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Kong: Wyspa CzaszkiW KINACH OD 10 MARCA 2017 R.
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Kong: Wyspa Czaszki produkcji Warner Bros. Pictures i Legendary Pictures to wciągający oryginalny film przygodowy w reżyserii Jordana Vogta-Robertsa (Królowie lata), opowiadający o początkach legendy o mitycznym King Kongu. 
Film śledzi losy zespołu badaczy, którzy zapuszczają się w głąb niezbadanej wyspy położonej na Pacyfiku — tak samo pięknej, jak i zdradliwej — nie wiedząc, że wchodzą na teren należący do mitycznego King Konga.

Występują w nim: Tom Hiddleston (Avengers, Thor: Mroczny świat), Samuel L. Jackson (Nienawistna ósemka, Avengers: Czas Ultrona), zdobywczyni Oscara Brie Larson (Pokój, Wykolejona), John Goodman (Transformers: Wiek zagłady, Operacja Argo) oraz John C. Reilly (Strażnicy Galaktyki, Bracia przyrodni). W skład międzynarodowej obsady weszli także: Tian Jing (Police Story: Lockdown), Corey Hawkins (Straight Outta Compton), Jason Mitchell (Straight Outta Compton), John Ortiz (Steve Jobs), Thomas Mann (Piękne istoty), Shea Whigham (Wilk z Wall Street), Toby Kebbell (Ewolucja planety małp) oraz Eugene Cordero (Królowie lata).

Vogt-Roberts reżyseruje film na podstawie scenariusza napisanego przez Maksa Borensteina, Johna Gatinsa, Dana Gilroya i Dereka Connolly’ego. Jego produkcją zajmują się Thomas Tull, Jon Jashni oraz Mary Parent z Legendary. Producentami wykonawczymi są Eric McLeod i Alex Garcia.

W ekipie filmowej znaleźli się: operator Larry Fong (Batman v Superman: Świt sprawiedliwości), scenograf Stefan Dechant (kierownik artystyczny Prawdziwego męstwa i Avatara), montażysta Christian Wagner (filmy z serii Szybcy i wściekli) oraz projektantka kostiumów Mary Vogt (filmy z serii Faceci w czerni). Do tego zespołu dołączyli również nagrodzony Oscarem charakteryzator Bill Corso (Lemony Snicket: Seria niefortunnych zdarzeń, Gwiezdne wojny: Przebudzenie Mocy) oraz koordynator scen kaskaderskich George Cottle (Interstellar, Mroczny Rycerz powstaje). Legendarny King Kong jest przenoszony na duży ekran na niespotykaną dotąd skalę przez Industrial Light & Magic pod wodzą zdobywcy dwóch statuetek Oscara — Stephena Rosenbauma (Avatar, Forrest Gump), pełniącego funkcję specjalisty od efektów wizualnych.
Aby w pełni przenieść widzów na tajemniczą Wyspę Czaszki, reżyser Jordan Vogt-Roberts, aktorzy i ekipa filmowa kręcą zdjęcia na trzech kontynentach przez ponad sześć miesięcy, starając się uchwycić pierwotne krajobrazy na hawajskiej wyspie Oahu, gdzie prace na planie rozpoczęły się w październiku 2015 r., na Złotym Wybrzeżu w Australii, a wreszcie w Wietnamie, gdzie zdjęcia będą realizowane w wielu lokalizacjach, z których kilka nigdy nie zostało pokazanych w filmie.
Warner Bros. Pictures i Legendary Pictures przedstawiają produkcję Legendary Pictures pod tytułem Kong: Wyspa Czaszki. Film będzie rozpowszechniany na całym świecie w 2D, w wybranych kinach w 3D oraz w technologii IMAX od 10 marca 2017 r. przez Warner Bros. Pictures, spółkę Warner Bros. Entertainment.
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INFORMACJE O PRODUKCJI
NIECH ŻYJE KRÓL
Potężny. Ostatni przedstawiciel gatunku. Król Wyspy Czaszki.
King Kong, którego historię po raz pierwszy przeniesiono na duży ekran ponad osiemdziesiąt lat temu, nadal pobudza naszą wyobraźnię. Nadszedł czas, aby przywrócić chwałę najwspanialszemu mitycznemu potworowi wszech czasów. 
„Kong uosabia wszystko, co pozostaje nadal niepoznane i niezwykłe na świecie” — mówi reżyser filmu Kong: Wyspa Czaszki, Jordan Vogt-Roberts. „Dlatego jego historia nigdy nie straci na aktualności”.
Zadanie stworzenia na nowo najpotężniejszej małpy w historii kina ponownie zjednoczyło zespół produkcyjny, który odpowiadał za realizację przeboju Godzilla z 2014 r.
Dla Thomasa Tulla, który wyprodukował film wraz z Mary Parent, Jonem Jashnim i Aleksem Garcią, perspektywa ta była ekscytująca, ale zarazem wymagająca niesamowitego wysiłku. „Chcieliśmy stworzyć nowe, świeże podejście do tej historii” — zdradza Tull. „Jako że sami jesteśmy fanami Konga, najistotniejszym aspektem było dla nas zachowanie kluczowych elementów tej postaci, które przemawiały do wielu ludzi na całym świecie, i ukazanie ich przez pryzmat epickiej przygody, która dostarczy widzom rozrywki na najwyższym poziomie i będzie stanowiła pełne akcji widowisko z potworem w roli głównej”. 
Legenda i reprezentacje rysunkowe Konga nadal poruszają głębokie, a zarazem szalenie zróżnicowane struny w kolejnych pokoleniach fanów. „Konga definiuje wiele cech — jego wielkość, siła, zwierzęca natura, ale także serce i głębia duszy” — zauważa producentka Mary Parent. „Wpisuje się w nasze naturalne pokrewieństwo z innymi naczelnymi, a jego gesty i wyraz twarzy są o wiele bardziej ludzkie niż prawdziwych naczelnych, co zawsze odróżniało Konga od innych potworów. Mimo że to przerażający drapieżnik trudno mu nie kibicować. Pod pewnymi względami to bardziej klasyczny romantyczny bohater, niż czarny charakter”.
Kong to legendarny ekranowy twardziel, który nadal przemawia, jak każdy przejaw gniewu natury, do naszych pierwotnych instynktów. „Kong uosabia wewnętrzną walkę między naszym cywilizowanym ja a obszarem w naszej podświadomości, który nadal ma niezwykle realistyczne poczucie istnienia czegoś większego. Jak pogodzić ze sobą cechy tego olbrzyma, który jest jednocześnie reprezentacją przerażającej siły natury i wrażliwą istotą o inteligencji różniącej się od naszej, ale nie mniej wyrafinowanej?” — zastanawia się aktor Tom Hiddleston.
King Kong został pierwotnie stworzony przez rewolucyjnego specjalistę od efektów specjalnych Willisa H. O’Briena i rzeźbiarza Marcela Delgado, aby stał się zagadkową główną postacią i niekwestionowanym centralnym elementem przełomowego klasyka King Kong Meriana C. Coopera i Ernesta B. Schoedsacka z 1933 r., stanowiącego oszałamiającą kombinację Pięknej i Bestii, niebezpiecznych przygód i gigantycznych potworów, które szokowały i wprawiały w zachwyt miliony widzów na całym świecie. Obraz wyświetlano przed kompletem publiczności w kulminacyjnym momencie Wielkiego Kryzysu. Bił rekordy popularności w kolejnych dekadach przy okazji premier nowych wersji i pokazów w telewizji. To pierwszy w historii przebój kasowy, w którym główną rolę odgrywały efekty wizualne, a także milowy krok w kontekście filmów o potworach. Był przerabiany, parodiowany i rozwijany na ekranach każdej wielkości. Kong wpisał się też do kanonu popkultury, stając się inspiracją dla wszystkich jej przejawów — od gier wideo, przez hip-hopowe teksty piosenek, do prac dyplomowych. Doprowadził do powstania niezliczonych ilości figurek, modeli, zabawek i gier. 
Prowokujący upadek Konga z iglicy Empire State Building jest jedną z legendarnych scen filmowych wszech czasów. Jednak dla fanów, a Tull mieni się jednym z nich, jego prowokacyjna geneza pozostaje Świętym Graalem wszystkich historii tego rodzaju. W zasadzie postawiony przez niego dawno temu cel stworzenia MonsterVerse XXI wieku nie zostałby zrealizowany w całości bez tej produkcji. Producenci zatrudnili scenarzystów Dana Gilroya, Maksa Borensteina i Dereka Connolly’ego, aby napisali scenariusz na podstawie pomysłu Johna Gatinsa. „Jednym z najbardziej fascynujących elementów mitu Konga jest Wyspa Czaszki, miejsce egzystencji najbardziej egzotycznych i śmiercionośnych przedstawicieli łańcucha pokarmowego, jakich można sobie wyobrazić. Kong znajduje się na jego szczycie, trzymając wszystkich na dystans. W tym filmie chcieliśmy się skupić właśnie na tej części legendy. Nasi bohaterowie nie zabierają Konga z wyspy. Tym razem to oni muszą przetrwać na jego terytorium” — twierdzi Tull.
Ta perspektywa napawa entuzjazmem Samuela L. Jacksona, który wciela się w rolę ppłk. Prestona Packarda, samca alfa wśród bohaterów filmu. „Chcemy zobaczyć Konga w otoczeniu tak ogromnym i spektakularnym jak on sam” — mówi legenda ekranu. „Wiemy, że żyje w dżungli, ale jakie inne stworzenia ją zamieszkują? Co takiego pozwala mu egzystować na tej wyspie? Czy istnieje więcej takich istot, czy jest wybrykiem natury? Dowiadujemy się, że kiedyś był częścią stada, które zostało wytępione przez coś obecnego na wyspie. Teraz pełni rolę strażnika, utrzymującego równowagę sił”.
Za sprawą filmu Kong: Wyspa Czaszki, a wcześniej Godzilli, zespół produkcyjny kładzie podwaliny świata, w którym potwory te koegzystują, świata osadzonego w naszych realiach, ale pozwalającego na istnienie GNOL-i (Gigantyczny Niezidentyfikowany Organizm Lądowy w żargonie „MonsterVerse”). Jednak realizacja tego przedsięwzięcia oznaczała nie tylko powiązanie tych dwóch legendarnych filmowych mitologii, ale także scalenie dwóch różnych ram czasowych. 
Kluczem do rozwiązania tego problemu okazał się przełomowy pomysł Vogta-Robertsa, początkującego filmowca z zaledwie jednym filmem w swoim dorobku — uznanym przez krytyków niezależnym hitem Królowie lata. „Historia naszego Godzilli opiera się na założeniu, że próby jądrowe w 1954 r. wcale nie były próbami. W rzeczywistości rząd usiłował coś zabić. Jordan wpadł na pomysł, aby osadzić akcję filmu w latach 70. XX wieku, co z miejsca wprawiło w ruch naszą wyobraźnię. Nie dość, że MonsterVerse doskonale wpisuje się w klimat lat 70., to jest to bogaty okres pod kątem historycznym, co mogliśmy wykorzystać. Pozwoliło nam to przedstawić ultrarealistyczny konflikt zbrojny i gigantyczne potwory w jednym filmie” — zdradza producent Alex Garcia.
Dla Vogta-Robertsa King Kong był początkiem jego życiowej fascynacji filmem. „King Kong zajmuje zasłużone miejsce w historii kinematografii. Kiedy obejrzałem po raz pierwszy wersję z 1933 r., mój mózg kipiał od niekończących się inspiracji” — mówi. „Był to pierwszy obraz, który przenosił widzów do nieznanego świata dziewiczej natury. Mimo że znajdował się na naszej planecie, widzieliśmy rzeczy, których nie powinno tam być”. 
Pochodzący z Detroit reżyser, który sam siebie określa jako „nerda”, wychował się na mieszance filmów o potworach, wakacyjnych hitów i gier wideo. Odkryte przez niego kino lat 70. XX wieku stało się dla niego drogowskazem wskazującym, w jakim kierunku powinien podążać jako reżyser. Mimo że odważne, krzykliwe i zaangażowane społecznie filmy tamtego pokolenia powstały na długo przed jego urodzeniem, przemawiały w bezpośredni sposób do jego współczesnych doświadczeń i wrażliwości. „Lata 70. XX wieku to swego rodzaju czarne lustro naszego współczesnego świata” — zauważa. „Wszystko, co się wtedy działo — skandale polityczne, niepokoje społeczne, wojny dzielące społeczeństwo, nieufność wobec rządu, jest odzwierciedleniem obecnych wydarzeń. Jednocześnie lata 70. XX wieku były w zasadzie ostatnim okresem, kiedy nauka i mity mogły jeszcze współistnieć. Później powoli niszczyliśmy to, co niepoznane”. 
Zderzając zaginiony świat potworów stworzony przez Coopera i Schoedsacka z ogarniętą chaosem erą helikopterów, napalmu i rock’n’rolla, aby następnie rzucić widzów w wir walki, Vogt-Roberts chciał ukazać całą potęgę i doniosłość Konga współczesnym widzom. „Chcę, aby ten film zmusił widzów do opuszczenia strefy komfortu i pozwolił im przeżyć zapierającą dech w piersiach pierwotną przygodę, inną niż wszystko, co widzieli do tej pory. Jestem prawie pewien, że nie zobaczycie gigantycznego człekokształtnego stworzenia uderzającego w helikopter Huey w żadnym innym filmie, ale właśnie taki film chciałem zobaczyć” — uśmiecha się. 
Przeniesienie historii z lat 30. XX wieku do czasów bardziej współczesnych, ale nie obecnych, doskonale pasowało do tematyki, którą filmowcy poruszali już wcześniej. „To świat przed pojawieniem się tyranii globalnych satelitów, niemal całkowitej inwigilacji i przeciążenia informacyjnego. Nie mieliśmy złudzeń, jak ma to miejsce obecnie dzięki internetowi, telefonom komórkowym i nawigacji GPS, że wiemy wszystko o świecie, w którym przyszło nam żyć. Czasy, w których rozgrywa się akcja filmu, dały nam również niepowtarzalną możliwość rozwinięcia wątku Konga w kontekście wojny i tendencji ludzkości do niszczenia tego, czego nie rozumie” — twierdzi Hiddleston, który zgodził się zagrać pozbawionego złudzeń weterana z jednostki SAS, kapitana Jamesa Conrada, zanim jeszcze projekt miał reżysera.
Dla Brie Larson, która wciela się w postać reporterki wojennej, Mason Weaver, taka dynamika dała aktorom duże pole manewru pod kątem poszukiwania potworów. „Dla mnie historia ta jest alegorią zwierzęcej natury, która drzemie w każdym z nas” — zauważa. „Obecnie jesteśmy bardzo oddaleni od tej części naszej osobowości. Czujemy przemożną potrzebę zapanowania nad nią w każdy możliwy sposób. Wpływa to również na sposób, w jaki obcujemy z otoczeniem — jak traktujemy i chronimy środowisko naturalne oraz jak się zachowujemy w stosunku do innych ludzi”.
Rok 1973 zapisał się w historii nie tylko jako data zakończenia wojny w Wietnamie, ale także jako rok rozpoczęcia realizacji programu Landsat, w ramach którego NASA zaczęła tworzyć mapę Ziemi widzianej z kosmosu. Dało to filmowcom wiarygodny punkt odniesienia dla odkrycia egzotycznego domu Konga. „Wyspa Czaszki to jednak miejsce, w którym ludzka arogancja może okazać się zgubna w skutkach, jeśli nie przemyśli się dobrze swoich działań” — twierdzi producent Jon Jashni.
Mimo że Kong jest panem wyspy, zdecydowanie nie należy do czołówki najbardziej brutalnych czy przerażających stworzeń, które ją zamieszkują. „Wyspa Czaszki była całkowicie odcięta od reszty świata i podążała zgodnie z własną niepowtarzalną i przedziwną ścieżką ewolucji” — mówi Garcia. „To przepiękny, ale zarazem najbardziej niebezpieczny ląd na Ziemi, zamieszkany przez stworzenia niespotykane nigdzie indziej. To nie miejsce dla ludzi, a sama ich obecność na wyspie wpłynie w istotny sposób na jej delikatny ekosystem”.
Vogt-Roberts zagłębił się w proces opracowywania dramatycznych zmian w atmosferze panującej na wyspie i jej charakterze, a także wpływie, jaki na bohaterów i podejmowane przez nich decyzje wywołują mieszające się ze sobą uczucia zachwytu i przerażenia. „Jedną z najbardziej niezwykłych rzeczy, których udało nam się dokonać jako ludziom, było wyeliminowanie istot ludzkich z łańcucha pokarmowego” — zauważa. „Nasi bohaterowie przybywają na Wyspę Czaszki, zakładając, że ich miejsce w świecie zewnętrznym jest z góry określone. Nagle okazuje się, że nie ma to żadnego znaczenia, bo znowu stanowią jedno z ogniw łańcucha pokarmowego. Chciałem się dowiedzieć, jak na to zareagują. Kto się załamie? Kto stanie się silniejszy? Do jakich podziałów dojdzie?”
„Pytania te stanowią centralny element, wokół którego zbudowano fabułę filmu” — dodaje reżyser. „Bardzo podoba mi się idea przeniesienia kilku postaci, które uszły z życiem z wojny w Wietnamie i aktualnie nie wierzą w nic albo nie do końca wiedzą, gdzie jest ich miejsce na Ziemi, na tę mistyczną wyspę. Kong nie jest w naszym filmie tylko gigantyczną małpą. To nie jest opowieść o odwiecznej walce człowieka z naturą. Właśnie dlatego nasz Kong będzie największym stworzeniem w historii Hollywood. Chcę, aby widzowie poczuli, jak to jest spojrzeć do góry i zobaczyć ponad 30-metrową świadomą i rozwścieczoną istotę, która nad nimi góruje”.
Film Kong: Wyspa Czaszki postawi widzów twarzą w twarz z gigantycznym uosobieniem potęgi i niczym nieskrępowanej siły. Ogromna postać Konga to nie jedyna zmiana, o którą pokusili się twórcy filmu. „Kong jest jeszcze młody, kiedy widzimy go w filmie. Nadal dorasta do pełnienia roli przywódcy. Natomiast na wyspie roi się od o wiele bardziej krwiożerczych stworzeń, takich jak Czaszkołazy, które zabiły jego przodków i doprowadziły do tego, że jest ostatnim przedstawicielem swojego gatunku. Właśnie dlatego ten fragment mitologii jest tak fascynujący. Kong to niezwykła postać, a do tego teraz staje przed walką, która nada kierunek jego dalszemu życiu — walką o należną mu pozycję Króla Wyspy Czaszki” — wyjaśnia Parent.
Zadanie przeniesienia współczesnych widzów na Wyspę Czaszki wymagało od aktorów i pozostałych członków ekipy filmowej odwiedzenia jednych z najpiękniejszych i najbardziej egzotycznych miejsc na świecie, które kiedykolwiek zostały pokazane na ekranie. „Kiedy przenosi się na ekran mit nie jako symbol, ale stworzenie z krwi i kości, kluczowe jest umieszczenie go w autentycznym, rzeczywistym środowisku, które tętni życiem. Dlatego kolosalne znaczenie miał fakt realizacji zdjęć w miejscach, w których aktorzy mogli faktycznie wejść w kontakt z naturą, zamiast grać na tle zielonego ekranu. Chcę, aby patrząc na ekran, widzowie mówili: »Myślę, że to mogło istnieć naprawdę.«” — zdradza Vogt-Roberts. 
Zdjęcia do filmu Kong: Wyspa Czaszki były realizowane na trzech kontynentach, w tym w Australii, na Hawajach i w Wietnamie, aby nakręcić ujęcia, które później zostały połączone, tworząc nieznany dotąd świat. To pierwszy wysoko budżetowy film kręcony na tak dużą skalę w Wietnamie. W związku z tym cały proces stanowił złożoną operację logistyczną, mającą na celu udostępnienie dziewiczych terenów w północnym Wietnamie na potrzeby produkcji oraz zabezpieczenie środowiska naturalnego przed okresem realizacji zdjęć, w jego trakcie i po jego zakończeniu.
Aby ponownie przenieść na ekran legendarnego tytułowego bohatera filmu, Vogt-Roberts zebrał ekipę jednych z najlepszych filmowców, którzy tworzyli nowatorskie projekty i efekty wizualne oraz podnosili poprzeczkę w zakresie cyfrowego generowania postaci. 
Kong: Wyspa Czaszki to dopiero drugi film Vogta-Robertsa, i na razie kręcony przez niego z największym rozmachem, ale reżyser nie czuł presji. „Podczas tej epickiej podróży kierowałem się chęcią stworzenia widzom na tyle autentycznych przeżyć, które pozwolą wpuścić mity i tajemnice do ich życia. Mimo że kręcimy zupełnie nowy film z całkiem inną fabułą... to nadal jest King Kong” — twierdzi.
NIE BĘDZIEMY MILE WIDZIANI
OBSADA
Twórcy zebrali gwiazdorską obsadę, której członkowie wcielili się w bardzo różniących się od siebie bohaterów filmu, wyznaczając każdemu z nich indywidualną drogę na Wyspie Czaszki. W głównych rolach wystąpili Tom Hiddleston, Samuel L. Jackson, John Goodman, Brie Larson i John C. Reilly. Obsadę uzupełnili: Jing Tian, Toby Kebbell, John Ortiz, Corey Hawkins, Jason Mitchell, Shea Whigham, Thomas Mann oraz Marc Evan Jackson.
„Chciałem opowiedzieć ludzką historię, rozgrywającą się pośród tego całego widowiska. Miałem szczęście, że mogłem współpracować z tak niesamowicie utalentowanymi i oddanymi sprawie aktorami jak moi partnerzy, realizujący ze mną to zadanie” — stwierdza Vogt-Roberts. „Aktorzy dali z siebie wszystko. Nie bali się improwizować, dzięki czemu film stoi na jeszcze wyższym poziomie. Starali się w pełni przekazać humor, przerażenie albo autentyzm każdej sceny”.
„Jordan tworzył ten film w bardzo odważny, śmiały i oryginalny sposób. Miał wzgląd na wszystkich aktorów” — mówi Hiddleston. 
„Nic nie jest w stanie wyprowadzić go z równowagi. Miał na swoich barkach ciężar nakręcenia tej ogromnej produkcji, a podszedł do tego zadania, jakby pracował nad filmem kina niezależnego. Pozwolił nam redefiniować różne rzeczy i eksperymentować z nowymi pomysłami, a ma to duże znaczenie w przypadku takiego filmu” — dodaje John C. Reilly, który gra rolę rozbitka Hanka Marlowa.
Film Kong: Wyspa Czaszki rozpoczyna się w 1973 r., kiedy wszystko zaczyna się zmieniać, wojny są przegrywane, a stare poglądy i przekonania giną w ogniu artyleryjskim i wybuchach napalmu przy dźwiękach rock’n’rolla. Ludzkość posiadła i opanowała każdy metr kwadratowy znanego jej świata, a NASA wystrzeliła w kosmos samotnego satelitę, aby wytropić to, co jeszcze pozostało nieodkryte, robiąc zdjęcia planety z kosmosu pierwszy raz w historii. 
Kiedy Landsat 1 wykrywa silne zakłócenia geotermalne na Południowym Pacyfiku, jego soczewki i czujniki wychwytują przesłonięty przez nie stały ląd. Dla NASA wyspa w kształcie czaszki to tylko kolejna kupa piachu... znana jedynie z liczby statków i samolotów, które zaginęły w jej pobliżu. 
Tylko agent organizacji Monarch — Bill Randa, grany przez Johna Goodmana, podejrzewa, co ukrywało się tam przez całe stulecia. Organizacja Monarch, którą utworzono w połowie lat 50. XX wieku jako odpowiedź rządu na „próby” z bronią jądrową przeprowadzane na atolu Bikini — a dokładniej, na cel tych prób, w kolejnych dziesięcioleciach stopniowo traciła rację bytu. Na początku lat 70. XX wieku organizacja, którą Thomas Tull nazywa „CIA MonsterVerse”, istnieje tylko dzięki przekonaniu Randy, że trzeba odnaleźć każdego GNOL-a, aby one nie znalazły nas pierwsze. A satelita Landsat właśnie przesłał na Ziemię zdjęcia, będące jego najlepszą okazją na zdobycie dowodu, którego potrzebuje, aby kontynuować poszukiwania.
„Randa szukał Wyspy Czaszki przez 30 lat” — wyjaśnia Goodman. „Z niewielką pomocą administracji Nixona zbiera zespół, z którym wyrusza na misję Landsat, rzekomo aby szukać rzadkich pierwiastków i innych bogactw naturalnych, jakie uda im się znaleźć pod powierzchnią wyspy. A przynajmniej to właśnie zakomunikował ludziom” — chichota. 
Geolog, którego rekrutuje wprost z Uniwersytetu Yale, właśnie napisał kontrowersyjną, choć opartą na solidnych podstawach naukowych, pracę na temat teorii pustej Ziemi przez niektórych uznawanej za teorię spiskową. „Houston w inteligentny sposób napisał pracę o teorii pustej Ziemi, ale dla niego to tylko teoria. Jest sceptyczny. Szczerze mówiąc, myśli pewnie, że Randa jest stuknięty, ale będąc młodym czarnoskórym chłopakiem w latach 70. XX wieku, traktuje tę misję jako szansę na zrobienie kariery” — mówi Corey Hawkins, który wciela się w postać Houstona Brooksa, absolwenta uczelni należącej do Ivy League.
Błyskotliwa biolożka San, której obiecująca praca, polegająca na śledzeniu anomalii w brazylijskiej dżungli, natychmiast zwróciła uwagę Randa, już wcześniej zasiliła szeregi organizacji Monarch. „San badała istnienie tych stworzeń poprzez swoją pracę i od początku ma świadomość tego, co mogą znaleźć na Wyspie Czaszki. Mimo różnego pochodzenia Brooks i San stanowią świetny zespół i pomagają sobie podczas tej podróży. Corey jest niezwykle utalentowanym aktorem, dzięki czemu relacja między tymi postaciami jest bardzo naturalna” — twierdzi obsadzona w tej roli Jing Tian.
Oboje młodzi aktorzy cieszyli się z możliwości współpracy z weteranem aktorstwa, Johnem Goodmanem. „Nie bał się podjąć żadnego wyzwania” — wspomina Hawkins. „W czasie realizacji zdjęć wspinaliśmy się na wzgórze. Spytałem, dlaczego też to robi. A on odpowiedział: »Bo nigdy wcześniej tego nie robiłem.«”.
Podczas gdy zespół Landsat przygotowuje się do w ich mniemaniu podręcznikowej ekspedycji badawczej, mającej na celu dokonanie oceny dokładności satelitów, Randa szykuje się na przygodę, która może kosztować życie każdego z nich. Aby nie zgubić się na wyspie i prawidłowo odczytywać surowy, dziewiczy teren, a także znaleźć to, co w jego mniemaniu ją zamieszkuje, potrzebują tropiciela. A on wie, gdzie znaleźć najlepszego z najlepszych — w jednej z szulerni w Sajgonie, gdzie przesiaduje ze wzrokiem wbitym w karty.
Tom Hiddleston gra rolę kapitana Jamesa Conrada, byłego agenta misji specjalnych SAS, którego sam aktor opisuje jako „w pewnym sensie zaginionego w Azji, skąd nie chce lub nie może wrócić do domu, kiedy odnajduje go Randa”. 
Niemniej jednak, jego życiorys nadal robi wrażenie. W czasie wojny wietnamskiej szkolił zarówno amerykańskie, jak i południowowietnamskie oddziały w zakresie prowadzenia działań wojennych w dżungli. Był wysyłany w dziki i pustoszony przez wojnę teren, aby odnaleźć i wyprowadzić z dżungli zaginionych żołnierzy. „Zawsze fascynowali mnie ludzie, którzy potrafią przetrwać w skrajnie trudnych warunkach przyrody. Taki właśnie jest Conrad” — mówi Hiddleston.
Aktor, który otrzymał rolę w filmie Kong: Wyspa Czaszki półtora roku przed rozpoczęciem realizacji zdjęć, miał czas na zebranie informacji i odkrycie mało znanego aspektu tej wojny, w oparciu o który zbudował postać tego pozbawionego złudzeń amatora mocnych wrażeń. „Anglia nigdy oficjalnie nie przystąpiła do wojny. Jednak szukając innych faktów na ten temat, odkryłem, że Brytyjskie Siły Specjalne były potajemnie wysyłane do Kambodży lub Indonezji, aby szkolić Amerykanów i Południowych Wietnamczyków ze względu na swoje doświadczenie w prowadzeniu działań wojennych w dżungli” — wyjaśnia aktor. „Cieszyłem się z możliwości współpracy z Jordanem i producentami podczas procesu kształtowania tej postaci i ustalania miejsca, w jakim się znajdował w momencie wyruszenia na misję, która postawi pod znakiem zapytania wszystko, w co wierzy lub nie wierzy”.
Podobnie jak Conrad Mason Weaver jest kolejną outsiderką, która dołącza do zespołu. Jednak między nimi jest jedna zasadnicza różnica. „Weaver nie dostała propozycji wyjazdu na wyspę. Udało jej się zamydlić oczy kilku osobom, aby dostać się do zespołu, ponieważ czuje, że chodzi tu o coś więcej niż powszechnie wiadomo” — wyjaśnia portretująca tę postać Brie Larson.
Chociaż Weaver nawiązuje wyjątkową więź z Kongiem, to nie księżniczka czekająca na ratunek ani klasyczna Piękna dla Bestii, którą jest Kong. Weaver, potrafiąca poradzić sobie w życiu reporterka śledcza, wylatuje na misję po powrocie z jednych z najniebezpieczniejszych stref walki i punktów zapalnych na froncie wojennym. „Cieszy się z trudem zdobytą reputacją osoby, która nie zna strachu i nie cofnie się przed niczym, aby obnażyć prawdę” — zapewnia Larson. „Z powodu swojej pasji często wpadała w tarapaty, ponieważ wiele wydawnictw, a także osób uchwyconych w jej obiektywie, nie pała tak wielką chęcią naświetlenia ciemnej strony wojny. Inny wymiar tej postaci wiąże się z faktem, że w latach 70. XX wieku pole walki było zdominowane przez mężczyzn. Dzięki tej bohaterce możliwe stało się złożenie hołdu kobietom, które naprawdę wykonywały ten zawód w tamtych czasach, i tym, które wykonują go dziś”.
Weaver, która mówi o sobie „fotograf antywojenny”, nie nosi broni, a celuje do ludzi tylko obiektywem swojego wiernego aparatu marki Leica. Larson sama zajmowała się fotografią, wiedziała więc, czego się spodziewać, decydując się na udział w projekcie. Dodatkowo została ekspertem od zabytkowych aparatów fotograficznych. „Robiłam dużo zdjęć na planie i naprawdę zaczęłam widzieć świat oczami Weaver” — mówi. „Starasz się uchwycić chwilę w natłoku innych chwil, przez co zaczynasz postrzegać ludzi zupełnie inaczej”.
Dzięki temu, że Randa używa swoich wpływów w Waszyngtonie, nagle się okazuje, że misja sporządzenia mapy wyspy położonej na Południowym Pacyfiku ma status priorytetowy, otrzymała wysokie dofinansowanie i pełne wsparcie wojskowe. „Landsat nigdy nie miał dostępu do tego rodzaju zasobów” — mówi John Ortiz, który wciela się w postać kierownika zespołu badawczego Landsat, Victora Nievesa. „To zdecydowanie sprawia, że zaczynają zadawać pytania o prawdziwy powód zaangażowania organizacji Monarch w wyprawę... i nie są na niego przygotowani”.
Jednostką wojskową prowadzącą rozpoznanie wyspy z powietrza dowodzi ppłk Preston Packard, który dumnie służył krajowi w Wietnamie w przekonaniu, że tę wojnę uda się wygrać. Niestety rząd USA miał na ten temat odmienne zdanie. Kiedy Packard dostaje propozycję towarzyszenia ekspedycji Landsat, otrzymuje informację, że to możliwość łatwego zarobku dla jego doświadczonej eskadry zwanej Podniebnymi Diabłami (ang. Sky Devils). To ma być misja typu: zawieź-przywieź-jedź do domu. Bułka z masłem. 
„Packard cieszy się, że jego ludzie wrócą bezpiecznie do domu, ale przyjmuje tę propozycję, aby mogli polecieć razem ostatni raz, zanim nadejdzie czas pożegnań. Ludzie mówią, że przegraliśmy wojnę, a on — że po prostu zostawiliśmy ją za sobą. Chce, aby jego żołnierze czuli się zwycięzcami. Postrzega tę misję jako okazję do wykazania się przez nich bohaterstwem i powrotu do domu przynajmniej z namiastką zwycięstwa” — opowiada Samuel L. Jackson, który wciela się w rolę zaprawionego w boju żołnierza.
Trzon lojalnej i nieustępliwej eskadry Podniebnych Diabłów Packarda stanowią postaci grane przez Toby’ego Kebbella, Jasona Mitchella, Sheę Whighama, Thomasa Manna i Eugene’a Corderę. Vogt-Roberts sam wybrał tę grupę, aby odzwierciedlała autentycznych mężczyzn i chłopców wysyłanych na wojnę, którzy być może już nigdy nie wrócili do domu z Wietnamu. „Pochodzili ze wszystkich środowisk, byli zarówno młodzi, jak i starzy. Wybrani przeze mnie aktorzy wnieśli dużo autentyzmu w kontekście ludzkiego wymiaru wojny” — mówi reżyser.

Poza przygotowaniem fizycznym i wojskowym członkowie obsady mieli okazję spędzać czas z rzeczywistymi weteranami różnych wojen, w tym wojny w Wietnamie. „Ogólnie rzecz biorąc, mam twarz dziecka. Pamiętam, że kiedy rozmawiałem z Jordanem po raz pierwszy, myślałem: »To przecież niemożliwe, żebym mógł zagrać pilota w Wietnamie.«” — wspomina Mitchell, grający chorążego Glena Millsa, młodego dowcipnisia wśród Podniebnych Diabłów. „Prawda jest taka, że wielu z tych pilotów miało 19–20 lat. Świadomość, że ci chłopcy byli tacy młodzi, dodała nowy wymiar strachu i odwagi do portretowanej przeze mnie postaci Millsa, za pośrednictwem której chciałem oddać im hołd”. 
„Mówili nam: »Jeśli jesteś pilotem śmigłowca, każdy cieszy się na twój widok. Jesteś dosłownie jedyną osobą w całej armii, którą wszyscy — z wyjątkiem wrogów — witają z uśmiechem. Przybywacie z odsieczą.« Słowa te dodały nam odwagi i pozwoliły naprawdę zrozumieć, kim były Podniebne Diabły. Mieliśmy szczęście, że udało nam się porozmawiać z tymi ludźmi” — dodaje Kebbell, który wciela się w rolę zaufanego towarzysza broni Packarda, majora Jacka Chapmana.
Aby zespolić oddział aktorzy spędzali ze sobą możliwie dużo czasu na etapie produkcji — powtarzając swoje sceny, improwizując lub po prostu przebywając w swoim towarzystwie. „Myślę, że naprawdę poczuliśmy tę braterską więź” — twierdzi Cordero, portretujący sierżanta Joe’ego Relesa. „Chodzi o zżycie się ze sobą na zasadzie: »Czasami naprawdę mnie wkurzasz.«; »Zawsze będę cię kochać.«, a wreszcie, kiedy to naprawdę ma znaczenie: »Nic lepszego cię nie spotkało!«. Każdy staje się twoim młodszym bratem. Z tymi kolesiami nie było to trudne”. 
Frachtowiec Athena z wybuchową mieszanką złożoną z zespołu Landsat, naukowców z organizacji Monarch, Podniebnych Diabłów i dwójki wolnych strzelców — Weaver i Conrada, na pokładzie podpływa tak blisko celu ich wyprawy, na ile pozwalają na to względy bezpieczeństwa. Podpływając bliżej, frachtowiec ryzykowałby wciągnięcie przez zdradliwe podwodne rafy i znajdującą się przed nim kłębiącą się czarną ścianę burzowych chmur, pyłu i sił magnetycznych. Niezrażony tym Packard wydaje rozkaz do ruszenia naprzód, po czym cała grupa odlatuje z frachtowca w zaaranżowanej formacji helikopterów Huey. 
Po drugiej stronie chmur ich oczom ukazuje się olśniewający, dziewiczy, pierwotny Eden. Wszyscy zamierają w zachwycie... do momentu zrzucenia ładunków sejsmicznych, które pogrążają ten rajski krajobraz w morzu ognia. 
Ludzka ingerencja w ekosystem Wyspy Czaszki została rozpoczęta. 
I napotkała opór w postaci jej gigantycznego i niewiarygodnie silnego strażnika. 
Nawet Randa się tego nie spodziewał. „Nigdy nie widział czegoś takiego jak Kong” — przyznaje Goodman. „Nie są w stanie poskromić go z pomocą technologii ani zaślepić go nauką, więc dochodzi do konfliktu”.
Packard patrzy z przerażeniem, jak „Kong po kolei niszczy wszystkie helikoptery, zabijając większość jego ludzi” — mówi Jackson. „Biorąc pod uwagę, że nie stracił nikogo w Wietnamie i to, jakim jest wojownikiem, nie podda się tak łatwo. Jako że podjął się wykonania tego zadania, a teraz ma jeszcze na rękach krew swoich ludzi, Kong staje się jego naturalnym wrogiem”.
Jednak Conrad zdaje sobie sprawę z tego, że są w mniejszości. „Dostrzega w Kongu potęgę natury, a doświadczenie zdobyte z dala od cywilizacji nauczyło go, że stawianie oporu nie ma sensu” — zauważa Hiddleston. „To jak wołanie w czasie huraganu. Pewna doza pokory jest tu konieczna. Conrad chwyta to w lot w sposób, którego Packard, z całym swoim orężem wojennym, być może nie rozumie. Jednak w czasie tej misji nawet niemałe doświadczenie i wiedza Conrada przegrywają w zestawieniu z czymś nowym — czymś pierwotnym i potężnym”.
Zdziesiątkowani, pozostawieni własnemu losowi na zgliszczach tego, co jeszcze niedawno było helikopterami, i podzieleni ocalali członkowie ekspedycji muszą poradzić sobie z tym, co zobaczyli. „Powtarzamy sobie, że jesteśmy panami naszego świata” — zastanawia się Vogt-Roberts. „Jednak patrząc na to stworzenie, można tylko pogodzić się z faktem, że widzi się siłę wyższą. Sami będą musieli zadecydować, czy ją zaakceptują, będą z nią walczyć, czy po prostu skupią się na przetrwaniu”.
„Wszyscy bohaterowie stają twarzą w twarz z tym samym stworzeniem, ale w miarę upływu czasu ich podejście do Konga zaczyna ewoluować w zupełnie odmiennych kierunkach — od chęci dominacji do próby nawiązania z nim więzi i uczucia empatii. Kong to coś więcej niż siła natury — on jest naturą. Wydaje nam się, że możemy ją poskromić, ale niezależnie od tego, jak bardzo będziemy się starali, natura zawsze wygrywa” — przyznaje mu rację Larson.
Podobnie jak Kong Packard też dysponuje siłą, z którą należy się liczyć... tyle że nie ma to nic wspólnego z naturą. 
Tworzący odrębną grupę od żołnierzy Weaver i Conrad, wraz z naukowcami z organizacji Monarch i jednym z żołnierzy Packarda — chorążym Regiem Slivkiem, szukają ocalałych Podniebnych Diabłów i kierują się w stronę ich jedynej szansy na ucieczkę — ustalonego wcześniej miejsca odlotu położonego po północnej stronie wyspy. „Slivko, który został rozdzielony ze swoją jednostką, a teraz ruszył w drogę z ludźmi o poglądach diametralnie różniących się od podejścia Packarda, na pewno zaczyna myśleć inaczej niż jego bracia. W pewnym sensie to jeszcze dzieciak, dlatego nie potrafi ukryć swojego zachwytu i przerażenia” — mówi Mann obsadzony w roli Rega Slivki.
Chociaż bohaterowie ci są jedynymi intruzami na Wyspie Czaszki, nie są jedynymi ludźmi. Grupa, która w napięciu wyczekuje pojawienia się kolejnych powodów do zachwytu lub strachu skrywanych przez wyspę, jest zupełnie osłupiała, kiedy jej członkowie zostają po cichu otoczeni przez wojowników z tubylczego plemienia Iwi. 
Następnie, ku ich bezmiernemu zaskoczeniu, pojawia się przed nimi przyjazna, i zdecydowanie amerykańska, twarz — Hank Marlow grany przez Johna C. Reilly’ego. Marlow, który był pilotem myśliwca w czasie II wojny światowej, wylądował awaryjnie na Wyspie Czaszki 28 lat temu. Od tamtej pory żyje tam, nie ustając w wysiłkach, aby wrócić do żony i syna, którego nigdy nie poznał. „Hank Marlow to fantastyczna postać” — twierdzi Reilly. „To człowiek, dla którego czas się zatrzymał, a przebywanie na wyspie przez tyle lat odcisnęło tez swoje piętno na jego umyśle. Praktycznie od 20. do 50. roku życia był odcięty od wszystkiego, co znał. Ja bym zwariował po pół roku, nie mówiąc o 28 latach. Hank prawdopodobnie postradał zmysły, odzyskał rozum i znowu go stracił ładnych parę razy”.
Jednak nie zaczynał tej przygody w pojedynkę. Po uwikłaniu się w gwałtowne starcie powietrzne z japońskim pilotem myśliwca ostatecznie Marlow i pilot wroga — Gunpei Ikari grany przez Miyavi, wdają się w walkę wręcz na śmierć i życie. Wszystko ulega zmianie, kiedy stają twarzą w twarz z siłą większą niż wszystko, co do tej pory widzieli — Kongiem. „Ci dwaj kolesie spotykają się jako zdeklarowani wojownicy, którzy chcą się wzajemnie wykończyć, a po 28 latach dowiadujesz się, że stało się coś tak pięknego” — wyjaśnia Reilly. „Wznieśli się ponad wojenne podziały i zostali braćmi”.
Marlow zasymilował się z tubylcami najlepiej jak potrafił i za ich pośrednictwem zaczął rozumieć Konga. „Plemię Iwi żyje na Wyspie na zasadzie symbiozy” — zdradza Vogt-Roberts. „Jego członkowie rozumieją znaczenie Konga. Jeśli go zabraknie, na wyspie istnieją siły, które powstaną i zniszczą równowagę między pokojem i całkowitym unicestwieniem”.
„Kong żyje na ziemi, a diabły pod jej powierzchnią. Kong jest jedynym stworzeniem, które potrafi je powstrzymać, co pozwala żyć w zgodnie kilku innym siłom zamieszkującym wyspę. Według członków plemienia Iwi Kong jest bogiem” — dodaje Reilly.
Ostrzeżenie Hanka o integralnej roli Konga na wyspie, czy nawet jego świętości, doprowadza do eskalacji wiszącego w powietrzu konfliktu między, zgodnie z nomenklaturą Goodmana, „samcami alfa wyspy”, czyli Packardem, Conradem i samym Kongiem. Kiedy jednostka Packarda spotyka się z grupą Conrada, staje się jasne, że dowódcę eskadry pochłania niesłabnąca żądza zemsty, która pozostaje głucha nawet na ostrzeżenia Marlowa o tym, co wyjdzie spod ziemi, jeśli Packardowi uda się zgładzić Konga. „Kong miał podstawy, aby zachować się w taki, a nie inny sposób” — twierdzi Reilly. „Hank cały czas stara się im uświadomić, że: »Nie bombarduje się cudzego domu, chyba że szuka się guza!«”.
Zarówno Packard, jak i Kong są na swój sposób obrońcami: Kong chroni swój dom, a Packard — ludzi, dopóki nie straci z oczu celu swoich działań. „W tym momencie stał się niemal wyspą sam dla siebie” — zauważa Jackson. „Wszyscy zaczynają zdawać sobie sprawę z tego, że Packard, egzekwując taki wymiar zemsty za utraconych ludzi i jednocześnie wiedząc, że ryzykuje życiem innych, nie jest już tym rozsądnym dowódcą, na którym przez tyle lat polegali służący pod nim żołnierze. W racjonalnym świecie i gdyby nie był tak bardzo emocjonalnie związany z utraconymi żołnierzami, zrozumiałby biologiczne równanie, które wchodzi tu w grę. Nadal kategorycznie domaga się swego”. 
„Packard nigdy nie zawiódł swoich żołnierzy, a oni poszliby za nim wszędzie” — mówi Whigham, wcielający się w rolę kapitana Earla Cole’a. „Cole jest typem, który wykonuje rozkazy, ale pułkownik zaczął się zachowywać zupełnie nieracjonalnie. Dlatego zaczyna kwestionować jego przywództwo i odczuwać związane z tym zmieszanie i smutek, wynikające z niepewności, co jest słuszne”.
Weaver, która nie dąży do dokonania żadnych odkryć naukowych ani zdobycia dominacji, jako pierwsza spotyka Konga twarzą w twarz... i widzi faktyczne konsekwencje zdarzeń, które nieumyślnie wprawili w ruch. „Spotkanie Weaver z Kongiem otwiera jej serce na coś znacznie większego niż ona sama” — stwierdza Larson. „Kong jest największą istotą na wyspie, jednak nie wykorzystuje swojej siły, aby ją skrzywdzić. Wyrusza w tę podróż, aby zrobić zdjęcia, które przyniosą jej uznanie, może nagrody. Jednak kiedy odkrywa duszę tego stworzenia, szybko zdaje sobie sprawę z tego, że wyspa obfituje w skarby, które należy chronić”.
Bliskie spotkanie Conrada z majestatycznym Królem wyspy ukazuje mu coś, czego szukał, nawet o tym nie wiedząc — odkupienie. „Conrad przygląda się okolicy z wysokiego klifu. Nagle w odległości metra pojawia się twarz Konga, na tyle blisko, że może jej dotknąć” — wyjaśnia Hiddleston. „Zdaje sobie sprawę, że Kong go widzi i że patrzy w oczy wrażliwej istoty. Pozwala mu to ponownie odczuwać zachwyt, niewinność i pokorę. Conrad wyrusza na misję przepełniony cynizmem — jako żołnierz liczący na łatwy zarobek. Wcześniej szedł przez życie jak we śnie, teraz wreszcie się przebudził”.
SPOKÓJ I FURIA:
POWSTANIE KONGA

Dla filmowców nadzorujących tak złożoną produkcję nic nie stanowiło chyba większego wyzwania i nie dało większej satysfakcji niż praca nad stworzeniem tytułowego bohatera. Na pewno nie ułatwili sobie zadania. „Zawsze wyobrażałem sobie Konga jako odrębny gatunek, którego nie da się opisać w kilku prostych słowach ani porównać do żadnego stworzenia z naszego świata” — mówi Thomas Tull. 
Podejście Tulla idealnie współgrało z wyobrażeniem reżysera, którego legendarny potwór nie ma sobie równych. „W naszym filmie Kong nie jest jedynie małpą. Nawiązuje do klasycznych filmowych potworów. Chciałem, aby nasz Kong był bardziej osamotnionym bogiem niż kiedykolwiek wcześniej. Później planowałem stopniowo ukazywać, że przepełnia go empatia i smutek, oraz że potrafi łączyć się z innymi na poziomie emocjonalnym. Mimo że w naszym filmie jest traktowany jak bóg, ma też swoją ludzką stronę — serce, z którym moim zdaniem będą identyfikowali się widzowie” — potwierdza Vogt-Roberts. 

Zadanie ożywienia Konga na ekranie pod względem fizycznym i emocjonalnym, z tyloma detalami i w tak autentyczny sposób jak to tylko możliwe, wymagało współpracy całej gamy artystów w zespołach zajmujących się efektami wizualnymi i animacją, a także specjalistów od grafiki koncepcyjnej, dźwięku i scenografii. W podejmowanych wysiłkach jednoczyła ich wizja postaci Vogta-Robertsa oraz jego jedyna wytyczna, aby myśleć nieszablonowo. 
Industrial Light & Magic (ILM), główne studio efektów wizualnych, które kierowało produkcją efektów wizualnych do jednych z największych przebojów kasowych w historii kinematografii, pomogło powołać Konga do życia na niespotykaną dotąd skalę. Cały proces nadzorowali specjaliści od efektów wizualnych Stephen Rosenbaum i Jeff White. 
Zespół ILM liczył prawie 300 artystów grafików, animatorów i techników pracujących w trzech różnych obiektach. Prace ILM nad stworzeniem postaci Konga trwały ponad półtora roku, z czego osiem miesięcy zajęło opracowanie projektu tej mitycznej istoty. Główne zadanie polegało nie tylko na tym, aby stworzyć postać, która będzie odpowiednio wyglądać i spełni swój cel, ale także sprawić, aby Kong był też przekonującym antybohaterem. „Naszym nieodłącznym wyzwaniem było sprawienie, aby widzowie czuli sympatię do Konga i aby emanowało z niego człowieczeństwo” — wyjaśnia Rosenbaum. 
Vogt-Roberts rozpoczął cały proces, prosząc zespół ILM o wydobycie istoty klasycznego King Konga z 1933 r., zachowując jego kulturową mistykę i klasyczną atmosferę filmu o potworach. Zlecenie było wymagające, ale wszyscy twórcy wzięli je sobie do serca, wybierając to, co najlepsze z obu światów.
Połączenie epickości z intymnością zaowocowało powstaniem jednych z najbardziej ekspresywnych, oryginalnych i mrożących krew w żyłach scen w historii gatunku, a także kilku niespodziewanych ujęć o dużym ładunku emocjonalnym. White przyznaje, że do jego ulubionych scen należą te spokojniejsze momenty, kiedy Kong nawiązuje więź z niektórymi członkami ekspedycji lub kontempluje nieskończone piękno Wyspy Czaszki. „Szczególnie podobały mi się sceny, kiedy Kong siedzi spokojnie, podziwiając zorzę, wchodzi w interakcję z Weaver, aby pomóc rannemu zwierzęciu oraz kiedy nawiązuje więź z Weaver i Conradem na zboczu klifu. Myślę, że właśnie w tych momentach Kong naprawdę ożywa jako postać”.
Film z 1933 r. nasunął twórcom także pomysły dotyczące konkretnych aspektów wyglądu nowego Konga. Jeden z czołowych projektantów różnego rodzaju stworów, Carlos Huante, odniósł się do pozowanych ujęć powstałych przy okazji wcześniejszych prac, a następnie dorysował detale umięśnienia i budowy ciała, tworząc postać uaktualnioną pod względem fizycznym.
ILM kontynuowało pracę nad tym projektem. „Przerabialiśmy go coraz bardziej, aby ponownie uchwycić to, co sprawiło, że Kong wywierał tak wielkie wrażenie” — zdradza White. „Zmieniliśmy proporcje pysku Konga. Zmniejszyliśmy ciemię i powiększyliśmy czoło, a ponadto dodaliśmy intensywniejsze pomarańczowo-brązowe ubarwienie. Później oświetliliśmy Konga z boku, aby wydobyć głębię jego rysów twarzy”.
Jednak w tej nowej wersji Konga rozmiar ma znaczenie. I to duże. Mając ponad 30 metrów wysokości, góruje nad wcześniejszymi wersjami swojej postaci... i nad nowymi gośćmi na Wyspie Czaszki. „To ważne, ponieważ ten wymiar nadaje Kongowi ciężar gatunkowy i okazały wygląd. Człowiek wygląda przy nim jak kropeczka stojąca w cieniu tego kolosa. Można wtedy zaobserwować, jak mało znaczymy w jego świecie, do którego tak naprawdę wcale nie należymy” — wyjaśnia White. 
Gigantyczna postać Konga stanowiła kluczowy czynnik, który zaważył na decyzji Vogta-Robertsa, aby zarejestrować większość ujęć z jego udziałem tradycyjną metodą animacji klatek kluczowych pod nadzorem specjalisty z ILM, Scotta Benzy, zamiast kręcić sceny w technologii performance capture z udziałem konkretnego aktora. Animacja metodą klatek kluczowych ułatwiała reżyserowi także bliską współpracę z animatorami z ILM podczas produkcji ujęć z Kongiem, które miał na myśli. Ponadto odbyła się również sesja nagrywania ujęć twarzy z Tobym Kebbellem, który wciela się też w postać majora Jacka Chapmana, a także sesja kręcenia ujęć w technologii motion capture z Terrym Notarym, cenionym trenerem ruchu, który uczestniczył w realizacji filmu Ewolucja planety małp i trylogii Hobbit. 
Po zakończeniu procesu animacji ILM zbudowało zasadniczy szkielet i układ mięśniowy Konga, a następnie wykonało symulację ruchu mięśni pod skórą, jak również jego włosów reagujących na ruchy skóry. Film z 1933 r. ponownie stanowił źródło inspiracji. Przykładowo animatorzy z ILM wyposażyli Konga w możliwość wydawania ryku z szeroko otwartymi oczami, co według Benzy stanowi nieodłączną cechę każdego potwora. „Można by pomyśleć, że w momentach gniewu mógłby zaciskać oczy w cienką linię, ale my woleliśmy kształt oczu z 1933 r.”. 
Największym wyzwaniem technicznym dla ILM okazały się trzy rzeczy, które codziennie widzimy w świecie przyrody, tj. włosy, woda i ogień. Każda z nich z osobna należy do najbardziej skomplikowanych efektów wizualnych do odzwierciedlenia za pomocą grafiki komputerowej. Film Kong: Wyspa Czaszki te trzy elementy występują jednocześnie. 
Sama grzywa Konga wymagała ogromnego wysiłku. ILM spędziło cały rok na ręcznym szczotkowaniu, układaniu i modelowaniu 19 milionów włosów bestii. „Nie da się jej po prostu wygenerować” — podkreśla White. „Trzeba naprawdę powiedzieć komputerowi, gdzie powinny znaleźć się włosy i jak powinny wyglądać”.
Stworzenie symulacji wody było jeszcze trudniejsze z uwagi na fakt, że ILM musiało wyprodukować efekty na ogromną skalę. „Woda została w całości wygenerowana cyfrowo i poddaje się prawom fizyki. Natomiast Kong jest tak wielki i porusza się w tak szybkim tempie, że jego ręka uderza o taflę z prędkością 60–80 km/h” — kontynuuje White. „Z tego wynika, że symulacje wody musiałyby wystrzelać tak wysoko w powietrze, że Kong stałby się niewidoczny. Trzeba było wymyślić odpowiednie „oszustwa”, aby mieć pewność, że jego twarz pozostanie widoczna, ale woda nadal będzie sprawiała wrażenie, że podlega prawom fizyki”.

Kolejnym istotnym elementem powoływania Konga do życia była realizacja dźwięku. Na długo przed rozpoczęciem produkcji twórcy filmu eksperymentowali z różnymi technikami, aby stworzyć mrożący krew w żyłach ryk Konga, a także inne dźwięki, które nadałyby akcji autentyczności i przejmującego charakteru. 
Produkcję potężnych wokalizacji Konga nadzorował montażysta/realizator dźwięku Al Nelson, który ceni Vogta-Robertsa za zapewnienie ważnego kontekstu dotyczącego dźwięków wydawanych przez Konga. „Pomysły Jordana były bardziej złożone i bogatsze niż tylko sprawienie, aby Kong brzmiał potężniej i głośniej niż jego poprzednie wersje” — twierdzi Nelson. „Chciał, aby Kong przypominał boga i był niekwestionowanym władcą Wyspy Czaszki. Dlatego zamiast rozwścieczonej, fukającej, zgrzytającej zębami, wyjącej bestii mamy majestatyczną istotę władającą tym magicznym światem. Tego rodzaju wskazówki naprawdę pomogły”.
Pierwszymi przystankami Nelsona podczas poszukiwania głosu Konga były National Zoological Park w Waszyngtonie i Disney’s Animal Kingdom w Orlando na Florydzie, gdzie zarejestrował odgłosy króla dżungli w naszym świecie — lwa. „Powodem, dla którego zarejestrowałem i wykorzystałem lwy, był fakt, że Kong to pierwszy filmowy potwór, dla którego realizowano dźwięk” — wyjaśnia Nelson. „Zrobił to Murray Spivak na potrzeby filmu z 1933 r. Wykorzystał ryk lwa i ryk tygrysa odtworzony wstecz, które prawdopodobnie zarejestrował w L.A. Zoo. Chciałem wykorzystać ryk lwa jako punkt wyjścia ze względu na tę tradycję dźwiękową”. Ponadto Nelson użył dźwięków wydawanych przez goryle i małpy, które zmiksował i dopasował, aby stanowiły dodatkowe warstwy dźwiękowe dla Konga”.
Oczywiście w przyrodzie nie występuje nic, co mogłoby dorównać wstrząsającemu wyspą poziomowi decybeli generowanemu przez Konga. Aby w pełni to uchwycić, zespół realizacji dźwięku skonstruował specjalny system playback w swojej siedzibie w Skywalker Sound, w północnej Kalifornii. „Rozstawiliśmy kilka systemów głośników i zrobiliśmy tzw. „worldizing” — odtworzyliśmy ryki Konga przez 5.1-kanałowy system, aby uzyskać efekt naturalnego pogłosu i echa, co umożliwiłoby nam włączenie ich w sposób lepiej dopasowany do otoczenia” — opowiada Nelson.
BUDOWA PIERWOTNEGO KRÓLESTWA KONGA
Pierwotnym królestwem, w którym panuje Kong, jest Wyspa Czaszki, nietknięte przez człowieka sanktuarium przyrody. To kombinacja gniewu i piękna, gdzie rzeczywistość miesza się z magią. „Istnieje na niej spotęgowany ekosystem, niespotykany nigdzie indziej” — mówi Garcia. 
„Na początku całego procesu ustaliliśmy potencjał Wyspy Czaszki, która ma własny klimat i inne unikalne cechy. Chcieliśmy pokazać widzom coś, czego jeszcze nigdy nie widzieli” — dodaje Parent.
Scenograf Stefan Dechant mówi, że Vogt-Roberts przekazał mu swoją dokładną wizję wyspy, którą mieli stworzyć. „To świat Jordana. Postanowiliśmy przyjąć, że rzeczywiście był na Wyspie Czaszki, wrócił i snuł opowieści o swojej eskapadzie” — mówi. 

Film Kong: Wyspa Czaszki to pierwsza produkcja kręcona na tak dużą skalę w Wietnamie. Zdjęcia realizowano też na hawajskiej wyspie Oahu oraz w kilku miejscach na Złotym Wybrzeżu Australii.
„Możliwość kręcenia filmu w Wietnamie okazała się ogromnym atutem dla produkcji. Kraj ten obfituje w niepowtarzalne krajobrazy, niespotykane nigdzie indziej. Łączenie ich z ujęciami wykonanymi na Hawajach i w Australii było ekscytujące” — zauważa Garcia.
Fabuła filmu Kong: Wyspa Czaszki dostarczyła idealnej estetyki i kluczowego fragmentu układanki w procesie tworzenia nowatorskich krajobrazów fikcyjnej Wyspy Czaszki. „Kiedy tylko tam wylądowaliśmy, wiedziałem, że to miejsce ma w sobie coś niepowtarzalnego” — wspomina Vogt-Roberts. 
Ekipa filmowa przez trzy tygodnie kręciła zdjęcia w różnych lokalizacjach w Wietnamie. Niektóre z tych miejsc nigdy nie zostały zarejestrowane na taśmie filmowej. Zdjęcia realizowano w Yen Phu, Tu Lan i Phon Nha Overlook, w Ninh Binh nad rzeką Tam Coc, Trang An i Van Long Marsh, kończąc na spektakularnych panoramach z Zatoki Ha Long.
Zadanie przetransportowania aktorów, ekipy filmowej i całego sprzętu potrzebnego na planie do jednych z najbardziej odosobnionych prowincji wymagało dobrego planowania i zorganizowania operacji logistycznej na ogromną skalę, obejmującej budowę dróg tam, gdzie ich brakowało. Po zakończeniu prac na planie każdego pleneru produkcja przywracała do stanu początkowego jego często delikatną przyrodę. Koordynator organizacji produkcji w plenerze Ilt Jones sam siebie nazywał „obrońcą środowiska”, dbając, aby wszystkie plenery były pozostawiane w lepszym stanie niż ten, w jakim je zastał.
Jeff White z ILM, który wziął sobie do serca wytyczną Vogta-Robertsa, że Wietnam stanowi wizualną podstawę dla krajobrazów pokazanych w filmie, spędził tam kilka tygodni, przygotowując plenery i latając nad krajem, aby sfilmować tło z powietrza, a następnie je zeskanować. „Ostatecznie wykorzystaliśmy ten materiał nie tylko do powiększenia scen kręconych w Wietnamie, ale zamieniliśmy też niektóre krajobrazy sfilmowane na Hawajach, aby zachować spójność tła” — wyjaśnia. „Było to szczególnie przydatne w przypadku niektórych lokalizacji na Hawajach, które są szczególnie znane z innych filmów. Wykorzystywaliśmy teren wokół aktorów oraz ujęcia wykonane z powietrza, a cały horyzont zastępowaliśmy widokiem wietnamskich gór. Pomogło to nie tylko zachować spójność filmu, ale także sprawiło, że wszystkie elementy plenerowe wiążą się z Wietnamem”.
Vogt-Roberts wyraża się o tym kraju w samych superlatywach. „Mam nadzieję, że widzowie zakochają się w Wietnamie, a nasz film pozwoli im zrozumieć piękno tego kraju. Wyjazd tam odmienił moje życie. Zakochałem się w kulturze i mieszkańcach Wietnamu. Nic nie ucieszy mnie bardziej niż podziwianie do końca świata, jak niesamowity i silny jest ten kraj”.
Przepiękne miejsca zlokalizowane na wyspie Oahu, choć bardziej znane, również oferowały egzotyczne plenery. Zdjęcia do filmu kręcone w 50. stanie powstawały w historycznym Kualoa Ranch i w Ohulehule Forest Conservancy Waikane Valley. 
Chociaż Kualoa Ranch na wyspie Oahu stało się magnesem dla współczesnych produkcji filmowych, jego bujna i zróżnicowana przyroda została przekształcona komputerowo, aby utworzyć niespotykane gdzie indziej krajobrazy na potrzeby wędrówki bohaterów przez Wyspę Czaszki. Na dnie głębokiej doliny otoczonej górującymi nad nią szczytami produkcja stworzyła cmentarzysko — pobudzające wyobraźnię pustkowie usłane upiornymi, ogromnymi szczątkami. Cmentarz, który został później poszerzony aż po horyzont przez zespół od efektów wizualnych, to miejsce poświęcone śmierci i umarłym... ale samo w sobie tętni życiem.
Miejsce to dostarcza intrygujących i wstrząsających wskazówek na temat rodowodu Konga. „Nigdy nie dowiedzieliśmy się niczego o pochodzeniu Konga ani o jego gatunku czy rodzinie z wcześniejszych historii. Dzięki cmentarzysku możemy zobaczyć, co się przydarzyło Kongowi i co go ukształtowało. Widzimy szczątki jego przodków i innych stworzeń” — wyjaśnia Dechant.
Zespół od efektów specjalnych kierowany przez Mike’a Meinardusa również walnie przyczynił się do procesu tworzenia planu zdjęciowego, przygotowując wybuchy w dołach na cmentarzysku — „podobnych do wybuchu wulkanu” — zauważa, oraz pokrywając wszystko gęstym, żółtawym dymem wydobywającym się spod ziemi.
Na potrzeby sceny, w której zaślepiony żądzą zemsty Packard wykorzystuje doświadczenie zdobyte w Wietnamie i zastawia pułapkę — jezioro zaprawione napalmem, które później zamienia w olbrzymie morze ognia, Meinardus kierował budową jeziora, którego część została potem poszerzona cyfrowo. Zespół od efektów specjalnych umieścił w jeziorze rury ognioodporne i dysze iniektorów heptanu, z których unosiły się płomienie na wysokość ponad 18 m. „Mieliśmy ponad 100 km węża do propanu i około 230 m ognioodpornej instalacji rurowej, a wszystko połączone rurami rozgałęźnymi” — opisuje Meinardus. „Znajdowaliśmy się w samym środku dżungli, więc wszystko było uważnie kontrolowane ze względów bezpieczeństwa i ochrony przyrody”.
Poza dżunglą poznajemy Conrada — w lokalnym barze/szulerni w Sajgonie. Jednak Dechant odtworzył wietnamską metropolię w dzielnicy Chinatown na wyspie Oahu. Według Dechanta: „Sajgon to obecnie bardzo nowoczesne miasto. Aby uchwycić klimat tamtego okresu najsensowniej było filmować na Hawajach i stworzyć iluzję Sajgonu z lat 70. XX wieku”.
W okresie kręcenia zdjęć w Australii, który został upchnięty między prace na planie na wyspie Oahu i w Wietnamie, produkcja w pełni wykorzystała zróżnicowane krajobrazy dostępne w tym kraju. „Złote Wybrzeże było fantastyczne, ponieważ znajdują się tam różne ekosystemy, np. pustynia, gęsta dżungla, różnego rodzaju formacje skalne, a także zaplecze techniczne i wysokiej klasy specjaliści z Village Roadshow Studios” — mówi Garcia.
Największy plan filmowy stanowi zardzewiały szkielet wraku SS Wanderera, który dawno temu został wyrzucony na brzeg Wyspy Czaszki. Tam został przerobiony na świątynię przez miejscowe plemię Iwi, którego członkowie wierzą, że to dar od bogów. 
Dechant i operator Larry Fong współpracowali w studiu nad oświetleniem tej konstrukcji zbliżonej wyglądem do katedry. Używali głównie blasku świec i sztucznych promieni słonecznych przenikających się przez szczeliny w kadłubie statku.
Tajemniczości świątyni dodaje szereg filarów, na których wyryto rysunki. Kiedy bohaterowie przez nią przechodzą, ich oczom ukazują się inne dziwy, wskazując na większą gamę potworów i możliwości. „Scena ta została wymyślona po to, aby Marlow mógł opowiedzieć historię Konga. Spędziliśmy dużo czasu, projektując każdą grafikę, aby mieć pewność, że przekazywana historia była czytelna. Później podzieliliśmy każdą rycinę na części, aby otrzymać unikalny wygląd języka plemienia Iwi. Jordan chciał, aby obrazki z początku wyglądały jak poustawiane bez ładu i składu, a później ujawniły swoje prawdziwe przesłanie, w miarę jak zmieniała się perspektywa bohaterów i widzów. Dla każdego ujęcia wybieraliśmy kadr, w którym obraz złoży się w jedną całość. Wtedy zaczynaliśmy zmieniać pozycję komputerowo wygenerowanych filarów, aby mieć pewność, że wygląd grafiki nie jest oczywisty od początku. To było ogromne wyzwanie projektowe, ale dodało tajemniczości i złożonego charakteru Wyspie Czaszki” — wyjaśnia Jeff White z ILM.
Twórcy filmu wykorzystali zadziwiające krajobrazy Australii, zapuszczając się w głąb Złotego Wybrzeża, aby filmować w miejscach takich jak Tamborine Mountain, Tallebudgera Valley i Paperbark Forest.
Wydmy South Stradbroke Island stanowiły wspaniałe tło dla sceny otwierającej film. Jednak dotarcie tam przypominało jedną z filmowych przygód, mówi Garcia. „Popłynęliśmy na 30-minutowy spływ przez Jumpinpin Inlet, a następnie 40 minut jechaliśmy plażą w lekkich samochodach terenowych. Momentami miało się wrażenie, że tak jest na księżycu” — śmieje się.
Brie Larson skorzystała z wcześniej zdobytego doświadczenia w kontaktach ze słoniem na potrzeby jednej z kilku sekwencji w filmie w całości kręconych w studiu na tle zielonego ekranu — pierwszego bliskiego spotkania Weaver i Conrada z Kongiem sfilmowanego w Village Roadshow Studios. „Może przesadzam, ale to moje najbliższe spotkanie z tak dużym i potężnym stworzeniem, które nie chciało mnie skrzywdzić” — zastanawia się. „Myślę, że to coś wspaniałego. Kong to największa istota na wyspie, ale nie wykorzystuje swojej siły, aby ich skrzywdzić”.
Niemniej jednak ta emocjonalna scena stanowiła niemałe wyzwanie dla aktorów, którzy musieli nawiązać wyczuwalną więź ze swoim ogromnym, ale niewidzialnym partnerem. Hiddleston improwizował, proponując odtworzenie pobudzającego wyobraźnię utworu muzycznego, „Adagio in D Minor” Johna Murphy’ego ze ścieżki dźwiękowej do obrazu W stronę słońca, i krok po kroku scena została nakręcona. „W filmie jest tylko kilka momentów, w których można powiedzieć: »Dobra, to było magiczne.«” — twierdzi Vogt-Roberts. „Scena ta jest właśnie jednym z nich”. 
DEKADA KONGA

Rok 1973 był dla twórców filmu centralnym elementem ich interpretacji mitu Konga. W tym czasie można było odnieść wrażenie, że świat wymyka się spod kontroli. W niemałym stopniu przyczyniła się do tego wojna wietnamska, która wreszcie zmierzała ku końcowi, a także inne wstrząsy o charakterze ekonomicznym, społecznym i politycznym trzęsące tą dekadą, 

Jednocześnie był to okres, który Vogt-Roberts określił jako „fantastyczny pod względem estetycznym, z nieskończoną ilością piękna tkwiącego w szczegółach”. 

W jego uchwyceniu pomóc miały specjalnie zaprojektowane anamorficzne soczewki do obiektywu kamery — jedyne w swoim rodzaju, które zostały stworzone przez Vogta-Robertsa i Fonga we współpracy z Panavision. „Soczewki są utrzymane w klimacie retro, co doskonale wpasowało się w proces rejestrowania i kształtowania preferowanego przez nas wyglądu lat 70. XX wieku” — mówi Fong. „Firma Panavision powiedziała nam, że to najlepsze soczewki anamorficzne, jakie kiedykolwiek wyprodukowali”. 

Fong i Vogt-Roberts, dążąc do jeszcze większego odróżnienia wizualnej strony filmu od wcześniejszych produkcji, postanowili umieścić w nim nieoczekiwane, jaskrawe kolory, uzyskując efekt gorączkowego snu o wojnie w Wietnamie.
W tym dziesięcioleciu świat dowiaduje się też o istnieniu tajnych agentów organizacji Monarch dowodzonych przez Billa Randę portretowanego przez Johna Goodmana. Randa pracuje na lotniskowcu Athena, z którego zespół badawczy odlatuje helikopterami nas Wyspę Czaszki. Helikoptery typu Huey — kolejny legendarny środek transportu w latach 70. XX wieku zarówno w rzeczywistości, jak i w filmach, również pełnią kluczową rolę. Charakterystyczny dźwięk śmigła helikoptera Huey — fwop, fwop, fwop — „jeden z naszych nerdowskich terminów określających dźwięk” — żartuje Al Nelson, ma znaczenie w kontekście wewnętrznej walki Packarda dotyczącej końca wojny, a także kadrów slow motion w czasie szokującej konfrontacji Konga z helikopterami, kiedy atakują jego dom. Aby zarejestrować dźwięk fwop, realizator dźwięku Pete Horner, montażyści efektów dźwiękowych Benjamin A. Burtt, Pascal Garneau i William McGuigan oraz montażysta dźwięku Steve Slanec nawiązali współpracę z Vietnam Helicopters Museum w Concord, w Kalifornii, aby nagrać odgłos prawdziwego helikoptera Huey z tamtego okresu. 
„Muzeum udostępniło nam helikopter Huey. Staliśmy pod obracającymi się łopatkami uzbrojeni we wszelkiego rodzaju mikrofony i inny sprzęt nagrywający, aby uchwycić czysty dźwięk flop, flop, flop” — mówi Horner. „To było ekscytujące. Następnie przewieźli nas helikopterami, przeprowadzając specjalne manewry, których nagrania można usłyszeć w scenie, kiedy helikoptery wlatują w przeraźliwą burzę otaczającą i chroniącą Wyspę Czaszki”.

Jeśli chodzi o kostiumy z epoki, Vogt-Roberts i projektantka kostiumów Mary Vogt zdecydowali się klasyczne stroje z lat 70. XX wieku, rezygnując z trendów modowych z tamtego okresu, takich jak koszule w szkocką kratę i wydłużone krawaty. „Nasi bohaterowie noszą ten sam strój przez długi czas, więc chcieliśmy nadać mu autentyczny wygląd” — zauważa Vogt.

Aby ubrać byłego agenta Special Air Service granego przez Hiddlestona, Vogt odniosła się do broszury o życiu w jednostce SAS autorstwa byłego członka tego elitarnego oddziału sił specjalnych brytyjskiej armii. „Broszura bardzo szczegółowo opisuje ich misje i podaje liczbę dni, podczas których nie zmieniają ubrania” — wyjaśnia Vogt. „Dlatego nadaliśmy Tomowi prosty wygląd bohatera, kojarzący się z wyglądem Steve’a McQueena w jego filmach z tego okresu. Na jego ubiór składały się spodnie z kantem, trzewiki i dopasowana koszulka”.

Packard, w którego wcielił się Samuel L. Jackson, nosi wojskową wersję siateczkowej apaszki, która nie tylko chroni go przed owadami, ale nadaje mu też królewski wygląd. „Odróżnia też Packarda od innych członków jego jednostki” — zauważa Vogt. 
Ponadto rekwizytor Steven B. Melton zadbał o to, aby każdy żołnierz Packarda miał autentycznie wyglądający hełm. „Kupiłem 21 hełmów na eBayu. Później opracowaliśmy 300 różnych projektów, aby dotrzeć do tych siedmiu, które przypadły Jordanowi do gustu” — mówi Melton. „Hełm każdej postaci ma inne naklejki i nadruki. Niektóre zostały kupione od byłych pilotów helikopterów z Wietnamu”.
Mason Weaver portretowana przez Brie Larson, reporterka wojenna, która była w Wietnamie, ma na sobie wysokie wiązane buty, jasnoszarą koszulę i spodnie w kolorze khaki, „co nadaje jej niemal wojskowy wygląd” — mówi Vogt. 
Marlow Johna C. Reilly’ego zdecydowanie nie jest osobą pochodzącą z lat 70. XX wieku, dlatego Vogt dała mu pilotkę z okresu II wojny światowej, którą aktor polubił i nie rozstawał się z nią przez cały okres realizacji zdjęć. „Mundur lotnika ma w sobie coś romantycznego i heroicznego” — mówi Vogt. Charakteryzator Bill Corso zauważa, że bycie rozbitkiem na wyspie przez 30 lat odcisnęło swoje piętno na Marlowie. „Jego twarz wygląda jak skóra, a jego broda musiała wyglądać, jakby golił ją mieczem samurajskim... co rzeczywiście robi”.

Lata 40. XX wieku również wchodzą w grę w kontekście dziwacznej łodzi Marlowa, która staje się jedyną nadzieją członków ekspedycji na opuszczenie Wyspy Czaszki. Zbudowana przez Marlowa i jego byłego wroga, a obecnie zmarłego przyjaciela — Gunpeia Ikariego, łódź to rodzaj statku skleconego z części zdemontowanych samolotów P-51 Marlowa i Zero Gunpeia. Meinardus i jego zespół zbudowali silnik statku od zera i sprawili, aby drgał, dymił i trząsł się, a także komin statku buchający czarnym dymem.
Natywni mieszkańcy wyspy, plemię Iwi, wykraczają poza ramy czasu. Co istotne, ich los jest powiązany z losem Konga. „Plemię Iwi jest odseparowane od reszty świata. Jego członkowie są pokojowo nastawieni, prości, a zarazem wyrafinowani. Żyją na Wyspie Czaszki na zasadzie symbiozy. Mają świadomość, że jeśli Konga — ostatniego przedstawiciela swojego gatunku, zabraknie, krucha równowaga sił natury panująca na wyspie ulegnie zniszczeniu” — wyjaśnia Garcia.
„Chciałem, aby plemię Iwi czciło Konga i aby było w pewnym sensie na wyższym poziomie rozwoju niż nowi goście na Wyspie Czaszki” — dodaje Vogt-Roberts.
Misterne wzory namalowane na ciałach członków plemienia Iwi nie pełniły jedynie funkcji dekoracyjnej. Inspiracja dla skomplikowanych rysunków na ciele i twarzy miała niezwykłe źródło. „Zainteresowałem się kształtami wielu postaci z gier wideo, z ich ostrymi krawędziami i 90-stopniowymi kątami. Spodobał mi się pomysł stworzenia czegoś anachronicznego — czegoś zarówno współczesnego i antycznego. Dlatego zaprojektowaliśmy ten wzór, który posłużył kilku celom. Zaczyna się rozumieć, że sama farba również jest formą ich języka, a ponadto pełni funkcję kamuflażu, który pozwala im poruszać się po wyspie niezauważonym i pozostać przy życiu wśród otaczających ich niezliczonych zagrożeń” — wyjaśnia Vogt-Roberts, wieloletni gracz komputerowy.
SCENY KASKADERSKIE I CZASZKOŁAZY
Członkowie ekspedycji przez większą część podróży są rzucani w wir walki toczącej się na skalę niewyobrażalną nawet dla zaprawionych w boju żołnierzy Packarda. 
Na potrzeby zaprojektowania i wykonania skomplikowanych scen akcji i epickich planów zdjęciowych koordynator pracy kaskaderów George Cottle nadzorował zespół złożony z 60 kaskaderów, którzy powtarzali wszystkie walki i sceny wymagające użycia lin i uprzęży przez osiem tygodni przed rozpoczęciem realizacji zdjęć. 
Największe wyzwanie dla zespołu kaskaderów stanowiły odległe wietnamskie plenery. Do niektórych z nich trzeba było dojeżdżać przez 45 minut, przewozić sprzęt w ciężarówkach z napędem na cztery koła i odbywać długie piesze wędrówki. 
Dostępność sprzętu była równie ograniczona co dostęp do niektórych lokalizacji. Przykładowo Cottle potrzebował ogromnego dźwigu do realizacji sceny, w której główny bohater nagle znajduje się w powietrzu. „Wiedzieliśmy tylko o jednym dźwigu w Wietnamie, który był oddalony o 12 godzin jazdy samochodem” — wspomina. „Kiedy przybył na plan, okazało się, że jest zupełnie przestarzały. Udało nam się go jednak uruchomić i spełnił swoje zadanie”. 
Skomplikowana scena kaskaderska oszołomiła aktorów biorących w niej udział. „Ćwiczyliśmy ją za zamkniętymi drzwiami. Nikt z obsady nie wiedział, co miało się wydarzyć” — przyznaje ze śmiechem Cottle. „Dlatego ich pierwsza reakcja była fantastyczna”.
Cottle komplementuje aktorów, z których żaden nie wzbraniał się przed rygorystycznym treningiem i udziałem w scenach kaskaderskich. Jednak najwięcej uznania ma dla Hiddlestona, który musiał uosabiać wysoki stopień sprawności wymagany od agenta Sił Specjalnych. „Tom to maszyna i gwiazda rocka!” Entuzjastycznie wykrzykuje Cottle. „Jest niezwykle oddany swojej pracy i wykonuje ją z pasją. Lubi grać bohaterów sprawnych fizycznie. Naprawdę rozumiał dynamikę i aspekt fizyczny sceny.
Jego poziom sprawności fizycznej było wyraźnie widać w imponującej scenie, w której Conrad stacza walkę z rojem latających stworów uzbrojony tylko w katanę. Aby posiąść sztukę posługiwania się tą skomplikowaną i niebezpieczną bronią, Hiddleston i John C. Reilly (miecz należał do Marlowa, który otrzymał go od Gunpeia) odbywali codzienne treningi z koordynatorem scen walki Ilramem Choiem. Ze względów bezpieczeństwa ćwiczyli z plastikowymi rurkami, ale po kilku tygodniach obaj aktorzy doprowadzili swoją umiejętność władania bronią do perfekcji. „Naprawdę im zależało” — wspomina Cottle. „Niektórzy aktorzy robią takie rzeczy tylko w dniu kręcenia sceny i są dobrej myśli. Jednak John i Tom pytali każdego dnia, czy mogą potrenować przez pół godziny z Ilramem”.
Larson także doceniła możliwość zagrania bohaterki kina akcji. „Ta rola wymaga ode mnie dużo większej sprawności fizycznej niż wszystko, co robiłam do tej pory. To wspaniałe móc wykorzystać moją fizyczność w nowy sposób” — mówi. 
Przygoda ta zabrała też aktorów w przestworza. „Wraz z Brie leciałem w drugiej jednostce w formacji śmigłowców Huey” — wspomina Hiddleston. „Przelatywaliśmy nad wulkaniczną doliną i Pacyfikiem w helikopterze do scen kaskaderskich, w którym nie było drzwi, a my się z niego wychylaliśmy, oczywiście całkowicie przypięci i bezpieczni. Możliwość robienia takich rzeczy i nazywania tego pracą jest niesamowite”.
Być może najbardziej męczącą, ale i ekscytującą sceną kaskaderską było przybycie zespołu badawczego na Wyspę Czaszki, podczas którego wiele osób niespodziewanie traci życie w wyniku bliskiego spotkania helikopterów Huey z Kongiem. Cottle zauważa, że większość scen kaskaderskich zrealizowano w rzeczywistości. Wiele powstało w studiu przy udziale prawdziwych helikopterów. 
Cottle szanował także pracę wojskowego doradcy technicznego Harry’ego Humphriesa, byłego komandosa Navy SEAL, który służył w Wietnamie. „Harry tam był i zna to od podszewki. Jest legendą, więc kiedy mówił aktorom, aby coś zrobili, słuchali go” — twierdzi Cottle. 
Humphries nadzorował wiarygodność żargonu wojskowego, konsultował kwestie dotyczące pojazdów lotniczych z tamtej epoki, takich jak wspomniane śmigłowce UH-1 Huey, które stanowiły podstawowy instrument ataku powietrznego, realizacji dostaw i transportu w Wietnamie. Zgodnie z rozkazem standardowej jednostki piechoty na ich wyposażeniu znajdowały się karabin M-16 i granatnik M-79. 
Pomimo tej ogromnej siły rażenia Packard i jego jednostka są gotowi walczyć na śmierć i życie przeciwko Kongowi i innym mieszkańcom Wyspy Czaszki. Jeśli Kong jest królem wyspy, to inne stworzenia są panami swoich terytoriów. 
Vogt-Roberts chciał, aby każda bestia wyróżniała się jako coś, czego widzowie nigdy nie widzieli. „Kiedy byłem dzieckiem, jedną z moich ulubionych rzeczy było doświadczanie czegoś nowego na filmach” — zauważa. „Zauważyłbym wszystkie specyficzne cechy potwora”.
Wrogiem Konga jest nienasycony Czaszkołaz, starożytna bestia, która zabiła jego przodków i sprawiła, że jest on ostatnim przedstawicielem swojego rodzaju. „Czaszkołaz to upadły anioł w królestwie Konga” — twierdzi Vogt-Roberts. „Żyje pod ziemią i reprezentuje bardziej ponure strony wyspy oraz ciemność mitu. Nie jest to stwór w pełni ukształtowany”. 
To może być niedopowiedzenie. Czaszkołaz to wężopodobna istota z dwoma potężnymi ramionami i przerażającym pyskiem przypominającym czaszkę. Fizjonomia tego stworzenia stanowiła wyzwanie choreograficzne dla zespołu animatorów, szczególnie w kontekście kulminacyjnej sceny walki. „Jako że Czaszkołaz ma tylko dwie kończyny i bardzo długi ogon, musieliśmy znaleźć sposób, aby był w stanie złapać równowagę” — mówi Scott Benza. „Jego ogon utrzymuje ciężar ciała w sposób, który normalnie nie występuje w naturze”.
Niezależnie od tego, jak trudno było mu się poruszać, jego przerażające oblicze i kształt ciała pobudziły wyobraźnię realizatorów dźwięku. „Jordan chciał, aby na widok tego stworzenia, które po prostu nie może być tworem natury, ludzie dostawali mdłości” — mówi Al Nelson. „Jeśli chodzi o wokalizy Czaszkołaza, to nie istniały żadne granice. Cieszymy się, że dzięki nam brzmi tak okropnie jak wygląda”. 
Początkowo był to odgłos zdychającego królika — „tego rodzaju zbolały pisk” według opisu Nelsona. Eksperymentował też z odgłosami lwów morskich, „które wydają z siebie jedne z najbardziej obrzydliwych dźwięków słyszanych w naturze — jakby próbowały wypluć z siebie płuca, jak również z wiewiórkami, które tak przeraźliwie piszczą, kiedy się nawołują. To jest naprawdę odrażające. „Dlatego kiedy myślisz o tej potężnej bestii, w rzeczywistości słyszysz malutką wiewiórkę” — dodaje z uśmiechem. 
PODSUMOWANIE
Filmową realizację dźwięku uzupełnia spektakularna symfoniczna ścieżka dźwiękowa skomponowana przez Henry’ego Jackmana. „Fantastyczną rzeczą w filmach o potworach jest fakt, że pozwalają na udział orkiestry symfonicznej w najbardziej okazały sposób” — mówi. „Jordan entuzjastycznie podchodził do uczczenia powagi i historii, które wiążą się z całą orkiestrą, ale eksperymentowaliśmy również z mniej tradycyjnymi propozycjami. To wymarzona sytuacja dla kompozytora”. 
Jackman wyodrębnia emocjonalną więź Konga z niektórymi bohaterami, nadając konkretnym fragmentom ścieżki dźwiękowej „nieco człowieczeństwa i wrażliwości”. Ponadto wymienia sceny z Wandererem jako jedne z jego ulubionych. „Naszym przewodnikiem w świątyni jest John C. Reilly wcielający się w rolę Marlowa. W związku z tym skomponowałem utwór, który nazywam „Americana element” — patriotyczny motyw nawiązujący do Marlowa i jego udziału w II wojnie światowej w charakterze pilota myśliwca”.
W hołdzie epoce, w której osadzono akcję filmu, Jackman wkomponował do ścieżki dźwiękowej odważne klasyczne tony psychodelicznych gitar charakterystycznych dla lat 70. XX wieku. Pozwoliło to na płynne przejście do jednych z najbardziej pamiętnych hymnów tej dekady. „Chciałem wykorzystać piosenki z czasów wojny w Wietnamie i wiele hitów z lat 70. XX wieku” — mówi Vogt-Roberts. „Taka kombinacja wprowadza efektowną dychotomię, nadaje ton i dostarcza zabawnych momentów w filmie.
„Umieściliśmy adapter na łodzi, którą bohaterowie filmu płyną w górę rzeki. Dzięki temu muzykę można było puszczać naprawdę” — kontynuuje reżyser. „Ich kontakt z muzyką prowadzi do niespodziewanych reakcji”.
Na ścieżce dźwiękowej można usłyszeć utwory takie jak: „Time Has Come Today” The Chambers Brothers — jedną z przełomowych piosenek epoki psychodelii; przebój z pierwszej 10. list przebojów zespołu Jefferson Airplane — „White Rabbit”; „Ziggy Stardust” Davida Bowie’ego; „Long Cool Woman (In A Black Dress)” The Hollies; „Paranoid,” Black Sabbath; „Bad Moon Rising” i „Run Through the Jungle” Creedence Clearwater Revival; „Down on the Street” The Stooges; wietnamski hit z gatunku psychodelicznego rocka „Mặt Trời Đen”; oraz „Brother” wykonywany przez brazylijską gwiazdę muzyki pop Jorge Bena Jora.
Muzyka, która służy zarówno spotęgowaniu filmowych emocji, jak i podkreśleniu akcji rozgrywającej się na ekranie, była jednym z ostatnich elementów powstałych w fazie postprodukcji. Stanowiła punkt kulminacyjny gigantycznego przedsięwzięcia, w ramach którego produkcja odwiedziła trzy kontynenty, gdzie twórcy filmu pod wodzą Vogta-Robertsa oraz producentów Thomasa Tulla, Mary Parent, Jona Jashniego i Aleksa Garcii nadzorowali prace na planie o niespotykanym dotąd poziomie złożoności i ogromnej satysfakcji. 
Przez cały proces wszystkie osoby zaangażowane w produkcję pragnęły okazać szacunek dla historii Konga, nawet tworząc nową wersję mitycznej bestii dla nowego pokolenia. 
„Praca nad filmem Kong: Wyspa Czaszki była epicką podróżą i niezwykłym doświadczeniem dla każdego z nas” — podsumowuje Jordan Vogt-Roberts. „Chcieliśmy traktować naszego Konga w sposób, który uszanuje to, co było wcześniej, jak i to, co wytycza dla niego nową ścieżkę”.
#  #  #
INFORMACJE O OBSADZIE
TOM HIDDLESTON (James Conrad) zdobył w tym roku Złoty Glob dla najlepszego aktora za rolę Jonathana Pine’a, którą zagrał w uznanej telewizyjnej adaptacji powieści Johna le Carre’a Nocny recepcjonista wyprodukowanej przez stację BBC. Za tę kreację został wielokrotnie wyróżniony, m.in. nominacjami do nagród Critics Choice i Emmy w kategorii najlepszy aktor, a także nominacją do nagrody National Television Award w kategorii ulubiony występ dramatyczny.
Hiddleston niedługo ponownie wcieli się w postać czarnego charakteru — Lokiego, którego portretował zarówno w filmach z serii Thor, jak i Avengers od 2011 r. Zagra go w produkcji Thor: Ragnarok, której premiera planowana jest na listopad.
Po raz pierwszy wystąpił w roli Lokiego w filmie Thor w reżyserii Kennetha Branagha. Otrzymał wówczas nagrodę dla najlepszego debiutanta podczas rozdania nagród Empire Awards. Ponownie zagrał tę postać w przeboju kasowym Avengers z 2012 r. Za swoją kreację został wyróżniony nagrodą MTV Movie Award dla najlepszego odtwórcy roli czarnego charakteru, jak również za najlepszą scenę walki, w której wystąpił wraz z Robertem Downeyem Jr., Chrisem Evansem, Markiem Ruffalo, Chrisem Hemsworthem, Scarlett Johansson i Jeremym Rennerem. 
Wcielenie się w tę rolę po raz kolejny w filmie Thor: Mroczny świat w gwiazdorskiej obsadzie, z Hemsworthem, Natalie Portman i Idrisem Elbą na czele, przyniosło mu w 2014 r. kolejną nominację do nagrody Empire Award dla najlepszego aktora drugoplanowego, a także kolejną nominację do nagrody MTV Movie Award dla odtwórcy ulubionej postaci.
W 2015 r. Hiddleston wystąpił w horrorze Crimson Peak. Wzgórze krwi Guillerma del Toro u boku Jessiki Chastain, Mii Wasikowskiej i Charlie’ego Hunnama. W tym samym roku można go było też oglądać w thrillerze High-Rise Bena Wheatleya w gwiazdorskiej obsadzie, w której znaleźli się Jeremy Irons, Luke Evans, Sienna Miller i Elisabeth Moss. Za rolę w tym filmie został nominowany do nagrody British Independent Film Award dla najlepszego aktora.
Zagrał również w wyreżyserowanym przez Marka Abrahama obrazie I Saw The Light. Historia Hanka Williamsa — niezależnym filmie biograficznym opowiadającym o życiu ikony muzyki country, Hanku Williamsie, opartym na motywach książki „Hank Williams: The Biography” z 1994 r. Jego premiera odbyła się podczas Festiwalu Filmowego w Toronto w 2015 r. 
Wcześniej aktor wystąpił w 2011 r. w swojej przełomowej roli Kapitana Nichollsa w nominowanym do Oscara i Złotego Globu filmie Czas wojny Stevena Spielberga, w którym na ekranie towarzyszyli mu Jeremy Irvine, Emily Watson, David Thewlis, Benedict Cumberbatch i Eddie Marsan. W tym samym roku stworzył pamiętną kreację F. Scotta Fitzgeralda w obrazie Woody’ego Allena O północy w Paryżu, za którą zyskał uznanie krytyków. 
Inne filmy kina niezależnego, w których zagrał, to Tylko kochankowie przeżyją Jima Jarmuscha z Tildą Swinton, Johnem Hurtem i Mią Wasikowską, Archipelago Joanny Hogg, za który został nominowany do nagrody Evening Standard British Film Award dla najlepszego aktora, oraz Głębokie błękitne morze Terence’a Daviesa, w którym partnerowała mu Rachel Weisz. Ponadto w 2012 r. nominowano go do nagrody BAFTA Rising Star Award. 
W najbliższym czasie Hiddleston użyczy głosu postaci Lorda Nootha w filmie animowanym Jaskiniowiec z udziałem Eddiego Redmayne’a.
W jego dorobku telewizyjnym znalazła się rola Księcia Henryka w Henryku IV, część 1 i Henryku IV, część 2 oraz tytułowa rola w Henryku V, które wyemitowano na kanale BBC w ramach wyczekiwanego cyklu Cultural Olympiad. Rola ta przyniosła mu nagrodę Times Breakthrough Award podczas ceremonii rozdania nagród South Bank Sky Arts Awards w 2013 r.
Na scenie teatralnej Hiddleston został wyróżniony nagrodą London Evening Standard Theatre Award oraz nominacją do nagrody Olivier Award (obie w kategorii najlepszy aktor) za występ w tytułowej roli w sztuce „Koriolan”. Na scenie partnerowali mu Hadley Fraser i Mark Gatiss, a za reżyserię odpowiadała Josie Rourke, dyrektor artystyczny w teatrze Donmar. W 2008 r. aktor otrzymał dwie nominacje do nagrody Olivier Award w kategorii najlepszy debiut za pracę nad spektaklami „Cymbelin” i „Otello”. Został nagrodzony za pierwszy z nich. 
Hiddleston ukończył studia na Royal Academy of Dramatic Art w 2005 r.
SAMUEL L. JACKSON (Preston Packard) zagrał w ponad 100 filmach i jest jednym z najbardziej uznanych aktorów w Hollywood. Jego występ w roli Julesa, płatnego zabójcy o filozoficznym podejściu do życia, w Pulp Fiction Quentina Tarantino przeszedł do historii amerykańskiego kina. Poza powszechnym uznaniem krytyków zdobył nominacje do Oscara i Złotego Globu oraz nagrodę BAFTA Award, wszystkie w kategorii najlepszy aktor drugoplanowy. Został także wyróżniony nagrodą Independent Spirit Award dla najlepszego aktora pierwszoplanowego. Od tego czasu Jackson współpracował z Tarantino przy produkcji wielu filmów, w tym m.in. Jackie Brown, za który otrzymał kolejną nominację do Złotego Globu, Kill Bill 2, Django, a ostatnio Nienawistna ósemka.
Aktor podpisał umowę opiewającą na dziewięć produkcji z Marvel Studios i zagrał bohatera kina akcji Nicka Fury’ego w trzech przebojowych seriach filmowych wyprodukowanych przez studio. Wystąpił w Iron Manie i Iron Manie 2, Captain America: Pierwsze starcie i Kapitan Ameryka: Zimowy Żołnierz oraz Avengers, który w premierowy weekend osiągnął rekordowy dochód ponad 200 milionów dolarów, i Avengers: Czas Ultrona. Pojawi się też w kolejnej odsłonie serii Avengers — Avengers: Infinity War. Jackson użycza też głosu postaci Jimbo w animowanej komedii akcji Blazing Samurai. Ponadto podłoży głos w animacji The Incredibles 2. 
Najnowsze projekty filmowe z jego udziałem to komedia akcji The Hitman’s Bodyguard, debiut reżyserski Brie Larson Unicorn Store oraz film science fiction Inversion Petera Segala. 
Inne produkcje, w których aktor zagrał w ostatnich latach, to: film akcji xXx: Reaktywacja, w którym ponownie wcielił się w rolę agenta Augustusa Gibbonsa, przygodowy film fantasy Tima Burtona Osobliwy dom Pani Peregrine, Tarzan: Legenda Davida Yatesa, przebój Kingsman: Tajne służby Matthew Vaughna, remake klasyka akcji RoboCop w reżyserii José Padilhy oraz obrazy Chi-Raq i Oldboy. Zemsta jest cierpliwa, remake kultowego koreańskiego klasyka z 2003 r., oba wyreżyserowane przez Spike’a Lee.
W bogatym dorobku aktorskim Jacksona znalazły się również filmy takie jak m.in.: Matka i dziecko, za który otrzymał kolejną nominację do nagrody Spirit Award, Dzielnica Lakeview, Z muzyką soul, Spirit — Duch Miasta, Jumper, Wskrzeszenie mistrza, 1408, Jęk czarnego węża, Węże w samolocie, Kolor zbrodni, Trener, Gwiezdne wojny: Część III — Zemsta Sithów, Iniemamocni, S.W.A.T. Jednostka Specjalna, Zmiana pasa, Formuła, Gwiezdne wojny: Część II — Atak klonów, Tajemnicza zbrodnia, Niezniszczalny, Regulamin zabijania, Shaft, Piekielna głębia, Gwiezdne wojny: Część I — Mroczne widmo, Negocjator, Purpurowe skrzypce, Kula, Magia Batistów, Paragraf 187, Czas zabijania, który przyniósł mu nominację do Złotego Globu, Długi pocałunek na dobranoc, Szklana pułapka 3, Prawdziwy romans, Park Jurajski, Czas patriotów, Malaria, Chłopcy z ferajny, Czarny blues, Morze miłości, Rób, co należy, Książę w Nowym Jorku, Szkolne oszołomienie oraz Ragtime.
W 2011 r. aktor zadebiutował na Broadwayu na deskach Bernard B. Jacobs Theater w spektaklu „The Mountaintop”, w którym wcielił się w postać Martina Luthera Kinga Jr. W sztuce w reżyserii Kenny’ego Leona wystąpiła także Angela Bassett. 
Jackson rozpoczął karierę sceniczną po ukończeniu Morehouse College w Atlancie i uzyskaniu dyplomu w dziedzinie teatrologii. W jego dorobku teatralnym znalazły się m.in. spektakle takie jak „Home”, „A Soldier’s Play”, „Sally/Prince” oraz „The District Line”. Stworzył także kreacje w dwóch sztukach Augusta Wilsona w Yale Repertory Theatre. Podczas Nowojorskiego Festiwalu Szekspirowskiego wystąpił w spektaklach „Matka Courage i jej dzieci”, „Spell No 7” oraz „The Mighty Gents”. 
Na małym ekranie aktora można było oglądać w filmie produkcji HBO Sunset Limited z 2011 r. Wcześniej zagrał w wyróżnionym nagrodą Emmy obrazie Bunt Johna Frankenheimera również wyprodukowanym przez stację HBO. Rola ta przyniosła mu nominacje do nagrody Cable Ace i Złotego Globu dla najlepszego aktora drugoplanowego w filmie lub miniserialu. Ponadto Jackson pełnił funkcję producenta wykonawczego serialu animowanego Afrosamuraj stacji Spike TV. Jego premiera miała miejsce w 2007 r. Był emitowany przez trzy sezony. Serial został nominowany do nagrody Emmy dla najlepszego programu animowanego. W lutym 2009 r. na rynek trafiła pierwsza edycja gry wideo „Afro Samurai”.
JOHN GOODMAN (Bill Randa) w ostatnim czasie zadebiutował na West Endzie, występując u boku Damiana Lewisa i Toma Sturridge’a we wznowieniu sztuki Davida Mameta „American Buffalo” z 1975 r., wystawianej na deskach Wyndham’s Theatre w Londynie. 
Zimą zeszłego roku Goodman powrócił na scenę teatralną w broadwayowskim wznowieniu spektaklu Bena Hechta i Charlesa MacArthura „Strona tytułowa” z Nathanem Lane’em i Johnem Slatterym.
Najnowsze projekty filmowe z jego udziałem to thriller The Coldest City Davida Leichta oraz przygodowy film science fiction Valerian i miasto tysiąca planet w reżyserii Luca Bessona, do którego aktor użyczy głosu.
 Ostatnio można go było oglądać w produkcji Patriots Day, przebojowym thrillerze science fiction Cloverfield Lane 10, za który zyskał powszechne uznanie krytyków, oraz w dramacie biograficznym Trumbo Jaya Roacha. 
W 2013 r. Goodman zagrał w wyreżyserowanym przez Bena Afflecka dramacie Operacja Argo, który zdobył Oscara dla najlepszego filmu, a także w thrillerze Roberta Zemeckisa Lot. W tym samym roku został uhonorowany nagrodą National Board of Review Spotlight Award za pracę nad filmami Operacja Argo, Lot i Dopóki piłka w grze. Goodman wystąpił także w czarno-białym niemym obrazie Artysta, który został w 2012 r. nagrodzony Oscarem dla najlepszego filmu.
Jego dorobek telewizyjny obejmuje role w oryginalnym serialu Amazon Alpha House, miniserialu Dancing on the Edge stacji Starz, serialach Układy produkcji Direct oraz Community kanału NBC.
Przyznano mu wiele wyróżnień, w tym Złoty Glob dla najlepszego aktora oraz siedem nominacji do nagrody Emmy za rolę w serialu Roseanne. Nominacje do nagrody Emmy otrzymał również za występy w Grubej rybie produkcji TNT, Tramwaju zwanym pożądaniem według Tennessee Williamsa stacji CBS oraz filmie Barton Fink braci Coen. W 2007 r. Goodman zdobył drugą nagrodę Emmy dla najlepszego aktora występującego gościnnie za serial Studio 60.
Na planie biograficznego obrazu stacji HBO przedstawiającego losy Jacka Kevorkiana — Jack, jakiego nie znacie, miał okazję po raz kolejny współpracować z Alem Pacino i Susan Sarandon. Film ten przyniósł mu nominacje do nagrody Emmy dla najlepszego aktora drugoplanowego w miniserialu lub filmie oraz do nagrody SAG za najlepszą rolę męską w filmie telewizyjnym lub miniserialu.
Inne produkcje z jego udziałem to: Transformers: Wiek zagłady, remake Gracza z 1974 r., Obrońcy skarbów, Co jest grane, Davis?, Uniwersytet Potworny, Strasznie głośno, niesamowicie blisko, Pościg we mgle, Wyznania zakupoholiczki, Speed Racer, Film o pszczołach, Papież Joanna, Alabama Moon, Gigantyczny, Szkoła wdzięku Marilyn Hotchkiss, Wielkie życie, Jeźdźcy Apokalipsy, Opowiadanie, Bracie, gdzie jesteś?, Wygrane marzenia, Z księżyca spadłeś?, O czym marzą faceci, Ciemna strona miasta, W sieci zła, Pożyczalscy, Blues Brothers 2000, Posłaniec, Flintstonowie, Matka noc, Arachnofobia, Na zawsze, Gruszki na wierzbie, Urodzeni wczoraj, Przedstawienie, Babe, Król Ralph, Puenta, Bożyszcze tłumów, Morze miłości, Stella, Dopaść Ediego, C.H.U.D., Zemsta frajerów, Kochankowie Marii, Słodkie marzenia, Prawdziwe historie, Wielki luz, Włamywaczka, Niewłaściwi faceci, Arizona Junior oraz Big Lebowski.
Użyczył też głosu wielu postaciom z filmów animowanych, takich jak: Potwory i spółka, Nowe szaty króla, Bajki szczura Finka oraz Księga Dżungli 2. Jego głosem przemawiał także główny bohater serialu animowanego Nie bój się lwa produkcji NBC.
Goodman pochodzi z St. Louis. Zamierzał uprawiać football w drużynie Southwest Missouri State University, ale z powodu kontuzji musiał zrezygnować ze sportu i zajął się aktorstwem. Nigdy nie powrócił do futbolu. Ukończył studia, uzyskując dyplom w dziedzinie teatrologii. 
Goodman występował na Broadwayu w sztuce „Czekając na Godota”. Za rolę Pozza w tej produkcji zebrał entuzjastyczne recenzje. W jego scenicznym dorobku znalazły się też występy w teatrach połączonych z restauracjami, produkcjach dla dzieci oraz sztukach wystawianych poza Broadwayem. Na miejscu zagrał w takich sztukach jak: „Henryk IV, część 1” i „Henryk IV, część 2”, „Antoniusz i Kleopatra”, „Jak wam się podoba” oraz „Opowieść wigilijna”. Wystąpił też w podróżującej produkcji „The Robber Bridegroom” i dwóch przedstawieniach na Broadwayu „Loose Ends” w 1979 roku oraz „Big River” w 1985 roku.
W 2001 r. można go było zobaczyć w wystawianej w Central Parku w ramach Nowojorskiego Festiwalu Szekspirowskiego sztuce „Mewy” w reżyserii Mike’a Nicholsa. Rok później Goodman wystąpił na Broadwayu w „Karierze Artura Ui” na deskach Public Theatre. 
BRIE LARSON (Mason Weaver) w zeszłym roku zdobyła Oscara, Złoty Glob oraz nagrody Screen Actors Guild Award, BAFTA, Critics’ Choice Award, National Board of Review Award, a także Independent Spirit Award dla najlepszej aktorki za przełomowy występ w roli Ma w obrazie Pokój Lenny’ego Abrahamsona. Film jest ekranizacją bestsellerowej powieści, opowiadającej o młodej kobiecie i jej pięcioletnim synu, którzy po latach spędzonych w niewoli, w zamkniętej przestrzeni, wreszcie odzyskują wolność. 
W najbliższym czasie aktorkę będzie można oglądać w wyprodukowanym przez Martina Scorsese thrillerze kryminalnym Free Fire Bena Wheatleya, którego akcja została osadzona w latach 70. XX wieku. Jego premiera miała miejsce podczas Festiwali Filmowych w Toronto i w Londynie w 2016 r. Film ma trafić na ekrany kin w kwietniu. Inne projekty filmowe, nad którymi obecnie pracuje Larson, to obraz The Glass Castle oparty na motywach bestsellerowych pamiętników Jeannette Walls, na planie którego będzie ponownie współpracować z reżyserem Destinem Danielem Crettonem, jej debiut reżyserski Unicorn Store, w którym także występuje, oraz pierwszy film Marvela z superbohaterką w roli głównej — Captain Marvel.
Larson po raz pierwszy nawiązała współpracę z Crettonem w 2014 r. przy produkcji Przechowalni numer 12. Jej dramatyczna kreacja jako Grace, dyrektorki placówki opiekuńczej, przyniosła jej nagrody dla najlepszej aktorki podczas Festiwalu Filmowego w Locarno oraz gali rozdania nagród Gotham Awards, jak również nominację dla najlepszej aktorki na gali rozdania nagród Critics’ Choice Awards. Los Angeles Times okrzyknął ją It-Girl Festiwalu Filmowego SXSW, podczas którego obraz został pokazany szerokiej publiczności po raz pierwszy.
Larson współpracowała z cenionymi reżyserami i aktorami na planie wielu filmów, w tym m.in.: Wykolejona Judda Apatowa z udziałem scenarzystki/aktorki Amy Schumer, Gracz Ruperta Wyatta z Markiem Wahlbergiem, Cudowne tu i teraz Jamesa Ponsoldta, w którym zagrali także Shailene Woodley i Miles Teller, debiut reżyserski Josepha Gordona-Levitta Don Jon, 21 Jump Street w reżyserii Phila Lorda i Chrisa Millera, w którym wystąpiła w roli obiektu westchnień postaci granej przez Jonaha Hilla, Brudny glina Orena Movermana, gdzie pojawiła się w roli zbuntowanej córki postaci portretowanej przez Woody’ego Harrelsona, Scott Pilgrim kontra świat Edgara Wrighta oraz Greenberg Noaha Baumbacha, w którym wcieliła się w młodą kusicielkę flirtującą z postacią graną przez Bena Stillera. 
Larson jest nadal powszechnie rozpoznawana dzięki roli sarkastycznej i zbuntowanej córki postaci granej przez Toni Collette w popularnym serialu Wszystkie wcielenia Tary stacji Showtime, którego twórcą jest nagrodzony Oscarem scenarzysta Diablo Cody. Serial został oparty na oryginalnym pomyśle Stevena Spielberga.Pojawiała się także w kultowym serialu kanału F/X Wirtualna liga.
Wystąpiła w roli Emily w sztuce „Nasze miasto” podczas prestiżowego Festiwali Williamstown Theater. 
Poza pracą po obu stronach kamery, jako aktorka i reżyserka, Larson zajmuje się też pisaniem scenariuszy. Jej krótkometrażowy film The Arm zdobył nagrodę specjalną jury w kategorii najlepsza fabuła komediowa podczas Festiwalu Filmowego w Sundance w 2012 r.
Larson pochodzi z Sacramento. Zaczęła uczyć się aktorstwa w wieku zaledwie sześciu lat, jako najmłodszy student w historii, który kiedykolwiek uczęszczał do American Conservatory Theater w San Francisco.
JING TIAN (San) to jedna z najlepiej rokujących aktorek młodego pokolenia w międzynarodowym środowisku filmowym, która obecnie chce spróbować swoich sił w Ameryce. W lutym Tian będzie można po raz pierwszy obejrzeć za oceanem w filmie Wielki Mur. Wciela się w nim w rolę chińskiej generał Lin Mei, a na ekranie partneruje jej Matt Damon. Natomiast w lutym 2018 r. aktorka wystąpi wraz z Johnem Boyegą i Scottem Eastwoodem w produkcji Pacific Rim: Uprising.

Na przestrzeni ostatnich dwóch lat Tian zyskała status jednej z czołowych aktorek w Chinach zarówno w branży kinowej, jak i telewizyjnej. Nie ustępując w niczym chińskim legendom kina, jest postrzegana jako jedna z najbardziej dynamicznych kobiet w branży. Często wykorzystuje swoją dobrą kondycję, którą utrzymuje dzięki trenowaniu tańca, przyjmując role wymagające dużej sprawności fizycznej, ponieważ w wielu przypadkach woli sama wykonywać sceny kaskaderskie.

W latach 2013–2014 Tian zagrała w trzech przebojach kasowych — Dak siu san fan z Donniem Yenem, Jing Cha Gu Shi 2013 z udziałem legendarnego Jackiego Chana oraz Ao Men Feng Yun, w którym wystąpiła inna chińska legenda — Chow Yun-Dat. Te trzy produkcje osiągnęły dochód przekraczający 1,3 miliarda RMB. Dobra gra aktorska Tian w tych filmach zapewniła jej udział w 18. Dorocznej Ceremonii Rozdania Nagród Hollywood Film Awards, gdzie zdobyła inauguracyjne wyróżnienie Hollywood International Award.

Obok sukcesów odnoszonych na dużym ekranie aktorka portretowała też powszechnie lubiane postaci w chińskiej telewizji. Na początku 2014 r. zagrała w dramacie historycznym Banshu chuanqi w reżyserii Yu Zhenga, którego akcja rozgrywa się w czasach panowania dynastii Han. Tian wcieliła się w rolę tytułowej bohaterki, Ban Shu, pięknej młodej nauczycielki w przedszkolu w pałacu cesarskim, na której wdzięki nie pozostaje obojętny sam Cesarz. Najnowszy serial z jej udziałem, Da Tang Rong Yao, którego premiera odbyła się w czasie obchodów Chińskiego Nowego Roku i który będzie emitowany w Chinach do maja, odniósł ogromny sukces, osiągając 1,3 miliarda wyświetleń w serwisie Tencent, największej chińskiej platformie internetowej.

Aktorka zwróciła na siebie uwagę branży swoim filmowym debiutem, obrazem Wo De Mei Nu Lao Ban z 2010 r., w którym wówczas 22-letnia Tian zagrała dwie sprzeczne ze sobą role. Przez kolejne dwa lata przyjmowała ambitne role w szeregu pełnych rozmachu dramatów historycznych, takich jak m.in. Zhan Guo, Yue Lai Yue Hao oraz Tears in Heaven.

Tian dorastała w Xi’an, położonym w prowincji Shaanxi mieście, którego historia sięga 7000 lat. Właśnie tam odnaleziono potężną Terakotową Armię, której powstanie datuje się na czasy panowania dynastii Qin i pierwszego cesarza Chin. Aktorka wyjechała z domu w wieku 13 lat, aby rozpocząć treningi w szkole średniej przy Beijing Dance Academy. Miłość do tańca szybko przerodziła się w chęć występowania przed publicznością, dlatego po ukończeniu szkoły kontynuowała edukację w Beijing Film Academy.
Poza branżą filmową sukces odniesiony przez Tian dobrze odzwierciedla fakt, że aktorka jest jedną z twarzy marki L’Oreal w Azji. Poświęca również dużo czasu działalności humanitarnej, wspierając misje wysyłane do regionów dotkniętych trzęsieniami ziemi oraz pomagając dzieciom pochodzącym z ubogich rodzin.
JOHN C. REILLY (Hank Marlow) to wszechstronny aktor, który ma w swoim dorobku różnorodne projekty filmowe i telewizyjne, jak również teatralne. Współpracował z wieloma reżyserami na planie filmów takich jak: Gangi Nowego Jorku i Aviator Martina Scorsese, Ofiary wojny Briana DePalmy, Ostatnia audycja Roberta Altmana, Cienka czerwona linia Terrence’a Malicka, Rzeź Romana Polańskiego, Gniew oceanu Wolfganga Petersena, Musimy porozmawiać o Kevinie Lynne Ramsay oraz Ryzykant, Boogie Nights i Magnolia, wszystkie w reżyserii Paula Thomasa Andersona.
Reilly wystąpił też w przebojowych komediach Adama McKaya — Ricky Bobby — Demon prędkości oraz Bracia przyrodni, w obu u boku Willa Ferrella, a także w niezależnym obrazie Cyrus wyreżyserowanym przez braci Duplass. Inne filmy kina niezależnego, w których wziął udział, to: Życiowe rozterki, Cedar Rapids, Nowe stanowisko, Terri, Rok psa, Criminal — Wielki przekręt, Party na słodko, Life After Beth, a ostatnio The Little Hours, którego premiera odbyła się podczas tegorocznego Festiwalu Filmowego w Sundance. Aktor pojawił się również w produkcjach Lobster Yorgosa Lanthimosa, Szukając Kelly Thomasa Bidegaina oraz Pentameron Matteo Garrone’a. Każdy z tych filmów był pokazywany na Festiwalu Filmowym w Cannes w 2015 r. 
Za rolę w musicalu Chicago Reilly został nominowany do Oscara i Złotego Globu w kategorii najlepszy aktor drugoplanowy. Kolejną nominację do Złotego Globu, dla najlepszego aktora w komedii lub musicalu, otrzymał za pracę nad obrazem Idź twardo: historia Deweya Coxa. Inne filmy, które znalazły się w jego dorobku, przyniosły mu także liczne nominacje do nagród Independent Spirit Award i Screen Actors Guild Award, jak również wyróżnienia przyznawane przez krytyków. 
Aktor wystąpił też w przebojowej produkcji science fiction Strażnicy Galaktyki w reżyserii Jamesa Gunna. Ponadto użyczył głosu tytułowemu bohaterowi nominowanej do Oscara animacji Ralph Demolka oraz postaci Eddiego w filmie animowanym Sing. Obecnie pracuje na planie filmu Holmes and Watson Etana Cohena, w którym wciela się w rolę Watsona, a jako Holmes partneruje mu Will Ferrell.
W branży telewizyjnej Reilly często współpracuje z komikami Timem Heideckerem i Erikiem Wareheimem m.in. na potrzeby programów Tim and Eric’s Awesome Show, Great Job oraz Check It Out, with Dr. Steve Brule. 
W jego bogatym dorobku teatralnym znalazły się role w spektaklach takich jak „True West”, za który został nominowany do nagrody Tony Award, oraz „Tramwaj zwany pożądaniem” wystawiane na Broadwayu, a także produkcje teatru Steppenwolf — „Grona gniewu” i „Tramwaj zwany pożądaniem” grane w Chicago.
TOBY KEBBELL (Jack Chapman / Kong Mo Cap Services) to brytyjski aktor, który zagrał w wielu pełnych akcji produkcjach z gatunku fantasy. Wśród nich warto wymienić pamiętne występy w roli podżegającego do wojny szympansa Koby w Ewolucji planety małp Matta Reevesa oraz bohaterskiego Durotana w Warcraft: Początek Duncana Jonesa, nakręcone w technologii performance capture. Aktor zagrał nikczemnego Messalę w filmie Ben-Hur w reżyserii Timura Bekmambetova, który trafił na ekrany kin latem 2016 r. Ponadto w 2016 r. można go było oglądać w roli Jenningsa w thrillerze Gold Stephena Gaghana oraz jako Tatę w filmie fantasy Siedem minut po północy.
Kebbell po raz pierwszy zyskał popularność wśród brytyjskich widzów w 2004 r., debiutując na dużym ekranie po tym, jak reżyser Shane Meadows obsadził go w roli Anthony’ego w obrazie Buty nieboszczyka. Stworzona przez niego kreacja młodego chłopaka, który ma trudności w nauce, przyniosła mu nominację dla najlepiej rokującego debiutanta podczas rozdania British Independent Film Awards (BIFA). Następnie aktor pojawił się w produkcjach Aleksander Olivera Stone’a i Wszystko gra Woody’ego Allena.
Krytycy docenili go po raz kolejny w 2007 r., kiedy zagrał Roba Grettona, menedżera Joy Division, w nagradzanym obrazie Antona Corbijna Control. Kebbell zdobył nagrodę BIFA Award dla najlepszego aktora drugoplanowego oraz został nominowany do nagrody London Critics’ Circle Film Award.
Jego wybitna rola w filmie Rock'N'Rolla Guya Ritchiego przyniosła mu nagrodę dla najlepszego aktora przyznawaną przez magazyn The Sun oraz nominację do nagrody Empire Award. W 2009 r. był też nominowany do nagrody BAFTA Rising Star Award. Jego dorobek filmowy obejmuje ponadto produkcje takie jak: Czas wojny Stevena Spielberga, Książę Persji: Piaski czasu Mike’a Newella, Uczeń czarnoksiężnika Jona Turtletauba, Gniew tytanów Jonathana Liebesmana, Adwokat Ridleya Scotta oraz Spisek Roberta Redforda.
Na małym ekranie Kebbell zagrał gościnnie w odcinku serialu The StreetJimmy’ego McGoverna emitowanego na kanale BBC, który później wyróżniono nagrodą BAFTA dla najlepszego serialu dramatycznego. Ponadto na zlecenie BBC wystąpił w uwspółcześnionej wersji Makbeta u boku Jamesa McAvoya. Pojawił się też w odcinku serialu Czarne lustro stacji Channel 4.
Na scenie teatralnej grał na deskach Almeida Theatre w sztuce „Wrogowie” Maksima Gorkiego opracowanej w nowej wersji przez Sir Davida Hare’a oraz w Playhouse Theatre w klasyku „Kres wędrówki” R.C. Sherriffa.
JOHN ORTIZ (Victor Nieves) to nagradzany aktor, który szlifował swoje umiejętności na nowojorskiej scenie teatralnej. Zdobył nagrodę Obie Award dla najlepszego aktora za offbroadwayowską produkcję „References to Salvador Dali Make Me Hot”. Został też nominowany do nagrody Independent Spirit Award za rolę w niezależnym filmie Jack uczy się pływać. Doskonale odnajduje się zarówno na scenie teatralnej, na dużym, jak i na małym ekranie.
Aktora będzie można w najbliższym czasie oglądać w wyreżyserowanej przez Zacha Braffa komedii W starym, dobrym stylu, w której wystąpili także Morgan Freeman, Michael Caine i Alan Arkin. Jej premierę zaplanowano na kwiecień tego roku. Ortiz zakończył ostatnio pracę na planie filmów Cloverfield IMAX Movie produkowanego przez J.J. Abramsa, z udziałem Chrisa O’Dowda i Elizabeth Debicki, Nostalgia z Jonem Hammem i Nickiem Offermanem oraz Replicas, w którym zagrali Keanu Reeves i Alice Eve. 
Pojawił się też w produkcjach Był sobie pies, Rola kobiety z Maggie Siff i Carą Seymour, Steve Jobs z udziałem Michaela Fassbendera i Kate Winslet, Haker z Chrisem Hemsworthem w roli głównej, Brudny szmal z Tomem Hardym i Jamesem Gandolfinim oraz Cesar Chavez Diego Luny u boku Michaela Peñy. W jego dorobku znalazły się ponadto projekty filmowe takie jak: nominowany do Oscara obraz Poradnik pozytywnego myślenia, Jack uczy się pływać, w którym nie tylko zagrał, ale również pełnił funkcję producenta wraz z Philipem Seymourem Hoffmanem, Wrogowie publiczni, Szybcy i wściekli 6, W cieniu chwały, American Gangster, Obcy kontra Predator 2, Miami Vice, Pieśniarz, Amistad, Życie Carlita, Na tropie zła, Okup, Los Angeles w ogniu, Nowojorczycy, Sierżant Bilko, Zanim zapadnie noc, Oportuniści oraz Ostatni szeryf.
Na małym ekranie Ortiz wystąpił u boku Grega Kinneara w serialu Rake telewizji Fox. Obecnie można go oglądać w serialu komediowym stacji TBS The Guest Book z Kellie Martin oraz serialu produkcji HBO Bliskość z Amandą Peet i Melanie Lynskey. Zagrał też u boku Dustina Hoffmana w serialu telewizji kablowej Luck. Był stałym członkiem obsady seriali Clubhouse, Zawód glina i Lush Life.
Ortiz założył wraz z Hoffmanem LAByrinth Theater Company, gdzie wyprodukował wiele spektakli, w których także występował, w tym m.in. „Ostatnie dni Judasza Iskarioty” wyreżyserowany przez Hoffmana, „Jesus Hopped The ‘A’ Train”, za który otrzymał nominację do nagrody Drama Desk, „Guinea Pig Solo” oraz „Jack Goes Boating”. Wszystkie wymienione sztuki wystawiano w Public Theater w Nowym Jorku. Aktor ostatnio wcielił się w tytułową rolę w sztuce „Otello”, którą zagrał u boku Hoffmana. Produkcja w reżyserii Petera Sellarsa została po raz pierwszy pokazana szerokiej publiczności w Wiedniu, skąd ruszyła na światowe tournee.
Wśród innych spektakli sceny nowojorskiej z jego udziałem warto wymienić broadwayowską produkcję „Anna in the Tropics”, „The Skin of our Teeth” z Johnem Goodmanem, wystawiany w Public Theater oraz „Cloud Tectonics” grany w Playwrights Horizon. Ponadto Ortiz zagrał w sztukach „Persowie” i „Kupiec wenecki”. Obie wyreżyserował Peter Sellars. Były wystawiane m.in. w Paryżu, Londynie, Berlinie i Edynburgu. Lokalnie aktor występował na deskach Mark Taper Forum, Goodman Theatre, Hartford Stage, Arena Stage, Yale Repertory Theatre, South Coast Repertory oraz Cincinnati Playhouse. 
Ortiz urodził się i dorastał na Brooklynie. Jest zagorzałym kibicem drużyn New York Yankees i New York Knicks.
COREY HAWKINS (Houston Brooks) zyskał popularność dzięki przełomowej roli legendarnego producenta muzycznego i ikony hip hopu — Dra Dre, w którą wcielił się w filmie biograficznym Straight Outta Compton F. Gary’ego Graya opowiadającym o grupie N.W.A. Obraz przez trzy kolejne tygodnie nie schodził z pierwszego miejsca listy box office. Zyskał status najbardziej dochodowego biograficznego filmu muzycznego w historii, zarabiając na świecie ponad 201 milionów dolarów.
Hawkinsa można obecnie oglądać na małym ekranie w roli Erika Cartera w reboocie serialu 24 godziny — 24: Dziedzictwo telewizji FOX, w którym na ekranie partnerują mu Miranda Otto i Jimmy Smits. Aktor gra postać, która zajęła miejsce Jacka Bauera portretowanego w oryginalnym serialu przez Kiefera Sutherlanda. Serial zadebiutował w trakcie sezonu po finale Super Bowl w 2017 r., zanim został przesunięty na swoje stałe miejsce w ramówce, tj. poniedziałkowy wieczór. 
W 2015 r. Hawkins dołączył do obsady popularnego serialu The Walking Dead stacji AMC jako Heath, jeden z głównych bohaterów komiksowej serii. Wcielał się w tę postać w szóstym i siódmym sezonie serialu.
Ponadto pojawił się w filmach Non-Stop i Iron Man 3. 
Aktor ma na swoim koncie występy na Broadwayu jako Tybalt we wznowieniu w 2013 roku „Romea i Julii” Szekspira w reżyserii Davida Leveaux. Wraz z nim w sztuce zagrali Orlando Bloom i Condola Rashad. W kwietniu 2017 r. powróci na Broadway jako członek obsady wyczekiwanego wznowienia głośnego dramatu „Six Degrees of Separation” Johna Guare’a. Na scenie będzie występował u boku Allison Janney i Johna Benjamina Hickeya przez okres dwóch miesięcy. 
Hawkins ukończył ścieżkę aktorską w Juilliard School. Jest laureatem prestiżowej nagrody im. Johna Housemana, przyznawanej jednemu uczniowi szkoły, który wykazał się wybitnymi umiejętnościami w dziedzinie klasycznego teatru. 
JASON MITCHELL (Mills) stopniowo zyskiwał miano wschodzącej gwiazdy kina. Zdobył uznanie krytyków za rolę legendarnego Eazy’ego E w filmie biograficznym Straight Outta Compton z 2015 r., opowiadającym o grupie N.W.A. Obraz wyreżyserował F. Gary Gray. Wystąpił w nim także Paul Giamatti. Aby dostać tę pożądaną rolę pokonał innych pretendentów z całego kraju. Mitchell otrzymał nagrodę African American Film Critics Association Award dla najlepszego aktora drugoplanowego. Ponadto był nominowany wraz z innymi członkami obsady do nagród Screen Actors Guild Award i Critics’ Choice Award w kategorii najlepsza obsada filmu fabularnego. W 2016 r. za pracę nad filmem wyróżniono go także nagrodą Rising Star Award podczas Międzynarodowego Festiwalu Filmowego w San Diego współorganizowanego przez magazyn Variety.

Ostatnio pojawił się w wyreżyserowanym przez Vikrama Gandhiego obrazie Barry produkcji Netflix, opowiadającym o początkowym okresie studiów Barracka Obamy w Nowym Jorku. Ponadto zagrał w filmie Mudbound Dee Rees, do którego zdjęcia powstawały w Nowym Orleanie. Dramat zyskał uznanie krytyków podczas Festiwalu Filmowego w Sundance w 2017 r. 
W najbliższym czasie Mitchella będzie można oglądać w jeszcze niezatytułowanym projekcie filmowym o zamieszkach w Detroit w reżyserii Kathryn Bigelow, a także w serialu The Chi stacji Showtime — aktualnej i charakterystycznej opowieści o dojrzewaniu, która śledzi losy sześciu powiązanych ze sobą postaci w chicagowskiej dzielnicy South Side.
SHEA WHIGHAM (Cole) urodził się na Florydzie, a wykształcenie zdobywał w SUNY Purchase. Uzbrojony w umiejętności teatralne szlifowane w Nowym Jorku wykorzystał swoją szansę, kiedy reżyser Joel Schumacher obsadził go w 2000 roku w produkcji Kraina Tygrysów u boku Colina Farrella. 
Od tamtej pory zagrał w imponującej liczbie filmów, współpracując z legendarnymi reżyserami takimi jak: Martin Scorsese, Robert Redford, Terrence Malick, Werner Herzog, Oliver Stone, David O. Russell czy Robert Rodriguez, a także z filmowcami nowego pokolenia, w tym m.in. z Davidem Gordonem Greenem, Jeffem Nicholsem, Jamesem Ponsoldtem i Adamem Wingardem. Lista znamienitych aktorów światowej klasy, z którymi miał okazję pracować, jest co najmniej tak samo długa i obejmuje nazwiska takie jak m.in.: Robert De Niro, Anthony Hopkins, Leonardo DiCaprio, Christian Bale, Sean Penn oraz Viola Davis.
Whigham dołączył również do uniwersum Star Treka w najnowszej odsłonie serii Star Trek: W nieznane.

Jego występy w roli Eliego Thompsona w przebojowym serialu Zakazane imperium kanału HBO, w którym na ekranie towarzyszą mu Steve Buscemi i Kelly MacDonald, przyniosły mu i pozostałym członkom obsady liczne nagrody Screen Actors Guild (SAG) Award dla najlepszej obsady. W dorobku telewizyjnym aktora znalazły się ponadto seriale Detektyw Cary’ego Fukunagi zrealizowany dla stacji HBO, Agentka Carter telewizji ABC oraz Justified: Bez przebaczenia Grahama Yosta dla kanału F/X. W ostatnim czasie grał wraz z Dannym McBride’em w serialu komediowym Wicedyrektorzy produkcji HBO. 
Najnowsze produkcje z jego udziałem to filmy niezależne Cop Car z Kevinem Baconem i Lila & Eve z Jennifer Lopez i Violą Davis, które miały swoją premierę podczas Festiwalu Filmowego w Sundance w 2015 r., Rycerz pucharów Terence’a Malicka oraz A Country Called Home z Mackenzie Davis i Imogen Poots. Whigham pracuje obecnie nad wieloma projektami filmowymi i telewizyjnymi, takimi jak: High Wire Act z udziałem Jona Hamma, remake japońskiej mangi Death Note platformy Netflix, wyczekiwana kontynuacja obrazu Sicario, Soldado, Wheelman z Frankiem Grillo realizowany na zlecenie platformy Netflix, gościnny występ w popularnym serialu Narcos oraz serial telewizji Amazon TV Legend of Master Legend oparty na motywach artykułu opublikowanego w magazynie Rolling Stone.
THOMAS MANN (Slivko) obecnie pracuje na planie dramatu The Land of Steady Habits Nicole Holofcenter, którego akcja rozgrywa się w Nowym Jorku. Na ekranie partnerują mu Ben Mendelsohn i Edie Falco. 
Rok 2016 okazał się bardzo pracowity dla aktora, który występował w teatrze u boku Jasona Sudeikisa w offbroadwayowskiej produkcji Classic Stage Company „Dead Poets Society”, a ponadto zagrał w filmach niezależnych Więzienny eksperyment i The Preppie Connection. Zakończył tez pracę na planie horroru Amityville: The Awakening Blumhouse Productions, którego premierę zaplanowano na rok 2017.
W 2015 r. Mann pojawił się w entuzjastycznie przyjętym przez krytyków obrazie Earl i ja, i umierająca dziewczyna Alfonso Gomeza-Rejona, który zdobył zarówno nagrodę publiczności, jak i nagrodę jury podczas Festiwalu Filmowego w Sundance tamtego roku, zanim jeszcze trafił do kin. W ekranizacji debiutu literackiego Jesse’a Andrewsa wystąpili także Olivia Cooke, Nick Offerman, Jon Bernthal i Connie Britton. 
Po przełomowej roli w komedii Projekt X aktor zagrał w produkcjach kinowych takich jak: Hansel i Gretel: Łowcy czarownic z Jeremym Rennerem i Gemmą Arterton, Piękne istoty z udziałem Aldena Ehrenreicha, Jeremy’ego Ironsa, Violi Davis i Emmy Thompson oraz Fun Size, szalone Halloween u boku Victorii Justice. Wcześniej wystąpił w filmach kina niezależnego Całkiem zabawna historia, Taka fajna jak ja, Witajcie u mnie oraz Brain on Fire.
EUGENE CORDERO (Reles) ostatnio zagrał w filmach Ghostbusters. Pogromcy duchów i Randka na weselu. Wcześniej wystąpił wraz z Alison Brie i Nickiem Offermanem w debiucie reżyserskim Jordana Vogta-Robertsa Królowie lata, którego premiera odbyła się podczas Festiwalu Filmowego w Sundance w 2013 r. Obraz był również wyświetlany na wielu innych festiwalach filmowych, zanim wszedł na ekrany kin.
Dorobek telewizyjny aktora obejmuje role w serialach The Good Place, Crazy Ex-Girlfriend, Parks and Recreation, Key and Peele, Drunk History oraz Kłamstwa na sprzedaż. Cordero został także obsadzony jako stały członek obsady u boku Craiga Fergusona w pilocie hybrydy teleturnieju/serialu komediowego Crunch Time stacji NBC. 
Regularnie pojawiał się też w serialu Other Space Paula Feiga zrealizowanego na zlecenie studia Yahoo. 
Ponadto jest weteranem serialu The Upright Citizens Brigade (UCB).
TERRY NOTARY (Kong Mo Cap Services) jest aktorem, reżyserem, odtwórcą ról filmowych stworów, specjalistą od ruchów zwierząt, choreografem i koordynatorem pracy kaskaderów, który współpracował z czołowymi reżyserami z branży, w tym m.in. ze Stevenem Spielbergiem, z Jamesem Cameronem, Peterem Jacksonem i Ronem Howardem. Notary pełnił funkcję choreografa ruchu, a także grał w filmach kręconych w nowatorskiej technologii performance capture. 
W najbliższym czasie będzie go można ponownie zobaczyć w roli szympansa alfa Rocketa w Wojnie o planetę małp. Wcześniej aktor wcielał się w tę postać zarówno w Genezie planety małp, jak i w Ewolucji planety małp. Przy produkcji tych filmów, a także Planety małp z 2001 r., pracował też jako choreograf ruchu i koordynator pracy kaskaderów. Efekty jego pracy będzie można niedługo podziwiać również w wyreżyserowanej przez Andy’ego Serkisa produkcji Jungle Book: Origins. Poza stworzeniem choreografii do filmu Notary pracował też na stanowisku reżysera drugiej ekipy. 
Do wcześniejszych projektów, podczas realizacji których pełnił funkcję choreografa ruchu i odtwórcy ról kręconych w technologii motion capture, zaliczają się produkcje Warcraft: Początek, Przygody Tintina, The Incredible Hulk i Fantastyczna Czwórka: Narodziny Srebrnego Surfera. Inne filmy, przy produkcji których pracował jako choreograf ruchu, to: Legion samobójców, BFG: Bardzo Fajny Gigant, Fantastyczna Czwórka, trylogia Hobbit, Transformers: Zemsta upadłych, Superman: Powrót oraz Grinch: świąt nie będzie. 
W czasie studiów Notary był czterokrotnie wybierany do drużyny NCAA All American oraz pełnił funkcję kapitana drużyny gimnastyków UCLA. Po ich ukończeniu i uzyskaniu tytułu licencjata z teatrologii został zatrudniony przez Cirque du Soleil, gdzie wraz z 15 innymi artystami z całego świata współtworzył prestiżową trupę cyrkową i przygotowywał spektakl „Mystère”. Występował w tej uznanej produkcji przez pięć lat jako główny akrobata i aktor, a także jako główny akrobata na „rosyjskiej huśtawce”, „chińskich tyczkach” i trampolinie, jak również jako muzyk grający na bębnach taiko. Kiedy nie jest zaangażowany w realizację żadnego projektu filmowego, prowadzi warsztaty z choreografii ruchu dla studentów studiów magisterskich na całym świecie. Ma w planach debiut reżyserski na dużym ekranie.
INFORMACJE O TWÓRCACH FILMU
JORDAN VOGT-ROBERTS (reżyser) to amerykański reżyser filmowy i telewizyjny pochodzący z Detroit.
Zadebiutował na dużym ekranie filmem Królowie lata. Pierwszy raz pokazano go szerokiej publiczności w konkursie na Festiwalu Filmowym w Sundance w 2013 r., gdzie zyskał uznanie krytyków. 
Vogt-Roberts powrócił do Sundance już w 2014 r., jako producent i reżyser, na światową premierę zarejestrowanego na taśmie występu komediowego Nicka Offermana Nick Offerman: American Ham, wyprodukowanego przez Netflix.
Przed sukcesem Królów lata wyreżyserował film krótkometrażowy Successful Alcoholics z Lizzy Caplan, Nickiem Krollem i Tonym Hale’em. Obraz miał swoją premierę podczas Festiwalu Filmowego w Sundance w 2010 r. Później został wyświetlony jeszcze na ponad 30 festiwalach na całym świecie, w tym na South by Southwest i AFI. 
W 2011 r. Vogt-Roberts stworzył i wyreżyserował na potrzeby branży telewizyjnej i Internetu oparty w znacznym stopniu na stronie wizualnej serial Mash Up dla kanału Comedy Central. Ponadto zrealizował pilot serialu You’re the Worst Stephena Falka, który obecnie odnosi sukcesy jako oryginalny serial emitowany przez FX Networks już przez cztery sezony. 
Reżyser zajmuje się też tworzeniem treści internetowych i komercyjnych dla należącej do Ridleya Scotta spółki RSA Films. W ramach tej współpracy wyreżyserował nagradzane projekty, które dotarły do milionów widzów. Tak było w przypadku najnowszej kampanii Audi z udziałem Claire Danes i reklamy społecznej z Arnoldem Schwarzeneggerem miażdżącym samochody we własnym czołgu Patton M47, która zanotowała ponad 10 milionów odsłon jednego dnia i tym samym zebrała ponad milion dolarów na cele dobroczynne. Pierwsze projekty Vogta-Robertsa w zakresie tworzenia treści internetowych, które były realizowane we współpracy z komikami takimi jak Thomas Middleditch, Kumail Nanjiani, Hannibal Buress i Pete Holmes, pomogły stworzyć fundamenty dla współczesnych modeli tworzenia treści internetowych i ich dystrybucji. 
Obecnie filmowiec ma w planach wyreżyserowanie ekranizacji gry wideo Metal Gear Solid, a swój wolny czas poświęca na pomoc inicjatywie non-profit Detroit Creativity Project, w ramach której oferowane są darmowe warsztaty z improwizacji w publicznych szkołach w Detroit.
DAN GILROY (scenariusz) zadebiutował jako reżyser w 2014 r. filmem Wolny strzelec, w którym wystąpili Jake Gyllenhaal i żona Gilroya — Rene Russo. Jest również autorem jego scenariusza, za który został nominowany do Oscara w kategorii najlepszy scenariusz oryginalny.
Gilroy pracuje obecnie nad znajdującym się na etapie preprodukcji obrazem Inner City, do którego napisał scenariusz. Będzie też odpowiadał za jego reżyserię. W filmie zagra Denzel Washington, a jego produkcją zajmą się Cross Creek Pictures i Escape Artists.
Wcześniej Gilroy napisał wspólnie z bratem, Tonym Gilroyem, scenariusz do filmu Dziedzictwo Bourne’a, który ten ostatni wyreżyserował, a także do produkcji Giganci ze stali i Magia uczuć w reżyserii Tarsema Singha z 2006 r.
MAX BORENSTEIN (scenariusz) jest autorem scenariusza do epickiego filmu przygodowego Godzilla z 2014 r. Produkcja wyreżyserowana przez Garetha Edwardsa, w której wystąpili Bryan Cranston i Aaron Johnson, odniosła ogromny sukces kasowy. 
Na potrzeby branży telewizyjnej Borenstein napisał scenariusz do serialu Raport mniejszości opartego na motywach filmu z 2002 r. Wyprodukował go we współpracy z Amblin Television Stevena Spielberga. Serial, który stanowił kontynuację filmu, wyemitowano na kanale Fox w 2015 r.
Borenstein napisał scenariusz do pierwszego filmu, który również sam nakręcił i wyreżyserował, Swordswallowers and Thin Men, na ostatnim roku studiów na Uniwersytecie Yale. Komediodramat z udziałem Zoe Kazan wyróżniono nagrodą dla najlepszego filmu fabularnego i najlepszego scenariusza podczas Nowojorskiego Festiwalu Kina Niezależnego. Został też uznany za najlepszy debiut filmowy 2003 r. przez The Los Angeles Times.
Scenariusze jego autorstwa „What Is Life Worth?”., opracowanie pamiętnika Kennetha Feinberga pod takim samym tytułem, oraz „Jimi”, opowiadający o życiu gitarzysty Jimiego Hendriksa, znalazły się na liście The Black List.
Borenstein obecnie pracuje nad kilkoma projektami filmowymi.
DEREK CONNOLLY (scenariusz) napisał scenariusz do przygodowego hitu Jurassic World z 2015 r. w reżyserii Colina Trevorrowa z Chrisem Prattem i Bryce Dallas Howard. Wcześniej współpracował z Trevorrowem przy produkcji niezależnej komedii Na własne ryzyko, do której napisał scenariusz. Trevorrow stanął za kamerą, a obaj byli odpowiedzialni za jej produkcję. Funkcję producentów wykonawczych pełnili bracia Duplass. Premiera filmu miała miejsce podczas Festiwalu Filmowego w Sundance w 2012 r. Wtedy też obraz wszedł na ekrany kin. Connolly otrzymał za niego przyznawaną na festiwalu nagrodę Waldo Salt Screenwriting Award, a także nagrodę za najlepszy debiutancki scenariusz i nominację w kategorii najlepszy debiut filmowy na rozdaniu nagród Independent Spirit Awards.
Obecnie pracuje nad niezatytułowaną kontynuacją produkcji Jurassic World w reżyserii J.A. Bayony z ponownym udziałem Chrisa Pratta i Bryce Dallas Howard.
W dorobku Connolly’ego znalazły się też przygodowy film akcji Monster Trucks i pilot serialu Gary: Under Crisis z 2005 r., przy produkcji którego po raz pierwszy nawiązał współpracę z Colinem Trevorrowem.
Filmowcy spotkają się po raz kolejny na planie wyczekiwanej produkcji Star Wars: Episode IX, kolejnej odsłony niezwykle popularnej serii filmowej. Connolly pracuje też nad thrillerem science fiction Intelligent Life dla Amblin Entertainment oraz nad kilkoma innymi projektami realizowanymi na zlecenie różnych wytwórni i spółek producenckich. 
Pochodzi z Miami na Florydzie. Jest absolwentem Szkoły Filmowej Uniwersytetu Nowojorskiego.
JOHN GATINS (pomysł) został w 2013 r. nominowany do Oscara w kategorii najlepszy scenariusz oryginalny za dramat Lot Roberta Zemeckisa z Denzelem Washingtonem w roli głównej.Ponadto zdobył nominacje do nagród Critics’ Choice Award i Writers Guild of America Award, również w tej samej kategorii. 
W ostatnim czasie napisał scenariusz do filmu Power Rangers, który ma trafić do kin jeszcze w tym roku. Ostatnio jego dorobek powiększył się o scenariusz do dramatu Giganci ze stali Shawna Levy’ego z Hugh Jackmanem, w którym Gatins zagrał także rolę Kingpina, oraz o pomysł na wyprodukowany przez niego film akcji Need for Speed.
Gatins zadebiutował jako reżyser dramatem familijnym Wyścig marzeń z 2005 r. Napisał też do niego scenariusz. W filmie wystąpili Kurt Russell, Dakota Fanning, Elisabeth Shue i Kris Kristofferson. 
Gatins pochodzi z Nowego Jorku. Dorastał w Hudson Valley niedaleko Poughkeepsie i uczęszczał do Vassar College. Po ukończeniu studiów przeprowadził się do Los Angeles, aby rozpocząć karierę aktorską. Niedługo potem został obsadzony w głównych rolach w kontynuacjach niezależnych horrorów Witchboard 2: The Devil’s Doorway i Karzeł 3. 
W 1994 r. wrócił do Nowego Jorku, aby wziąć udział w programie letniej sceny teatralnej organizowanym przez New York Stage and Film. Po sezonie występów i zajęć wrócił do Los Angeles, gdzie napisał scenariusz zatytułowany „Smells Like Teen Suicide”. Sprzedał go jednej z czołowych wytwórni, co zaowocowało kolejnymi zleceniami i ofertami pracy w charakterze script doctora dla innych wytwórni. 
W 2001 r. został po raz pierwszy wymieniony jako scenarzysta filmu Letnia przygoda, którego był również współproducentem. Kolejne produkcje nakręcone na podstawie scenariuszy jego autorstwa to obraz opowiadający o baseballu Krótka piłka z Keanu Reevesem i Diane Lane oraz oparty na faktach dramat Trener z Denzelem Washingtonem w tytułowej roli.
THOMAS TULL (producent) pełnił funkcję prezesa i dyrektora generalnego Legendary Entertainment, wiodącej spółki mediowej z pionami zajmującymi się filmem, telewizją, treściami cyfrowymi i działalnością wydawniczą. Tull jest założycielem Tull Investment Group (TIG) — organizacji zajmującej się realizacją projektów inwestycyjnych i strategii dla firm z sektora life science, mediów i technologii, którą obecnie nadzoruje. Za jego kadencji spółki powiązane z Legendary osiągnęły na świecie zyski przekraczające 13 miliardów dolarów. W styczniu 2016 r. wytwórnia została przejęta przez Dalian Wanda Group, Ltd., doprowadzając tym samym do powstania najbardziej dochodowej wytwórni filmowej na świecie. 
Tull Investment Group oferuje kapitał start-upom i spółkom na początkowym etapie rozwoju dążącym do zmiany lub poprawy jakości życia. Do tej pory Grupa przekazała fundusze firmom Magic Leap, Pinterest, Heal, Blend Systems, The Cipher Brief, Zoox oraz Oculus Rift. Ostatnia z nich została sprzedana Facebookowi w wyniku intratnej transakcji. TIG wykorzystuje sukcesy odnoszone przez swojego założyciela, aby przygotowywać członków kadry kierowniczej do rozwijania pomysłów na działalność i rozbudowywania ich w formie spółek gotowych do nawiązania współpracy na szeroką skalę i realizacji transakcji o znacznej wartości z innymi podmiotami.
W trakcie swojej kariery Tull wyprodukował ponad 30 filmów, które łącznie osiągnęły w światowym box office zyski przekraczające 13 miliardów dolarów. Ostatnio zajmował się produkcją obrazu Straight Outta Compton oraz bijącego rekordy popularności przeboju Jurassic World. W jego bogatym dorobku producenckim znalazły się też filmy takie jak: Krampus. Duch Świąt, Crimson Peak. Wzgórze krwi, Godzilla, Pacific Rim, 42 — Prawdziwa historia amerykańskiej legendy, trylogia Mroczny Rycerz, 300 i jego kontynuacja — 300: Początek imperium, uznany przez krytyków przebój kasowy Miasto złodziei, nagradzany dramat Incepcja, Starcie tytanów i jego sequel — Gniew tytanów oraz trylogia Kac Vegas. W ostatnim czasie Legendary wprowadziła do globalnej dystrybucji obraz Wielki Mur, największą produkcję w historii nakręconą w całości w Chinach. 

Tull jest członkiem zarządu Hamilton College, który ukończył, oraz Carnegie Mellon University. Zasiada również w zarządach organizacji National Baseball Hall of Fame and Museum, National Football Foundation, zoo w San Diego oraz Instytutu Smithsona. Jest jednym z właścicieli i członków zarządu drużyny sześciokrotnego mistrza Super Bowl — Pittsburgh Steelers.
MARY PARENT (producent) pełni funkcję wiceprezesa ds. produkcji światowej w Legendary Entertainment, gdzie nadzoruje wszystkie aspekty produkcji filmowej, telewizyjnej, cyfrowej, mobilnej i nowych mediów. 
Wcześniej założyła i piastowała stanowisko dyrektora generalnego Disruption Entertainment, która w ostatnim czasie wyprodukowała obraz Zjawa. Została za niego nominowana do Oscara oraz zdobyła Złoty Glob i nagrodę BAFTA Award. Entuzjastycznie przyjęty przez krytyków film otrzymał w sumie 12 nominacji do Oscara i statuetki w kategoriach najlepszy reżyser, najlepszy aktor i najlepsze zdjęcia. 
Ponadto Parent odpowiada za produkcję projektów filmowych takich jak Spongebob: Na suchym lądzie, Godzilla, Noe: Wybrany przez Boga i Pacific Rim. Wszystkie odniosły sukces komercyjny i zyskały uznanie krytyków. W sumie zarobiły ponad 2 miliardy dolarów w światowym box office. 
Wcześniej Parent pełniła funkcję wiceprezesa ds. produkcji światowej w Universal Pictures i prezesa MGM.
JON JASHNI (producent) inwestuje w branży medialnej. Zajmuje się produkcją treści multimedialnych. Prowadzi swoją działalność za pośrednictwem własnego funduszu inwestycyjnego, Raintree Ventures. Jashni pełni też funkcję doradcy strategicznego Morgana Stanleya, Evolution Media Partners (spółki joint venture TPG Capital i Creative Artists Agency), Bonfire Game Studios, Mass Appeal oraz Jaunt VR. 
Wcześniej piastował stanowisko prezesa i dyrektora kreatywnego w Legendary Entertainment, gdzie w ramach swoich obowiązków nadzorował rozwój i produkcję projektów filmowych takich jak Warcraft: Początek, Krampus. Duch Świąt, Crimson Peak. Wzgórze krwi, Godzilla, film biograficzny o Jackiem Robinsonie 42 — Prawdziwa historia amerykańskiej legendy oraz Pacific Rim. Dołączył do wytwórni w styczniu 2006 r. Przez dziesięć lat pełnił kluczową rolę w jej rozwoju — od spółki zajmującej się finansowaniem filmów do wieloplatformowej firmy mediowej o zróżnicowanej działalności.
Przed rozpoczęciem pracy w Legendary Jashni był prezesem Hyde Park Entertainment, spółki zajmującej się produkcją i finansowaniem projektów filmowych, która współpracowała z wytwórniami 20th Century Fox, Disney i MGM. Na tym stanowisku nadzorował rozwój i produkcję filmów Troje do pary, Wyścig marzeń, Z podniesionym czołem oraz Przeczucie.
Wcześniej Jashni pełnił funkcję producenta popularnej komedii romantycznej Dziewczyna z Alabamy z Reese Witherspoon, a jako starszy producent wykonawczy w 20th Century Fox nadzorował dochodową produkcję Długo i szczęśliwie, opartą na motywach bajki o Kopciuszku, z udziałem Drew Barrymore i Anjeliki Huston.
Poza tym był jednym z producentów dwóch filmów, które otrzymały w sumie trzy nominacje do Oscara — entuzjastycznie przyjętego przez krytyków dramatu Huragan, który przyniósł nominację do Nagrody Akademii dla najlepszego aktora Denzelowi Washingtonowi, oraz filmowej adaptacji musicalu Anna i Król, która zdobyła dwie nominacje do Oscara, z Jodie Foster w roli głównej.
Wcześniej Jashni współpracował z potentatem w branży rozrywkowej — Irvingiem Azoffem, w Giant Pictures powiązanej z Warner Bros. Wspólnie wyprodukowali obrazy Huragan, Jack Frost oraz The Inkwell. Jashni nawiązał współpracę z Azoffem po okresie pracy w charakterze producenta wykonawczego w Columbia Pictures, gdzie zajmował się rozwojem i produkcją filmów Dzień świstaka i Dracula Brama Stokera. Rozpoczynał karierę w The Indie Prod Company Daniela Melnicka, gdzie był zaangażowany w produkcję projektów filmowych Roxanne, Air America, Góry Księżycowe i Puenta.
Jashni jest członkiem Amerykańskiej Akademii Sztuki i Wiedzy Filmowej oraz Producers Guild of America, a ponadto zasiada w Radzie Powierniczej Amerykańskiego Instytutu Filmowego. Ukończył studia licencjackie na Uniwersytecie Południowej Kalifornii (USC) i uzyskał tytuł MBA w Anderson School of Management na Uniwersytecie Kalifornijskim (UCLA).
ALEX GARCIA (producent) pełni funkcję wiceprezesa ds. kreatywnych w Legendary Entertainment. Był producentem wykonawczym Godzilli, wakacyjnego hitu wytwórni z 2014 r. Nadzorował realizację projektu w reżyserii Garetha Edwardsa od samego początku
Od kiedy dołączył do zespołu Legendary w 2009 r., wyprodukował m.in. dramat 300: Początek imperium, a także świąteczny horror (2015) Krampus. Duch Świąt. Obecnie pracuje przy produkcji filmu Godzilla: King of the Monsters, reżyserowanej przez Michaela Dougherty’ego kontynuacji Godzilli, której premierę zaplanowano na rok 2019.
Przed nawiązaniem współpracy z Legendary Garcia zarządzał należącą do Bryana Singera spółką producencką Bad Hat Harry Productions, gdzie pracował z filmowcem nad reżyserowanymi przez niego projektami, w tym m.in. uznanym thrillerem Walkiria opowiadającym o czasach II wojny światowej z Tomem Cruise’em w roli głównej. Ponadto odpowiadał za produkcję pierwszych trzech sezonów cieszącego się ogromną popularnością serialu Dr House produkcji FOX i NBC/Universal. Pracował też jako koproducent przebojowego miniserialu Trójkąt stacji Syfy Channel z 2005 r., nadzorując produkcję w plenerze w RPA. Pod szyldem Bad Hat Harry wyprodukował także kultowy horror Upiorna noc Halloween Michaela Dougherty’ego z 2007 r.
Garcia jest absolwentem Szkoły Sztuki Filmowej Uniwersytetu Południowej Kalifornii. 
ERIC McLEOD (producent wykonawczy) to producent obecny w branży od ponad 30 lat. Doświadczenie zbierał zarówno dzięki projektom, których realizacji i rozwoju się podjął, jak i rolom, jakie pełnił w tych produkcjach. Filmy, w realizację których się angażuje, to często złożone przedsięwzięcia, powstające w plenerach zlokalizowanych na całym świecie.
McLeod odpowiada za produkcję filmów z serii Austin Powers. W 1997 r. pełnił funkcję producenta wykonawczego Agenta specjalnej troski, w 1998 r. był producentem Szpiega, który nie umiera nigdy, a w 2002 r. — Złotego Członka. Następnie, poszerzając swój dorobek o kolejną przebojową serię filmową, pracował na stanowisku producenta wykonawczego kolejnych odsłon Piratów z Karaibów — Skrzyni umarlaka w 2006 r. i Na krańcu świata w 2007 r., obu wyreżyserowanych przez Gore’a Verbinskiego.
W 2005 r. wyprodukował komedię kryminalną Mr. & Mrs. Smith z Bradem Pittem i Angeliną Jolie. Natomiast w 2008 r. zajmował się produkcją filmu Jaja w tropikach w reżyserii odtwórcy głównej roli, Bena Stillera. W komedii, która odniosła sukces komercyjny i została wyróżniona licznymi nagrodami, udział wzięli również Jack Black i Robert Downey Jr. McLeod wyprodukował też entuzjastycznie przyjęty przez krytyków obraz Niepowstrzymany Tony’ego Scotta z 2010 r. z Denzelem Washingtonem i Chrisem Pine’em. Pełnił także funkcję producenta wykonawczego Jeźdźca znikąd, w którym zagrali Johnny Depp i Armie Hammer.
Do jego dorobku zaliczają się też produkcje takie jak: Haker, 47 roninów, Książę Persji, Showtime, Diukowie Hazzardu, Kot, Cela, Wróg publiczny, Pełnia życia, Fakty i akty, Piętno Minnesoty, Koniec niewinności, Corrina, Corrina, I kowbojki mogą marzyć, Beksa oraz Narkotykowy kowboj.
McLeod obecnie pracuje jako producent wykonawczy filmu Pacific Rim: Uprising z Johnem Boyegą i Scottem Eastwoodem.
TOM PEITZMAN (koproducent/producent efektów wizualnych) może się pochwalić imponującym dorobkiem filmowym. Ostatnio pełnił funkcję koproducenta i producenta efektów wizualnych na planie filmów Kraina jutra z George’em Clooneyem i Mission: Impossible — Ghost Protocol z Tomem Cruise’em — obu w reżyserii Brada Birda, Alicja w Krainie Czarów i Planeta małp z Markiem Wahlbergiem, wyreżyserowanych przez Tima Burtona, oraz Watchmen. Strażnicy, Mission: Impossible III J.J. Abramsa z Tomem Cruise’em w roli głównej, Kroniki Spiderwick oraz Lemony Snicket: Seria niefortunnych zdarzeń z udziałem Jima Carreya i Meryl Streep. Peitzman pracował na stanowisku producenta efektów wizualnych także przy produkcji Hulka, w którym w rolach głównych wystąpili Eric Bana i Jennifer Connelly. Nawiązał wówczas bliską współpracę z nagrodzonym Oscarem reżyserem Angiem Lee. Odegrał kluczową rolę w procesie łączenia ujęć z udziałem aktorów z animacjami wygenerowanymi komputerowo.
Rozpoczął karierę w 1987 r. bezpośrednio po ukończeniu szkoły filmowej. Początkowo pracował jako asystent produkcji. Szybko jednak zdobywał kolejne szczeble kariery, uczestnicząc w realizacji projektów filmowych takich jak Stowarzyszenie Umarłych Poetów, Na łonie natury, Trójka uciekinierów, Dbać o interes i Noce Harlemu. Peitzman po raz pierwszy zetknął się z efektami wizualnymi jako koordynator zespołu produkcyjnego na planie filmu Kochanie, zwiększyłem dzieciaka. 
Później pełnił funkcję drugiego reżysera obrazów Wiecznie młody, Pierwsza liga II oraz Na granicy ryzyka. Zdobył wówczas doświadczenie, poszerzając swoją nieocenioną wiedzę w dziedzinie kinematografii. Następnie wyprodukował efekty wizualne do produkcji takich jak Zakręcony, Inspektor Gadżet, Spawn, Relikt i Kongo.
LARRY FONG (operator) nakręcił zdjęcia do czwartego filmu realizowanego we współpracy z reżyserem Zackiem Snyderem — przeboju kasowego Batman v Superman: Świt sprawiedliwości. Wcześniej filmowcy mieli okazję pracować razem na planie światowego hitu 300, docenionej przez krytyków ekranizacji komiksu Watchmen. Strażnicy oraz filmu fantasy Sucker Punch. Poznali się w szkole filmowej w Art Center College of Design w Pasadenie. Później zaczęli razem kręcić teledyski i reklamy telewizyjne.
Fong pracował jako operator na planie filmu Super 8 J.J. Abramsa, a w 2005 r. Amerykańskie Stowarzyszenie Operatorów Filmowych przyznało mu nominację za pracę nad pilotem popularnego serialu Zagubieni stworzonego i reżyserowanego również przez Abramsa. Obecnie realizuje zdjęcia do filmu The Predator Shane’a Blacka.
Fong otrzymał też liczne wyróżnienia za swoje dokonania w branży reklamowej, w tym Złote Lwy, nagrodę Clio i Belding. Ponadto trzy nakręcone przez niego teledyski zdobyły nagrodę MTV Award w kategorii najlepszy teledysk roku.
Fong jest także utalentowanym iluzjonistą i członkiem Academy of Magical Arts. 
STEFAN DECHANT (scenograf) zdobył popularność, przenosząc na duży ekran wizję artystyczną reżyserów takich jak Steven Spielberg, James Cameron, Robert Zemeckis, Tim Burton, Zack Snyder, Sam Mendes, bracia Cohen, Sam Raimi, M. Night Shyamalan czy Spike Jonze. Obecnie pracuje jako scenograf na planie produkcji Pacific Rim: Uprising.
Wcześniej pełnił funkcję kierownika artystycznego projektów filmowych takich jak Avatar Jamesa Camerona, Alicja w Krainie Czarów Tima Burtona, Sucker Punch Zacka Snydera oraz Oz: Wielki i Potężny Sama Raimiego. 
Dechant pracował na stanowisku kierownika artystycznego również podczas produkcji filmów Cast Away — poza światem i Co kryje prawda w reżyserii Roberta Zemeckisa oraz w charakterze ilustratora produkcji Forresta Gumpa i jako konsultant ds. projektu czwartego wymiaru przy realizacji Kontaktu.
Stworzył też scenografię na potrzeby produkcji Prawdziwe męstwo w reżyserii Ethana i Joela Cohenów, Kobieta w błękitnej wodzie M. Nighta Shyamalana i Jarhead: Żołnierz piechoty morskiej Sama Mendesa. Był ilustratorem na planie filmów Lincoln i Zaginiony Świat: Jurassic Park Stevena Spielberga oraz projektantem koncepcyjnym jego Raportu mniejszości. Wykonywał także ilustracje do produkcji Gdzie mieszkają dzikie stwory Spike’a Jonzego.
Dechant ma na koncie liczne wyróżnienia za swoją pracę, w tym nagrodę za najlepszą scenografię przyznawaną przez Art Directors Guild (ADG), którą otrzymał wraz z całym zespołem za Avatara, oraz nominacje od ADG za Lincolna, Alicję w Krainie Czarów, Prawdziwe męstwo, Gdzie mieszkają dzikie stwory i Jarhead: Żołnierz piechoty morskiej.
RICHARD PEARSON (montażysta) otrzymał nominację do Oscara i nagrodę BAFTA w kategorii najlepszy montaż (wraz z Clare Douglas i Christopherem Rouse’em) za porywający dramat historyczny Lot 93 w reżyserii Paula Greengrassa, który jest także autorem scenariusza. Za pracę nad filmem został również nominowany do nagrody Eddie przyznawanej przez American Cinema Editors. 
Wśród produkcji zrealizowanych przez niego w ostatnim czasie znalazły się projekty Księgowy z Benem Affleckiem w tytułowej roli, Dracula: Historia nieznana, Czarownica i Safe House. 
Wcześniej pracował jako montażysta przy produkcji filmów, takich jak m.in.: przebój kasowy Iron Man 2 Jona Favreau, hit 007 Quantum of Solace o przygodach Jamesa Bonda w reżyserii Marka Fostera, komedia Dorwać Smarta, komedia Ostrza chwały z Willem Ferrellem w roli głównej, ekranizacja przełomowego broadwayowskiego musicalu Rent w reżyserii Chrisa Columbusa, przebojowy film akcji Krucjata Bourne’a Paula Greengrassa, Witajcie w dżungli Petera Berga, Faceci w czerni II Barry'ego Sonnenfelda oraz Rozgrywka i Wielka heca Bowfingera wyreżyserowane przez Franka Oza.
Za pracę nad miniserialem produkcji HBO Z Ziemi na Księżyc z 1998 r. Pearson został nominowany zarówno do nagrody Emmy, jak i do nagrody Eddie. Jest także autorem szaty graficznej czołówki nagradzanego projektu. 
MARY VOGT (projektantka kostiumów) zaprojektowała słynne czarne garnitury, które stały się znakiem rozpoznawczym obecnie należących już do klasyki kina filmów z serii Faceci w czerni w reżyserii Barry’ego Sonnenfelda z Willem Smithem i Tommym Lee Jonesem w rolach głównych. W ostatnim czasie pracowała jako projektantka kostiumów na planie Ujarzmionych koni Vinoda Chopry i Legend ringu z udziałem Sylvestra Stallone’a, Roberta De Niro i Kim Basinger.
Wcześniej Vogt projektowała kostiumy na potrzeby produkcji Tysiąc słów z Eddiem Murphym oraz Kolacja dla palantów Jaya Roacha. Z Roachem współpracowała już wcześniej na planie filmu telewizyjnego produkcji HBO Decydujący głos z 2008 r. W tym samym roku pracowała też przy produkcji hitu Fantastyczna Czwórka: Narodziny Srebrnego Surfera. Inne projekty filmowe, które znalazły się w jej dorobku, to RV: Szalone wakacje na kółkach, Dziedzic maski, Bezwarunkowa miłość oraz Inspektor Gadżet.
Science Fiction Academy uhonorowała Vogt nagrodą Saturn Award za kostiumy do filmu Hokus pokus i nominowała ją do tej nagrody za pracę w charakterze współprojektantki kostiumów na planie Powrotu Batmana w reżyserii Tima Burtona.
Artystka stworzyła też kostiumy na potrzeby kilku produkcji telewizyjnych, ostatnio do seriali Miasteczko Wayward Pines kanału F/X i Świat w opałach stacji HBO, a także do ambitnego programu telewizji NBC Hairspray Live!. Ponadto pracowała przy produkcji seriali Gdzie pachną stokrotki kanału ABC, za który otrzymała nominację do nagrody Emmy, oraz Night Stalker. 
Vogt chętnie tworzy też na potrzeby produkcji teatralnych. W 2005 r. zaprojektowała kostiumy do spektaklu „Życie prywatne” wystawianego na deskach Pasadena Playhouse, za które została nominowana do nagrody LA Theater Critics Award.
Vogt pochodzi z Long Beach na Long Island. Ukończyła Fashion Institute of Technology w Nowym Jorku. Początkowo pracowała jako ilustratorka mody w Lord & Taylor, jednym z czołowych domów towarowych na Manhattanie. Przeprowadziła się do Kalifornii, aby studiować w Pasadena Art Center College of Design. Rozpoczynała karierę w Hollywood jako rysownik. Dążąc do realizacji swojego marzenia o karierze projektantki kostiumów filmowych, Vogt pracowała na wielu stanowiskach rzemieślniczych, a w końcu także jako asystentka kilku czołowych projektantów.
STEPHEN ROSENBAUM (specjalista od efektów wizualnych) przez ponad ćwierć wieku pracował przy produkcji wielu filmów, w tym sześciu, które zostały uhonorowane Nagrodą Akademii. Jest laureatem dwóch Oscarów i dwóch nagród BAFTA Award za pracę na planie Forresta Gumpa i Avatara. Odegrał też kluczową rolę przy produkcji przełomowych filmów takich jak Park Jurajski, Terminator 2: Dzień sądu, Otchłań, X-Men 2, Ze śmiercią jej do twarzy, Kontakt i Gniew oceanu. 
Rosenbaum zaczął zajmować się efektami wizualnymi w 1989 r. jako pracownik Industrial Light & Magic będącej częścią Lucasfilm. Wraz ze współpracownikami otrzymał pierwszą szansę komputerowego wygenerowania postaci, kiedy James Cameron poprosił ich o stworzenie morskiej istoty — Pseudopoda, na potrzeby filmu Otchłań. Następnie Cameron zajął się realizacją Terminatora 2, a zespół miał okazję ponownie się wykazać i opracować jedną z pierwszych cyfrowych manipulacji ludzką postacią. Graficy z ILM nadal rozwijali swoje umiejętności dzięki możliwości komputerowego wygenerowania dinozaurów z Parku Jurajskiego.
Później Rosenbaum nadzorował scenę przeniesienia nóg por. Dana, parafrazując słowa prezydentów, a także skomplikowaną scenę lotu animowanego pióra w Forreście Gumpie. Filmy te dały początek gwałtownemu przejściu od tradycyjnych efektów wizualnych poddawanych obróbce na taśmie filmowej i doprowadziły do całkowitej zmiany metodologii ich tworzenia i kręcenia filmów.
Rosenbaum przez kilka lat realizował różne projekty dla Weta Digital, a w 2007 r. zaczął pracować przy produkcji Avatara Jamesa Camerona. Filmowcy współpracowali przez dwa lata, najpierw w Los Angeles, kręcąc ujęcia w technologii performance capture, a następnie w Nowej Zelandii — realizując zdjęcia z udziałem aktorów. W trzecim roku pracy nad projektem Rosenbaum wrócił do Nowej Zelandii, aby zakończyć obróbkę ujęć generowanych komputerowo.
W 2010 r. został zatrudniony przez Digital Domain, aby skompletować zespół zajmujący się animacją postaci. Zebrał jednych z najlepszych grafików i techników komputerowych, którzy opracowali nowoczesne podejście do tworzenia cyfrowych postaci i stworów realistycznych zarówno pod względem fizycznym, jak i behawioralnym.
W 2014 r. Rosenbaum wyreżyserował wygenerowaną komputerowo postać Michaela Jacksona, wykonującego pośmiertnie nieopublikowaną wcześniej piosenkę podczas ceremonii rozdania nagród Billboard Music Awards.
JEFF WHITE (specjalista od efektów wizualnych) dołączył do zespołu Industrial Light & Magic w 2002 r. jako dyrektor techniczny zajmujący się generowaniem komputerowych stworzeń. Ukończył ścieżkę kinematograficzno-fotograficzną w Ithaca College i uzyskał tytuł magistra w Savannah College of Art and Design. Przed rozpoczęciem studiów magisterskich pracował jako dyrektor techniczny w Laika Studios w Portland, w stanie Oregon.
White jest współtwórcą nagrodzonego Oscarem systemu ILM do podwieszania stworów, który automatyzuje czasochłonny i skomplikowany proces mocowania postaci.
Był kluczowym członkiem zespołu pracującego przy produkcji filmów z serii Transformers, w którym pełnił funkcję specjalisty od produkcji cyfrowej podczas realizacji jej pierwszej części. Kontynuował pracę nad kolejnymi odsłonami serii jako zastępca specjalisty od efektów wizualnych przy produkcji Zemsty upadłych oraz jako drugi specjalista od efektów wizualnych na planie Transformersa 3.
W 2012 r. White pracował na stanowisku specjalisty od efektów wizualnych ILM przy produkcji przeboju Avengers. Za swoją pracę otrzymał zarówno nominację do Oscara, jak i do nagrody BAFTA Award. W 2015 r. pełnił funkcję specjalisty od efektów wizualnych ILM na planie filmu Warcraft: Początek, który trafił do kin w czerwcu 2016 r.
HENRY JACKMAN (kompozytor) zyskał miano jednego z najbardziej wszechstronnych kompozytorów, łącząc przygotowanie klasyczne z doświadczeniem odnoszącego sukcesy producenta muzycznego i twórcy muzyki elektronicznej. Prezentowana przez niego muzyczna różnorodność podnosiła napięcie w Kapitanie Phillipsie Paula Greengrassa, przynosząc mu nominację do nagrody BAFTA, dodawała mocy przebojowym ekranizacjom komiksów X-Men: Pierwsza klasa i Kapitan Ameryka: Zimowy Żołnierz, dawała kopa w produkcjach Kingsman: Tajne służby i Kick-Ass oraz tchnęła muzyczną duszę w legendarne animowane postaci w bajkach Kubuś i przyjaciele, Kot w butach, Ralph Demolka oraz uhonorowanej Oscarem Wielkiej Szóstce. 
Efekty jego pracy można usłyszeć w komedii science fiction Piksele, postapokaliptycznym dramacie Piąta fala, przeboju kasowym Kapitan Ameryka: Wojna bohaterów, obrazie Narodziny narodu, który był pokazywany podczas Festiwalu Filmowego w Sundance w 2016 r., oraz w produkcji Jack Reacher: Nigdy nie wracaj. Wśród innych filmów w jego bogatym dorobku znalazły się animacje Potwory kontra Obcy i Turbo, dramat historyczny Henryk IV. Król Nawarry, familijny film przygodowy Podróże Guliwera, thriller kryminalny Człowiek na krawędzi, horror fantasy Abraham Lincoln: Łowca wampirów oraz komedie Setha Rogena/Jamesa Franco To już jest koniec i absolutna sensacja Wywiad ze słońcem narodu.
Jackman dorastał w południowo-wschodniej części Anglii, gdzie zaczął komponować swoją pierwszą symfonię w wieku sześciu lat. Studiował muzykę klasyczną na Uniwersytecie Oksfordzkim i śpiewał w Chórze Katedry św. Pawła, ale jednocześnie angażował się w działalność undergroundowej sceny rave i zaczął produkować popularną muzykę elektroniczną i remiksy taneczne, a wreszcie współpracować z artystami takimi jak Seal czy The Art of Noise. W 2006 r. zwrócił na siebie uwagę kompozytorów muzyki filmowej — Hansa Zimmera i Johna Powella. Nawiązał z nimi współpracę przy tworzeniu ścieżek dźwiękowych do Kodu da Vinci i Mrocznego Rycerza. Skomponował dodatkową muzykę dla Zimmera i Powella na potrzeby animacji Kung Fu Panda, a dla Zimmera do serii filmowej Piraci z Karaibów. W konsekwencji w krótkim czasie sam zaczął tworzyć ścieżki dźwiękowe do wysokobudżetowych produkcji kinowych.
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