Se oli sellaista pakon 
sanelemaa. Silloin materiaali oli kallista, eikä ihmisten aika ollut erityisen kallista. Nykyään ihmisten 
aika on paljon kalliimpaa. Siinä ei ole oikein aikaa harjoitella mitään kamera-ajoja. Mielummin mä 
rupean heti kuvaamaan ja kuvaan harjoituksetkin. Se on sen saman ajan käyttöä. Sitten muutellaan sii-
nä matkan varrella. Se tietysti vaatii koko ketjun suostumuksen. Se vaatii näyttelijät, jotka hyväksyy 
sellaisen työtavan ja on sinut sen kanssa, ja leikkaajan, joka osaa käsitellä isompaa materiaalin määrää. 
Paljon dokumenttia tehneet leikkaajat on siinä mielessä upeita. Ne ei oleta, että mä olen valinnut jon-
kun yhden oton. Jossain otossa meni jotain hyvin ja toisessa joku toinen hetki. Se vaatii sellaista koko-
naisvaltaista lähestymistä materiaaliin. Niille leikkaajille, joiden kanssa mä työskentelen, prioriteetti on 
hyvä näyttelijäntyö.

Nyt kun filmin kalleus ei ole enää ongelma, mä annan otoille aikaa ja katson useammin kohtauksen 
loppuun asti. ”Tossa meni vähän väärin, mutta ei se mitään. Siellä on jotain muuta kiinnostavaa.” Sitä 
ei niin helposti huuda poikki, jos ei sitten ole jotain vaaratilannetta. On päästy pois sellaisesta suorit-
tamisesta. Ei se mikään mun oma löytö ole, vaan tekniikan tuoma vapaus. Mä yritän saada näyttelijät 
suorituskeskeisyydestä eroon. Se on se, mitä mä yritän ikään kuin tuoda mukanani. Dokumenteistakin 
voi havaita, että jos meitä kuvataan pitkään, me totutaan siihen ja pystytään olemaan välittämättä siitä. 
Jos se kamera tungetaan naaman eteen, että sanohan joku kommentti, niin ihmiset on varautuneita. Mo-
net näyttelijätkin on hyvin herkkiä ihmisiä. Jotkut ajattelee, että se on jotain sellaista professionalismia 
tai ammattitaitoa, että ei huomaa koko kameraa. Se voi olla niin, mutta mä yritän auttaa vapautumaan 
siinä kameran edessä. Pitkä otto edesauttaa ainakin mulle sitä.

Klaffivirheet ei saa sanella tekemistä. En mä katsojanakaan mitään jatkuvuutta arvostele, jos elokuva 
toimii. Koko termi ”klaffivirhe”, siinä on tällainen suorittamisen elementti mukana. Miten niin virhe? 
Virhe suhteessa mihin? Me etsitään kiinnostavia ja totuudellisia hetkiä, ja ne me käytetään. En ainakaan 
nyt muista sellaista tilannetta, että olisin teknisen syyn takia ottanut ilmaisullisesti huonomman oton 
käyttöön.

Kaksi kameraa mahdollistaa enemmän kuin yksi. Kun on paljon dialogia ja ihmiset puhuu päällekkäin 
ja reagoi toisiinsa, saadaan sillä keinolla enemmän kerralla talteen. Etenkin lasten ja amatöörien kanssa 
se helpottaa työskentelyä. Repliikin toistaminen voi olla lapselle tosi vaikeaa. Kahdella kameralla saa-
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daan lyötyä yhteen asioita, joita ei ole suunniteltu puhki. Siinä on myös se etu, että näyttelijät on väis-
tämättä hereillä. Ei tule sellaista, että ”Tää ei ole mun lähikuva, joten mä voin ottaa vähän rennommin.” 
Sellainen välinpitämätön rentous näkyy myös vastanäyttelijän kasvoissa.

Miten kommunikoit näyttelijöille omia työtapojasi?

Mä pyrin pitämään näyttelijät tasapuolisesti kartalla asioista, jotka mä tiedän. Mä kerron ihan vaikka 
sellaisia asioita, että me tehdään otot loppuun asti, tai että pyritään kuvaamaan elokuva mahdollisim-
man kronologisesti, tai sitten muistutuksia tuotannon järjestelyistä. Tai saatan sanoa, että mulla on sel-
lainen tapa, että mä saatan joskus kesken oton puhua sulle, niin jatka sitten vaan. Mä yritän välttää sitä, 
että mä kerron jollekin näyttelijälle jotain, mitä mä en ole muistanut kertoa jollekin toiselle, joka sitten 
miettii, että onko tämä joku merkki jostain.  Kun me tehtiin mun ensimmäistä leffaa, eli Levottomat 
(2000), mä sanoin kaikille jotka oli mukana, että koska tämä on rohkeampi ja vaativampi kuin moni 
muu juttu, te saatte kaikki nähdä ja hyväksyä leikkausversion ennen kuin se menee jälkitöihin.

Mä yritän aina muistaa sanoa näyttelijöille, että älkää pelätkö virheitä. Ei yritetä suorittaa mitään. Mä 
pidän teistä huolta – mä olen myös vastuussa tämän elokuvan leikkaamisesta. Siihen ei päädy sellaista 
ottoa, jota mä en usko hyväksi. Ulkomailla mä sanon aina kaikille, että jos repliikki unohtuu, älä kes-
keytä. Keksit sinne jotain. Mulle ei ole niin sanasta kiinni. Brittiläiseen traditioon vähän kuuluu sel-
lainen suorittaminen, että jos joku sana unohtuu, tai sanat tulee väärässä järjestyksessä, niin näyttelijät 
keskeyttää ja sanoo, että ”I made a mistake”. Mä sanon siihen, että ei ole mitään misteikkejä, jatkat 
vaan. Tässä asiassa skandinaavisen ja brittikulttuurin ero näkyy aika selvästi. Mulla rupesi Irlannissa 
kerran britti ja norjalainen riitelemään. Kuvattiin kahdella kameralla, britti unohti repliikin ja keskeytti, 
ja sitten norjalainen kävi ihan kuumana, että ”Mitä vittua? Sä et ole täällä yksin! Keksi jotain, tää on 
sun äidinkielesi!” Ohjaajana siinä yrittää sitten vähän rauhoitella ja muistutella kulttuurieroista.

Mä en ole varma, mistä se idea alun perin tuli, että Tuntemattoman (sotilaan) kuvauksissa näytteli-
jät nukkuu teltoissa. Olisiko Milonoffin Juho vittuillakseen heittänyt Santahaminan harjoitusleirillä*, 
että näissä teltoissahan me voitaisiin nukkua koko kesä. En muista tuliko se siitä, mutta mistä tulikin, 
mä rupesin ajattelemaan, että sehän voisi olla hyvä työskentelytapa. Kun me ei voida simuloida so-
taa – eikä meidän tarvitsekaan tai tulekaan niin tehdä – niin ehkä se voisi jollain lailla virittää oikeaan 
tunnelmaan. Sen sijaan, että te** heräisitte hotellista, söisitte aamupalaksi omeletit ja tulisitte mustilla 
autoilla kuvauspaikalle puuteroiviksi ja sitten menisitte niillä mustilla autoilla työpäivän päätteeksi 
hotellin baariin gin & toniceille. Sekin on tapa tehdä. Mulla kuitenkin oli sellainen olo, ja teidänkin 
kanssa siitä puhuttiin, että tämä saisi teidät olemaan keskittyneemmin yhdessä. Teistä tulisi vahvemmin 
tiimi. Se oli asia, joka päätettiin ennen kuin kenellekään tarjottiin töitä. Se on tosi olennaista, kun teke-
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misen tavassa on jotain erikoista, että se sovitaan etukäteen. Niin ei voi tehdä, että näyttelijä kuvittelee 
asuvansa hotellissa, ja vasta kuvauspaikalla sanotaan, että ”Ai niin, te asutte sitten teltassa.” Ja kyllä 
mulla oli sellainen olo, että te olitte paljon vähemmän aamuisin krapulassa, kuin yleensä näyttelijät 
on. Joku oli välillä väsyneempi, kun joku oli vaikka nukahtanut kipinässä ja sitten oli tullut kylmä. Jos 
joku olisi tullut sanomaan, että ”Hei Aku, en mä pystykään tähän, mä en pysty nukkumaan tuolla tel-
tassa noiden muiden kanssa”, niin sitten me oltaisiin vain järjestetty asiat toisin. Ei siinä haluttu mitään 
pahaa oloa hakea, vaan sen jutun oli tarkoitus tukea teidän työtä. Ja samaan hintaan me oltaisiin saatu 
teidät niihin mökkeihin. Jossain irlantilaisessa sarjassa tuollaisia kuvauksia ei voisi oikein edes tehdä, 
kun kaikkien pitää nukkua hotellissa. Ei voida mennä johonkin armeija-alueelle kuvaamaan pitkää päi-
vää, jos lähimpään hotelliin on melkein puolitoista tuntia matkaa. Se vaan on tuotannollinen rajoitus. Ei 
ne siellä edes usko, että täällä näyttelijät asui teltassa. Ne vaan nauraa. ”Siis miten niin asui teltassa?” 
Mä kerroin, että te nukuitte siellä talvellakin, kun oli lunta. Ne ei vaan uskonut, että oikeat näyttelijät 
nukkuu teltassa. Mulle ei ole mikään ongelma mennä vaikka johonkin saareen kuukaudeksi kuvaamaan 
leffaa. Siellä ne dokumentaristitkin odottaa piilokojuissa karhua kuviin päiväkausia, ja sitten se ei edes 
tule.

*) Osana Tuntemattoman sotilaan prosessia joukko näyttelijöitä kutsuttiin Santahaminassa joulukuussa 2016 järjestetylle 
harjoitusleirille, jolla harjoiteltiin sotilastaitoja ja majoituttiin puolijoukkueteltoissa.

**) Näyttelin Tuntemattomassa sotilaassa Määtän roolin.

Millaiset näyttelijän ominaisuudet sopivat sinun työtapoihisi?

Mä haluan tehdä töitä luotettavien ja rehellisten ihmisten kanssa. Mun mielestä on hyvä, että ihmiset 
kyseenalaistaa asioita – avoimuuden ja rehellisyyden kautta tekemiseen syntyy dialogi. Mä yritän sel-
vittää, millainen ohjaamisen tapa sopii kenellekin. Näyttelijä voi tietty itsekin kertoa, jos hän vaikka 
tarvitsee aikaa johonkin ottoon, tai että millainen ohje tai työtapa sopii hänelle ja millainen ei. Silloin 
mä voin luottaa, että me saadaan hyvä yhteistyö aikaiseksi, ja siinä yhteistyössä mäkin voin antaa par-
haani. Jos joku pitää mun ohjetta ihan tyhmänä, niin mä mieluiten kuulisin sen siinä heti, jotta mä voin 
muuttaa sitä. Mua ei auta kuulla myöhemmin kapakan pöydässä, että ”Silloin toissapäivänä sä annoit 
mulle huonon ohjeen. Mä olisin voinut tehdä sen paremmin toisella tavalla.” Tai on sekin parempi kuin 
että kritiikki jää vuosien päähän, mutta mieluiten kuulisi siinä työtilanteessa, että miten me tehdään 
tämä tässä ja nyt parhaalla tavalla. Näyttelijä joutuu laittamaan itsensä aika henkilökohtaisesti peliin, ja 
mä ajattelen, että mun pitää ohjaajana tehdä samoin. Se on ikään kuin vastavuoroista.

Näyttelijöiden yksilöllisiä tapoja on joskus vaikea hahmottaa, varsinkin Tuntemattoman kokoisessa 
tuotannossa, kun on 15 näyttelijää samassa kohtauksessa. Sitten täytyy muistaa, että tämä on tuolle 
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näyttelijälle tärkeä hetki, nyt se tarvitsee oman aikansa. Sitten sen antaa, jos sitä vain on. Mun täytyy 
kuunnella näyttelijää, joka on kohtauksen keskiössä. Joskus me tehtiin Petteri Summasen kanssa ko-
mediasarjaa ja oli tosi raskas päivä, mä yritin keskittyä johonkin kameran paikkaan ja siltä tuli mootto-
riturpana huonoa vitsiä koko ajan. Mä kysyin, että ”Pete, pystytkö olemaan vähän aikaa hiljaa, että mä 
pystyn keskittymään?” Se sanoi, että ”En mä pysty. Mun on pakko pitää tää kone lämpimänä.” Sen oli 
pakko höpistä, että se pysyi moodissa. Sitä täytyy vain ymmärtää toinen toistaan.

Sitä kuulee tarinoita Hollywoodista, missä elokuvatähdet haluaa osoittaa valtaansa. Antti Jokinen 
joskus kertoi, miten se joutui Losissa maanittelemaan näyttelijää ulos trailerista: ”Kamera ja valot on 
valmiina, voisitko mitenkään tulla?” Suomi on tosi vähähierarkinen maa. Ei meillä suvaittaisi sellaista 
käytöstä keneltäkään. Meillä sanoisi kuvausryhmäkin, että lopeta nyt toi diivailu ja tule kuviin sieltä. 
Mä en ole Losissa kuvannut mitään, vähän vain seurannut sitä tekemistä, mutta musta tuntuu että siinä 
diivailussa on taustalla pelko ja valta. Ehkä koko sen yhteiskunnan ja kulttuurin läpitunkeva epäon-
nistumisen pelko; pelko siitä, että mua ei arvosteta ja että menestyvänä näyttelijänä menee mukaan 
johonkin huonoon juttuun, epäonnistuu ja näyttää tyhmältä. Ohjaajan perustyötä on luoda itselleen 
onnistumisen edellytykset. Jos lähtee tekemään jotain juttua liian pienellä budjetilla tai liian harvoilla 
kuvauspäivillä, siitä on vaikea saada hyvää.

Mitä näyttelijäntyön huomiointiin liittyviä asioita kommunikoit työryhmälle?

Mä pyrin välttämään sitä, että näyttelijän pitää kävellä johonkin merkkiin. Ja sitä, että häneltä pyy-
dellään teknisyyksiä: ”Voitko sanoa sen repliikin vasta ton kynnyksen jälkeen?” Mä toivon, että 
näyttelijöihin liittyvät asiat tulee mun kautta. Se on näyttelijöiden ja mun työtilan suojelemista: he 
vaikuttavat toinen toisiinsa ja sitten minä. Epävarmat tai kokemattomat näyttelijät rupeaa helposti 
hakemaan ihmisiltä hyväksyntää tai reaktiota, ja jos sitä ei saa vastanäyttelijältä eikä ohjaajalta, niin 
sitä haetaan muualta kuvausryhmästä. ”Oliks tää hyvä?” ”Näytänks mä hyvältä?” ”Tuleeks muhun kiva 
valo?” Sellaiset epävarmuudet on ihan o.k., mutta kohtaukselle voi olla haitallista, jos niitä aletaan kä-
sitellä ihmisten kanssa, jotka ei ole siinä kohtauksen ratkomisen ytimessä.

Kun me ollaan herkillä, me ollaan niin kuin pieniä lapsia. Jos joku kuvausryhmässä nauraa pilkallisesti 
tai on jollain lailla pelottava, se tunkee siihen tilanteeseen mukaan. Mä pyrin suojelemaan sitä tilannet-
ta, jotta voidaan keskittyä olennaiseen. Joku voi sanoa, että ihan hirveää kontrollointia, mutta en mä 
yritä kontrolloida ihmisten vapaa-aikaa. Siinä työtilanteessa se on tärkeää. Mä haluan, että kohtaukseen 
vaikuttaa vain ihmiset, jotka on tekemässä sitä.

Mä olin kerran kurssilla, jota veti Matti Pellonpää ja Kari Väänänen. Niiden asenne oli se, että näytte-
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lijät kantaa lamppuja siinä missä muutkin. Niillä oli sellainen demokraattisempi lähestymistapa. Siihen 
saattaa sitten valomies sanoa, että antakaa meidän kantaa lamput ja näytelkää te vaan. Briteissä kun 
on hierarkkisempi luokkayhteiskunta, näyttelijälle viedään ruoka sen omaan traileriin. Autoa ajaa vain 
autonkuljettaja, ja se ei juttele näyttelijälle jos näyttelijä ei juttele sille. Näyttelijän annetaan keskittyä 
omaan työhönsä. Irlannissa on vähän niin kuin työryhmältä kiellettyä katsoa näyttelijää suoraan silmiin, 
eikä ohjaajaakaan oikein katsota. Ei niitä kutsuta Facebook-ryhmään, eikä niiden kanssa istuta samaan 
pöytään. Teknisistä asioista voidaan puhua. Siellä on vahvasti tapana suunnitella, että ”Aiotko sä sanoa 
ton repliikin ennen tota ovea vai sen jälkeen?” ”Istutko sä nyt tohon vai tohon?” Mä taas haluan siitä 
teknisestä pois. Mä sanon työryhmälle, että mä olen ainoa, joka sanoo ”poikki”. Lähtökohtaisesti, tilan-
teita on tietysti monenlaisia – ja vaaratilanteet on tottakai eri asia, silloin kaikkien kuuluu sanoa. Joku 
mykkä mikrofoni tai puomin varjo seinällä ei ole syy panna poikki. Niistä puhutaan oton jälkeen ja 
tehdään uudestaan, jos tarvitsee. Mä haluan, että näyttelijät saa olla rauhassa. Niiden ei tarvitse ajatella 
sellaisia teknisiä asioita.

Kerran tehtiin kahden erittäin kokeneen näyttelijän kanssa kohtausta, jossa ne kävi dialogia autossa, 
nousi ja lähti kävelemään. Me kuvattiin sitä, ja siinä dialogissa oli jotain tosi outoa. Mä kokeilin muut-
taa eri asioita, nopeuttaa rytmiä ja ehdottaa jotain toimintaa, mutta siinä vain oli jotain todella outoa. 
Lopulta mä hiffasin, että se johtuu siitä, että he kumpikin ajattelee olevansa niin teknisiä, että he eivät 
koskaan puhu toistensa päälle, eivätkä senkään päälle, kun otetaan turvavyötä pois, tai avataan ovi, tai 
lyödään ovi kiinni. Siitä tulee epäluonnollista, koska normaalistihan me puhutaan välittämättä siitä, että 
kaivanko mä nyt samalla avaimia taskusta vai en. Mä sanoin, että ”Meillä on hyvät äänittäjät ja hyvä 
leikkaaja. Puhukaa ihan normaalisti. Älkää ajatelko mitään ovia, kun ette te niitä normaalistikaan ajat-
tele. Kyllä tämä saadaan leikattua.”
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	       SELMA VILHUNEN
	            ELOKUVAOHJAAJA

	          Viimeisimmät elokuvat:

	      - Hölmö nuori sydän (2018)
	      - Hobbyhorse Revolution (2017)
	      - Tyttö nimeltä Varpu (2016)

						      					         Kuva: Sami Kuokkanen

Mitä ajattelet näyttelijäntyön merkityksestä elokuvassa?

Mä oon lukenut Robert Bressonilta* sellaisen vähän poleemisen lainauksen, että ”Elokuvan tekemisessä 
on kolme vaihetta: käsikirjoitus, roolitus ja leikkaus”. Mä aina mietin sitä uudestaan ja uudestaan, kun 
mä jotenkin huomaan ajattelevani aika samoja latuja. Se, että kuka se näyttelijä on kussakin roolissa, 
kyllä aika pitkälti mun mielestä tekee sen elokuvan. Jollain tavalla se elokuva kertoo siitä näyttelijästä. 
Nyt siis puhun elokuvista, jotka kertovat ihmisistä. Kai ihmiset on kuitenkin ensisijaisesti kiinnostunei-
ta lajitovereistaan ja siksi elokuvat useimmiten pureutuvat siihen ihmisyyteen ja ihmisenä olemiseen. 
Kyllä se näyttelijäntyö on ihan sen koko teoksen ydintä ja kaikki kaikessa, mutta paitsi se näyttelijän 
työ, niin myös se näyttelijä ihmisenä on tosi elimellinen osa kutakin elokuvaa. Joitakin mun leffoja mä 
oon lähtenyt tekemään oikeastaan ihan siksi, että oon inspiroitunut jostakin ihmisestä. Että oon vaan 
halunnut jotenkin kuvata sitä ihmistä ja rakentaa sen ympärille jonkun tarinan. Muun muassa tässä mie-
lessä fiktiivisen ja dokumentaarisen elokuvan raja mun mielestä kiinnostavalla tavalla hälvenee, tai se 
rajanveto ei edes ole niin kauhean olennaista. Fiktiossa on aina mukana se dokumentaarin taso ja toisin 
päin, sitä kautta, että se näyttelijä kuitenkin on kuka se on, ja se vääjäämättä vaikuttaa siihen eloku-
vaan.
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Tottakai elokuvat vain on ihan erilaisia eri painotuksineen. Kyllähän kaikki elokuvanteon osa-alueet 
näyttelijäntyö mukaan lukien yhdessä soittaa sitä jotain sinfoniaa, ja näyttelijä on yksi instrumentti 
muiden joukossa, mutta on kai se ollut mun elokuvissa vähän niin kuin solisti. Jollain toisella ohjaajal-
la, vaikka jossain saksalaista ekspressionismia edustavassa, ihmisen päänsisäisiä psykedeelisiä maail-
moita kuvaavassa teoksessa kuvaus tai lavastus on aivan absoluuttisen määrittävä tekijä.

*) Robert Bresson (1901-1999) oli ranskalainen elokuvaohjaaja ja -käsikirjoittaja. 

Millaisia näyttelijän kvaliteetteja pidät omiin työtapoihisi sopivina?

Mä yritän näyttelijöitä valitessani, niillä keinoilla mitä siinä rajallisessa ajassa on käytettävissä, aistia 
sitä, että miten helppoa mun on kommunikoida heidän kanssa ja saavuttaa turvallinen ilmapiiri. Jos 
näyttelijä on mulle ennestään tuntematon, niin onhan se valinta aina hyppy tuntemattomaan. Kuvauk-
sissahan se sitten vasta käy ilmi, että millaista se työskentely on. Koekuvauksissa mä kuitenkin pyrin 
selvittämään, onko hän sellainen ihminen, jonka kanssa just mulla menee kemiat yhteen. Siltä tilanteel-
ta toivoo sellaista tunnelmaa, että sekä ohjaaja että näyttelijäkokelas voi vapaasti heittäytyä tekemään 
keskeneräistä, eikä tarvitse esittää taitavaa. Koekuvauksissa mä aika paljon vain kyselen niitä näitä ja 
skannailen sitä fiilistä. Aika paljon mä annan painoarvoa keskinäiselle ilmapiirille, mutta tietysti sii-
nä on loppujen lopuksi olennaista, että kuka siihen rooliin vain sopii, ja miten näyttelijöillä toimii se 
homma toistensa kanssa. Ja että miten ihmiset kohtelee toisiaan silloinkin, kun kamera ei käy. Yleensä 
mä huomaan, että ne tyypit, jotka mä olen valinnut näyttelemään, on hirveän viisaita, avarakatseisia ja 
heittäytymiskykyisiä. Mä haluan ohjaajana yllättyä näyttelijän työskentelystä. Mä haluan toimia tai-
teilijoiden kanssa, jotka vaalii omaa taiteilijuuttaan. Hyvissä näyttelijöissä on aina joku salaisuus, joka 
on sitä niiden ihan omaa. Siitä syntyy tietty intensiteetti heidän tekemiseen ja olemiseen, ja se on sitten 
varmaan just se karisma, mikä tuottaa jotain yllättävää energiaa niihin kohtauksiin.

Miten kommunikoit näyttelijöille omia työtapojasi?

Tähän mennessä mä olen kaikkien leffaprojektien alkuvaiheessa tullut kommunikoineeksi, että tämä on 
tällainen yhteinen matka, jolle nyt lähdetään. Edessä on harjoitukset ja kuvaukset, jotka ei tule mene-
mään niin, että me vain suoritetaan jotkut askelmerkit ja mennään joidenkin piirustusten mukaan, vaan 
me tullaan työntämään itsemme ja toisemme tuntemattomaan, mistä me tullaan ulos ehkä vähän muut-
tuneina ihmisinä. En mä näitä sanoja ole käyttänyt, mutta jotain tämäntyyppistä asiaa mä olen halunnut 
kertoa näyttelijöille. Että minäkään ohjaajana en aina tiedä, miten sen elokuvan tai jonkun kohtauksen 
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tulee mennä, vaikka mulla toki on jonkinlainen aavistus niiden ytimestä: miltä niiden pitäisi tuntua ja 
mitä tässä tutkitaan. Mutta se, mitä se ihan konkreettisesti on, pitää yhdessä löytää, ja se löytäminen 
vaatii heittäytymistä. Tällä mä olen halunnut paitsi rohkaista näyttelijöitä kokeilemaan ja antamaan pal-
jon itsestään, myös kommunikoida sen, että mäkään en aina tiedä kaikkea heti. Mä haluan olla rauhassa 
tutkimusmatkalla.

Sitten mä yleensä kerron, että kuvauksissa tullaan improvisoimaan ja otot on pitkiä. Mä teen mielellä-
ni kohtaukset alusta loppuun ja paikoin on mieluisaa antaa kameran käydä. Mä saatan heittää ohjeita 
siihen päälle tai ottaa lennosta uuden oton. Välillä otto vain jatkuu ja polveilee kameran käydessä. Osa 
otoista on enemmän käsikirjoituksen mukaisia, osassa kokeillaan jotain muuta ja näyttelijät voi ikään 
kuin oleilla jossain tunnelmassa ja improvisoida tekstiä sen tunnelman ympärillä. Sellainen on vain mo-
nesti osoittautunut toimivaksi tavaksi.

Mä tykkään lähestyä kohtauksia niin, että valaisun sektori on iso, jotta kamera voi liikkua tilassa va-
paasti. Jopa 360 astetta, jos mahdollista. Se on työläs valaista, mutta se tuo omanlaistaan vapautta sii-
hen tekemiseen.

Miten valmistat näyttelijöitä kuvauksiin? Mistä sovitaan?

Mielelläni harjoittelen tekniset asiat mahdollisimman valmiiksi. Kaikki, mikä vapauttaa kuvaamisen 
hetkeä johonkin yllättävään, on hyvästä. Joskus on olennaista, että kuvassa tapahtuu tietyt tekniset 
asiat. Mitä varmempaa on, että ne tapahtuu juuri niin kuin pitää, sitä parempi. Se vapauttaa energiaa 
itse kultakin siihen, mikä on tärkeää: kohtauksen tunnelmaan. Jos vain suinkin on mahdollista, harjoit-
telen ihan sellaisia koreografiaan ja rekvisiittaan liittyviä asioita jo vaikka harjoituksissa. Toisinaan sillä 
ei taas ole hitonkaan väliä, miten joku koreografia menee, eikä sitä tarvitse sopia etukäteen.

Kaikki intiimijutut, vähäpukeisuus tai seksi tai mikään väkivaltaan viittaava, on mun mielestä aina 
syytä sopia tosi tarkasti etukäteen jo harjoituksissa, ja sitten kuvauksissa pysyä siinä, mitä on sovittu. 
Alastomuus ja seksi on sellaisia asioita, joista käydään monta keskustelua. Ensimmäinen jo roolitusvai-
heessa: käydään läpi näyttelijän rajat ja tutkitaan, onko hän se oikea rooliin ylipäätään. Sitten käydään 
läpi koreografia ja se, miten ne asiat toteutetaan kuvauspaikalla, kuka tuo kylpytakin oton jälkeen ja 
kaikki nämä.
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Miten huomioit näyttelijän yksityistä työskentelyä kuvauksissa?

Yksi asia, jonka mä olen ottanut elokuvakoulusta ohjenuoraksi – Esa Illiltä, joka opetti ohjausta – on 
se, että ohjaajan tehtävä kuvauksissa on luoda kuvauspaikalle sellainen ilmapiiri, että näyttelijöillä on 
työrauha. Vaikka siellä on paljon työryhmää ja ihmisillä on erilaista tärkeää puuhaa, sen kaiken pitää 
olla jotenkin alisteista näyttelijäntyölle, joka tapahtuu kameran edessä sitten kun se käy. Mitä se sitten 
kulloinkin tarkoittaa. Ainakin ohjaajan täytyy ymmärtää se, että ne näyttelijät on siellä jossain ja heillä 
on tarpeensa. Siitäkin voi puhua näyttelijän kanssa etukäteen, että aina ei ole mahdollista saada ideaali-
tilannetta näyttelijän valmistautumiseen ja työskentelyyn. Vaikka jonkun tv-sarjan kuvauksissa näytte-
lijä ei vain aina saa kaikkea toivomaansa keskittymisrauhaa tai omaa paikkaa, kun se työtahti on joskus 
niin hullu ja hektinen.

Mä uskon sellaiseen toisen ihmisen tilanteen validoimiseen. Silloin kun olosuhteet ei ole täydelliset, 
päästään aika pitkälle sillä, että mä sanon ääneen, että mä näen, miten sä joudut jossain maskikopin 
nurkassa kyykyssä ottamaan keskittymishetkesi samalla, kun metrin päässä raijataan jotain helvetin 
seiniä, ja äänittäjä haluaisi jo olla mikittämässä. Että mä näen tämän tilanteen, mutta nämä on nyt ne 
olosuhteet, joissa tämä juttu tehdään. Sitten näyttelijänkin on helpompi ikään kuin hyväksyä, että näillä 
mennään ja näin tämä nyt tehdään. Sitten voidaan suunnitella, miten sitä vaikeaa kohtausta varten saa-
daan hyvä harjoittelurauha.

Mun mielestä on syytä kunnioittaa näyttelijän työrauhaa niin, että kuvauspaikalla pidetään volyymi al-
haisena. Jos vain on mahdollista, niin harjoituksen aikana muu toiminta keskeytetään, mutta joskus on 
ihan o.k., että siellä rakennetaan harjoituksen aikana – toki suut supussa tai kuiskuttaen, jos on pakko 
puhua. Jossain tv-tuotannossa tuntuu, että kokonaisuuden kannalta on järkevämpää antaa työryhmän 
häärätä taustalla, koska se palvelee ihan kaikkien työpäivää parhaiten, kun aikaa on rajallisesti. Jos on 
mahdollista panna kaikki seis, niin kyllähän se antaa harjoittelulle voimaa, siitä tulee keskittyneempää 
ja se aika tuntuu arvokkaammalta. Jotkut kohtaukset on niin tärkeitä, että aikataululla ei ole mitään vä-
liä, ja se kaikki aika on näyttelijän.

Tyttö nimeltä Varpua kun tehtiin, mä halusin, että Paula Vesalalla on sellainen olo, ettei ole mitään kii-
rettä. Paulalla oli omat konstinsa, joista oli etukäteenkin vähän puhuttu. Se otti oman aikansa ja oman 
tilansa just ennen ottoa. En nyt ihan muista, miten siitä kommunikoitiin kuvauksissa. Olikohan se niin, 
että Paula huikkasi sieltä jostain, että hän on valmis. Tehtiin me niinkin, että laitettiin kaikki pyöri-
mään, ja Paula tuli sitten kun se tuli. Se diili oli, että se sai olla siellä just niin kauan kuin sitä huvittaa. 
Välillä se olikin siellä kauan, lainausmerkeissä ”kauan”, ja kaikki oli ihan hipihiljaa. Jos se tarvitsi 
viisi minuuttia, niin sitten se oli viisi minuuttia. Mä en tiedä, miltä se näyttelijästä tuntuu. On siinä silti 
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varmaan sellainen fiilis, että mua odotetaan tuolla. Mä kuitenkin haaveilin siitä, että sillä olisi sellainen 
olo, että se voi unohtaa, että sitä odotetaan. Että se voi oikeasti vain mennä, mihin se nyt meneekään. 
Niin ei voi tehdä koko ajan, mutta joissain kohtauksissa mä yritän tehdä kaikkeni, että näyttelijä kehtaa 
ottaa sen aikansa.

Kyllä mä sanon aina ääneen työryhmälle ennen kuvauksia, että näyttelijät on kaikkein tärkeimpiä, ja 
ne tekee oikeasti herkkää ja haurasta työtä. Mä haluan, että kaikki kohtelee toisiaan hellyydellä ja kun-
nioituksella, mutta eritoten näyttelijöitä ja avustajia. Se on sellainen asia, joka näkyy valkokankaalla. 
Mä uskon tällaisten asioiden ääneen sanomiseen, vaikka se siinä hetkessä voi tuntua vähän nololtakin, 
koska se sitten asettaa tietyn ilmapiirin.
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											                Kuva: Tommi Hynynen

Millaiset olosuhteet kuvauksissa mahdollistavat hyvää näyttelijäntyötä?

Näyttelijän olosuhteet riippuu ohjauksesta, siitä kuinka ohjaaja saa näyttelijän tuntemaan itsensä joten-
kin tärkeäksi. Siinä hetkessä olemisen pitää tuntua tärkeältä. Vaikka niin, että näyttelijällä on mahdol-
lisuus sanoa, että nyt ei mennyt hyvin. Miten me voitaisiin tehdä tää toisella tavalla? Joillekin ohjaa-
jille riittää, että kuva saadaan tehtyä ja päästään eteenpäin. Että se on ihan sama, mitä siinä tapahtuu, 
kunhan kaikki sanoo repliikkinsä. Teatteria taas harjoitellaan niin paljon, että siellä näyttelijän paikka 
on toisenlainen. Heikko ohjaus ei haittaa samalla tavalla, kun kohtauksia pääsee kokeilemaan moneen 
kertaan.

Joissain tuotannoissa näyttelijä on viimeinen, joka otetaan huomioon kuvan ja äänen jälkeen. Kokema-
ton voi jäädä kuvan ja äänen jalkoihin, jos ei osaa vaatia omaa paikkaansa kuvausryhmässä. Mä koen 
näyttelijänä, että mä olen kuvausryhmän jäsen. Että me ollaan samaa jengiä. Epävarma näyttelijä, joka 
ei oikein tiedä miten olla, eikä oikein uskalla tehdä mitään tai kysellä, voi jäädä alisteiseksi kaikelle 
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muulle. Kun mä tein ekoja Elokuvataiteen laitoksen juttuja, mä kysyin kaikki mahdolliset tyhmät kysy-
mykset. ”Miks toi yks mittaa tossa koko ajan?” Nykyään mä melkein tiedänkin vaikka linssivalinnasta, 
että minkä kokoista kuvaa tehdään. Se riippuu tietenkin ryhmästä, että onko siellä joku, joka jaksaa 
vastailla tyhmän näyttelijän kysymyksiin. Kuvaajat yleensä jaksaa selittää tarkasti, mitä ne on tekemäs-
sä.

Jotkut ohjaajat on sitä mieltä, ettei näyttelijöille tarvitse selittää mitään. Että ne vaan näyttelee siellä ja 
me kuvataan täällä. Mä olen eri mieltä siitä. Mun mielestä paras työtapa on sellainen, että kaikki voi 
sanoa ja kysyä, ja että kaikille selitetään. En tarkoita, että toimitaan huutoäänestyksillä, vaan että asiat 
jaetaan. Mä uskon, että sillä tulee parempi lopputulos kuin jollain salamyhkäisyydellä, että ”Mene 
vaan tosta, ei sun tarvitse tietää mitään muuta.” Mä saatankin joskus hiljaa kahden kesken auttaa 
kokemattomampaa näyttelijää, jos tekniikka alkaa sanella tekemistä. ”Nyt kun niillä on noin pitkä lins-
si, ne tekee lähikuvaa vaikka ne onkin noin kaukana, eli tee pienesti vaan.” Näyttelijä on taiteilija siinä 
missä ohjaaja tai kuvaajakin, joten sille kannattaa antaa vastuuta. Luottavaisessa ilmapiirissä näyttelijä 
uskaltaa antaa jotain itsestään. Aika tietysti määrittää näitä asioita. Joskus on aikaa yhteen ottoon ja se 
on sitten siinä. Siitä ei kukaan tykkää.

Mitä yksityinen, muille näkymätön työskentelysi kuvauksissa sisältää?

Näyttelijä kantaa roolihenkilöään koko kuvauspäivän. Se on kova työ kantaa sellaista jäätävän synkkää 
mielentilaa kuin vaikka 8-pallossa tai Tuntemattomassa. Koko ajan se on niskassa ja siihen pitää jollain 
tasolla keskittyä, että se on aitoa ja totta, ja että pysyy niissä tunteissa kiinni. Silloinkin kun on ikään 
kuin tauko, näyttelijä pitää intensiteettiä yllä ja keskittyy seuraavaan kohtaukseen tai kuvaan. Ja sil-
loinkin kun puhuu omana itsenään jostain muusta, jossain pään sisällä pyörii ne asiat, joita se ihminen 
joutuu kohta tekemään. Sitä käy läpi oman elämänsä kautta roolihenkilön tunteita ja samaistuu sen kon-
flikteihin. Se on helvetin raskasta, mutta mä pidän sitä mielekkäänä ja arvokkaana työnä. Mun vastuulla 
on saada asiat näyttämään katsojalle samaistuttavilta, kääntää katsojalle joku peili ja herättää se tunte-
mus, että ”Mä tajuun ton. Mä tiedän ton tunteen. Mähän olen itse just tommonen.” Ja saada katsoja vai-
kuttumaan. Sen samaistumispisteen välittäminen katsojalle on näyttelijän isoin asia.

Joskus mä pyydän katseen suuntaani tyhjäksi, tai että siellä ei kukaan ainakaan liikkumalla kiinnitä 
huomiota oton aikana. Se haittaa keskittymistä, kun joku kantaa tavaraa tai vaikka vilkaisee vain kelloa 
kameran vieressä. Turha kännyköiden räplääminen suorastaan vituttaa. Joku tekee tosissaan töitä ja toi-
nen vieressä chekkailee Whatsappia tai postailee Instaan. Tehköön sitä ruokatunnilla tai jossain muual-
la. Teatteriharjoituksissa usein sovitaan, ettei kännyköitä tuoda näyttämölle, vaan ne jätetään pukkariin. 
Siinä säilyy joku pyhyys jotain kohtaan – että ollaan oikeasti tekemässä taidetta ja yritetään hakea elä-
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mää suurempia hetkiä. Sitä voidaan edesauttaa sillä, ettei siihen tuoda mitään ylimääräistä.

Millainen näyttelijänohjaus on sinulle konkreettista ja hyödyllistä?

Ohjauksen konkretia liittyy siihen, mitä tilanteella, hetkellä tai kuvalla halutaan kertoa, sekä teknisiin 
valintoihin. Yleensä ohjaajan kanssa keskustellaan etukäteen laajemmin merkityksistä: millaista teos-
ta ollaan tekemässä, mihin sillä tähdätään, miten kohtaukset toteutetaan jne. Kuvauksissa konkretia 
tiivistyy yksityiskohtiin. ”Tää kuva toimii paremmin, kun sun katseen suunta pysyy tuolla alueel-
la, mutta vältä katsomasta alaspäin, koska silloin susta ei näy mitään.” Näyttelijä ei aina pysty itse 
hahmottamaan, mikä näkyy kuvassa, joten siihen tarvitaan ohjausta.

Ohjaus on sitä hyödyllisempää, mitä ymmärrettävämpää se on. Näyttelijän pitää sisäistää ohje, koska 
näyttelijä sen toteuttaa, vaikka sitten toisella keinolla, kuin mitä ohjaaja ehdottaa. Mulle kelpaa ihan 
suoratkin ohjeet: sulje silmät, suutu enemmän, älä tee noin kun sä huudat. Mä en erityisemmin tykkää 
siitä, että ohjaaja sanelee mulle etukäteen, missä kohtaa mun pitää tuntea mitäkin. Joskus sekin on pai-
kallaan, jos mä olen kohtauksessa yksin, ilman muita näyttelijöitä joille olla auki.

Konkreettinen ohjaaminen on sellaisten hetkien luomista näyttelijöille ja koko jengille, joissa kaikki 
tietää mihin pyritään, mitä kohti ollaan menossa, mitä mikäkin teko ja tapahtuma kertoo. Ne rajat antaa 
vapauden kokeilla. Kohtaus syntyy näyttelijöiden kesken, sovittujen asioiden puitteissa. Vastanäyttelijä 
synnyttää ainakin puolet mun näyttelemisestä. Mä ajattelen, että mitä enemmän mä annan vastanäytte-
lijälle itsestäni, tunteistani ja asioistani, sitä parempi sillä on olla siinä tilanteessa ja sitä enemmän mä 
saan siltä takaisin. Sieltä se olennainen pulpahtelee ulos.

Millaiset työtavat ovat sinulle ominaisia?

Tekstin opettelu on mulle tärkeää. Mä ajattelen, että teksti pitää osata, vaikka sitä sitten kuinka improt-
taisiin tai muuteltaisiin kuvauksissa. Mä pidän sitä lähtökohtana, että jotenkin kunnioittaa jonkun toisen 
työtä, että opettelee ulkoa, mitä joku on kirjoittanut. Ja jotkut ohjaajat vaatii, että tekstissä pysytään tosi 
tarkasti.

Mä en oikein ole sellaisen analysoinnin perään, että kauheasti ruoditaan jokaista henkilöä ja kohtausta 
ja repliikkiä. Mä uskon sellaiseen työtapaan, että tehdään. Intuitiivinen tekeminen on mulle konkreettis-
ta. Jos toinen näyttelijä haluaa oikein purkaa ja puhua kaiken läpi, niin sitten puhutaan, mutta etukäteen 
analysointi ei ole mulle ominaista. Mä puhun ääneen siitä, että laskenko mä nyt tämän kupin pöytään 
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rauhallisesti vai paiskaanko mä sen siihen, mutta mä en mieti, että millainen kupinlaskija tämä tyyppi 
on. Henkilöiden käytös näyttäytyy, kun kohtausta eletään sovituissa rajoissa, eikä mun puolesta ole mi-
tään syytä sopia jokaista toimintaa ja tunnekulkua etukäteen. Jos kohtauksessa ei tunnukaan siltä, että 
haluaa tehdä just niin kuin on sovittu, niin keinotekoistahan siitä elämästä tulee.

Mä en niin välitä sellaisesta työtavasta, että kuvataan vain kuvaamisen vuoksi. Että jos hirvittävällä 
materiaalin määrällä vaikka syntyisi jotain uutta ja ihmeellistä. Mä olen monesti improvisoinut kuvauk-
sissa ihan törkeän paljon, ja sitten kaikesta on käytetty vain kahta ekaa ottoa, eikä ikinä niitä, joissa mä 
olen tehnyt mitä mieleen juolahtaa. Mä uskon kyllä vahinkoon, mutta mä uskon että se hyvä vahinko 
tulee siitä, että ihmisten välillä alkaa tapahtua asioita, eikä jutut menekään ihan sovitusti.

Mä pidän siitä, että mä olen jo siinä kuvan luomisessa mukana. Mä voin tulla siihen vaikka heti kun 
lamppuja aletaan laitella, jos mä olen saanut käydä tupakalla ja juoda. Musta tuntuu, että mä olen pa-
remmin sisällä siinä ja tiedän rajani kohtauksessa, kun mä olen siinä alusta asti. Mä yleensä sanonkin 
heti, jos joku paikkaa mua, että mä voin tulla jo siihen istumaan. Jos joku muu on mun tilalla, niin kyllä 
mä olen aika mustasukkainen siitä. Nyt joku on laittanut kätensä tohon kuvaan, ei ne ole mun kädet 
ollenkaan. Kyllä mä haluaisin, että ne on mun kädet, vaikka se tekisi niillä ihan saman kuin mä. Ei sil-
lä varmaan lopputuloksen kannalta ole mitään väliä, mutta sitä on sen verran mustasukkainen omasta 
työstään ja taiteestaan.

Miten kiire vaikuttaa näyttelijäntyöhön?

Kiireessä näyttelijälle tulee paineita suorittaa näyttelijäntyötä. Sitä yrittää suoriutua kohtauksista sen 
sijaan, että elää niitä ja pysyy auki tapahtumille. Ei voi olla luovassa tilassa, jos joutuu kiireessä huo-
lehtimaan, että muistaako nyt replat ja kaiken mitä pitää tehdä. Muutenkaan näyttelijän ei pitäisi joutua 
kohtauksessa miettimään sellaisia ohjeita, että mitä milloinkin pitää tehdä. Ihanteellisesti ne sovitut 
tapahtumat ja rajat oppii ennen ottoa, ja kun kamera käy, voi unohtaa kaikki ohjeet. Sitten vain elää 
sitä, miltä siinä hetkessä tuntuu, avoimena kaikille impulsseille. Kun ohjeet on rauhassa omaksuttu sel-
käytimeen, ne muistaa ja toteuttaa siinä samalla, eikä niitä tarvitse erityisemmin ajatella. Mä en yleensä 
suunnittele ennen ottoa, että miten mä aion näytellä. Mä opettelen tekstin, tiedostan tekniset rajat ja 
ohjaajan toivoman tyylilajin, ja kun kaikki ne palikat on hanskassa, kohtauksessa voi toimia hyvinkin 
vapaasti ja vapautuneesti. Silloin tietää, miten missäkin hetkessä pitää käyttäytyä. Auki oleminen on 
mulle tärkein näyttelemisen lähtökohta, ja kiire on sille haitallista. Kiire on kuitenkin kuvauksissa ylei-
nen haaste, jonka kanssa pitää oppia toimimaan. Ei se mua näiden työvuosien jälkeen enää niin hirveäs-
ti häiritse.
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Kuva: Sami Kuokkanen

Millainen yhteistyö ohjaajan kanssa on sinulle ihanteellista?

Mä tahdon, että mulle puhutaan suoraan. Mä en halua, että mua huijataan tekemään jotain, vaan mä ha-
luan, että mua pidetään tasavertaisena työkaverina, jolle uskalletaan sanoa, että tämä ei toimi. Sen kes-
kustelun pitää olla täydellisen suoraa ja rehellistä. Mä haluan, että mua kohdellaan ammattilaisena. Mä 
olen opiskellut näyttelijäntyötä seitsemän vuotta aamusta iltaan, ja mua vituttaisi todella paljon, jos mä 
huomaisin, että mua yritetään huijaamalla saada näyttämään joltain. Ohjaaja on mulle se tärkein. Mä en 
osaa työskennellä yksinäni.

Mä haluan aina mennä mukavuusalueeni ulkopuolelle. Kun joku juttu kuulostaa pelottavalta, niin se on 
musta heti kiinnostavaa. Kun jostain tilaisuudesta tulee sellainen olo, että ”Ei saatana, mä en tiedä, pys-
tynkö mä tohon”, niin se kannattaa ottaa heti vastaan. Sitten se on pakko tehdä. Mä en nyt puhu mistään 
pelon tunteen hakemisesta tai fyysisestä pelosta. Esimerkkinä nyt vaikka toi HBO:n sarja Beforeigners 
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(2019), jossa mä tein pääroolin kolmella eri kielellä, joista mä en puhu yhtäkään. Että lähtisinkö teke-
mään 60 kuvauspäivää muinaisnorjaksi? Sitä ajattelee, että jos toi ohjaaja luottaa muhun noin paljon, 
että se ottaa mut tähän, niin saatana, sitten se on vaan tehtävä. Jos sellainen haaste annetaan, niin se työ 
on vaan tehtävä, ja mä rakastan sen työn tekemistä.

Kaikkia niitä ohjaajia, myös teatterin puolella, jotka on jotenkin auttaneet mua menemään jonnekin 
ihan muualle, on yhdistänyt ennen kaikkea intohimo siihen tekemiseen. Sen lisäksi pitää tietää, mihin 
ollaan menossa. Tai sitten sanoa suoraan, että nyt mä en tiedä. Ohjaajalla pitää olla selkeä visio ja joh-
tajuus, mutta ihmisten johtamistavat tietysti vaihtelee. Näyttelijän on pakko tietää, että ohjaaja rakastaa 
häntä. Vain silloin pystyy loistamaan. Näyttelijä tarvitsee sitä rakkautta, mutta sekin voi olla monenlais-
ta. Mulla on sellaisia kokemuksia teatterin puolelta, että mulle vain huudetaan ja multa vain vaaditaan. 
”Miksi sä näyttelet noin paskasti?!” Ja silti mulla on sellainen olo, että ohjaaja rakastaa mua ja luottaa, 
että mä pystyn parempaan. Sen rakkauden ei tarvitse ilmetä niin että ”Ooh, sä olet niin hyvä ja vau ja 
ihanaa”. Itse asiassa sellainen on musta pikemminkin vähän ärsyttävää.

Hyvä ohjaus voi viedä näyttelijän ihan eri tasolle. Mua ärsyttää enemmän kuin mikään sellainen oh-
jaaja, joka sanoo: ”No se oli ihan hyvä, mennään eteenpäin”, ellei sitten aikataulu vaadi menemään 
eteenpäin. Sellainen haalea suhtautuminen siihen työhön on musta kaikkein pahinta. Yhdessä työssä mä 
koin, että ohjaaja oli enemmän tuotannon kuin näyttelijöiden puolella. Se on mun mielestä virhearvio 
ohjaajalta, koska parhaimmillaan näyttelijä tekee ihan kaikkensa sen jutun eteen.

Tää viimeisin, Tove, oli mun kahdeskymmenes elokuva. Mä olen saanut tehdä isoja ja vaativia rooleja, 
mutta mä oikeasti ajattelen, että vasta Kätilöstä (O: Antti Jokinen, 2015) alkaen mä aloin tajuta jotain 
elokuvanäyttelemisestä. Ensimmäiset 14 elokuvaa meni aika lailla sellasella luonnollisella, omaa itseä 
lähellä olevalla näyttelemistavalla. Olikohan se H-P Björkman, joka joskus sanoi, että ”Luonnollinen ei 
ole näyttelemistä.” Luonnollinen on ikään kuin joku aste. Ensin viisi vuotta opetellaan Teatterikorkea-
koulussa, että miten pääsee eroon maneereista ja missä kädet on ja muuta, ja sitten aletaan oppia näyt-
telemään jotenkin luonnollisesti. Musta tuntui, että kun mua pyydettiin rooliin, tai kun mä sain roolin 
koekuvausten kautta, mun oletettiin tekevän sitä mitä mä olen aina tehnyt. Mä koin, että mua pidettiin 
hyvänä näyttelijänä, joka osaa näytellä kameran vaatimalla tavalla, mutta tavallaan luonnollisesti Kris-
tana. Kätilö oli tietynlainen taitekohta. Yleensä ei ole riittävästi aikaa harjoitella, koska ei ole riittävästi 
rahaa. Kätilössä taas oli sattuneesta syystä paljon aikaa harjoitella, koska me asuttiin ohjaajan kanssa 
samassa asunnossa.* Meillä oli aikaa käydä käsis läpi tosi pikkutarkasti ja rakentaa henkilö, joka en ole 
minä. Henkilö, joka käyttäytyy, puhuu ja reagoi eri tavalla kuin minä. Se oli sellainen yhteistyö, jossa 
mä todella opin jotain elokuvanäyttelemisestä. Muita tärkeitä ohjaajia, joilta mä olen oppinut hirveästi, 
on Matti Ijäs, Zaida Bergroth ja J-P Valkeapää. He kaikki on auttaneet mua tekemään jotain, mitä mä 
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en olisi yksin osannut tehdä. Yksin mä osaisin näytellä sillä tavalla, jolla mä olen aina näytellyt. Mä 
ihailen (kuka nyt ei ihailisi) Meryl Streepin uraa, koska se rakentaa aina uuden henkilön. Siinä ohjaajan 
luottamus, rakkaus ja haastaminen on ihan olennainen asia.

Kun me tehtiin Miamia (O: Zaida Bergroth, 2017), jossa on kaksi sisarusta, Sonja Kuittinen ja minä, 
mä kysyin Zaidalta, että voidaanko me käydä tää käsis vaikka jonkun himassa läpi repliikki repliikiltä. 
Kun siitä oli jo hyvä kokemus Kätilössä. Ei siihen tietenkään varaa ollut, mutta sitten me vain tehtiin 
se. Istuttiin tuntikausia Zaidan keittiössä. Se oli järjettömän tärkeää, koska sitä leffaa kuvattiin 25 päi-
vää monissa eri lokaatioissa. Meillä ei ollut kertaakaan kiireen tuntu. Se käsis oli niin kaluttu läpi, että 
me tiedettiin täsmälleen, mitä missäkin haetaan. Siinä on kaksi suht samanikäistä sisarusta, jotka on 
koko ajan yhdessä ja niille tapahtuu koko ajan samoja asioita. Kiireessä tosi helposti molemmat lähtisi 
näyttelemään jotain samaa. Jos tapahtuu jotain tosi pelottavaa, vaikka että meidät molemmat kaapataan 
auton kyytiin, niin kiireessä ilman sitä käsiksen läpikäyntiä molemmat olisi saattanut alkaa näytellä jo-
tain yleistä pelkoa. Mutta kun ne henkilöt on tarkkaan rakennettu, niin sitten esimerkiksi mun henkilö, 
Angela, saattaakin vaikka kiihottua siitä pelosta. Kauhean monasti kiireen takia tehdään se ensimmäi-
nen versio, joka tulee mieleen. Ja se ensimmäinen taso. Sitten kun sitä tekstiä oikeasti lähdetään kolua-
maan, sieltä voi löytyä tosi paljon enemmän.

Sitten on sellaisia ohjaajia, kuin vaikka Matti Ijäs. Mä näyttelin Ansan roolin leffassa Kaikella rakkau-
della (2013). Mattihan ei varsinaisesti ohjaa. Käydään kaikki läpi kyllä, mutta sitten se saattaa vain 
heittää, että ”Ansa ei nyt varsinaisesti oo mikään kodin ja kukkien ihminen.” Sitten mä olen ihan että 
”Okei, okei, pitää kirjottaa ylös”. Tai sitten se saattoi vain sanoa, että ”Nopeet lähdöt, hitaat paluut.” Se 
tavallaan kuvasi sen mun henkilön ydintä. Ansa oli lähtijä. Sillä lailla me keskusteltiin, mutta sitten kun 
tiesi sen tyylin, niin ne pystyi ratkaisemaan, kun tiesi että tää on nyt Ijäksen leffa.

Sitten taas J-P Valkeapään kanssa on tosi vaikeaa keskustella jostain henkilön psykologisesta kaaresta. 
J-P on äärettömän lahjakas ohjaaja, mutta tosi visuaalinen. Se miettii kuvat tosi tarkasti, ja tosi paljon 
jää mulle itselleni ratkaistavaksi. Kun me tehtiin Koirat eivät käytä housuja, me näyteltiin ekaa kertaa 
Pekka Strangin kanssa, ja me molemmat oltiin todettu tokan kuvauspäivän jälkeen Laura Munsterhjel-
mille, meidän agentille, että me ollaan tosi samanlaisia näyttelijöitä. Me ei oltu todettu sitä keskenäm-
me, vaan molemmat sanoi Lauralle. Meillä toimi hyvin näyttelijäntyö yhteen. Me selkeästi ajatellaan 
aika samalla tavalla näyttelijäntyöstä. Me ollaan tietyllä tavalla tosi teknisiä, jonka jälkeen me voidaan 
olla ihan vapaat. Mun työstä varmaan puolet on täysin teknistä ja loput vapautunutta läsnäoloa. Se kaik-
ki perustuu siihen, että mä tiedän täsmälleen, mitä mä olen tekemässä. Se on puhuttu moneen kertaan ja 
käyty tosi tarkkaan läpi, ja sitten mä voin näytellä vapautuneesti. Me suunniteltiin Pekan kanssa selväk-
si se rata, että mitä tapahtuu: mä lyön sua tohon, sitten sä pussaat mua tohon, sitten mä nousen. Se oli 
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ihan mahtavaa, ja musta tuntuu, että me rakennettiin Pekan kanssa aika paljon sitä itse draamaa sinne. 
J-P:n ja Pietun (Pietari Peltola, kuvaaja) kanssa musta tuntui, että mä olin mukana jossain visuaalisessa 
taideteoksessa, mistä mä olin ensin, että ”Okei, tää on nyt tällanen, onpa mielenkiintoista”, mutta Pekan 
kanssa näytteleminen teki siitä aivan ihanaa.

Mulle on tärkeää tietää, että mikä se ohjaajan tyyli on. Se määrittää, kuinka paljon jää itselle ratkaista-
vaksi, että kuinka paljon pitää värittää värityskirjaa itse.

*) Krista Kosonen ja Antti Jokinen menivät naimisiin vuonna 2018.

Millaiset työtavat ovat sinulle ominaisia?

Mutta lukutreeni on mulle tosi avaava, ja se aina jännittää ihan sikana. Kun siinä on ne valitut näytte-
lijät, ja ne lukee ne repliikit ääneen, niin sitten mä vasta tajuan sen käsiksen ja se alkaa koskettaa mua. 
Se on tosi olennainen.

Mä en erityisemmin tykkää harjoitella kohtauksia ennen kuvauksia. Mä tykkään siitä setissä, roolivaat-
teet päällä, meikit päällä, mutta semmoinen puolivillainen toimistohuoneessa näytteleminen jossain 
omissa verkkareissa on ihan – ei, se on mun mielestä vaan kiusallista. Läpi puhuminen ja näyttelijöiden 
asemointi on tietysti asia erikseen.

Viime vuosina mä olen oppinut käyttämään rohkeasti maskin ja puvun ammattitaitoa. Sitä oppii ym-
märtämään, miten paljon se henkilö rakentuu niistä kaikista osa-alueista. Kätilössä me käytiin läpi 
varmaan 30 eri piilolinssiä sille henkilölle, joka on kirjassa nimetty Vikasilmäksi. Me mietittiin ja mie-
tittiin, että miten tää tehdään, ja lopulta me löydettiin piilolinssi, joka oli täysin maalattu, sellainen tum-
ma, jonka läpi mä en sitten nähnytkään. Siinä oli aika paljon treenaamista. Ja tukka kynittiin lyhyeksi. 
Sitten taas Miamissa – mä muistan kun mä olin silloin elokuussa Losissa Marjo-Riikka Mäkelän Chek-
hov-tekniikkakurssilla ja mä sanoin siellä ihan suoraan, että mulla alkaa kuvaukset kahden kuukauden 
päästä, ja mä esitän tämmöistä show-tanssijaa, ja mua pelottaa ihan törkeästi, että mä teen siitä täyden 
kliseen. Mä en oikeasti tiedä yhtään, kuka se henkilö on. Siellä tehtiin kaikkia harjoitteita, jotka auttoi 
mua sisäisesti, mutta oikeasti se henkilö loksahti paikoilleen vasta kun maskitestissä Marjut Samulin 
(maskeeraaja) toi mulle pari kiloa semmoista tekotukkaa, hiuspidennystä, ja sitten mulle laitettiin ra-
kennekynnet, suihkurusketus ja ihan vitusti meikkiä. Ja sitten Tiina Kaukasen puvustus, joka oli niin 
älytön, että mä ajattelin, että toi ei voi olla tosissaan. Siis ne oli niin epäsopivia, jotain neontrikoita ja 
pantteritoppatakkeja sun muuta. Niistä tulee heti sellainen olo. Eihän rakennekynsillä voi tehdä samoja 
asioita kuin tavallisilla. Ja kun on pari kiloa tekotukkaa, niin pää tuntuu ihan erilaiselta. Niillä liikuttaa 



31

päätään ja käsiään ihan eri tavalla, ja kiilakoroilla kävelee eri tavalla. Niiden kahden ihmisen työ oli 
ihan olennainen, että mä itse tajusin sen henkilön. Se on ihanaa työtä, kun on oikeasti luovat ihmiset 
siinä. Se auttaa näyttelijäntyössä ihan valtavasti.

Mitä näyttelijäntyön huomiointiin liittyviä käytänteitä toivot työryhmältä?

Suomessa on aika harvassa tuotannossa näyttelijälle varattu mitään privaattia tilaa, joten se oman tilan 
ottaminen jää aika lailla omalle vastuulle. Mä näytän sen tosi selkeästi, että nyt mä vaikka käyn reploja. 
Pitää vain oikeasti astua pois ja näyttää siltä, että keskittyy johonkin. Sellaiset herkät kohtaukset, joissa 
pitää vaikka itkeä, on kauheita tehdä, jos siinä huudetaan että ”No niin, siirrytään seuraavaan kohtauk-
seen”, tyyliin menes tonne murtumaan, ja näyttelijän oletetaan olevan heti valmis. Kyllä se ajan pyy-
täminen vähän hävettää. Se on kiva, jos siihen tulee apulaisohjaaja sanomaan, että ”Tossa on tollanen 
huone, että jos haluat vähän aikaa keskittyä, niin sano vaan.” Sitä kyllä arvostaa, jos on vaan joku tila, 
tai vittu edes tuoli.

Me kuvattiin Kätilöä Liettuassa, ja siinä oli yksi kohtaus, jossa mun piti ihan kunnolla hajota. Mä sitä 
tunnetta siellä kasvattelin, kun ne rakensi valoja ihan sairaan pitkään, ja sitten meni yhtäkkiä sähköt. 
Mä siinä sitten pidin sitä itkua yllä, ja sitten tuli joku assari tarjoamaan mulle jäätelöä. ”Do you want 
ice cream?” Silloin ehkä rupesi vähän keittämään. Mutta se suhtautuminen kuitenkin kuuluu näyttelijän 
ammattitaitoon. Se on siitä omituinen ammatti, että pitää olla tosi herkkä ja tosi vahva samaan aikaan. 
Pitää pystyä superkeskittymään olosuhteissa, jotka on ihan sellaista sekopäistä hälinää. Kyllähän sen 
helposti ihmiset unohtaa, että näyttelijänkin pitää keskittyä ja se tarvitsee rauhan, jos pitää jotain tun-
netilaa synnytellä. Mä usein kyllä puhun ihmisille itse, jos se on nopein keino, enkä apulaisohjaajalle. 
Jos tehdään herkkää kohtausta, ja kaikille on sanottu että olkaa hiljaa, ja sitten yhä kesken kohtauksen 
kuuluu jotain supatusta, niin kyllä mua usein rupeaa niin paljon vituttamaan, että kun tulee se ”poik-
ki”, niin se on saman tien että ”Voiks ihmiset olla hiljaa?” Tai jos itse yrittää siinä jotain surra kuollutta 
viikinkikaveriaan, ja sitten kuuluu, kun valomiehet heittää läppää seinän takana, niin siitä tulee myös 
tyhmä olo.

Lähtökohtaisesti mun kokemukset alalta on kyllä todella positiivisia, mutta se mua ärsyttää paljon, jos 
ihmiset on kunnianhimottomia tai intohimottomia.
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4  Yhteenveto

Nämä elokuvantekijöiden puheenvuorot tukevat tutkielmani keskeistä väitettä: näyttelijäntyö on herk-
kä elokuvanteon elementti, jonka huomioiminen ja suojeleminen on tarkkaa, yksityiskohtaista työtä. 
Toisaalta se on elokuvanteon elementeistä vahvin. Se on elokuvan suorin keino koskettaa katsojiaan ja 
palkita heidän uteliaisuuttaan ihmisyyttä kohtaan. Niin ohjaajille kuin yleisöllekin tuntuu melko taval-
lisesti riittävän, että näyttelijät ilmaisevat tunteita ja sanovat repliikkinsä selkeästi. Maailmassa riittää 
tehotuotettuja elokuvia ja sarjoja, joiden henkilöhahmoja ei ole kuvauksissa ehditty tai vaivauduttu 
avartamaan pintaa syvemmältä, ja sellainen sisältö tyydyttää miljoonapäisten yleisöjen draamannälkää. 
Siitä huolimatta oma näkemykseni on, että tämän taiteenlajin todellisia mestariteoksia yhdistää unohtu-
maton, sydäntä riipaiseva näyttelijäntyö, joka on kuvauksissa saanut ansaitsemansa huomion.

Näyttelijän paikka kuvauksissa on paradoksaalinen: häneltä odotetaan vaivatonta itseilmaisua usein 
vaivalloisissa olosuhteissa ja aikataulupaineessa. Se luonteva läsnäolo, joka katsojista näyttää vaivatto-
malta, on kurinalaisen harjoittelun tulos. Tämä ohjaajan täytyy ymmärtää ansaitakseen näyttelijöidensä 
kunnioituksen silloin kun he kohtaavat haasteita työssään. Harjaantunut näyttelijä voi kukoistaa työym-
päristössä, jossa hänen ammattitaitonsa pääsee oikeuksiinsa. Ohjaaja määrittää elokuvansa näyttelijän-
työn laadun paitsi ohjaustaidoillaan myös roolitusta, tuotannon puitteita ja jälkitöitä koskevilla päätök-
sillään, joten näyttelijäntyön onnistuminen on pitkälti hänen vastuullaan.

Elokuvanteko ei tietenkään ole silkkaa taistelua hankaluuksia ja aikaa vastaan, vaan useimmiten se on 
palkitsevaa työtä ja hauskaa yhdessäoloa. Tuskin elokuva-ala muuten olisi tunnettu suosiostaan työ-
markkinoilla. Mitä ohjaajan ammattitaitoon tulee, ihailen suuresti sellaisia ohjaajia, jotka osaavat auttaa 
näyttelijöitä onnistumaan vaikeimmissakin tilanteissa. Se vaatii ohjaajalta poikkeuksellista intohimoa 
työhönsä.
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