1. Wstęp /Foreword

Zapraszam Państwa na festiwal filmowy XXI wieku. Festiwal odbywający się w tym samym czasie w 20 miastach. Razem z Siecią Kin Studyjnych i Lokalnych organizujemy imprezę, w której wybrane filmy będzie można zobaczyć premierowo nie tylko w Warszawie. 


Pomimo naszych zapewnień, że Planete Doc Review nie rozrośnie się do monstrualnych rozmiarów, w tym roku musieliśmy znów poszerzyć nieco wymiar festiwalu. Powodów jest kilka: chęć zwiększenia ilości pokazów filmowych, aby widzowie nie odchodzili od kas bez biletu, potrzeba stworzenia w Polsce konkursu dla filmów ekologicznych (stąd sekcja Klimat na zmiany i nagroda Green Warsaw Award), Nagroda Dialogu Ekumenicznego i prezentacja filmów łączących animację i film dokumentalny w sekcji ANIMADOC. 


Poprzez debaty chcemy pogłębić znaczenie pokazywanych filmów i nadać im szerszy kontekst. Stąd w tegorocznym programie tyle debat i spotkań. Gościmy w tym roku Garriego Kasparowa, arcymistrza szachowego i lidera opozycji demokratycznej w Rosji. Razem z nim obejrzymy film o współczesnej Rosji W świętym ogniu rewolucji.

Jego wizyta ma szczególne tło. Ruch obywatelski, któremu przewodzi Kasparow, przyjął nazwę Solidarnost. 20 lat temu NSZZ „Solidarność” na czele z Lechem Wałęsą doprowadziła do pokojowego obalenia komunizmu w Polsce. Możemy być dumni z tego, że polska idea, która 20 lat temu zmieniła historię, nadal inspiruje innych. 


Przygotowaliśmy specjalny program filmowy, pokazujący rewolucję 1989 roku z perspektywy dwóch narodów. 50 filmów polskich i niemieckich, ułożonych w specjalne bloki tematyczne, prowadzi dialog ze sobą lub uzupełnia się. Inspiracją i tytułami poszczególnych bloków są wersy Murów Jacka Kaczmarskiego. 


Inna rocznica, inna rewolucja – 30 lat temu w Iranie obalono reżim szacha Rezy Pahlawiego. Rewolucję islamską poparli studenci i intelektualiści, bo nie wyobrażali sobie czegoś gorszego od reżimu szacha. Spojrzenie na współczesny Iran zaprezentują filmy w sekcji Iran Gate. Życzmy sobie, aby ten bogaty kulturowo, intelektualnie i ekonomicznie kraj stał się znów pełnoprawnym członkiem wspólnoty międzynarodowej. 


Po świecie krąży widmo. Widmo kryzysu. Na czym on polega, czy jest rzeczywisty, czy wirtualny (co nie znaczy, że mniej groźny)? Czy kryzys może być szansą? Filmy sekcji Nauki polityczne, a szczególnie wizjonerski obraz Wagenhofera Zaróbmy jeszcze więcej, przybliżą nam różne wymiary kryzysu gospodarczego. 


Nominacje i nagrody, które Planete Doc Review otrzymuje, mają dla organizatorów dwa znaczenia. Są dowodem, że to, co robimy, jest ważne i potrzebne. Jednocześnie mamy świadomość zwiększonych oczekiwań wobec kolejnych edycji festiwalu.

Zapraszam Państwa do zapoznania się z szerokim i różnorodnym programem filmowym tegorocznej imprezy. Chciałbym podziękować naszemu mecenasowi, Bankowi Millennium, który mimo kryzysu wspomaga festiwal, Polskiemu Instytutowi Sztuki Filmowej za silne wsparcie, gdy nadeszła potrzeba, Stowarzyszeniu Filmowców Polskich oraz Instytutowi Goethego za zaufanie, że Planete Doc Review jest najlepszym miejscem do filmowych obchodów 20-lecia obalenia komunizmu, a także kanałowi Planete za konsekwentną współpracę w budowaniu najważniejszego forum filmu dokumentalnego w Polsce. Dziękuję Fundacji im. Heinricha Bölla za zielone wsparcie, dzięki któremu możemy przeprowadzać śmiałe projekty. Dziękuję wszystkim naszym Partnerom, z którymi współorganizujemy debaty i konkursy, przez co nasz program zyskuje na atrakcyjności. Na szczególne podziękowania zasługują nasi patroni medialni, krytycy filmowi i dziennikarze, którzy znajdują w Planete Doc Review inspirację i widzą sens zapoznania szerokiej widowni z programem festiwalu. 

Artur Liebhart, Dyrektor Festiwalu 

It gives me great pleasure to welcome you to the film festival of the 21st century. The festival is being held in 20 cities simultaneously this year. We have organised the event in conjunction with the Arthouse Cinemas Network so that selected premieres can be shown in other cities as well as Warsaw.


We found ourselves having to expand the Planete Doc Review Film Festival once again this year, while honouring our assurances that it would not blow out to gargantuan proportions. There were several reasons for this. First, we wanted to increase the number of screenings to prevent viewers coming away from the box office empty handed. Beyond that, there was a need to establish an ecological film competition in Poland (hence the Climate for Change section), inaugurate an Ecumenical Dialogue Award, to develop the art of documentary cinema even further, and to present films that combine animation and documentary in the ANIMADOC section.

We want to delve into what the films we show are trying to say, and to put them into a broader context, through debate. This explains the number of meetings and debates this year. We have also invited Garry Kasparov, Chess Grandmaster and leader of the democratic opposition in Russia, to join us in viewing In the Holy Fire of Revolution, a look at contemporary Russia.

The civil rights movement headed by Kasparov in Russia has adopted the name “Solidarity”. Twenty years ago in Poland, the Independent Self-governing Trade Union “Solidarity”, headed by Lech Wałęsa, led to the peaceful dissolution of communism in Poland. We can take pride in the fact that Polish idea which changed the course of history 20 years ago continues to inspire others today.


We have prepared a special programme of films that portray the revolution of 1989 as seen through the eyes of two nations. Fifty Polish and German films that can either stand alone or reinforce one another have been selected and arranged in special thematic blocks. The title and inspiration of each block has been taken from the lyrics of Jacek Kaczmarski’s Mury (Walls).


Another year, another revolution. The regime of Mohammad Reza Shah Pahlavi in Iran was toppled 30 years ago. The Islamic Revolution was supported by students and intellectuals who could not have envisaged anything worse than the regime of the Shah. The Iran Gate section takes a look at contemporary Iran. We would like to see this country, so well endowed culturally, intellectually and economically, once more take its place as a fully fledged member of the international community.

A spectre is haunting the world – the spectre of crisis. Does this consist in something real or virtual (and does “virtual” mean “less threatening”)? Could this crisis be an opportunity? The films in the Political Sciences section, especially Wagenhofer’s visionary Let’s Make Money, offer an insight into several aspects of the current economic crisis.


The nominations and awards received by Planete Doc Review Film Festival have a double-edged significance for the organisers. While they confirm that what we do is valuable and necessary, they also give us an indication as to how much higher the expectations are going to be the following year.

I invite you to familiarise yourselves with the broad and variegated programme on offer this year. I would now like to thank our sponsors: Millennium Bank, for their generous assistance despite the ongoing economic crisis; the Polish Film Institute for offering their strong support whenever necessary; the Polish Filmmakers Association and the Goethe Institute for their conviction that the Planete Doc Review Film Festival would be the best venue to celebrate the 20th anniversary of the fall of communism; the Planete channel for their consistent efforts in helping us create Poland’s foremost documentary film festival; and the Heinrich Böll Foundation for pushing us out into uncharted waters. I would also like to thank all those who helped organise all those debates and competitions that make the programme so appealing. I would finally like to send out a special thank you to our media partners, the many film critics and journalists who have taken inspiration from the Planete Doc Review Film Festival and who have gone to such lengths to acquaint the public with the programme.

Artur Liebhart, Festival Director
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3. Konkursy /Competitions 

Nagroda Millennium /Millennium Award

W głównym konkursie festiwalu o Nagrodę Millennium i 8000 euro walczy w tym roku 19 filmów.

This year 19 films are competing in the main competition for the Millennium Award with prize money worth EUR 8,000. 

The Magic Hour Award /Nagroda Magicznej Godziny

W tegorocznym konkursie filmów do 70 minut o Nagrodę Magicznej Godziny i 4000 euro będzie walczyło 17 tytułów.

This year 17 films will compete for the Magic Hour Award and EUR 4,000 in prize money in the competition for documentaries under 70 minutes. 

Nagroda Dialogu Ekumenicznego /Ecumenical Dialogue Award

Podczas tegorocznego festiwalu Planete Doc Review po raz pierwszy zostanie przyznana Nagroda Dialogu Ekumenicznego i 2000 euro w konkursie filmów traktujących o dialogu różnych światopoglądów.

This year’s Planete Doc Review Film Festival will be launching a new competition to find the film that best presents a dialogue of different world views. The winner will receive the Ecumenical Dialogue Award and prize money worth EUR 2,000.

Green Warsaw Award /Warszawska Nagroda Ekologiczna 

Podczas tegorocznego festiwalu Planete Doc Review po raz pierwszy zostanie przyznana Warszawska Nagroda Ekologiczna i 4000 euro.

This year’s Planete Doc Review Film Festival will be launching a new competition to award the film that best presents ecology-related issues. The winner will receive the Warsaw Green Award and EUR 4,000. 

Nagroda Amnesty International /Amnesty International Award

W tegorocznym konkursie filmów mówiących o prawach człowieka jury Amnesty International przyzna nagrodę w wysokości 3000 euro jednemu z 10 najlepszych filmów o tej tematyce. 

In this year’s competition for films on human rights issues, the Amnesty International jury will award one of the 10 best such films with EUR 3,000 in prize money. 

Nagroda Sieci Kin Studyjnych i Lokalnych /Arthouse Cinemas Network Award

Podczas tegorocznego festiwalu Planete Doc Review po raz pierwszy zostanie przyznana Nagroda Sieci Kin Studyjnych i Lokalnych dla filmu wybranego przez widzów podczas Weekendu z cyfrowym Planete Doc Review. Nagroda zagwarantuje wsparcie SKSiL dla dystrybucji filmu w Polsce.

The Arthouse Cinemas Network Award will be inaugurated during this year’s Planete Doc Review Film Festival. The winning film will be selected by arthouse audiences during the Digital Planete Doc Review Weekend and will have its Polish distribution facilitated.

Nagroda Publiczności /Audience Award

Jak co roku, widzowie festiwalu Planete Doc Review wybiorą najlepszy film oraz przyznają Nagrodę Publiczności i 2000 euro. 

This year once again the audience of the Planete Doc Review Film Festival will vote for the best film which will receive the Audience Award and EUR 2,000 in prize money. 

---------------------------------------------------------------------------------------------------------------------------

Nagroda Millennium /Millennium Award

W konkursie głównym festiwalu o Nagrodę Millennium i 8000 euro walczy w tym roku 19 filmów. Najlepszy film wybierze jury pod przewodnictwem Michaela Haslunda. Nagroda ufundowana jest przez bank Millennium i Polski Instytut Sztuki Filmowej.

This year 19 films are competing in the main competition for the Millennium Award and EUR 8,000. 

A jury chaired by Michael Haslund will select the winning film. The award is funded by Millennium Bank and the Polish Film Institute.

Michael Haslund-Christensen – przewodniczący jury /Chairman of the Jury

Urodził się w Kopenhadze. Jest duńskim producentem i filmowcem. Od 2005 r. jako kurator filmów krótkometrażowych i dokumentalnych w Duńskim Instytucie Filmowym wspiera powstawanie ok. 
15–20 dokumentów rocznie. Studiował produkcję filmową w Duńskim Instytucie Filmowym, który ukończył w 1993 r. Od 1985 r. Haslund kręcił filmy, zarówno w ramach własnej firmy producenckiej (Haslund Film), jak i dla dużych studiów duńskich. Wyreżyserował między innymi: Trasa – Śladami Fridtjofa Nansena po Grenlandii (The Track – In the footsteps of Fridtjof Nansen across Greenland, 1988), Dziki Wschód – Portret miejskiego nomada (The Wild East – Portrait of an Urban Nomade, 2002). Jako producent ma na swoim koncie filmy: Oko orła (Eye of the Eagle, fabuła, 1996), Pod Nowym Jorkiem (Under New York, dokument, 1996), Afgańskie muskuły (Afghan Muscles, dokument, 2006) oraz Nagroda Bieguna (The Prize of the Pole, dokument, 2006). Był współproducentem filmów: Spam (Junk Mail, fabuła, 1993) oraz Nazywałam się Sabina Spielrein (My name was Sabina Spielrein, dokument, 2002).

Michael Haslund-Christensen was born and now lives in Copenhagen, Denmark. He is a producer and a filmmaker. Since 2005 he has been the Film Commissioner for Shorts – and Documentaries at The Danish Film Institute supporting 15-20 documentaries a year. He was educated as a producer at The Danish Film School in 1993, and has been making films since 1985, both through his own independent production company (Haslund Film) and for major studios in Denmark. His works as a director include “The Track – In the footsteps of Fridtjof Nansen across Greenland” (1988), “The Wild East – Portrait of an Urban Nomade” (2002). As a producer he produced “Eye of the Eagle” (Feature film /1996), “Under New York” (Documentary /1996), “Afghan Muscles” (Documentary /2006) and “The Prize of the Pole” (Documentary /2006). He has been involved in co-productions of films such as “Junk Mail” (Feature film /1993) and “My name was Sabina Spielrein” (Documentary /2002).

Krzysztof Rak 

Urodzony w 1972 r. w Warszawie. Scenarzysta i niezależny producent filmowy. Ukończył Wydział Wiedzy o Teatrze na PWST im. A. Zelwerowicza w Warszawie. Współtwórca miesięcznika teatralnego Foyer. Do 2008 r. pełnił funkcję szefa produkcji filmów dokumentalnych w HBO Polska, jest współautorem pasma filmów dokumentalnych Bez cenzury na antenie HBO.

Krzysztof Rak is a scriptwriter and independent film producer born in Warsaw in 1972. He graduated from the Theatre Faculty of the State Theatrical College (now the Aleksander Zelwerowicz Theatre Academy). Rak is co-founder of the monthly theatrical journal Foyer. Until 2008, he served as Production Manager for Documentary Films at HBO Polska, where he helped create the documentary series: “Bez Cenzury” (No Censorship) which airs on HBO. 

Piotr Stasik

Urodzony w 1976 r. – dokumentalista, twórca kreacyjnych i poetyckich dokumentów (7xMoskwa, Po kolei, Ponad chodnikami) oraz portretów reżyserów (Wajda, Holland, Marczewski). Absolwent Instytutu Stosowanych Nauk Społecznych UW oraz Mistrzowskiej Szkoły Reżyserii Filmowej Andrzeja Wajdy. Członek Zespołu Filmowego „Paladino”. Szef Towarzystwa Inicjatyw Twórczych "ę" oraz Stowarzyszenia „Film 1,2” – skupiającego debiutujących twórców. Od 2 lat prowadzi warsztaty filmu dokumentalnego w ramach Przedszkola Filmowego w Szkole Wajdy.

Piotr Stasik is a documentary filmmaker born in 1976. Stasik has made several creative and poetic documentaries (“7xMoscow”, “One by One”, “Above the Pavements”) as well as portraits of famous directors like Andrzej Wajda, Agnieszka Holland and Wojciech Marczewski. He is a graduate of the Department of Social Sciences of the University of Warsaw and the Andrzej Wajda Master School of Film Directing, and is a member of the Polish film production studio Studio Filmowe Kadr (formerly Zespół Filmowy Kadr). Stasik is head of the Association for Artistic Initiatives “ę” and the 1.2 Film Society, which promotes debut films. He has been running documentary film workshops as part of the Andrzej Wajda Film Preschool for the last two years.

Filmy /Films:

1. 7915 km (7915 km), Nikolaus Geyrhalter, Austria 2008, 106 min
2. Angielski lekarz (The English Surgeon), Geoffrey Smith, Wielka Brytania /UK 2007, 93 min
3. Big John – zapaśnik po norwesku (Big John), Håvard Bustnes, Norwegia /Norway 2008, 85 min
4. Birma VJ (Burma VJ – Reporting from a Closed Country), Anders Østergaard, Norwegia /Szwecja /

Dania /Wielka Brytania /Norway /Sweden /Denmark /UK 2008, 84 min
5. Carmen i Borat (Carmen Meets Borat), Mercedes Stalenhoef, Holandia /The Netherlands 2008, 86 min
6. Fiński pokój (The Living Room of the Nation), Jukka Kärkkäinen, Finlandia /Finland 2009, 82 min
7. Forteca (The Fortress), Fernand Melgar, Szwajcaria /Switzerland 2008, 100 min
8. Historia księdza – persona non grata (Persona Non Grata), Fabio Wuytack, Belgia /Belgium 2008, 75 min
9. Królowa i ja (The Queen and I), Nahid Persson Sarvestani, Szwecja /Sweden 2008, 90 min
10. Kucharze historii (Cooking History), Peter Kerekes, Słowacja /Slovakia 2009, 88 min
11. Latawce (The Kites), Beata Dzianowicz, Polska /Poland 2008, 80 min
12. Na innej planecie (Another Planet), Ferenc Moldoványi, Węgry /Hungary 2008, 95 min
13. Nasza ulica (Our Street), Marcin Latałło, Polska /Francja /Poland /France 2008, 80 min
14. Nawiedzenie (Ivetka and the Mountain), Vit Janeček, Czechy /Czech Republic 2008, 84 min
15. Ojciec, który zapomniał (Forgetting Dad), Matthew Sweetwood /Rick Minnich, Niemcy /Germany 2008, 83 min
16. Odgłosy robaków – zapiski mumii (The Sound of Insects – The Record of a Mummy), Peter Liechti, Szwajcaria /Switzerland 2009, 88 min
17. Stare dobre Sea Point (Sea Point Days), Francois Verster, UK 2008, 94 min
18. Ślepa miłość (Blind Loves), Juraj Lehotský, Słowacja /Slovakia 2008, 77 min

19. Yes-Meni naprawiają świat (The Yes Men Fix the World), Andy Bichlbaum, Mike Bonanno, Kurt Engfehr, Francja /France 2009, 90 min

The Magic Hour Award /Nagroda Magicznej Godziny

W tegorocznym konkursie filmów do 70 minut o Nagrodę Magicznej Godziny i 4000 euro bedzie wałczyło 17 tytułów. Filmy oceniać będzie jury pod przewodnictwem Massouda Bakhshi. Nagroda ufundowana jest przez Polski Instytut Sztuki Filmowej.

This year 16 films will compete for the Magic Hour Award and EUR 4,000 in prize money in the competition for documentaries under 70 minutes. Films will be judged by a jury chaired by Massoud Bakhshi. The award is funded by the Polish Film Institute.

Massoud Bakhshi – przewodniczący jury /Chairman of the Jury

Urodzony w Teheranie w 1972 r. Massoud Bakhshi ukończył szkołę średnią o profilu artystycznym ze specjalizacją z kina i fotografii w 1990 r., po czym uzyskał tytuł licencjata z inżynierii rolnictwa w 1995 r. W cztery lata później ukończył studia filmowe we Włoszech (1999 r.), a w 2005 r. zrobił kurs finansowania przedsięwzięć kulturalnych we Francji w Cultural Financement Formation. Jest krytykiem filmowym, scenarzystą oraz producentem.

Born in Tehran, Iran in 1972, Massoud Bakhshi earned his high school diploma in photography and cinema (1990) and his BS in Agriculture Engineering (1995). He later studied filmmaking in Italy (1999) and Cultural Financing Formation in France (2005). He has also worked as a film critic, screenwriter and producer. 

Joanna Sławińska

Z wykształcenia socjolog, z zawodu dziennikarka. Od 1997 r. pracuje w Polskim Radiu. Jest recenzentką filmową, relacjonuje w Programie I Polskiego Radia polskie i międzynarodowe festiwale filmowe. Sławińska realizowała również filmy dokumentalne, między innymi: Węgiel, Kocham Polskę oraz Kto, co i jest w jakim związku? (z Marią Zmarz-Koczanowicz), a także Oskarżeni  ( z Piotrem Morawskim).

Joanna Slawińska, a sociologist by training and journalist by profession, has been working at Polish Radio since 1997 covering Polish and international film festivals for Polish Radio I station. Slawińska has also made several documentary films including “Coal”, “I Love Poland”. She also made: “Who, What and What is Their Relationship?” with Maria Zmarz-Koczanowicz and “The Accused” with Piotr Morawski.

Tomasz Wolski

Tomasz Wolski – absolwent Mistrzowskiej Szkoły Reżyserii Filmowej Andrzeja Wajdy, reżyser filmów dokumentalnych, dwukrotny uczestnik warsztatów Berlinale Talent Campus, stypendysta Ministerstwa Kultury i Dziedzictwa Narodowego, Stypendium „Młoda Polska” oraz Twórczego Stypendium Miasta Krakowa. Reżyser filmów: Cisza, Klinika, Złota Rybka, Aktorzy oraz Szczęściarze.

Documentary film director Tomasz Wolski is a graduate of the Andrzej Wajda Master School of Film Directing, has participated in the Berlinale Talent Campus twice, and has been awarded a grant from the Ministry of Culture and National Heritage and a creative grant from the City of Cracow. Wolski has directed the films ”Silence”, “The Clinic”, “Goldfish”, “Actors” and “The Lucky Ones”.

Filmy /Films:

1. Andrzej Wajda: róbmy zdjęcie! (Andrzej Wajda: Let’s Shoot!), Thierry Paladino /Piotr Stasik /Maciej Cuske /Marcin Sauter, Polska /Poland 2008, 54 min

2. Boris Ryży historia poety (Boris Ryzhy), Aliona vad der Horst, Holandia /The Netherlands 2008, 60 min

3. Diabeł tkwi w szczegółach (Devil Hides in Doubt), Eva Stotz, Niemcy /Germany 2008, 61 min

4. Gyumri (Gyumri), Jana Ševčíková, Czechy /Czech Republic 2008, 68 min

5. Idź diable precz (Pray the Devil Back to Hell), Abigail Disney /Gini Reticker, USA 2008, 60 min

6. Jak we śnie (In a Dream), Jeremiah Zagar, USA 2008, 75 min

7. Królik po berlińsku (Rabbit á la Berlin), Bartek Konopka, Polska /Niemcy; Poland /Germany 2009, 52 min

8. Listy do prezydenta (Letters to the President), Petr Lom, Węgry /Hungary 2008, 72 min

9. Megumi (Megumi), Mirjam van Veelen, Holandia /The Netherlands 2008, 63 min

10. Miłość na odległość (Long Distance Love), Magnus Gertten /Elin Jönsson, Szwecja /Sweden 2008, 77 min

11. Naziści i blondyni (Nazis and Blondes), Arbo Tammiksaar, Estonia, Łotwa /Estonia, Latvia 2008, 58 min

12. Pinuccio Lovero (Pinuccio Lovero. Midsummer Death’s Dream), Giuseppe Mezzapesa, Włochy /Italy 2008, 62 min

13. Przedłużyć życie (Life Extended), Bigert & Bergström, Szwecja /Sweden 2008, 58 min

14. Przeżyć głód (The Living), Siergiej Bukowski, Ukraina /Ukraine 2008, 75 min

15. Spóźniona wolność (It's Always Late for Freedom), Mehrdad Oskouei, Iran 2008, 53 min

16. Sztuka milczenia (The Art of Silence), Rafael Lewandowski, Polska /Poland 2008, 56 min

17. Ziemia jałowa (Harvesting the Wasteland), Hilde Kjøs /Karoline Grindaker, Norwegia /Norway 2008, 58 min

Nagroda Dialogu Ekumenicznego /Ecumenical Dialogue Award

Podczas tegorocznego festiwalu Planete Doc Review po raz pierwszy zostanie przyznana Nagroda Dialogu Ekumenicznego i 2000 euro w konkursie filmów poruszających kwestię dialogu różnych światopoglądów. Oficjalnym patronem nagrody jest Tygodnik Powszechny. Filmy oceniać będą jurorzy pod przewodnictwem Anity Piotrowskiej.

This year’s Planete Doc Review Film Festival will be launching a new competition to award the film that best presents a dialogue of different world views. The winner will receive the Ecumenical Dialogue Award and EUR 2,000. Tygodnik Powszechny is the media patron of the award. A jury chaired by Anita Piotrowska will select the winning film.

O idei Nagrody Dialogu Ekumenicznego pisze Anita Piotrowska z Tygodnika Powszechnego: 

Film dokumentalny powinien być z definicji swej „ekumeniczny” – zapraszając do głębszej dyskusji, ma nas łączyć, a nie dzielić. Ma oswajać z innością, ale też z nią konfrontować, pokazywać różnorodność i niejednoznaczność świata, nie uciekając od pytań o to, kim sami jesteśmy. Ekumenizm można rozumieć dosłownie, jako dialog religii, ale także szerzej, skupiając się na greckim rdzeniu tego słowa – jako wspólnotę różnych światopoglądów. To wielka sztuka: zachować swoją tożsamość, a jednocześnie wsłuchiwać się w to, co brzmi dla nas obco i z czym nie możemy się zgodzić. Takiego kina dokumentalnego – prowokującego do dyskusji, ale uczącego, jak wznieść się ponad podziały – będziemy szukać. Kina, które nie chce być tendencyjne ani zideologizowane. Kina, które nie pragnie zbawiać świata, lecz szuka rozmowy. Niekoniecznie w tonie łagodnym i pojednawczym. Taki „ekumenizm” byłby przecież podejrzanie łatwy. 

Anita Piotrowska of Tygodnik Powszechny weekly talks of the idea behind the Ecumenical Dialogue Award 

A documentary film should be “ecumenical” by definition, i.e. it should invite a deeper discussion and unite us, not divide us. It should make the “other” more familiar while at the same time confronting it. It should show the diversity and heterogeneity of the world without running away from the question of who we are. Ecumenicalism can be understood in the literal sense of the word, i.e. as a religious dialogue, but also in the broader sense of being a community of world views, as reflected in the Greek origin of the word. Maintaining our own identity while listening intently to that which sounds foreign can be a fine art and some of us may not cope with it. We will be looking for this sort of discussion-provoking documentary cinema, cinema that can show us how to rise above that which divides us. Cinema that is neither tendentious nor ideological. Cinema that wants to engage the world in a debate, not redeem it. It doesn’t need to adopt a soft and conciliatory tone. That sort of “ecumenicalism” is so easy as to be suspect.

Anita Piotrowska – przewodnicząca jury /Chairman of the Jury

Krytyk filmowy Tygodnika Powszechnego. Współpracuje także z miesięcznikami: Charaktery, Film, Kino. Należy do Międzynarodowej Federacji Krytyki Filmowej FIPRESCI. Zasiadała w jury wielu festiwali filmowych (m.in. w Karlowych Warach, Moskwie, Stambule, Oberhausen, Viareggio). Od lat związana jest z Krakowskim Festiwalem Filmowym jako członkini rady programowej.

Anita Piotrowska is a film critic writing for Tygodnik Powszechny and is a regular contributor of monthly journals Charaktery, Film, and Kino. She is a member of the International Federation of Film Critics (FIPRESCI). Piotrowska has been a jury member for numerous film festivals including Karlsbad, Moscow, Istanbul, Oberhausen and Viareggio, and has also been a member of the Programming Committee of the Cracow Film Festival for several years.

Leo Leszek Kantor

Publicysta, dyrektor Międzynarodowego Festiwalu Filmowego „Humanity in the World” w Muzeum Etnografii w Sztokholmie. W 2008 r. otrzymał nagrodę główną Federacji Artystów Szwedzkich za obronę praw człowieka.

Leo Leszek Kantor is the director of the Humanity in the World International Film Festival, held annually at the Museum of Ethnography in Stockholm. The Federation of Swedish Artists awarded Kantor their main prize in 2008 for his defence of human rights. 

Marek Kubicki 

Założyciel i redaktor naczelny portalu Arabia.pl, dziennikarz, autor wielu artykułów i prac poświęconych tematyce arabsko-muzułmańskiej. Działał w licznych antyrasistowskich bądź arabsko-
-muzułmańskich organizacjach pozarządowych, zarówno polskich, jak i międzynarodowych – m.in. w Iraku i Arabii Saudyjskiej. Zwolennik wielokulturowej Polski i Europy.

Marek Kubicki is the founder and editor-in-chief of the portal Arabia.pl. As a journalist, he has written numerous articles and other works on Arab and Islamic issues. Kubicki has been active in several anti-racist, non-governmental Arab-Islamic organisations both in Poland and other countries including Iraq and Saudi Arabia. Kubicki supports a multi-cultural Poland and Europe.

Filmy /Films:

1. 7915 km (7915 km), Nikolaus Geyrhalter, Austria 2008, 106 min

2. Angielski lekarz (The English Surgeon), Geoffrey Smith, Wielka Brytania /UK 2007, 93 min

3. Czynić dobro i złorzeczyć (Flying on One Engine), Joshua Weinstein, USA /Indie /USA /India 2008, 52 min

4. Droga do Mekki (A Road to Mecca – The Journey of Muhammad Asad), Georg Misch
Austria /Dania /Holandia 2008, 92 min

5. Historia księdza – persona non grata (Persona Non Grata), Fabio Wuytack, Belgia /Belgium 2008, 75 min

6. Nawiedzenie (Ivetka and the Mountain), Vit Janeček, Czechy /Czech Republic 2008, 84 min

7. Ogień pod śniegiem (Fire under the Snow), Makoto Sasa, USA 2008, 75 min

8. Ostre światło: gdy duchowość łączy się z działaniem (Fierce Light: When Spirit Meets Action), Velcrow Ripper, Kanada /Canada 2008, 98 min

9. Przedłużyć życie (Life Extended), Bigert & Bergström, Szwecja /Sweden 2008, 58 min

10. Ślepy los (Blindsight), Lucy Walker, Wielka Brytania /UK 2006, 104 min

11. Zaróbmy jeszcze więcej (Let's Make Money), Erwin Wagenhofer, Austria 2008, 107 min

Warszawska Nagroda Ekologiczna /Green Warsaw Award

Podczas tegorocznego festiwalu Planete Doc Review po raz pierwszy zostanie przyznana Warszawska Nagroda Ekologiczna i 4000 euro ufundowane przez Fundację im. Heinricha Bölla dla najlepszego filmu o tematyce ekologicznej. Filmy oceniać będą jurorzy pod przewodnictwem Edwina Bendyka.

Nagrodzie towarzyszy na festiwalu sekcja filmowa Klimat na zmiany pod patronatem tygodnika Polityka. 

This year’s Planete Doc Review Film Festival will be launching a new competition to award the film that best presents ecology-related issues. The winner will receive the Warsaw Green Award and EUR 4,000 funded by Heinrich Böll Foundation.

The award accompanies the Film Section: Climate for Change, with Polityka as media partner. 

A jury chaired by Edwin Bendyk will select the winning film.

O idei Warszawskiej Nagrody Ekologicznej pisze Małgorzata Kopka z Fundacji im. Heinricha Bölla w Warszawie:

Ochrona środowiska naturalnego już wiele lat temu przestała być zajęciem niewielkiej grupy zapalonych ekologów, a troska o naszą planetę na stałe wpisała się w główny nurt najważniejszych kwestii społeczno-politycznych. Czy chodzi o przyszłość fok w Morzu Śródziemnym, nosorożce w Afryce, żywność modyfikowaną genetycznie, czy efekt cieplarniany – odpowiedzialność za naszą planetę ponosimy wszyscy. I choć coraz więcej jest akcji i kampanii uświadamiających, to zagrożeń, problemów i wyzwań ekologicznych niestety nie ubywa. Uważamy jednak, że podejmowanie szeroko rozumianej „zielonej” tematyki przez artystów, w tym także filmowców, przybliża widzom problemy lokalne, regionalne, czasem z odległych zakątków Ziemi oraz te globalne, dotyczące każdego z nas.

Małgorzata Kopka of the Heinrich Böll Foundation’s Warsaw Office talks about the idea behind the Warsaw Green Award

Protecting the natural environment ceased to be the pursuit of a small but dedicated band of ecologists many years ago. Caring for our planet has been brought to the forefront of mainstream social and political issues and that is where it will remain. Each and every one of us bears some responsibility for looking after our planet, regardless of whether we are talking about a seal in the Mediterranean, a rhinoceros in Africa, genetically modified crops, or the greenhouse effect. And these ecological threats, challenges and issues that confront us show no sign of abating despite the increasing number of educational actions and campaigns being waged. We take the view, however, that when artists make films that tackle “green” issues, in the broad sense of the term, they bring the viewer closer to those issues, whether they be local or regional, at times afflicting far-flung parts of the world, or global problems that affect us all.

Edwin Bendyk – przewodniczący jury /Chairman of the Jury

Urodzony w 1965r. Publicysta (tygodnik Polityka). Autor książek Zatruta studnia. Rzecz o władzy i wolności i Antymatrix. Człowiek w labiryncie sieci. Nauczyciel akademicki – wykłada w Collegium Civitas i Centrum Nauk Społecznych PAN. Członek Panelu Głównego Narodowego Programu Foresight Polska 2020. Prowadzi blogi Antymatrix oraz Makroskop. Obecnie pracuje nad książką Miłość, wojna, rewolucja. Publikuje także w Krytyce Politycznej, Przeglądzie Politycznym i Piktogramie.

Edwin Bendyk was born in 1965. He is a columnist for the weekly Polityka and is the author of Zatruta studnia. Rzecz o władzy i wolności (Poisoned Well: A Book on Power and Freedom) and Antymatrix. Człowiek w labiryncie sieci (Anti-matrix: Man in the Labyrinth of Networks). Bendyk is an academic who lectures at the Collegium Civitas and at the Social Sciences Centre at the Polish Academy of Sciences (PAN). He is on the panel of the main national foresight program “Foresight Polska 2020”. Bendyk runs the blogs “Antymatrix” and “Makroskop”. He is currently working on a book entitled Miłość, wojna, rewolucja (Love, War, Revolution). His work is also published in the online magazines Krytyka Polityczna, Przegląd and Piktogram.

Małgorzata Kopka

Absolwentka germanistyki na Uniwersytecie Wrocławskim. Od wielu lat zaangażowana w edukację obywatelską i współpracę międzynarodową jako trenerka edukacji międzykulturowej, tłumaczka i redaktorka publikacji. Koordynuje program europejski w Fundacji im. Heinricha Bölla w Warszawie. 

Małgorzata Kopka graduated in German Studies at Wrocław University. She has been involved in civic education for many years and works internationally as a multi-cultural education trainer, and translator and editor of several publications. She coordinates the European Program at the Heinrich Böll Foundation in Warsaw.

Magdalena Mosiewicz

Absolwentka filozofii na Uniwersytecie Jagiellońskim i Wydziału Operatorskiego PWSFTviT w Łodzi. Założycielka i pierwsza współprzewodnicząca partii Zieloni 2004. Zaangażowana w ruch ekologiczny i feministyczny, a ostatnio również w tworzenie pierwszej internetowej telewizji o teatrze. Autorka zdjęć do filmu dokumentalnego o Białym Miasteczku strajkujących pielęgniarek. Obecnie w trakcie realizacji dokumentów o polskiej transformacji oraz o deportacjach (we współpracy z amerykańską reżyserką Ruth Leitman).

Graduate of the Philosophy department at Jagiellonian University in Cracow and the Cinematography Department at the Film School Lodz. Founder and first co-leader of the Zieloni 2004 – Green political party. She is involved in the environmentalist and feminist movements and recently she has been working on the creation of the first Internet television dealing with the theatre. She was the cinematographer for a documentary film about the so-called White Town (nurse strike). She is currently working on documentary films about Poland’s transformation and deportations (in collaboration with American director Ruth Leitman). 

Filmy /Films:

1. Ciekawy przypadek Volkswagena nr rejestracyjny KFZ 1348 (The Beetle KFZ 1348), Gabriel Mascaro /Marcelo Pedroso, Brazylia /Brasil 2008, 81 min

2. Jak wydoić nosorożca (Milking the Rhino), David E. Simpson, USA 2008, 83 min

3. O wodzie, ludziach i żółtych kanistrach (About Water, People and Yellow Cans), Udo Maurer, Austria 2007, 90 min

4. Przymierze z fokami (Peace with Seals), Miroslav Novak, Czechy /Włochy; Czech Republic /Italy 2007, 96 min

5. Recepta na klęskę (Recipes for Disaster), John Webster, Finlandia /Finland 2008, 85 min

6. Świat według Monsanto (The World According to Monsanto), Marie-Monique Robin, Francja /Niemcy; France /Germany 2008, 108 min

7. Wiek głupoty (The Age of Stupid), Franny Armstrong, Wielka Brytania /UK 2008, 89 min

8. Zanim przeklną nas dzieci (That Should Not Be), Jean-Paul Jaud, Francja /France 2008, 112 min

Nagroda Amnesty International /Amnesty International Award

W tegorocznym konkursie filmów mówiących o prawach człowieka jury Amnesty International przyzna nagrodę w wysokości 3000 euro jednemu z dziesięciu najlepszych filmów o tej tematyce. Jury przewodniczyć będzie Draginja Nadaždin.

In this year’s competition for films on human rights issues, the Amnesty International jury will award one of the 10 best such films with EUR 3,000 in prize money. Draginja Nadaždin will be chair the jury.

O idei Nagrody Amnesty International pisze Draginja Nadaždin:

Jako organizatorzy tego konkursu, pragniemy zwrócić uwagę na fakt, że zagadnienia praw człowieka i naruszania ich mogą być ciekawym tematem, interesująco przedstawionym przez młodych twórców kina dokumentalnego z całego świata. Chcielibyśmy wyróżnić obraz, który według członków jury konkursu okaże się wyjątkowy i najbliższy ideom organizacji.

Draginja Nadaždin explains talks about the idea behind the Amnesty International Award:

The competition's aim is to raise awareness among people of the fact that the issue of human rights and their violation may also be an interesting topic that may inspire young documentary filmmakers from all over the world. We also intend to award a film which, according to the jury, proves to be exceptional and closest to the organization's ideals.

Draginja Nadaždin – przewodnicząca jury /Chairman of the Jury

Jest dyrektorką Amnesty International Polska. Absolwentka Instytutu Etnologii i Antropologii Kulturowej UW oraz Szkoły Praw Człowieka Helsińskiej Fundacji Praw Człowieka. W sektorze pozarządowym w Polsce działa od 1999 r. Od roku 2000 związana z czasopismem społeczno-
-kulturalnym (Op. cit.,).

Draginja Nadazdin is a chief executive of Amnesty International Poland. A graduate of the Ethnology and Cultural Anthropology Institute at Warsaw University and the Human Rights School run by the Helsinki Foundation for Human Rights. She has been working in the non-government sector since 1999. Since 2000 she has been a contributor of a social and cultural periodical (Op. cit.,)

Tadeusz Sobolewski 

Krytyk filmowy, absolwent polonistyki Uniwersytetu Warszawskiego, w latach 1974–1981 związany z tygodnikiem Film, następnie do 1994 r. redaktor naczelny miesięcznika Kino. Obecnie krytyk filmowy Gazety Wyborczej.

Film critic, graduate of the Polish Studies Department at Warsaw University. In the years 1974 to 1981 he worked for Film monthly. Until 1994 he had been the chief editor of Kino monthly. He currently works as film critic in daily Gazeta Wyborcza.

David Solomon

Dyrektor Global Initiatives w centrum zarządzania Malik-MZSG w St. Gallen w Szwajcarii, gdzie zajmuje się inicjowaniem projektów ukierunkowanych na opracowanie systemowych i cybernetycznych rozwiązań (w tym filmowych) różnorodnych problemów, takich jak zmiana klimatu czy międzynarodowy konflikt geopolityczny. Reżyser i producent filmów dokumentalnych. Mieszka w Belgradzie. W 2004 r. założył stowarzyszenie twórców filmów dokumentalnych Ateliers Varan Belgrade. Jego trzeci film, Jugosławia na kanapie – psychologiczne spojrzenie na genezę i przebieg rozpadu kraju – jest obecnie na etapie postprodukcji. Zanim David Solomon przeniósł się na Bałkany i zaczął kręcić filmy, przez 20 lat zajmował się rozwiązywaniem konfliktów i dyplomacją humanitarną na Bliskim Wschodzie i Bałkanach.

Director of Global Initiatives at Malik-MZSG, St Gallen, Switzerland where he is responsible for initiating projects to explore systemic and cybernetic approaches (including film) to problems as diverse as climate change and international geo-political conflict.

Documentary Director and Producer. He established cinema documentary filmmakers association, Ateliers Varan Belgrade in 2004 where he has been living since. Solomon is in pre-production stage of his third film, “Yugoslavia on the Couch” which looks at how and why a country let it be torn apart from a psychological point of view. Before moving to the Balkans and embarking on a career in film, David had spent 20 years being involved in conflict resolution and humanitarian diplomacy in the Middle East and Balkans.

Filmy /Films:

1. Birma VJ (Burma VJ – Reporting from a Closed Country), Anders Østergaard, Norwegia /Szwecja /Dania /Wielka Brytania; Norway /Sweden /Denmark /UK 2008, 84 min

2. Diabeł tkwi w szczegółach (Devil Hides in Doubt), Eva Stotz, Niemcy /Germany 2008, 61 min

3. Forteca (The Fortress), Fernand Melgar, Szwajcaria /Switzerland 2008, 100 min

4. Idź diable precz (Pray the Devil Back to Hell), Abigail Disney, Gini Reticker, USA 2008, 60 min

5. Krąg rodziców (Parents' Circle), Tadeusz Król, Polska /Poland 2008, 45 min

6. Na innej planecie (Another Planet), Ferenc Moldoványi, Węgry /Hungary 2008, 95 min

7. Ogień pod śniegiem (Fire under the Snow), Makoto Sasa, USA 2008, 75 min

8. Ślepy los (Blindsight), Lucy Walker, Wielka Brytania /UK 2006, 104 min

9. W drodze do szkoły (On the Way to School), Orhan Eskiköy /Özgür Doğan, Holandia; The Netherlands 2009, 81 min

10. Wielka prywatyzacja (The Big Sellout), Florian Optiz, Niemcy /Germany 2006, 94 min

Nagroda Sieci Kin Studyjnych i Lokalnych /Arthouse Cinemas Network Award

Podczas tegorocznego festiwalu Planete Doc Review po raz pierwszy zostanie przyznana Nagroda Sieci Kin Studyjnych i Lokalnych dla filmu wybranego przez widzów podczas Weekendu z cyfrowym Planete Doc Review. Nagroda zagwarantuje wsparcie SKSiL dla dystrybucji filmu w Polsce. 

The Arthouse Cinemas Network Award was inaugurated during this year’s Planete Doc Review Film Festival. The winning film selected by arthouse audiences during the Digital Planete Doc Review Weekend will have its Polish distribution facilitated.

Filmy /Films:

1. 7915 km (7915 km), Nikolaus Geyrhalter, Austria 2008, 106 min

2. Aktorzy (The Actors), Tomasz Wolski, Polska /Poland 2009, 28 min

3. Big John – zapaśnik po norwesku (Big John), Håvard Bustnes, Norwegia /Norway 2008, 85 min

4. Królik po berlińsku (Rabbit á la Berlin), Bartek Konopka, Polska /Niemcy; Poland /Germany 2009, 52 min

5. Kultura remixu (RIP: A Remix Manifesto), Bret Gaylor, Kanada /Canada 2008, 87 min

6. Nawiedzenie (Ivetka and the Mountain), Vit Janeček, Czechy /Czech Republic 2008, 84 min

7. Ślepy los (Blindsight), Lucy Walker, Wielka Brytania /UK 2006, 104 min

8. Wiek głupoty (The Age of Stupid), Franny Armstrong, Wielka Brytania /UK 2008, 89 min

9. Yes-Meni naprawiają świat (The Yes Men Fix the World), Andy Bichlbaum, Mike Bonanno, Kurt Engfehr, Francja /France 2008, 90 min

10. Zaróbmy jeszcze więcej (Let's Make Money), Erwin Wagenhofer, Austria 2008, 107 min

Nagroda Publiczności /Audience Award

Jak co roku, widzowie festiwalu Planete Doc Review wybiorą najlepszy film oraz przyznają Nagrodę Publiczności i 2000 euro. Fundatorem nagrody jest kanał Planete.

This year once again the audience of the Planete Doc Review Film Festival will vote for the best film which will receive the Audience Award and EUR 2,000 in prize money (the award is funded by the Planete channel).

W konkursie na Nagrodę Publiczności biorą udział wszystkie filmy prezentowane w programie festiwalu. Każdy widz może głosować i być jurorem festiwalu Planete Doc Review!

Aby chronić naszą planetę przed zbędnym wycinaniem drzew – postanowiliśmy, że kuponem do głosowania będzie bilet na film. Na jego odwrocie znajduje się skala 1–3. Aby ocenić film,wystarczy po wyjściu z sali projekcyjnej naderwać na bilecie wybraną na skali ocenę oraz wrzucić go do urny oznaczonej napisem Nagroda Publiczności festiwalu Planete Doc Review.

Jeśli projekcja zawierała 2 filmy, należy wpisać ich tytuły (lub pierwsze wyrazy tytułów) oraz cyfry 
od 1 do 3 oceniające każdy z filmów. 

Dodatkowe informacje dostępne są na stronie www.docreview.pl 

All of the films presented during the festival may compete for the Audience Award. Each of you can vote and be a festival judge! To save our planet and let more trees grow, we decided that this year your film ticket will be your ballot, with a 1 to 3 scale printed on the back. To vote, just tear the ticket slightly in the space provided for each mark and drop it in the designated box marked “Planete Doc Review Film Festival Audience Award” displayed in Kinoteka Theatre. 

If the screening consists of 2 films, please write down their titles (or at least the first word of each title) on your ballot and grade each of the titles with a 1 to 3 mark. 

To find out more about the competition go to our website: www.docreview.pl 

4. Sekcje filmowe /Film sections


1. Nauki polityczne /Political Sciences

2. Fetysze i kultura /Fetish and Culture

3. M(a)U(e)R – Rewolucja 1989 roku w polskim i niemieckim filmie dokumentalnym

 /M(a)U(e)R – 1989 Revolution in Polish and German Ddocumentary Films

4. ART DOC

5. ANIMADOC

6. Historie intymne /Intimate Stories

7. Bohaterowie są wśród nas /Heroes Among us

8. Klimat na zmiany – konkurs Green Warsaw Award /Climate for Change – Green Warsaw Award

9. Retrospektywa Nikolausa Geyrhaltera /Nikolaus Geyrhalter Retrospective Programme

10. Iran Gate

11. Muzyka i wolność /Music and Freedom

12. Doc Alliance

Podczas festiwalu Planete Doc Review większość filmów wyświetlana będzie z polskimi i angielskimi napisami. 

During the Planete Doc Review Film Festival most films will be screened with Polish and English subtitles.

Nauki polityczne /Political Sciences

7915 km /7915 km

Reżyseria /Directed by: Nikolaus Geyrhalter

Produkcja /Production: Nikolaus Geyrhalter Filmproduktion, Austria, 2008

106 min

Wybrane nagrody i festiwale /Selected festivals and awards:

2009 – Nagroda Austriackiego Związku Operatorów AAC – Najlepsze Zdjęcia w Filmie Dokumentalnym /Austrian Association of Cinematographers AAC Prize: Best Cinematography Documentary Film; Diagonale, The Festival of Austrian Films, Graz

7915 km to odległość, jaką pokonują kierowcy samochodów i motocykli, uczestniczący w rajdzie Dakar (poprzednio funkcjonującym pod nazwą Paryż – Dakar). To także tytuł kolejnego filmu Nikolausa Geyrhaltera. Miłośnicy motoryzacji nie zobaczą w tym filmie jednak ani jednego ryczącego automobilu, za którym unosiłyby się chmury piasku i pyłu. Jedynym dowodem na to, że wszystkie miejsca, do których dotarł dokumentalista, poruszając się tą samą trasą co rajd, faktycznie przez chwilę stały się świadkami gigantycznego spektaklu o wątpliwym sensie, są ślady kół, głębokie koleiny przecinające afrykański krajobraz. Geyrhalter pokazuje miejsca, które kierowcy rajdu minęli w pędzie, nie przypuszczając nawet, kim są ludzie, którzy w nich żyją, i z jakimi problemami muszą borykać się na co dzień. Z pędem niewidocznych w kadrze, ale obecnych w świadomości widzów samochodów kontrastuje spokój kamery Geyrhaltera. I znów – nie ogranicza się ona do barwnych ciekawostek z dalekich, obcych miejsc. Bo tak pokazują trasę rajdu kamery telewizyjne transmitujące wydarzenie. Rajd trwa dwa tygodnie, austriacki dokumentalista potrzebował 4 miesięcy, aby pokonać tę samą odległość. Dla Geyrhaltera stosunek Europejczyków do Afryki cechuje nadal postawa kolonialna. Jednym z jej przejawów jest organizowanie kosztującego wiele milionów euro rajdu na terenie krajów, które borykają się z zaspokojeniem podstawowych potrzeb mieszkańców. Europejczycy traktują Afrykę tylko jako spektakularną scenografię dla medialnego wydarzenia. Jednocześnie boją się jej – angażują ogromne środki finansowe w systemy ochrony wybrzeży, aby nie dopuścić do nielegalnej emigracji afrykańskich uchodźców. Tymczasem dzięki filmowi Geyrhaltera na krótkim w skali kontynentu odcinku 7915 km poznajemy wyjątkowych ludzi, którzy walczą o godność osobistą i starają się podejmować życiowe decyzje w zgodzie ze swoją tożsamością. 

The distance of 7915 km represents the distance covered by drivers and bikers taking part in the Dakar rally (previously known as the Paris-Dakar rally). It is also the title of Nikolaus Geyrhalter’s film. However, car lovers may be disappointed as they will not see a single speeding car leaving behind it clouds of sand and dust. The only evidence that the place portrayed in Geyrhalter’s film is the actual rally route which witnessed the senseless show are gigantic deep tyre marks. The filmmaker focuses on the places which drivers go past without even noticing, without stopping to meet the people living there, without trying to imagine what problems they have to cope with each day. The speed of the invisible cars, absent from view but inhabiting the viewers’ imagination, is skilfully contrasted with peaceful use of camera. As in previous films, the camera sees more than just colourful landmarks from distant places, which is how the countries are depicted by the media covering the event. The rally lasts two weeks, but it took the Austrian documentary filmmaker 4 months to travel the same distance. Geyrhalter feels that Europeans still have a colonial attitude towards Africa. This is evidenced, for instance, by the thoughtless organisation of the million-dollar-worth rally in countries which struggle to satisfy their inhabitants’ most basic needs. Europeans treat Africa only as a spectacular setting for a media-oriented event. At the same time they fear it investing massive amounts of money into reinforcing security on the coasts, which is aimed at preventing illegal immigration of African refugees. Thanks to Geyrhalter’s film, we can meet incredible people who live on a fraction of the continent, along a 7915 km rally route and each day struggle to keep their dignity and try to live a life where the most important decisions do not overshadow their true identity. 

Diabeł tkwi w szczegółach /Devil Hides in Doubt

Reżyseria /Directed by: Eva Stotz

Produkcja /Production: Hartmut Bitomsky, Deutsche Film und Fernsehakademie Berlin

Niemcy /Germany 2008 

61 min


Wybrane festiwale /Selected festivals: 
2008 – Talent Campus, Berlinale, Berlin International Film Festival; Visions du Réel, International Film Festival, Nyon; Viennale, Vienna International Film Festival

2007 – DOK Leipzig, International Leipzig Festival for Documentary and Animated Film

Diabeł tkwi w szczegółach mógłby być zwykłym reportażem o trudnych warunkach pracy, złych pracodawcach i pokrzywdzonych pracownikach. Jest precyzyjnie skonstruowanym esejem o kondycji ludzkiej. 

Praca zawodowa należy do oczywistych elementów życia. Poświęcamy jej coraz więcej czasu, coraz mniej zastanawiając się nad jej rolą i znaczeniem. Tymczasem praca oznacza dziś coś innego niż jeszcze 50 lat temu. Czy można być kimś i nie pracować? Dlaczego ludzie, którzy tracą pracę, tracą często chęć do życia, poczucie własnej wartości? Czyżbyśmy żyli tylko po to, by mieć jakiś zawód? I co stanie się z nami w przyszłości, gdy wraz z postępującym rozwojem technologii pracy będzie coraz mniej? 

Eva Stotz w swoim filmie przygląda się różnym aspektom życia zawodowego i znaczeniu pracy w życiu bohaterów. Dla jednych praca to świętość, filozofia życiowa, dla innych – niewola, absurdalne poświęcenie, złodziej życia. 

Dramatyczna historia ojca reżyserki, zwolnionego po 40 latach z pracy, to tylko jeden z przykładów na to, jak życie zawodowe określa naszą samoświadomość oraz pozycję społeczną. Franz Stotz toczy samotną walkę z korporacją. Wbrew pozorom nie jest to walka z bezdusznym, bezosobowym molochem nastawionym wyłącznie na zysk, lecz z bliskimi, znanymi osobami: z kolegami, obok których przez dziesięciolecia siedział w biurze. Bo korporacja to nie tylko niedostępna garstka menedżerów – prawdziwych decydentów, o których zwykliśmy myśleć „oni”. Korporacja to ludzie, którzy uwierzyli w korporację. Na każdym jej szczeblu.

Jeśli po ukończeniu szkoły nie znajdę pracy, to kim będę? – zastanawia się Saskia, kolejna bohaterka dokumentu. Młodej, pełnej werwy i ideałów dziewczynie nie mieści się w głowie lapidarna odpowiedź doradcy zawodowego w urzędzie pracy: Nikim. 

Na treningu rozwoju osobistego wykładowcy powtarzają: Musisz się sprzedać. Zaś jeden z jego uczestników mówi: Praca jest niczym miłość. W pewnym momencie uczucie się kończy, ale trwasz nadal w miejscu, bo wydaje ci się, że to lepsze niż samotność. 

Inny człowiek sprzedaje siebie, trwając całymi dniami na billboardzie reklamowym. Za pieniądze i z przekonania, że ma jednak jakieś zadanie do spełnienia – bije rekord absurdu. 

Wypowiedziom bohaterów towarzyszą kontemplacyjne obrazy symbole. Nie ilustrują wprost – uświadamiają złożoność rzeczywistości. Ich subtelna metaforyka sprawia, że zamiast jednoznacznie oceniać postawy ludzi – zastanawiamy się nad ich motywacjami. 

There is Franz, suing the company that has made him redundant after 40 years. Then, for nine months, he holds out in an empty office with nothing to do. There is Stephan who, for eight days and nights, sits on a chair that is part of a giant billboard. Selling yourself is sometimes the quickest way to pay your debts. There is Saskia, the high school graduate, learning how to put together the perfect application. There is Gunnar who is being taught that perceiving your own body as trademark is the key to success. Franz finally wins his lawsuit only to realize he has lost all the same. Devil Hides in Doubt is a film about the emotional push and pull of work, its demands and absurdities, and the struggle for fulfilment.

Forteca /The Fortress

Reżyseria /Directed by: Fernand Melgar

Produkcja /Production: Association Climage, Szwajcaria /Switzerland 2008

100 min

Wybrane nagrody i festiwale /Selected festivals and awards: 
2008 – Locarno International Film Festival – Nagroda Główna /Grand Prix; Rencontres Internationales du Documentaire Montreal – Golden Leopard; Iran International Documentary Film Festival Cinéma Vérité, Tehran – Główna Nagroda Jury /Grand Prize of the Jury; Festival de Cine Europeo, Sevilla; Gijon International Film Festival

Szwajcaria posiada najbardziej restrykcyjne prawo azylowe w Europie. Imigranci ubiegający się o azyl są poddawani bardzo szczegółowej procedurze – zadaniem urzędników jest dociec, czy rzeczywiście w ich kraju ojczystym grozi im niebezpieczeństwo. Szczegółowe pytania, na jakie muszą odpowiadać, mają wyeliminować tych, którzy opuścili swój kraj z powodów ekonomicznych.

Film jest opowieścią o zagubionym w Alpach ośrodku Vallorbe. Przebywa tutaj około 200 osób – kobiety, mężczyźni i dzieci. Całe rodziny i osoby samotne. Są wśród nich Romowie z Bośni uciekający przed pogromami, ofiary etnicznych konfliktów w Iraku i Kurdystanie, uciekinierzy z piekieł afrykańskich wojen domowych, Kolumbijczycy prześladowani przez narkotykowe kartele. Wszyscy oni wiedzą, że stoją na progu raju – wyśniona, zamożna i bezpieczna Szwajcaria jest tuż, na wyciągnięcie ręki. Ich los jest w rękach urzędników. Ci wykonują swoją pracę ze szwajcarską dokładnością – analizując zeznania imigrantów, starają się wyłowić tych, którzy naprawdę potrzebują pomocy. Ich postawa może wydawać się bezduszna, jednak prawo jest bezlitosne – azyl dostanie tylko około 20 proc. oczekujących w ośrodku.

Reżyserzy zadbali o podstawę filmowego rzemiosła – wraz z upływaniem filmu coraz więcej dowiadujemy się o bohaterach. Ich postacie stają się wielowymiarowe. Zdystansowani z początku pracownicy ośrodka zaskakująco często wykonują ludzkie gesty wobec uchodźców – noszą na rękach ich dzieci, pomagają walczyć z depresją, zapewniają rozrywki. Pracujący w parafii księża wysłuchują historii o kanibalizmie, a po chwili podkradają ciasteczka nastoletnim muzułmankom. Humor codziennych spotkań emigrantów pochodzących z odmiennych kultur miesza się z tragizmem losu ludzi naznaczonych piętnem śmierci. Przebywanie razem na zamkniętej przestrzeni wymusza bliskość i współpracę – nie ma mowy o barierze kulturowej, gdy razem trzeba ścinać drzewa lub rozegrać mecz piłkarski. Są jednak momenty, gdy Szwajcarzy zmuszeni są do konfrontacji ze zdarzeniami, wobec których są całkowicie bezradni. Tak dzieje się podczas niezwykłej, zaimprowizowanej przez imigrantów z Afryki mszy, podczas której modlą się o azyl. Dyrektor ośrodka stoi wśród wijących się w ekstazie ciał z kamienną twarzą. Zdaje sobie sprawę, że to nie w jego ręku spoczywa decyzja o ich życiu lub śmierci. Leży to kompetencji Boga lub… urzędników.

For the first time, a camera unrestrictedly penetrates into the universe of a Swiss reception centre for asylum seekers. It presents a human gaze at an austere transition place, where 200 men, women and children, torn between doubt and hope, are awaiting the state's decision on their behalf. Empathy and distrust punctuate the exchanges between the residents and the staff of the centre in charge of applying the most restrictive asylum law in Europe. With emotion, though also with humour, The Fortress immerses us into the heart of this daily sorting process of human beings.

Kultura remixu /RIP: A Remix Manifesto

Reżyseria /Directed by: Brett Gaylor

Produkcja /Production: Eyesteelfilm w koprodukcji z NFB /in co-production with NFB, Kanada /Canada 2008

85 min

Wybrane festiwale i nagrody /Selected awards and festivals:
2008 – IDFA, International Documentary Film Festival Amsterdam – Nagroda publiczności /Audience Award

Ten film mówi o wojnie. Polem batalii jest internet – zapowiada Brett Gaylor, reżyser i aktywista internetu. Stronami w tej walce są wszyscy, podzieleni jednak na dwie grupy: popierających przestrzeganie praw autorskich (copyright) oraz ich nie uznających. Ci drudzy wyznają zasadę copyleft, swobodnego udostępniania treści intelektualnych. Tylko w ten sposób – ich zdaniem – poprzez dostęp do dorobku przeszłości i możliwość przetwarzania go, może powstawać współczesna kultura. Sztandarowym reprezentantem takiego działania jest Girl Talk, muzyk miksujący i przerabiający całą klasykę muzyki rozrywkowej. Girl Talk wyjmuje z utworów krótkie kawałki i miesza je w nową całość. Wirtuozeria, z jaką to robi, błyskawicznie uczyniła z niego gwiazdę klubowego podziemia. Reżyser zastanawia się, czy ta metoda odzwierciedla postawę całego pokolenia wychowanego na internecie, czy Girl Talk jest po prostu bardzo zdolnym i zdeterminowanym, ale odosobnionym w swoim postępowaniu piratem. 

Gaylor uważnie bada amerykańskie prawo autorskie, by sprawdzić, w jakim stopniu chroni ono artystów, a w jakim firmy fonograficzne. Zdaniem Lawrence’a Lessiga, prawnika, który nie jest przeciwny wymianie muzyki czy filmów ani ich powielaniu, prawo chroni przede wszystkim biznes, nie autorów. Reżyser wskazuje na zagrożenia wynikające z ochrony treści intelektualnych w czasach, gdy prawo dopuszcza opatentowanie żywych komórek. Dlatego poszukuje sojuszników w miejscach, gdzie do prawa autorskiego podchodzi się inaczej niż w USA. Film Gaylora to nie tylko opowiedzenie się po jednej ze stron sporu, lecz także wyłożenie manifestu kultury remiksu. Po której stronie staniemy?

Web activist and filmmaker Brett Gaylor's feature documentary RIP: A Remix Manifesto explores the concept of copyright in the era of Napster, Bit Torrent and peer-to-peer file sharing. Although pop culture giants such as Muddy Waters and the Rolling Stones were able to build on past music to produce their own, the door is now closing behind them. RIP's central protagonist is Gregg Gillis, the Pittsburgh biomedical engineer who moonlights as Girl Talk, a mash-up artist rearranging the pop charts' DNA with his incongruous, entirely sample-based songs. But is Girl Talk a paragon of people power or the Pied Piper of piracy? Digital technology opens up an unprecedented global economy of ideas. RIP explores the robber barons and revolutionaries squaring off across this new frontier as the film journeys from the control rooms of Washington to the favelas of Brazil. Along the way, Gaylor interviews key figures about the complexities of intellectual property in the digital era, among them Creative Commons founder Lawrence Lessig, culture critic Cory Doctorow, Brazilian musician and former Minister of Cultural Affairs Gilberto Gil, and Jammie Thomas, the single mom successfully sued by the Recording Industry Association of America for illegal downloading.

Zapraszamy do Kinoteki na debatę Redakcji Kultury Popularnej i Creative Commons Polska pt. Co wolno wolnej kulturze?, która odbędzie się 15.05.2009 po projekcji filmu Kultura remixu o godz. 19:00.

After the screening Kultura Popularna journal and Creative Commons invites you to a debate entitled What is Free Culture Allowed to Do? held on 15 May 2009 at 7 pm following the screening of the film RIP: A Remix Manifesto.

Na innej planecie /Another Planet

Reżyseria /Directed by: Ferenc Moldoványi

Produkcja /Production: Engram Film Productions, Węgry /Hungary 2008

95 min

Wybrane nagrody i festiwale /Selected festivals and awards: 
2008 – Hungarian Filmweek – nagrody za Najlepsze Zdjęcia oraz za Najlepszy Film Dokumentalny/ Best Cinematography Green Raven Best Documentary Award by NSJ; International Filmfestival Mannheim-Heidelberg – Specjalna Nagroda Jury /Special Award of the International Jury; Starz Denver Film Festival – nagroda Braci Maysles dla najlepszego filmu dokumentalnego/Maysles Brothers Award for Best Documentary; Montreal World Film Festival; Pusan International Film Festival; CPH:DOX, Copenhagen International Documentary Film Festival; IDFA, International Documentary Film Festival Amsterdam

W pierwszych scenach filmu szaman z plemienia Tarahumara odprawia ceremonię chrztu. Później oglądamy matkę i córkę, siedzące w pobliżu jeziora. Unikaj jeziora. Już raz prawie straciłaś tam duszę – przestrzega kobieta, wskazując na głęboką wodę. Plemię, opisane przez pioniera antropologii teatru Antoine’a Artauda, wciąż usiłuje egzystować na marginesie cywilizacji. Jego ludzie tłumaczą świat w sposób, który kolonizatorzy z miejsca nazwaliby niecywilizowanym. Tarahumara walczą jednak po prostu o zachwianą tożsamość. Kolejną sekwencję filmu tworzy opowieść handlującej zapałkami małej Indianki. Dziewczynka opowiada gnębiące ją apokaliptyczne sny. 

Węgierski reżyser Ferenc Moldoványi przez pięć lat zbierał materiały do swego monumentalnego dokumentu. Zdjęcia realizował w Meksyku, Kongu, Ekwadorze i Kambodży. Pozornie pozbawione związku z początkową sekwencją, zebrane przez niego historie to obraz społeczności, którym nie udało się ochronić przed niszczycielskimi skutkami kolonizacji. Bohaterami są ich najmłodsi przedstawiciele, kilkuletnia sprzedawczyni zapałek, młodociane prostytutki, pucybut, dziewczynki grzebiące w śmieciach i dzieci żołnierze. Nie mogą oni liczyć na zbyt wiele. Świata uczą się przez przemoc i poniżenie. Reżyser nie odpowiada na pytanie o ich los, ale wyczuwa się strach o przyszłość filmowanego świata. Ponure opowieści łączy z ujęciami chłodnego, bezludnego pejzażu. „Żyjemy przed apokalipsą czy po niej?” – zdaje się pytać Moldoványi.

On three different continents, children are filmed as they tell about their daily lives, and generally speaking, their stories are horrifying. One girl talks about how she was molested for the first time in a café when she was eight and has earned a living as a prostitute ever since. A boy was forced to be a child soldier and kill people. Elsewhere, a little boy polishes shoes every single day. On the other side of the world, children spend their days lugging around clay, which is used to make bricks. The children discuss their lives as if this is the way things were meant to be. Another Planet doesn't have a voiceover to link the stories together. We almost automatically become aware of the fact that the rest of the world allows these situations to continue. 'A shameful and anachronistic state of affairs', according to director Ferenc Moldovanyi. Moldovanyi presents the stories as the dreams of a little girl. Unlike in the dreams, this little girl appears to live in an unaffected, secure world, a contrast that the effect of the atrocities only reinforces.

Ostre światło – gdy duchowość łączy się z działaniem /Fierce Light: When Spirit Meets Action

Reżyseria /Directed by: Velcrow Ripper

Produkcja /Production: Cher Hawrysh, Gerry Flahive, Kanada /Canada 2008

97 min

Wybrane nagrody i festiwale /Selected festivals and awards: 
2009 – MFF Palm Springs, Victoria International Film Festival, Thessaloniki International Film Festival

2008 – International Film Festival Vancouver – Nagroda za Najbardziej Popularny Kanadyjski Dokument /National Film Board's Most Popular Canadian Documentary Award, Najlepszy Film Dokumentalny /Best Non-Fiction Feature; IDFA, International Documentary Film Festival Amsterdam

Co mogę zrobić, by coś na tym świecie zmienić? Każdy, kto czasem stawia sobie powyższe pytanie, znajdzie w Ostrym świetle cały szereg inspirujących odpowiedzi. A kto nigdy o tym nie myślał, być może po obejrzeniu filmu zacznie sobie takie pytania zadawać.

Ostre światło to filmowa pielgrzymka, jaką Velcrow Ripper odbył po całym świecie w poszukiwaniu duchowości. To podróż do miejsc świętych, ale bynajmniej nie w religijnym sensie. Dla niego miejsce święte to takie, gdzie „duchowość łączy się z działaniem”, gdzie ludzi jednoczy ten sam cel, gdzie panuje poczucie wspólnoty i odpowiedzialności za otaczający nas świat. To również wskazanie światła na końcu tunelu, w tych jakże burzliwych czasach. 

Film stawia pytania o źródła aktywizmu duchowego, do którego należą wszyscy duchowi spadkobiercy Ghandiego czy Martina Luthera Kinga. Opowiada historie, które inaczej zostałyby zapomniane. Historie ludzi, którzy postanowili skorzystać z danej im wolności i zamanifestować swoją postawę na wiele różnych, mniej lub bardziej typowych sposobów – jedni wychodzą na ulice, negocjują i walczą, inni medytują, a jeszcze inni postanawiają wdrapać się na drzewo. 

A wszystko to wokół historii pewnej farmy w Los Angeles, w rytmie pozytywnej muzyki, z osobistym komentarzem autora, a także udziałem takich gwiazd jak Daryl Hannah i Joan Baez. To film manifest, który dowodzi, że nawet jeśli – wbrew temu, co głosił Leibniz – żyjemy w najgorszym z możliwych światów, to warto walczyć, bo lepszy świat jest możliwy. I chociaż pielgrzymkę niektórzy przypłacili życiem, to nie można się poddawać, bo nawet w ciemnościach da się odnaleźć światło. Światło, które może mieć ogromną siłę oddziaływania, pod warunkiem że połączymy nasze siły. 

In these times of crisis, there is an electric charge in the air, a burgeoning renewal amongst both the people who have focused their lives on spirit, and those whose lives are centred around the struggle for change. Fierce Light is a feature documentary that captures this exciting movement of Spiritual Activism that is exploding around the planet, and the powerful personalities that are igniting it. Fuelled by the belief that ‘another world is possible’, acclaimed filmmaker Velcrow Ripper (Scared Sacred) seeks out today’s stories of what Martin Luther King called ‘Love in Action’, and Gandhi called ‘Soul Force’; what Ripper is calling ‘Fierce Light’. It is the way of the Sacred Warrior, uncompromisingly non-violent, with a power that radiates from the heart and outwards. It is that same spirit that swept Barack Obama into the White House – undeniably hopeful, and full of possibility. Fierce Light: When Spirit Meets Action reveals what’s possible when human beings are at their absolute best.

W drodze do szkoły /On the Way to School

Reżyseria /Directed by: Orhan Eskiköy, Özgür Doğan

Produkcja /Production: Pieter van Huystee Film and Television, Holandia /The Netherlands 2009

81 min

Wybrane festiwale /Selected festivals:
2008 – IDFA, International Documentary Film Festival Amsterdam – Joris Ivens Competition

W Turcji każdy nauczyciel po skończeniu studiów zostaje przydzielony do wybranej przez swoich przełożonych szkoły. Miejsce pracy wybiera się losowo – mieszkaniec dużego miasta z zachodniej Turcji może trafić do zapomnianej przez Boga wioski gdzieś w dalekim Kurdystanie. Taki los spotyka dwudziestokilkuletniego Emre Aydina, który ma przed sobą rok w odciętej od świata osadzie, otoczonej bezkresnymi polami.

Od pierwszych chwil spędzonych z dziećmi orientuje się, że jedyne, czego może je nauczyć, to mówienie i pisanie po turecku. O matematyce i innych przedmiotach nie ma mowy – jak wymagać tabliczki mnożenia od kogoś, kto nie zna żadnego słowa w twoim języku? Brak komunikacji to niejedyny problem – w budynku szkoły często brakuje prądu, na bieżącą wodę także przyjdzie poczekać...

Emre z początku czuje się jak wygnaniec we własnym kraju – otoczony przez obcy sobie etniczny żywioł dzwoni do matki i zwierza się z problemów z nierozumiejącymi go dziećmi. Jego podopieczni nie mają wiele czasu na szkołę – trzeba pomóc rodzicom w polu, powstrzymać szarżującego na domostwo osła i wyprać ubrania w potoku... 

Reżyser szczęśliwie unika tonu europejskiej politycznej poprawności – Emre, przy całym cieple okazywanym dzieciom, reprezentuje przede wszystkim państwo tureckie, które przez lata prześladowało 15-milionową mniejszość kurdyjską, odmawiając jej prawa do samostanowienia. Dziś, w obliczu akcesji do Unii Europejskiej, Ankara rewiduje swoje stanowisko, jednak wciąż w wielu regionach Kurdystanu stacjonują tureccy żołnierze. 

Emre uczy więc dzieci słów hymnu („szczęśliwy ten, kto mówi o sobie, że jest Turkiem”), organizuje tureckie święta państwowe i zakazuje dzieciom rozmawiania w ich ojczystym języku. Siła filmu polega na konfrontacji oficjalnej postawy ze swobodnym światem kurdyjskich malców, z których większość nigdy nie opuściła rodzinnej wioski, a o tym, że mieszkają w Turcji, dowiedziały się dopiero w szkole. 

A fly-on-the-wall documentary shot mainly in the classroom. When Emre arrives to teach in an impoverished Kurdish village, the total lack of running water is the least of his problems. The children do not speak Turkish and he cannot speak Kurdish. Despite bouts of frustration, anger and loneliness – as well as feeling like a foreigner in his own country – Emre is determined to accomplish his task, and proceeds to grab his cell phone and call home, where his mother lovingly gives him a little help.

W świętym ogniu rewolucji /In the Holy Fire of Revolution

Reżyseria /Directed by: Masha Novikova

Produkcja /Production: Novdoc, Holandia /The Netherlands 2008

113 min

Wybrane festiwale /Selected festivals: 
2008 – IDFA, International Documentary Film Festival Amsterdam 

 Jak w terminologii szachowej określiłby pan to, co zrobiły dziś władze? – pyta zagraniczna dziennikarka Garriego Kasparowa. Władze zabrały wszystkie pionki – odpowiada rozzłoszczony lider rosyjskiej opozycji, zatrzymany na lotnisku w drodze na od dawna zapowiadaną demonstrację. Kasparowowi nie tylko uniemożliwiono podróż, lecz także nie oddano mu paszportu. Niedawno mistrz szachowy rozpoczął życie polityka. Fotoreporterzy lubią pokazywać go zamyślonego nad niewidzialną szachownicą. Gra z Kremlem nie podlega jednak żadnym regułom.

Reżyserka Masha Novikova opowiada o udziale Innej Rosji w wyborach do Dumy. Jej film jest jednak odzwierciedleniem sytuacji, w jakiej znalazła się cała rosyjska opozycja. Zdaniem Kasparowa, bogacąca się Moskwa nie jest reprezentatywna, jeśli chodzi o ogólne położenie kraju. Putin traktuje stolicę jak okno wystawowe dla Zachodu. Dzisiejsza Rosja to kraj władzy autorytarnej, na którą ogromny wpływ ma KGB. Zagłuszany jest wszelki głos sprzeciwu, opozycja pozbawiona jest dostępu do telewizji, jej liderzy są zastraszani, milicja regularnie rozpędza demonstracje pokojowe. Młodzieżówka popierająca Putina sabotuje imprezy z udziałem Innej Rosji i przy każdej okazji oskarża Kasparowa o działanie na rzecz amerykańskiego wywiadu. Novikova przygląda się swoim bohaterom jak grupie desperatów naiwnie wierzących, że w ich kraju ciągle istnieje demokracja. Jej film to rodzaj odtrutki dla wszystkich, którzy dali się oczarować wizerunkowi współczesnej Rosji. 
 

This documentary gives us a unique opportunity to follow the fight that was put up by the Russian opposition against the Putin regime during the last two years. After the victory of the latest elections in Мarch 2008 this regime would not tolerate any Opposition at all.

In the film it is not obvious all the time, who is who, and who belongs to which party. Just like the passers by in the streets of Moscow haven’t got a clue for or against what these young people are demonstrating. Their flags and banners all tell us that they want a better future for Russia. With Putin. Or absolutely without Putin. They call themselves communists or anti-communists. Or patriots maybe. But they all talk about their immense love for Russia. And they all want to save this Russia. All conflicting parties are armed with the same portrait of Che-Guevara. 

Former world chess champion, Garry Kasparov finished his career to move into politics. How does the rational game of chess compare to the dirty political game? Where chess is a game with rules, that allows the opponents equal changes, Russian politics is a different kind of game. Kasparov is a genius in thinking moves up-front, but can he use this quality in his political fight? How many moves can Kasparov think up-front on his way to new democracy in Russia? The film shoot follow Kasparov over the course over the last two year. 

The daily routine is tuff on the opposition leaders. They have no access to the Media, they are beaten up during the demonstrations, they are put in prison. The Putin Youth follow them everywhere and do no let any opportunity go by not to accuse them of treason of homeland. Or occasionally the Kremlin tries to bribe them. But still, even the most dangerous demonstrations, and going to court, even prison, it all eventually becomes a daily routine. 

What does the life of an opposition member look like in Russia? The people do not trust you, the regime persecutes you, your fellow combats betray you. Nobody needs your so-called revolution. Why would you burn in her holy fire?

Zapraszamy do Kinoteki na spotkanie z Garrim Kasparowem, które odbędzie się 14.05.2009, po projekcji filmu W świętym ogniu rewolucji o godz. 18:00.

A meeting with Garry Kasparov will be held in Kinoteka Theatre on 14 May 2009 at 6 pm, after the screening of the film In The Holy Fire of Revolution.

Wielka prywatyzacja /The Big Sellout

Reżyseria /Directed by: Florian Opitz

Produkcja /Production: Arte, Bayerischer Rundfunk (BR), Discofilm, Westdeutscher Rundfunk 

 HYPERLINK "http://www.imdb.com/company/co0075650/"
(WDR), Niemcy /Germany 2006

94 min

Wybrane festiwale /Selected festivals:
2006 – Hof International Film Festival

„Dzisiejszą ekonomię uprawia się w sposób podobny do tego, w jaki prowadzi się współczesne wojny. W powodzi doniesień o liczbach zabitych zapominamy o jej prawdziwych ofiarach. Są nimi przecież konkretni ludzie, a nie anonimowe liczby. Podobnie jest z ekonomią, która również nie chce pamiętać o tym, że za statystykami stoją ludzie z krwi i kości” – tak w sparafrazowanej formie noblista, profesor Joseph E. Stiglitz widzi współczesną ekonomię. W swoim dokumencie Florian Opitz postanowił zderzyć dwa światy: ludzi, których nie dostrzegłoby się zza statystycznych kolumn i wykresów, oraz urzędników takich placówek jak Bank Światowy czy Międzynarodowy Fundusz Walutowy, których decyzje wpływają na życie tych ludzi. W kilku epizodach reżyser pokazuje, jak z różnym powodzeniem zwykli obywatele usiłują zmienić swoje życie i przełamać krępujące ich ograniczenia. W ten sposób poznajemy brytyjskiego związkowca walczącego o prawa kolejarzy, „elektrycznego Robin Hooda” z RPA, czyli bezrobotnego, nielegalnie podłączającego prąd ludziom, których nie stać na opłacanie rachunków po tym, jak ceny energii wzrosły niebotycznie, mieszkankę Filipin rozpaczliwie zabiegającą o środki na dializy dla swego chorego syna oraz bohaterów boliwijskiej wojny domowej, która wybuchła po tym, jak rząd zezwolił na prywatyzację wody w Chumbawamba. Reżyser wnika w motywacje działań swoich bohaterów i nie popadając w dydaktyzm, analizuje przyczyny ich frustracji. Przedstawione przez niego historie pokazują bezduszność i ograniczającą siłę współczesnego świata, o którego nierównościach mało kto pamięta.

The Big Sellout is a spirited, feature-length documentary about privatisation – the economic tool that many claim to be the answer to our current global questions. Shot on four continents, its director Florian Opitz depicts the ludicrous effects of privatisation of water (Bolivia), electricity (South Africa), health care (Philippines), and maybe most astonishingly, British Rail (UK), breaking down an abstract phenomenon into a pugnacious portrait of very concrete human destinies. 

Wybory 1989 – koniec komunizmu /1989 Elections – The End of Communism

Reżyseria /Directed by: Paweł Kędzierski 

Produkcja /Production: WFDiF Polska /Poland 1989

66 min

Reporterski obraz Polaków w trakcie pierwszych wolnych wyborów. W tym historycznym momencie wszystko dzieje się po raz pierwszy – pierwsze kampanie wyborcze, pierwsze próby tworzenia wolnych mediów, pierwsze okazje, by skorzystać z wolności słowa. Zobaczymy społeczeństwo, które znalazło się pomiędzy starym systemem a nową rzeczywistością, której reguły bez żadnych wytycznych trzeba stworzyć na nowo. Oto nagle jedyna słuszna droga rozwidla się na tysiące mniejszych, a każdy na swój sposób próbuje wybrać tę właściwą.

The picture of Poles during the time of the first free post-war elections. In this historical moment, everything is happening for the first time – the first electoral campaigns, the first attempts to create free media, the first occasions to take advantage of the freedom of speech. We can see the society, which found itself between the old system and a new reality, the rules of which are yet to be established without any particular directions from anyone. All of a sudden, the one and only right way gets split into thousands of different paths. Now everyone has to choose his own way. 

Zapraszamy do Kinoteki na debatę Fundacji im. Heinricha Bölla pt. Przełom, nadzieja, demokracja – wybory 1989–2009, która odbędzie się 16.05.2009, po projekcji filmu Wybory 1989 – upadek komunizmu o godz. 15:00.

After the screening the Heinrich Böll Foundation invites you to a debate entitled Watershed, Hope and Democracy – Elections 1989-2009 held on 16 May 2009 at 3 pm following the screening of the film 1989 Elections – The End of Communism.

Yes-Meni naprawiają świat /The Yes Men Fix the World

Reżyseria /Directed by: Andy Bichlbaum, Mike Bonanno, Kurt Engfehr

Produkcja /Production: Arte France, Renegade Pictures, Article Z, Britdoc, Charny-Bachrach,

Francja /France 2008

90 min

Wybrane nagrody i festiwale /Selected festivals and awards: 
2009 – Berlinale, Berlin International Film Festival – Nagroda Publiczności /Audience Award

2008 – Sundance Film Festival 

Kiedy mężczyzna reprezentujący koncern Dow Chemical ogłosił na antenie BBC, że jego firma wypłaci odszkodowanie ofiarom spowodowanej przez siebie katastrofy ekologicznej, prowadzący program dziennikarz oniemiał ze zdumienia. Zrobimy to, co powinniśmy byli zrobić już dawno temu – zapewniał przedstawiciel koncernu. Po dwudziestu latach już mało kto liczył na to, że chemiczny gigant ukaże ludzkie oblicze. Euforia trwała jednak bardzo krótko. Firma szybko zdementowała informację, a BBC poprosiło o wyjaśnienia na antenie. Okazało się, że mężczyzna, który składał zaskakujące obietnice, nie ma z koncernem nic wspólnego. Chcieliśmy w ten sposób przypomnieć, że nikt dziś nie liczy się z ofiarami – wyjaśnił.

„Czy można naprawić świat?” – proste, wręcz naiwne pytanie stało się kołem zamachowym działań dwóch alterglobalistów: Andy’ego Bichlbauma i Mike’a Bonanna. Duet wygłasza na przykład prowokacyjne przemówienie na konferencji firm naftowych, oferując nowy produkt – paliwo z… ludzkiego mięsa. Jako rzekomi przedstawiciele rządu USA, Yes-Meni obiecują oszukanym przez deweloperów mieszkańcom Nowego Orleanu uczciwe inwestycje. Zdemaskowani – wykorzystują zainteresowanie mediów do swoich celów. „Dokąd chciwość zaprowadzi ludzi?” – pytają. Po części dokument, po części mocumentary (fabularyzowany film dokumentalny) w stylu Michaela Moore'a, pełen humoru obraz ujmuje widza prostotą przekazu. Autorzy poruszają w nim najbardziej palące problemy współczesności: globalny kryzys, niesprawiedliwość społeczną, zagadnienia ochrony środowiska. 

The Yes Men Fix the World is a screwball true story that follows a couple of gonzo political activists as they infiltrate the world of big business and pull off outrageous pranks that highlight the ways that corporate greed is destroying the planet. Along the way the duo discover the culprits behind the cult of greed, and in a wildly uplifting ending, they find a way for everyone to defeat the cult and save civilization from its own worst excesses.

Zaróbmy jeszcze więcej /Let’s Make Money

Reżyseria /Directed by: Erwin Wagenhofer

Produkcja /Production: Allegrofilm, Austria 2008

107 min

Wybrane nagrody i festiwale /Selected festivals and awards: 
2009 – Sundance Film Festival – Nagroda Główna Jury Kina Światowego dla filmu dokumentalnego Grand Jury Prize for World Cinema – Documentary; nomination /nominacja; Berlinale, Berlin International Film Festival

Większość z nas nie zdaje sobie sprawy, gdzie dokładnie znajdują się nasze pieniądze. Możemy być jednak pewni, że nie ma ich w bankach. Współczesny świat, jak nigdy dotąd, to układ naczyń połączonych. Kryzys na jednym rynku osłabia pozostałe. W błyskotliwym dokumencie Erwin Wagenhofer przygląda się funkcjonowaniu światowego systemu finansowego. Najlepiej kupować, gdy krew jest na ulicach – tłumaczy inwestor rezydujący w Singapurze. – Wtedy zarabia się najwięcej. Zamknięte środowisko doradców finansowych i bankierów na naszych oczach tworzy rzeczywistość dynamicznego wzrostu i błyskawicznych profitów. Przykładem może być Costa del Sol, gdzie w ciągu kilkunastu lat postawiono ponad milion domów – zbyt drogich, żeby je sprzedać. Inwestycje budowlane to jednak ciągle dochodowa gałąź rynku, dlatego w Hiszpanii rosną kolejne osiedla widma.

Austriacki filmowiec zderza poglądy beneficjentów liberalnego kapitalizmu z punktem widzenia jego ofiar, stara się prześledzić i odtworzyć mechanizmy nowoczesnego rynku bez granic. Rozmawia z przedsiębiorcami i lobbystami. Przepytuje ekonomistów i akademików. Odwiedza raje podatkowe i indyjskie ulice nędzy. Przeraża brakiem skrupułów jednych i beznadziejnym położeniem drugich. W Burkina Faso każde dziecko rodzi się dzisiaj zadłużone. Wszystko przez politykę Banku Światowego – komentuje afrykański producent bawełny. Świat, jaki pokazuje Wagenhofer, wydaje się postawiony na głowie. Kto posprząta bałagan?

After We Feed the World, the spectacular documentary about our foodstuffs, the filmmaker Erwin Wagenhofer presents a new, shocking documentary. Let’s Make Money follows the tracks of our money through the worldwide finance system. Wagenhofer looks behind the scenes of the colourful backdrop of banks and insurance companies. What does our pension provision have to do with the property blow-up in Spain? We don’t have to buy a home there in order to be involved. As soon as we open an account, we’re part of the world-wide finance market – whether we want to be

or not. The bank enters our account into the global money circuit. Possibly banks or pension funds lend our money to speculators. We customers have no idea where our debtor lives and what he does

to pay our interest fees. Most of us aren’t even interested, because we like to follow the call of the banks: ‘‘Let your money work’’. But money can’t work. Only people, animals or machines can work.

Zapraszamy do Kinoteki na debatę Krytyki Politycznej pt. Co banki robią z naszymi pieniędzmi, która odbędzie się piątek 8.05.2009, po projekcji filmu Zaróbmy jeszcze więcej o godz. 18:00. 

We invite you to Kinoteka Theatre for a debate hosted by Krytyka Polityczna journal entitled “What banks are doing with our money” held on Friday, 8 May 2009 following the screening of Let's Make Money at 6 pm.

Fetysze i kultura /Fetish and Culture

Aktorzy /The Actors

Reżyseria /Directed by: Tomasz Wolski 

Produkcja /Production: Kijora, Polska /Poland 2009

28 min

Aktorskie legendy polskiego filmu uchwycone podczas pracy na planie filmu fabularnego Jacka Bławuta Jeszcze nie wieczór. W przerwie pomiędzy ujęciami kamera przygląda się m.in. Ninie Andrycz, Romanowi Kłosowskiemu, Beacie Tyszkiewicz oraz Irenie Kwiatkowskiej. 

The acting legends of the Polish movies captured during the filmmaking of Jacek Blawut’s feature film Before Twilight. Between the takes, the camera observes the Polish actors and actresses including Nina Andrycz, Roman Klosowski, Beata Tyszkiewicz and Irena Kwiatkowska.

Atomic Café /The Atomic Café

Reżyseria /Directed by: Kevin Rafferty, Jayne Loader, Pierce Rafferty
Produkcja /Production: The Archives Project, USA 1982
103 min

Wybrane nagrody i festiwale /Selected festivals and awards:
1983 – Nominowany do Flaherty Documentary Award Awards /Nominated to Flaherty Documentary Award, BAFTA; Boston Society of Film Critics Award 1983 – BSFC Award

Atomic Café to tragikomiczny portret przerażająco poważnej epoki. Zimna wojna była dla Amerykanów okresem zbiorowej paranoi, manii zakupów, czasem boomu budowlanego, usprawiedliwieniem ogromnej ilości testów atomowych, wreszcie poligonem dla nauki i gwarantem wzrostu gospodarczego. Rozumieli to doskonale Kevin Rafferty, Jayne Loader i Pierce Rafferty, którym za materiał do filmu wystarczyły archiwalia z epoki. Znajdziemy tu zarówno fragmenty newsów, rządowe filmy propagandowe, materiały szkoleniowe armii USA, jak i mnóstwo muzyki z lat 50. Twórcy połączyli te elementy w iście wirtuozerski sposób, wskutek czego o ich dziele szybko zaczęto mówić jako o dokumentalnym Dr. Strangelove. Obraz przywołuje codzienność nękanych strachem amerykańskich przedmieść; wkradamy się do prywatnych schronów atomowych, odwiedzamy zakłady pracy, szkoły i przedszkola. Autorzy filmu odtwarzają stan wiedzy ówczesnej nauki, niezbyt zainteresowanej skutkami ubocznymi promieniowania czy konsekwencjami dewastacji malowniczych atoli na Oceanie Spokojnym. Uświadamiamy sobie bezwzględność badaczy, których ofiarami były nie tylko króliki doświadczalne, lecz także zupełnie przypadkowi ludzie. Film przedstawia wielorakie rozwiązania, jakimi próbowano łagodzić atomową gorączkę: od dziecięcych kombinezonów na rower po przypominające grzyb „atomowe” drinki. Przybliża też atmosferę wojującego maccartyzmu. Stąd, obok inscenizacji instruujących, jak zachować się w wypadku eksplozji nuklearnej, Atomic Café tonie w powodzi tanich frazesów i zapiekłej propagandy antykomunistycznej. W ten sposób autorzy filmu pokazują, że Wielkiego Brata wcale nie trzeba było szukać w radzieckiej Rosji. Jego bliźniak od dawna mieszkał w Ameryce.

Chilling...Intelligent…Hilarious. These are the elements of this classic collage documentary. artfully culled from newsreel footage and government archives of the 1940`s and 50`s, The Atomic Café serves up the dark side of Cold War America in all its fear and paranoia, and manages to blend this with a deep black humor. A darkly comic look at a defining period in the 20th century.

Bahrtalo! /Bahrtalo! (Good Luck!)

Reżyseria /Directed by: Róbert Lakatos

Produkcja /Production: Inforg Studio, Węgry, Austria, Niemcy /Hungary, Austria, Germany 2008

80 min

Wybrane nagrody i festiwale /Selected festivals and awards:
2008 –Karlovy Vary International Film Festival – Europa Cinema Label Award; IDFA, International Documentary Film Festival Amsterdam

Wąsaty Cygan Lali i łysy Węgier Lori to przyjaciele na dobre i na złe. Kombinują, jak zarobić większe pieniądze, niezbyt się przy tym wysilając. Nie przeraża ich nic: ani czekająca ich daleka droga, ani nikłe szanse powodzenia przedsięwzięcia. Najważniejsze wydają się trwonienie zdobytej fortuny i marzenia o kolejnych biznesach. Bohaterów poznajemy w chwili, gdy zauroczeni transylwańskim sklepem typu „wszystko, używane, tanio” postanawiają dotrzeć do raju przecen, mieszczącego się gdzieś na obrzeżach Wiednia. Plan jest prosty, a zarazem wspaniały: kupić jak najwięcej, a potem z zyskiem sprzedać. Niestety bohaterów zawodzi samochód. Kolejny wspólny interes planują w Egipcie. Lori pracuje tam jako przewodnik wycieczek. Uwodzi dziewczyny z Węgier, czasem nabiera łatwowiernych rodaków. Pewnemu Egipcjaninowi obiecał dostarczyć rasowego owczarka. Lali ma zastawić samochód, kupić psa i dołączyć do Loriego. Wydaje się, że będzie to złoty interes...

Nietrudno się domyślić, dlaczego reżyser obsadził w głównych rolach parę naturszczyków. Aktorzy, zachęceni, by odegrać samych siebie, radzą sobie z wymyślonymi przygodami na swój sposób – niekiedy bardzo specyficznie. Wprowadza to do filmu całkowitą nieprzewidywalność, niesamowitą dynamikę, humor i energię. Bahrtalo! to kino bez wyraźnych granic gatunkowych. Jest zarazem fabułą i dokumentem, kinem drogi i komedią. Mówi o szukaniu szczęścia i o niezwykłej przyjaźni. Na charakterze Bahrtalo! całkowicie zaważył temperament dwójki głównych bohaterów. Chwilami wprost trudno sobie wyobrazić, jak reżyserowi udało się ten film ukończyć.

An original fictional documentary which follows a pair of Hungarians on a journey across Europe all the way to Egypt. Lali, a moustached gypsy, and a bald guy named Lori come from Transylvania and are friends to the end. Financial hardships prompt them to try out all opportunities offered by European globalization that have taken place in the past few years.

Though the failures of the charismatic duo have been many and their successes short-lived, their friendship manages to overcome all obstacles. Encouraged by the director to play themselves, the actors deal with problems in their own, usually very peculiar way. Hovering on the border between documentary and fiction, the film always maintains its creative energy and pure spontaneity.

Barbie z Damaszku /Dolls Woman from Damascus

Reżyseria /Directed by: Diana El Jeiroudi 

Produkcja /Production: Orwa Nyrabia – Proaction Film, Dania /Denmark 2007–2008

53 min

Wybrane nagrody i festiwale /Selected Festivals and Awards:
2008 – Montpellier CineMed Festival, Documentary Competition; CPH:DOX International Documentary Film Festival; IDFA, International Documentary Film Festival Amsterdam

O ile małe dziewczynki w Europie i Ameryce marzą o lalce Barbie, o tyle w Syrii obiektem ich westchnień jest Fulla. Została wprowadzona na rynek w 2003 roku – dokładnie wtedy, gdy w Arabii Saudyjskiej zakazano sprzedaży Barbie. Jak tłumaczą jej producenci, Fulla to Barbie orientalna. Choć z wyglądu obie lalki niewiele się różnią, to pod względem „charakteru” dzieli je przepaść. W reklamach Fulla jest przedstawiana jako istota uległa, religijna i hołdująca tradycyjnym wartościom. Słowem, idealna muzułmanka. Jednak, z której strony by na to nie patrzeć, jest ona substytutem amerykańskiego produktu. 

Mamy tu analogię do ogólnej sytuacji Syrii. Teoretycznie kraj znajduje się w strefie wpływów zachodnich (od północy graniczy z Turcją, od wschodu z okupowanym przez USA Irakiem, od południa z prozachodnim Izraelem), ale na co dzień coraz wyraźniej daje się tam zauważyć oznaki rosnącego fundamentalizmu. Nie pozostaje to bez wpływu na losy żyjących w Syrii kobiet. Ich coraz bardziej komplikującą się sytuację możemy prześledzić na przykładzie Manal, młodej matki, która próbuje pogodzić obowiązki gospodyni domowej z rosnącą chęcią powrotu do zawodu. Jak przyznaje – praca to dla niej wolność. Pytanie tylko, czy samo jej pragnienie wystarczy, by zrealizowała swoje plany. Jak się okazuje, nawet w najbliższym otoczeniu kobiety znajdą się przeciwnicy jej dążeń.

In a traditional Damascene milieu, Manal is challenged to cherish her excellence as a housewife. Still, she insists on chasing a personal dream of getting back to work. 

As she tries to get hold of all ends together insistently and restlessly, her two young daughters are mesmerized by the smiling face they see on TV everyday. For here comes the Arab phenomenon doll, Fulla.

Behind Fulla’s smile is her marketing manager who particularly knows that Damascene society traditions are top-selling products. And that by personifying these traditions alone, Fulla was able of pushing Barbie off her throne not only in Syria, but throughout the Arab world.

Carmen i Borat /Carmen Meets Borat

Reżyseria /Directed by: Mercedes Stalenhoef

Produkcja /Production: Pieter Van Huystee Film, Holandia /The Netherlands 2008

86 min


Wybrane festiwale /Selected festivals:
2008 – IDFA, International Documentary Film Amsterdam 

Glod to niewielka cygańska miejscowość w Rumunii. Życie nie jest tu łatwe, nawet dla 17-letniej Carmen, córki najbogatszego człowieka w miasteczku. Wpatrzona w iberyjskie telenowele, marzy o wyjeździe za granicę, uczy się hiszpańskiego i odtrąca kolejnych zalotników. Kilka miesięcy wcześniej w Glodzie realizowano zdjęcia do komedii Borat: Podpatrzone w Ameryce, aby Kazachstan rósł w siłę, a ludzie żyli dostatniej. Gdy emituje ją telewizja, nikomu jakoś nie jest do śmiechu. Dziadek Carmen przedstawiony zostaje jako specjalista od aborcji, ktoś inny to zboczeniec zoofil, jedna z kobiet to czwarta dziwka w kraju. Łatwowierni mieszkańcy Glodu nie rozumieją słowa po angielsku i wychodzą na zupełnych idiotów. Kiedy zjawiają się dziennikarze, nikt już nie wita przyjezdnych z entuzjazmem. Nadzieję rozbudzają tylko zagraniczni prawnicy obiecujący pomoc w uzyskaniu 30 milionów euro odszkodowania. Plotka na temat pieniędzy staje się katalizatorem zmian, do jakich dochodzi w miejscowości. Prowadzi to do rozpadu więzi społecznych, wywołuje wzajemną nieufność i podejrzliwość.

Mimo afery wokół Borata pierwszoplanową postacią i narratorką filmu pozostaje Carmen. W mojej miejscowości dziewczyny wychodzą za mąż, gdy mają 15, 16 lat. Ja mam już 17 – wyznaje rozżalona. Reżyserce Mercedes Stalenhoef udało się oddać atmosferę napięcia i rosnącej desperacji nastolatki. Obserwujemy cały proces przemiany Carmen w dążeniu do szczęścia i spełnienia.

In Carmen Meets Borat, director Mercedes Stalenhoef follows the life of 17-year-old Carmen. She lives in a gypsy village in Romania, where the men spend their days tying one on and exchanging coarse words in her father's bar. In the evenings, she watches a Spanish soap opera and dreams of a better life in Spain, where the men are romantic and decent. Her plan to emigrate falls to pieces when an American film crew descends on her village to shoot Borat: Cultural Learnings of America for Make Benefit Glorious Nation of Kazakhstan. The village is used in the movie to show where the main character comes from, and Borat depicts the villagers as primitive caricatures supposedly from Kazakhstan. Carmen's grandfather plays the part of an abortion expert and poses for the camera with a welding apparatus. A little later, Borat embraces a woman he introduces as his sister and brags about her status as the fourth best whore in Kazakhstan. The villagers don't understand a single word of English and laugh in good faith into the camera. When the film is released, the world press throws itself on the village and jealousy and suspicion predominate. The chaos is made complete when an American lawyer holds out the prospect of a $30 million insurance claim to the villagers. For Carmen, it becomes increasingly difficult to realise her dreams of a better life somewhere else.

Chłopaki i dżokeje /Lads and Jockeys

Reżyseria /Directed by: Benjamin Marquet

Produkcja /Production: Groupe Deux; Léo Vision; Uni Etoile 4; Centre National de la Cinématographie (CNC), Francja /France 2008

100 min

Wyścigi konne pełnią rozmaite funkcje – dla śmietanki towarzyskiej to możliwość pokazania się, dla graczy szansa na wygranie pieniędzy, dla zwykłego kibica możliwość przeżycia kilkunastu minut intensywnych emocji. W Chłopaki i dżokeje obserwujemy życie tych, dla których wyścigi konne to po prostu całe życie.

Najsłynniejsze stajnie we Francji to ogromne, profesjonalnie zarządzane przedsiębiorstwa. Ich personel liczy około 3 tysięcy osób – robotników, dżokejów i uczniów. Maja oni pod opieką dwa i pół tysiąca koni. Tu nie może być miejsca na przypadek – dlatego ci, którzy chcą zostać dżokejami, już od najmłodszych lat poddawani są intensywnemu treningowi. Pobudka o piątej rano, sprzątanie stajni, przygotowywanie konia i kilkugodzinny, często morderczy trening. Po powrocie nie ma mowy o odpoczynku – trzeba oporządzić wierzchowca, który – jeśli wierzyć słowom oschłego trenera – znaczy dużo więcej niż jeździec.

Trenerzy nie ukrywają przed adeptami, że czeka ich wiele lat intensywnej i znojnej pracy. Sukces w zawodzie odniosą tylko najzdolniejsi, a i oni nie mogą liczyć na gigantyczne zarobki – jeździec dostaje tylko 7 proc. z wygranej. Steve i Fabien, młodzi bohaterowie filmu, są świadomi wszystkich wyrzeczeń, jakie muszą ponieść. Kamery towarzyszą im przez 10 miesięcy pobytu w szkole dla przyszłych dżokejów, znajdującej się w Chantilly. Rozstanie z ciepłem domu rodzinnego jest dla nich szokiem, jednak ich świat ogranicza się odtąd do wyścigów – idolami są sławni dżokeje, w szkole zamęczają nauczycielkę rozmowami o koniach, podrywają dziewczyny pracujące w stajni…

Wraz z biegiem filmu ich fascynacja udziela się widzowi – piękne, ale nie przeestetyzowane zdjęcia koni w galopie, ludzki wysiłek zapanowania nad zwierzęcym żywiołem, duch szlachetnej rywalizacji – wszystko to sprawia, że hermetyczny z pozoru świat wyścigów staje się nam o wiele bliższy.

As schoolchildren return to classes in September, a select group of 14-year-olds is passing through the doors of Le Moulin à Vent in Chantilly, the boarding school and training centre for future stable-lads and jockeys. For these young pupils, the shock is often intense. They leave their family cocoon for the hard reality of a world of long hours and where the comfort of the horse is more important than their own. The film follows three boys in the class of first year: Steve, Flavien, and Florian. In the dorm rooms they have posters of famous jockeys on the wall instead of rock stars. They hang out at the bookies’ in town, placing bets on the horses that they know will win. Completely submerged in the world of racing, the film at times reaches the kind of quiet contemplation shown in: Into Great Silence (WFF07), an insider’s view of the routines of a place not normally open. The most moving scenes are those on the gallops. With cameras set on speed rigs that keep up with the racehorses, the footage is exhilarating. These tiny boys hurtle along on these massive beasts, unable to rein them in. Coming to terms with the skills need to be a jockey is only part of the story. These teens flirt and toy with budding romances, contending with the usual difficulties that come at this age.

Dzikie serca /The Wild Hearts

Reżyseria /Directed by: Michael Noer

Produkcja /Production: Copenhagen Bombay, Dania /Denmark 2008

84 min

Wybrane festiwale /Selected festivals:
2009 – HotDocs Canadian International Documentary Festival

12 kumpli, którzy znają się od lat, postanawia wybrać się w 1300-kilometrową podróż z Odense do Szczecina na… skuterach. Ich image to metroseksualne grzywki i cienie pod oczami, insygnia motocyklowego gangu naszyte na kurtkach, kolczyki i tatuaże. Nazywają się The Wild Hearts, niczym jeden z amerykańskich gangów motocyklowych. Z pozoru jest to ironiczne, jednak tak naprawdę wiele ich łączy z brodatymi harleyowcami: poczucie braterstwa, dążenie do ekstremalnych przeżyć, kontestowanie mieszczańskiego społeczeństwa, kult męskiej wspólnoty, lejący się strumieniami alkohol i szybki seks z przypadkowo spotkanymi kobietami. 

To, co ich różni od gangów w stylu Hell’s Angels, to umiejętność i potrzeba rozmawiania o swoich uczuciach. Wyznania czynione sobie nawzajem przy ognisku są poruszające – rzadko w męskich wypowiedziach można znaleźć tyle empatii i czułości. Zwłaszcza jeżeli wygłaszający je dwudziestoparolatek kilka godzin wcześniej paradował nago po nadmorskim miasteczku, wymiotując i oblewając się wódką. Podobnie jak pamiętni Idioci von Triera Dzikie Serca dokonują pewnego eksperymentu – ich podróż ma być przekroczeniem granic, które na co dzień stawia im społeczeństwo. Spożywane i wypijane w dużych ilościach środki odurzające są narzędziem służącym do badania granic, za którymi jest już tylko czysty chaos. Ta permanentna transgresja dla jednego z członków grupy skończy się dość krwawo.

Duński krytyk określił film Dzikie serca jako spotkanie American Grafitti z Jackassem w formie kina drogi. Coś w tym jest – im bardziej The Wild Hearts pogrążają się w dekadenckiej zabawie, tym bardziej zdajemy sobie sprawę, że jest to dla nich nostalgiczne pożegnanie z młodością, rodzaj świeckiego, szalonego rytuału, który pomoże im stać się dorosłymi mężczyznami…

A road movie about a group of youths – their search for identity, recognition and love. The film's title refers to a Danish moped club called The Wild Hearts – a group of young men in their early twenties who want to find personal freedom through fellowship. The boys' fellowship and individual dreams for the future are put to the test as they embark on their mopeds in Denmark on a journey through Europe to Pomerania in Poland. Maybe they will never return. The Wild Hearts is more than a club; it's a state of mind that leads you through back roads into the depths of your soul. Freedom has its price!

Fiński pokój /The Living Room of the Nation

Reżyseria /Directed by: Jukka Kärkkäinen

Produkcja /Production: Sami Jahnukainen, Mouka Filmi Oy, Finlandia /Finland 2009

82 min

Międzynarodowa premiera /World Premiere

Dlaczego życie jest takie trudne? – skarży się siedzący w niedbałej pozie na kanapie mężczyzna. To Tero, próbujący unieść ciężar czekającego go ojcostwa. Zanim cokolwiek jednak postanowi, woli się upić z przyjacielem. Kolejny z bohaterów opowiada o przypadkowym spotkaniu z gwiazdą filmów porno. Jeszcze inny, tonący w fotelu na przepoconej kołdrze, rozważa: – Przemoc domowa wzrasta w Finlandii. Rozwody, samotni rodzice. Jest naprawdę trudno. Biorąc to pod uwagę, czy nie lepiej żyć samotnie? Jukka Kärkkäinen skupia się na tym, co najświętsze w fińskich mieszkaniach: pokoju dziennym (living room). Antropologiczny instynkt podpowiada mu, że obserwacja tej świętej przestrzeni to źródło cennych informacji o jego narodzie. Proste, szerokie kadry mówią zaskakująco wiele o bohaterach, nie ukrywając ich maskowanych emocji. 

 Pokój dzienny to scena dramatów, dziwacznych relacji i miejsce najbardziej intymnych zwierzeń. Momentami niezamierzenie śmieszni, bohaterowie Kärkkäinena wydają się przede wszystkim rozpaczliwie bezradni. Zamknięty świat salonu doskonale odzwierciedla kruchość i zawiłość duszy Finów. Ich zdaniem lepiej milczeć i pozostawić problemy samym sobie, niż próbować zmieniać życie. Reżyser umiejętnie ukazuje fińskie cechy: skłonność do wymuszonego milczenia, teatralizowanego poniżenia i fałszywej skromności. Dzięki prostemu zabiegowi widz może zobaczyć, jak Finowie reagują na problemy innych i jak mówią o własnych. Sposób, w jaki to robią, decyduje – zdaniem reżysera – o tym, co nazywamy fińskością. 

Jukka Kärkkäinen’s documentary film The Living Room of the Nation opens a poetic, portrait–like view into six Finnish living rooms. The film is a story of changes, loneliness, responsibilities and the unavoidable passing of time. The main characters are common Finnish people in different phases of life. Each of them is looking for something: human closeness, understanding or acceptance. The scale of events varies, but even if small and familiar they position the characters into dramatic situations.

These individual everyday experiences converge into a sensitive and momentarily surreal

story of human life.

Kto rządzi w Auschwitz /The Auschwitz-Dialogues

Reżyseria /Directed by: Marian Ehret
Produkcja /Production: Marian Ehret & Johan Robberecht, Niemcy /Polska /Germany /Poland 2007
60 min

Wybrane festiwale /Selected festivals:
2007 – A-38 Award Nomination, Kassel Documentary Film Festival, Niemcy /Germany

Film Kto rządzi w Auschwitz to nowe spojrzenie na Muzeum w Oświęcimiu. A dokładniej, spojrzenie skierowane w inną stronę – nie na sam obóz zagłady, ale na to, co dzieje się wokół jego murów. Często zapominamy, że Oświęcim to nie tylko symbol tragedii, lecz także miasto, którego mieszkańcy marzą o normalnym życiu, borykając się z biedą i bezrobociem. Nie jest im łatwo żyć w cieniu Zagłady, zwłaszcza pod bezustannym spojrzeniem Żydów z całego świata. Oświęcim to pudło rezonansowe. Jak mówi jeden z bohaterów: Gdy się w nie stuknie, to głos rozchodzi się na cały świat. Jeśli w mieście otworzy się dyskotekę, to rozpiszą się o tym wszystkie zagraniczne gazety. Czy Żydzi mają prawo wtrącać się do życia mieszkańców Oświęcimia? A może Polacy nie zawsze szanują pamięć o tragedii? Oświęcim jest polem bezustannej walki o pamięć – pamięć Polaków, pamięć Żydów. I jak to zwykle bywa, sprawa nie jest bynajmniej czarno-biała. 

Ekipa młodych Niemców przyjeżdża do Oświęcimia, żeby przyjrzeć się problemowi z bliska. Słuchamy wypowiedzi mieszkańców, dziennikarzy oraz polityków (od burmistrza miasta, przez Andrzeja Leppera, po Władysława Bartoszewskiego). Każdy próbuje nas przekonać do swojej wersji prawdy. Sprawa jednak zamiast się wyjaśniać, coraz bardziej się komplikuje. Gdy tylko zaczynamy ufać jednemu rozmówcy, tracimy to zaufanie po rozmowie z kolejnym. Rodzi się zatem pytanie: Czy film dokumentalny może pokazać obiektywną prawdę, czy jedynie przedstawić jedno z jej oblicz? 

Everyone knows the concentration and extermination camp Auschwitz. But do you know that there also exists a small Polish town named Auschwitz (Oświęcim)? A young movie team arrives at this site, where a bizarre memory conflict between Polish and Jewish remembrances on the Holocaust takes place. The movie team finds itself caught in the crossfire of the parties to the conflict.

While the Jews want to defend their right to memory connected to the sites of the camps, the Poles just want a normal life. Is it really that simple? Is Auschwitz primarily a site of Polish suffering? Are Jewish Holocaust survivors willed to dispel the Polish inhabitants of apartments on the camp`s grounds by force? Or are the Poles more inclined to do so, having located their settlements and wheat fields above the ashes of tens of thousands of gassed and burned Jews?

The film’s focus is on the town`s mayor who thinks himself the reincarnation of a martyr, but also finds himself in a small private war with the local museum. To many of the town`s residents, this museum seems to be an instrument of Jewish power. The conflict takes place on all of the various levels of society, among the town`s inhabitants and their visitors, reaching from Vladimir Putin to the residents of a local homeless shelter.

Latawce /Kites

Reżyseria /Directed by: Beata Dzianowicz

Produkcja /Production: TVP, Eureka Media, Polska /Poland 2007

80 min

Wybrane nagrody i festiwale /Selected festivals and awards:
2009 – Dialektus European Documentary and Anthropological Film Festival, Budapeszt /Budapest 
– Nagroda Publiczności /Audience Award

2008 – International Film Festival Locarno – Nagroda Tygodnia Krytyki Filmowej /Le Prix SRG SSR idee Suisse /Semaine de la Critique; International Film Festival Watch Docs Warszawa /Warsaw – Nagroda Publiczności /Audience Award; The Jihlava International Documentary Film Festival, Czechy /Czech Republic

W 2006 roku w Szkole Artystycznej w Kabulu odbył się kurs filmowy „Kabul – moje miasto”. Uczniowie dostali kamery oraz pomoc młodego polskiego reżysera – Jacka Szarańskiego. I nic więcej. Sami proponowali, jaki Kabul pokazać. Skierowali obiektywy na najbliższą codzienność – na dzieci sąsiadów, na wszechobecne latawce i na siebie samych. Latawce stały się dzięki temu zapisem współczesnego Kabulu z perspektywy afgańskiego nastolatka. A także opowieścią o rodzącej się pasji filmowania, o trudzie stawiania pytań i odwadze słuchania odpowiedzi. 

In 2006, in the Art School in Kabul a film course “Kabul – My City” was held. Students were given cameras and professional help from a young Polish director Jacek Szarański. And no more than that. They themselves came up with the ideas what they want their films to be about, and how they would show Kabu on film. They practiced on their closest surrounding – neighbor’s children, ubiquitous kites and themselves. The film Kites has become a record of the present day Kabul from the perspective of an Afghan teenager. It also became a story about how a film passion is awakened, the difficulty of asking questions and the courage of hearing the answers.

Pinuccio Lovero /Pinuccio Lovero. A Midsummer Death’s Dream

Reżyseria /Directed by: Giuseppe Mezzapesa

Produkcja /Production: Vivo Film, Makù Show&Tourism, Fanfara Film supported by Apulia Film Commission, Włochy /Italy 2008

62 min


Wybrane festiwale /Selected festivals:
2008 – Międzynarodowy Festiwal Sztuki Filmowej, Wenecja /Biennale Cinema 65th Venice International Film Festival

Pinuccio Lovero od zawsze chciał zostać grabarzem. Ma obsesję na punkcie zmarłych, a jego marzenie w końcu się spełnia, gdy w wieku 40 lat otrzymuje posadę na cmentarzu w małym miasteczku Mariotto w południowych Włoszech. Od tej chwili cmentarz zmienia się nie do poznania. Pinuccio wykonuje pracę w sposób perfekcyjny. Codziennie poleruje nagrobki, podlewa kwiaty, zamiata liście, czyści ławki, a nawet pieli trawę. Mieszkańcy są zachwyceni, ale Pinuccio odczuwa brak. Od momentu, kiedy zaczął pracować, ludzie przestali umierać. Nie traci jednak nadziei i codziennie z utęsknieniem czeka u bram cmentarza na swój pierwszy pogrzeb... 

Ta filmowa opowieść jest nie tylko próbą pokazania człowieka o szczególnej pasji i stylu życia, lecz również ciekawą wiwisekcją zanikającej tradycji włoskiej wsi, z charakterystycznym gwarem, rubasznością, emocjonalnością, rodzinnością, a także z silnie zaakcentowaną rolą matki, związanej z synem od kołyski aż po grób. Pinuccio jest w filmie nie tylko grabarzem, lecz również kochającym życie, miłość i zabawę fanem muzyki, który z zamiłowaniem jeździ na motorze, spontanicznie uczestniczy w zabawach tanecznych, komponuje i nagrywa własne utwory muzyczne, a także z nostalgią wspomina zmarłą niedawno matkę.

Pinuccio Lovero had been always obsessed with dead people and he has thought of becoming a gravedigger. His strange dream is finally fulfilled. As a 40-year-old man he is hired to be the custodian of the cemetery of Mariotto, a town in Italy’s deep South. Since he took the job the cemetery has undergone a transformation. Pinuccio does his job in a perfect way: he cleans tombstones until they shine, waters the flowers, sweeps the leaves off tombs, cleans the benches and even weeds the grass. Visitors are pleased with the new employee, but Pinuccio is missing something: since he started working in the cemetery people stopped dying. He doesn’t despair and every day he waits at the gate to his cemetery for his first funeral…


This exciting story not only shows a man with an original passion but it is also an excellent depiction of a place that is but a step away from inexorable extinction. It reflects a traditional life of an Italian village with its noisy, warm-spirited atmosphere, emotionality, familiarity and the strong role of the mother who is in a very close relationships with her sons from cradle to grave. Pinuccio is not only a gravedigger but also a life-loving man, who is a keen on fun, love, music, motors, dancing parties as well as a person who composes and records his own music pieces and nostalgically recollects his dead mother. 

Prawdziwy Shaolin /The Real Shaolin

Reżyseria /Directed by: Alexander Sebastien Lee

Produkcja /Production: Bull in a China Shop productions LLC, USA /Chiny China /USA 2008

89 min

Wybrane festiwale /Selected festivals:
2009 – DOCNZ International Documentary Film Festival New Zeland 

2008 – Toronto International Film Festival

Jak mówi stare chińskie przysłowie, wszystkie sztuki walki wywodzą się z Shaolin. Dzisiaj jednak kung-fu trudno nazwać elitarnym sposobem doskonalenia ciała i ducha. To gigantyczny, nakręcany przez popkulturę przemysł – w chińskich szkołach uczą się obecnie setki adeptów sztuk walki. Większość trafia tu po obejrzeniu filmowych hitów w rodzaju Klasztoru Shaolin i marzy o tym, by stać się kolejnym Brucem Lee albo Jetem Li. Jak nietrudno się domyślić, część z nich to Europejczycy i Amerykanie, którzy o kulturze Chin nie mają zielonego pojęcia. Czy w dzisiejszych czasach są jeszcze miejsca, gdzie wyczerpujące ćwiczenia łączą się z żarliwą, głęboką medytacją, a perfekcja ruchów idzie w parze z doskonałością ducha?

W kolejnych odsłonach poznajemy czwórkę chętnych do osiągnięcia mistrzostwa w mniej lub bardziej tradycyjnym kung-fu: zaledwie 10-letniego Yuana Penga, który od paru lat ćwiczy pod okiem doświadczonego mnicha, 19-letniego Zhu, dla którego uciążliwe treningi są sposobem na społeczny awans, oraz Amerykanina i Francuza, którzy znaleźli się w Chinach przede wszystkim z ciekawości. Któremu z nich uda się znieść wszystkie niedogodności, uniknąć kontuzji i wygrać – głównie z samym sobą…? 

“The Real Shaolin” is a moving, poetic and action-packed documentary feature about two Chinese and two Westerners who travel to the Shaolin Temple in China, inspired by the legends portrayed in Kung Fu movies with Bruce Lee and Jet Li. 

In the course of excruciating martial arts training, their fantasies to become Kung Fu warriors collide with harsh reality, as the Shaolin Temple is the ultimate test for martial artists from all over the world. Will they achieve their goal of living the Shaolin dream?

Rewolucja, której nie było /The Revolution that Wasn’t

Reżyseria /Directed by: Aliona Polunina

Produkcja /Production: Kuukulgur Film, Estonia /Finlandia Estonia /Finland 2008

96 min

Wybrane nagrody i festiwale / /Selected festivals and awards:
2009 – Trieste Film Festival – Alpe Adria Cinema Award; Kiev Documentary Film Festival, Ukraine – The First Award 

2008 – DOK Leipzig, International Lepizig Festival for Documentary and Animated Film – Specjalne Wyróżnienie Jury /Special Mention of the Jury; The Jihvala International Documentary Film Festival – Special Price /Nagroda specjalna

Rosja, rok 2007. Przeciwnicy rządów Putina zbierają siły przed kolejnymi wyborami prezydenckimi, które mają się odbyć dokładnie za rok.

Anatolij i Andriej są nie tylko działaczami opozycji, lecz także zatwardziałymi wywrotowcami. Według nich tylko rewolucja może dać początek innej Rosji. Jako członkowie nielegalnej Partii Narodowo-Bolszewickiej chcą podążać drogą demokracji, ale zarówno rewolucja, jak i zwycięstwo wydają się być poza ich zasięgiem.

Podczas gdy nastoletni syn Anatolija pozostaje zaangażowany w politykę, jego ojciec znajduje duchowe schronienie pod skrzydłami zaciekłego wroga rosyjskiej rewolucji – Kościoła prawosławnego. Rewolucja, której nie było ukazuje konflikt między opozycją przywiązaną do ideałów, które kiedyś ukształtowały Związek Radziecki, a władzami trzymającymi Rosję w silnym, neokapitalistycznym uścisku. Jest to film o politycznych działaczach rosyjskiego podziemia, świadomych, że w walce z systemem, który od wewnątrz wydaje się niepokonany, być może będą musieli poświęcić życie.

In Russia 2007, the opposition to Putin’s regime is gathering forces for the next presidential elections due in exactly one year.

Anatoly and Andrei are not just two such opposition fighters, they are veteran revolutionaries. According to them, only a revolution can bring about “The other Russia”. However, as members of the banned National Bolshevik Party they will try and go the “democratic” way – but neither Revolution nor victory are in sight. 

While Anatoly’s teenage son remains with the political cause, Anatoly finds spiritual refuge in the Orthodox Church – the Russian revolution’s arch-enemy. The Revolution that Wasn’t shows us the ongoing conflict between an opposition clinging onto the ideals that once formed the Soviet Union and those ruling Russia with a firm neo-capitalist grip. A film about political activists in the Russian underground who know they might have to sacrifice their lives in order to fight a system which seems unbreakable from within. 

Rosyjskie Monopoly /Russian Monopoly

Reżyseria /Directed by: Christiane Büchner

Produkcja /Production: Tobias Büchner /WDR und MDR, Niemcy /Germany 2009

52 min

Wybrane festiwale /Selected festivals:
2009 – DOK Leipzig, International Lepizig Festival for Documentary and Animated Film; Visions du Réel International Film Festival, Nyon

Jak wiadomo, gra Monopoly polega na kupowaniu jak największej ilości nieruchomości i powiększaniu swojego majątku. Potrzeba od 3 do 6 graczy, którzy poruszają po planszy swoimi pionkami i mają za zadanie zrobić jak najlepszy interes. W Monopoly w wersji rosyjskiej zasady są podobne, z tą tylko różnicą, że jest minimum sześciu graczy (a na ogół więcej), którzy mieszkają pod jednym dachem mieszkania komunalnego i muszą się tak ze sobą porozumieć, żeby wspólnie sprzedać mieszkanie, a następnie kupić sobie nowe niezależne lokum, bądź przynajmniej przeprowadzić się do lokalu z mniejszą liczbą współlokatorów. Jest jeszcze jedna różnica: tak naprawdę to nie jest gra, tylko… realia dzisiejszego Petersburga.

W filmie Rosyjskie Monopoly prześledzimy losy kilku rodzin, które zajmują wspólnie mieszkanie w centrum miasta – każdy z pokojów należy do innej rodziny lub osoby, korytarz, łazienka i kuchnia są wspólne. Każdy ma oddzielną rolkę papieru toaletowego w łazience i własną żarówkę, ale wspólne problemy typu: „kto tym razem posprząta korytarz?”. Oto skutek wspaniałomyślnego gestu państwa, które wraz ze zmianą ustroju postanowiło podarować mieszkańcom na własność po kawałku podłogi. Dzięki temu większość mieszkań w centrum Petersburga to mieszkania komunalne, które należą do kilku właścicieli jednocześnie i które bardzo trudno sprzedać. Prawie w każdym oknie tkwi tabliczka „na sprzedaż”, więc agenci nieruchomości mają nie lada zadanie. Zwłaszcza że lokatorzy poszukują lokum nie tylko o odpowiednim metrażu czy lokalizacji, lecz także o odpowiedniej aurze feng shui.

Podążymy za dwoma agentkami, które pomogą naszym bohaterom dokonać właściwych transakcji. Z napięciem godnym filmu kryminalnego i humorem rodem z komedii będziemy śledzić ich zmagania i przeżywać walkę o trochę większy metraż. Batalia potrwa długo i tylko nielicznym uda się znaleźć nowy własny kąt, reszta ponownie wyląduje w mieszkaniu komunalnym – z nowymi lokatorami i starymi problemami. Większość graczy jest niestety skazana na powrót do pierwszej planszy z napisem „Start”.

Imagine you and your family would have to live in just one single room and share the kitchen,

bathroom and telephone with up to two dozen other people. In St.Petersburg this is not an uncommon sight but a relict from the times of the Soviet Union’s normative resource allocation. And it won’t be a thing of the past for a long time yet. Unskilled in handling property but trained in getting hold of public allowances, establishing an adequate market value for a single room in this flat spurs a dramatic dynamic. For one last time, the relations between all people involved are put to the test in this confined space. Now, it’s no longer about who occupies the bathroom for how long or who pollutes the kitchen with particularly pungent food smells. Now that their ways will irrevocably part, everyone wants to make the most of the situation for themselves and will stop at nothing. Because either everybody moves out or nobody does! By patiently following every narrative strand, the film unravels this search for potential solutions. Instead of morally distorting its protagonists – on the one hang the profit hungry estate agents and, on the other, powerless occupants of a communal apartment – the film stays close on its protagonists’ heels while showing them in the context of a movement that takes erstwhile neighbours into different directions. Russian Monopoly engages with the details of its protagonists’ existential struggle for a new home. And it’s precisely because of this that the film is able to draw a picture of how free market economy feels in the Russia of today.

Rumba /Rumba

Reżyseria /Directed by: Maria Zbąska
Produkcja /Production: Maria Zbąska, Polska /Poland 2009
13 min

Impresja na temat rumby i jej najstarszego żyjącego twórcy Chabalangi w dzielnicy robotników 
w Hawanie. Sercem rumby są clave, dwie drewniane pałeczki, które nadają rytm życiu całej dzielnicy.

An impressionistic work on rumba and its oldest living creator, Chabalanga who resides in a working class district in Havana. Clave is the heart of rumba, played with two wooden drumsticks, it sets the rhythm to the life of the whole district.

Stare dobre Sea Point /Sea Point Days

Reżyseria /Directed by: Francois Verster 

Produkcja /Production: Luna Films /Undercurrent Film and Television, Wielka Brytania /UK 2008

94 min

Wybrane festiwale /Selected festivals:
2008 – Toronto International Film Festival 

Trudno jest po prostu zapomnieć o przeszłości i żyć dalej – mówi pracownik publicznego kąpieliska w Sea Point. W czasach segregacji rasowej ta malownicza, położona nad Atlantykiem część Kapsztadu była zarezerwowana dla białych. Z końcem apartheidu czarni robili wszystko, żeby zintegrować ją z resztą miasta. W ciągu ostatnich 20 lat ta dzielnica przyciągała ludzi najrozmaitszego wieku, religii i pochodzenia. Swoistą enklawę stworzyli tu biali rezydenci domu spokojnej starości, świetnie pamiętający „dobre czasy” Sea Point. Choć miejsce nie przypomina już tego, którym było kiedyś, wydaje się ponownie oddzielone od reszty miasta. Wolno postępującą integrację można natomiast zaobserwować na terenie publicznej pływalni i na miejskiej promenadzie. 

Reżyser Francois Verster wsłuchuje się w głosy mieszkańców dzielnicy i korzystających z kąpieli w basenie przybyszów. W tym kraju nie ma już miejsca dla białych – skarży się biała staruszka. Za 20 lat zapanuje tu prawdziwa równość, nasze pokolenie nie ma już na co liczyć – wykłada swój punkt widzenia czarny pracownik pływalni. Verster lubi takie kontrasty. Dlatego pozwala mówić zarówno malkontentom, jak i społecznym aktywistom. Przygląda się zarówno przeganianemu z ulicy na ulicę kloszardowi, jak i przedsiębiorczemu radnemu. Zdaniem mieszkającej w pobliżu kompleksu basenów białej kobiety, w RPA można obserwować apartheid à rebours. Czy ma ona rację? Wychowany w Kapsztadzie filmowiec widzi i rozumie wielowarstwowość tutejszego świata. Nie spieszy się z dawaniem łatwych odpowiedzi, przestrzeń znajduje w obrazie i łagodnej zmianie motywów. Lubi też łączyć muzykę z obrazem, dlatego nietrudno o skojarzenia z wielkimi dokumentami, takimi jak Koyaanisquatsi czy Baraka. Świat to takie nierealne miejsce – mówi jeden z jego rozmówców, i to podejście zdaje się najbliższe autorowi filmu.

Lying on the coast of Cape Town – South Africa's most segregated city – there is one public space where everyone does seem to come together: the Sea Point Promenade and Municipal Pools. Set between city and ocean, this beautiful strip of "everymansland" offers a quirky and often entertaining mix of class, race, gender and religion: a place where South Africans of all backgrounds can experience happiness together... But is all as it appears? Sea Point Days presents an unusual and impressionistic record of life at Cape Town's Sea Point Promenade and municipal pools, using largely cinematic vignettes to explore issues of belonging, integration, nostalgia, happiness and identity in an ex–white South African neighbourhood.

Stracony instytut /The Lost Colony

Reżyseria /Directed by: Astrid Bussink
Produkcja /Production: A Zeppers Film & TV production in coproduction with NPS Television Holandia /The Netherlands 2008
72 min

Wybrane festiwale /Selected festivals:
2008 – HotDocs Canadian International Documentary Festival; International Film Festival Rotterdam

Centrum Prymatologii w Suchumi w Abchazji to najstarsza placówka naukowa tego typu na świecie. Przez 80 lat jej istnienia opracowano tu wiele leków i szczepionek, testowano zachowania i odruchy naczelnych, a wyniki badań wykorzystywano następnie w czasie lotów kosmicznych. Szukano nawet sposobów na skrzyżowanie ludzi z małpami... Od rozpadu Związku Radzieckiego ośrodek podupada. Osłabiła go jeszcze wojna domowa między Abchazją a Gruzją z lat 1992–1993. Ze stworzonej kilkanaście lat wcześniej kolonii leśnej uciekły wystraszone eksplozjami zwierzęta. Dziś w Suchumi żyje się głównie wspomnieniami. Odrapane budynki instytutu są symbolem tego, że swoją świetność ma on już dawno za sobą. Powoli odchodzi też starzejący się personel. Borys Arkadiewicz Lapin to jeden z najsłynniejszych prymatologów na świecie. Pragnie on pomóc ośrodkowi w walce o przetrwanie. Wspólnie z obecnym dyrektorem organizuje międzynarodową konferencję, która ma podnieść prestiż miejsca. Wszyscy nerwowo szykują się na przyjazd zagranicznych gości. Pracownicy placówki poszukują małp, które ukryły się w górach.

W filmie Astrid Bussink ironia miesza się ze smutkiem, nostalgia za minionym czasem – z planami odbudowy sypiącego się instytutu i przywrócenia mu jego międzynarodowej sławy. Pytanie o sensowność podtrzymywania placówki przy życiu zastępuje współczucie i sympatia dla walczących z wiatrakami bohaterów. 

The oldest primate laboratory in the world, located in the enchanting former Soviet republic of Abkhazia, was virtually destroyed during its struggle for independence from Georgia. But the lab workers refuse to give up their lab and have come up with a new idea to restore it to its former pride and glory. With the help of their renowned former director Professor Lapin they hope to put their institute back on the map. The Lost Colony follows their efforts, made with boundless confidence and unwavering hope, against all odds.

M(a)U(e)R – Rewolucja 1989 roku w polskim i niemieckim filmie dokumentalnym /

M(a)U(e)R – 1989 Revolution in Polish and German Documentary Films

logo:

Stow.Filmowcow Polskich 

PISF

Goethe Institut

German Films

AG DOK

W programie tegorocznego festiwalu Planete Doc Review znalazł się przegląd M(a)U(e)R – rewolucja roku 1989 w polskim i niemieckim filmie dokumentalnym. Przegląd został zorganizowany w związku z 20. rocznicą obalenia muru berlińskiego, która przypada 9 listopada 2009 r. Zostanie zaprezentowanych ponad 40 filmów dokumentalnych, których autorami są tacy wybitni dokumentaliści, jak m.in. Jürgen Böttcher „Strawalde”, Pavel Schnabel, Gerd Kroske, Thomas Frickel, Thomas Kutschker, a także Marcel Łoziński, Antoni Krauze, Kazimierz Karabasz, Paweł Kędzierski, Maciej Drygas, Maria Zmarz-Koczanowicz. Przeglądowi towarzyszyć będzie debata Sztuka filmowa a wydarzenia 1989 roku, w której swój udział potwierdzili Andrzej Wajda, Maciej Drygas i Bartek Konopka, a także pokaz specjalny filmów wybitnego dokumentalisty Thomasa Heisego (Specjalność zakładu, Mój brat, Materiał), połączony ze spotkaniem z twórcą. 

Kolejne filmy przeglądu M(a)U(e)R zostaną zaprezentowane w siedmiu blokach, których nazwy zostały zaczerpnięte z utworu Mury Jacka Kaczmarskiego. Bloki będą zawierały zestawy 2, 3 filmów polskich i niemieckich, dobranych pod względem tematycznym. Za zabiegiem tym stoi chęć stworzenia barwnego, wielostronnego obrazu, w którym wypowiedzi twórców niemieckich i polskich będą się uzupełniały, będą z sobą korespondowały bądź dyskutowały, ale przede wszystkim skłonią do refleksji wykraczającej poza postrzeganie przemian roku 1989 z perspektywy historii tylko jednego narodu. Stąd też dwujęzyczna nazwa przeglądu – „mur” i „Mauer” wpisane w siebie.

Mur – Mauer to nie tylko granica oddzielająca Berlin Wschodni od Zachodniego. To żelazna kurtyna, sztucznie dzieląca przez 50 lat Europę, ciało obce, służące interesom wielkich mocarstw, ale godzące w prawa człowieka. Mur w Berlinie upadł, ale istnieją inne mury – granice wyznaczane przez ludzkie uprzedzenia i lęki. Dlatego wśród ponad 40 polskich i niemieckich dokumentów, które zostaną zaprezentowane w maju w Warszawie, znalazły się nie tylko filmowe świadectwa przebiegu i bezpośrednich następstw rewolucji – zwanej także Jesienią Narodów – która ogarnęła w 1989 roku Europę Środkową i Wschodnią, oraz portrety jednostek, których losy zostały napiętnowane przez system komunistyczny, ale także obrazy nowych murów, często wyrastających z gruzów starych, kiedy indziej zaś mających swe źródła w rzeczywistości po 1989 r. 

Przegląd otworzy światowa premiera filmu dokumentalnego Królik po berlińsku w reżyserii Bartka Konopki i Piotra Rosołowskiego. Następnie zostaną zaprezentowane filmy, które zobrazują życie w systemie, czyli w krajach tzw. demokracji socjalistycznej, zilustrują działanie propagandy (Dla dobra dzieci), zakres inwigilacji społeczeństwa przez Służbę Bezpieczeństwa (Jeden dzień w PRL). Wśród filmów tych znajdą się także historie spektakularnych ucieczek (Wielka ucieczka cenzora, Ojciec i wróg) i historie ludzi, którzy stali po stronie systemu (Historia pewnego sumienia, Granica). 

Kolejny z bloków jest poświęcony młodości w systemie – zobaczymy w nim filmy o alternatywnej kulturze (Enerdowski punk, Major albo pomarańczowa rewolucja), organizacjach studenckich (Niezależni), a także – dokumenty poświęcone prywatnym wojnom z systemem (Wichrzyciel, Rumuński list). 

Trzeci blok poświęcony jest przełomowi i transformacji – tutaj znalazły się dokumentacje wydarzeń Jesieni Narodów w Polsce i w Niemczech: demonstracje poniedziałkowe (Makulatura, Lipsk jesienią), obrady Okrągłego Stołu (Stół bez kantów), obalenie muru berlińskiego (Mur), a także filmy, które analizują historyczne i polityczne tło rewolucji 89 r. (Solidarność. Jak zrywaliśmy żelazną kurtynę, Bracia i siostry). 

Blok czwarty jest poświęcony okresowi przemian po 89 r. – zarówno tych politycznych (Po zwycięstwie 1989–1995, Jaka Polska), jak i gospodarczym (Nie poddajemy się. Rodzina Schütze). Transformacja ma swoich zwycięzców, ale ma i ofiary – część społeczeństwa nie odnajduje się w nowej rzeczywistości (Mgła). 

Jesień Narodów ogarnęła także niemal całą Europę Wschodnią. W bloku piątym znalazły się dokumenty relacjonujące aksamitną rewolucję w Czechosłowacji, a także rok 1989 na Węgrzech (Siła bezsilnych, Dzieci rewolucji) oraz „pomarańczową rewolucję” roku 2004 na Ukrainie (Krasnoludki jadą na Ukrainę).

Uczucie zagubienia, frustracje, bieda budują nowe mury wewnątrz społeczeństw, które odzyskały wolność. W kolejnym bloku znalazły się filmy o nowych podziałach społecznych i gospodarczych w Europie, a także dokumenty dotyczące trudnej kwestii rozliczenia z przeszłością, wokół której budują się kolejne antagonizmy (Każdy milczy o czymś innym), oraz problemów z komunikacją między pokoleniami, które dorastały w różnych systemach (O świcie i przed zmierzchem). 

Sekcja M(a)U(e)R festiwalu Planete Doc Review powstała przy współpracy Instytutu Goethego, Stowarzyszenia Filmowców Polskich, AG DOK – Arbeitsgemeinschaft Dokumentarfilm i German Films.

Uzupełnieniem sekcji jest broszura M(a)U(e)R – Rewolucja 1989 roku w polskim i niemieckim filmie dokumentalnym, której autorką jest Irena Gruca-Rozbicka

This year's Planete Doc Review festival programme includes a review entitled M(a)U(e)R – the 1989 Revolution in Polish and German Documentary Film. The review was timed to coincide with the 20th anniversary of the fall of the Berlin Wall on 9 November 2009. Over forty documentary films from the likes of such luminaries of the genre as Jürgen Böttcher “Strawalde”, Pavel Schnabel, Gerd Kroske, Thomas Frickel, Thomas Kutschker as well as Marcel Łoziński, Antoni Krauze, Kazimierz Karabasz, Paweł Kędzierski, Maciej Drygas, and Maria Zmarz-Koczanowicz are on the bill. The review will be accompanied by a debate on “The Events of 1989 and the Art of Filmmaking”. Andrzej Wajda, Maciej Drygas and Bartek Konopka have confirmed their participation in the event which will be accompanied by a meeting with outstanding documentary filmmaker Thomas Heise “Special Snack”, “We’ll Meet Again”, “My Brother”, “Material”), as well as a special screening of his films.

Films form the M(a)U(e)R festival section will be presented in seven groups whose names have been taken from Jacek Kaczmarski's Solidarity-era protest song cycle “Mury” (Walls). Each block will comprise a set of 2-3 Polish and German films selected for thematic content. The idea is to create a colourful, multifaceted picture where the statements of the Polish and German directors bounce off, reinforce, communicate with, and even debate one other, but most of all, where the viewer is inclined towards a reflection that goes beyond perceiving the transformations of 1989 exclusively from the standpoint of either nation. This is why the bilingual “Mur” and “Mauer” have been superimposed one upon the other.

Mur – Mauer means much more than the erstwhile boundary between East and West Berlin. It goes to the very heart of the Iron Curtain that artificially cut off one half of Europe from the other for 50 years, an alien body that served the interests of the great powers while trampling human rights. The Berlin wall might have come down but we still have barriers mapping out human fears and prejudices. This is why there will be portraits of individuals censured and vilified by the communist system, as well as images of new walls, often sprouting from the rubble of the old while remaining firmly rooted in the zeitgeist of 1989, in addition to cinematic testimonies detailing the course of events together with the direct consequences of the “Autumn of Nations” revolutionary wave that swept Central-Eastern Europe in 1989 among the more than 40 Polish and German documentaries being shown in Warsaw in May.

The review opens with the world premiere of Bartek Konopka and Piotr Rosołowski’s “Rabbit à la Berlin”. Next come several films depicting life in what used to be called “socialist democracies”, illustrating the workings of propaganda (“For The Well-Being of Children”) and showing the extent of the Security Services' surveillance over the populace (“One Day in People’s Poland”). These include the sometimes spectacular stories of those who escaped (“The Censor’s Great Escape”, “Father and Enemy”) and those who remained (“Story of a Conscience”, “Border”).

The second block of films is dedicated to the youth of the system. These show the counter culture (“Too Much Future – Punk East”, “Major, or The Orange Revolution”), student organisations (“The Independents”), and individuals waging war on the system (“Troublemaker”, “The Romanian Letter”). 

The third block is all about disintegration and transformation. These are the films that document the Autumn of Nations in Poland and Germany. The Monday demonstrations (“Waste Paper”, “Leipzig in Autumn”) are there, as are the Round Table Discussions (“Table Without Corners”), the dismantling of the Berlin Wall (“The Wall”). Some of the films in this group analyse the historical and political background to the revolution of 1989 (“Solidarity – How We Tore Down The Iron Curtain”, “Brothers and Sisters”).

The fourth block deals with the post-1989 transformation. These films deal with politics (“After the Victory 1989-1995”, “What Kind of Poland?”) and economics (“We Will Never Give Up – The Schütze Family”). This transformation had its losers as well as its winners. Some people have simply been unable to adapt to the new reality (“The Fog”).

The Autumn of Nations takes in practically the whole of Eastern Europe in the fifth block. The Velvet Revolution in Czechoslovakia and Hungary’s 1989 are documented (“The Power of the Powerless”, “Children of the Revolution”) along with the 2004 Orange Revolution in Ukraine (“Dwarfs Go To Ukraine”). 

Alienation, frustration and poverty are building new walls within societies that have regained their freedom. The remaining blocks feature documentaries about new social and political divisions in Europe and films about the thorny issue of squaring with the past (“Everyone is Silent About Something Else”) and exploring the antagonism that this is generating plus the generational conflict caused by having grown up in different political systems (“At Dawn and Before Dusk”).

The M(a)U(e)R part of the Planete Doc Review Film Festival has been made possible by the Goethe Institute, the Polish Filmmakers Association, Arbeitsgemeinschaft Dokumentarfilm (Documentary Film Syndicate) and German Films.

The section will be supplemented with a brochure by Irena Gruca-Rozbicka entitled: M(a)U(e)R – 1989 Revolution in Polish and German Documentary Films

Zapraszamy do Kinoteki na film i debatę pt. Sztuka filmowa a wydarzenia 1989 roku, która odbędzie się 11.05.2009 o godz. 21:00, po projekcji filmu Królik po berlińsku (19:45). Debata będzie transmitowana na żywo na całą Polskę w audycji Klub Trójki w Programie III Polskiego Radia.

We kindly invite you to a debate entitled The Art of Filmmaking and the Events of 1989 held on 11 May 2009 at 7:45 pm following the screening of the film Rabbit á la Berlin. The debate will be broadcast live all over Poland in Polish Radio III (Radio Trójka)

Blok I. „Łańcuch kołysał się u nóg...” /Block 1. “The chain still dangling at their feet…”

Królik po berlińsku /Rabbit à la Berlin

Reżyseria /Directed by: Bartek Konopka
Produkcja /Production: MS Films, Polska /Niemcy /Poland /Germany 2009
52 min

Między murami króliki czuły się bezpieczne, dopóki nie okazało się, że mur nie służy ich ochronie. Króliki zapragnęły wolności. O budowie i upadku muru berlińskiego z zupełnie innej, niecodziennej perspektywy. 

Rabbits feel safe and secure when they’re inside walls. Just so long as the walls weren't built to protect them. Rabbits prize freedom. The rise and fall of the Berlin Wall from a completely new perspective.

Hotel Panoptykon / Hotel Panopticon

Reżyseria /Directed by: Piotr Jaworski
Produkcja /Production: Prasa i Film w koprodukcji TVP 1 /Press and Film co-produced by TVP 1, Polska /Poland 1997
38 min 

Panoptykon to przestrzeń skonstruowana tak, by można było kontrolować każdy jej punkt, a umieszczeni w niej ludzie, świadomi tego, że są ustawicznie obserwowani, sami sobie narzucali ograniczenia. W krakowskim hotelu Cracovia SB słyszało i widziało wszystko.

“Panopticon” is an area designed in such a way that every part of it can be monitored. The people placed inside are aware of being under constant surveillance and of their duty to stay within the boundaries. The secret police saw and heard everything that went on at the Hotel Cracovia in Kraków.

Dla dobra dzieci – ucieczka do ojczyzny /For the Well-Being of Children – Escape to Motherland

Reżyseria /Directed by: Winfried Junge
Produkcja /Production: DEFA – Studio für Wochenschau und Dokumentarfilme Winfried Junge, 1963
16 min

Jest rok 1963. Media w NRD odnotowują falę emigrantów… z RFN. Do kraju robotników i chłopów przesiedliło się już milion osób, przybywają kolejne. Nie chcą, aby ich dzieci dorastały w kraju, w którym jesteś kimś, tylko gdy coś posiadasz… Propagandowy majstersztyk.

1963. The media in the GDR are reporting a mass exodus from the FRG. A million workers and peasants have already arrived and there are more on the way. They don't want their children growing up in a society where people are nothing unless they have property. 

Jeden dzień w PRL /One Day in People’s Poland

Reżyseria /Directed by: Maciej Drygas
Produkcja /Production: TVP 1, ARTE, Agencja Produkcji Filmowej, ADR Productions, Drygas Productions, Polska /Francja; Poland /France 2005
58 min 

Mówi reżyser Maciej Drygas: „Tylko w jednym roku służby wewnętrznej obserwacji zjeździły 5 mln km, czyli 80 razy objechały równik, po to, by przyglądać się obywatelom. W tym samym roku tajne służby przeczytały 15 mln listów... To była norma”. 27 września 1962 roku w Polsce nie wydarzyło się nic szczególnego...

“Internal security covered 5 million km, equivalent to 80 trips round the equator, in one year alone, just to keep tabs on the citizenry”, says director Maciej Drygas. “The Secret Police read 15 million letters in the same year... none of this was in any way unusual”. Nothing out of the ordinary occurred in Poland 27 September 1962...

Oczami cenzora /In the Eyes of the Censor

Reżyseria /Directed by: Antoni Krauze 
Produkcja /Production: Media Kontakt w koprodukcji z /co-produced by TVP 2, Polska /Poland 1999
29 min 

W tamtych czasach w prasie funkcjonowały żelazne, choć niepisane zasady. Obowiązywały dziennikarzy, ale także fotoreporterów. Absurdalne oblicza cenzury skrupulatnej, wieloszczeblowej, podszytej strachem i pozbawionej logiki.

The press back then adhered to a strict albeit unwritten code. And not only journalists, but even press photographers, were bound by it. The absurd result of censorship taken to the nth degree – a multi-tiered straitjacket that bred an undercurrent of fear and which was bereft of all logic.

Ojciec i wróg /Father and Enemy

Reżyseria /Directed by: Susanne Jäger 
Produkcja /Production: Kunsthochschule für Medien Köln w koprodukcji /co-produced by Westdeutscher Rundfunk (WDR), Niemcy /Germany 2005 
58 min 

Ojciec Jörga Hejkala zdawał o synu szczegółowe raporty przełożonym w Stasi. A Jörg za wszelką cenę chciał żyć w wolnym kraju, z dala od ojca. Za spełnienie tego marzenia zapłacił wysoką cenę. Po latach stara się spojrzeć na ojca bez pogardy.

Jörg Hejkal was prepared to pay any price to live in a free country, far away from a father compiling detailed reports on him for the Stasi. His dream did in fact cost him dearly. Hejkal is now trying to view his father without contempt.

Wielka ucieczka cenzora /The Censor’s Great Escape 

Reżyseria /Directed by: Grzegorz Braun
Produkcja /Production: Studio Filmowe „Kalejdoskop”, w koprodukcji TVP /co-produced by TVP, Polska /Poland 1999
56 min 

Tomasz Strzyżewski, narażając życie, przepisuje potajemnie księgę zapisów cenzury PRL, a następnie wywozi ją z kraju. Świat dowiaduje się o metodach manipulacji rzeczywistością w komunistycznej Polsce, ale bohaterstwo zostaje gorzko opłacone. 

Tomasz Strzyżewski risked his life to copy a covert manual of Polish censorship regulations and smuggle it out of the country. He was to reap a bitter reward for his heroism in alerting the world to how truth was distorted in the People's Republic of Poland.

Granica – akapit życia, strefa śmierci /Borderline 

Reżyseria /Directed by: Holger Jancke „Mad Bianco”
Produkcja /Production: MDR, Niemcy /Germany 2003
79 min 

Byli żołnierze strzegący muru berlińskiego spotykają się po latach, by powiedzieć: Byliśmy po złej stronie. Wyszkolono ich, aby w razie potrzeby bez wahania strzelali do uciekinierów, a także – w razie zdrady – do siebie wzajemnie. 

A group of soldiers who once guarded the Berlin Wall get together many years later and admit that they were on the wrong side. They were trained to shoot anyone trying to cross the wall, even each other, on sight. 

Historia pewnego sumienia /A Story of a Conscience

Reżyseria /Directed by: Grzegorz Linkowski
Produkcja /Production: Link Art Film w koprodukcji TVP 2 /co-produced by TVP 2, Polska /Poland 2007
23 min 


Bohater filmu przyznaje się do świadomej współpracy ze SB, opowiada o charakterze swoich działań jako TW oraz próbuje dociec przyczyn podjęcia decyzji o współpracy. Zapis dramatu sumienia człowieka.

The leading character admits to having wilfully collaborated with Poland’s Secret Security Services, talks about his activities as a secret collaborator and delves into his reasons for becoming one. A tragic story about an individual conscience.

Lenin dotarł tylko do Lüdenschaft /Lenin Only Got As Far As Lüdenscheidt

Reżyseria /Directed by: André Schäfer
Produkcja /Production: Florianfilm w koprodukcji /co-produced by WDR, SWR, Niemcy /Germany 2008
88 min

Bohater filmu został wychowany do życia w idealnym społeczeństwie, które nigdy nie powstało. Jego lewicujący rodzice mieszkali w RFN, ale marzyli o życiu w socjalizmie. Podróż do NRD przynosi rozczarowanie i upadek mitu. Ironiczne, ale ciepłe spojrzenie na okres dzieciństwa w szalonych latach 60. i 70. oraz na absurdy życia w obu państwach niemieckich.


The subject of this film was raised to live in an ideal society that was destined never to come into being. His left-leaning parents lived in the FRG but dreamed of living under socialism. A trip to the GDR soon shattered the myths and dispelled their illusions. A wry but tender look back at growing up during the heady years of the 1960s and ‘70s and the illogicality of life in both Germanys.

Był sobie mur /Once There Was A Wall

Reżyseria /Directed by: Andrzej Titkow
Produkcja /Production: Studio Filmowe TAK, Agencja Produkcji Filmowej, TVP 2, Polska /Poland 1995
27 min

Zanim powstał z betonu i stali, pewnego dnia zrodziła się jego idea. Myśl o murze w ludzkim umyśle przekształciła się w solidny, namacalny, rzeczywisty mur. Powstał po to, abyśmy nie mogli się spotkać. Urósł także w tobie i we mnie...

Losy podzielone murem z perspektywy polskiego filmowca. 

“The idea was conceived before the concrete and steel came along. A wall in someone’s mind was transformed into a real, trustworthy, tangible wall. It was built to prevent us from meeting. It also went up inside you and me”. Lives separated by the wall from the perspective of a Polish filmmaker. 

Blok II. „On natchniony i młody był, ich nie policzyłby nikt” /Block 2. “He had youth and vision, they were a legion”


Enerdowski punk /Too much Future – Punk East 

Reżyseria /Directed by: Carsten Fiebeler, Michael Boehlke
Produkcja /Production: Egoli Tossell Film w koprodukcji /co-produced by Koppmedia, Rundfunk Berlin-Brandenburg (RBB), Niemcy /Germany 2006
92 min


Punk w Europie Zachodniej był zjawiskiem popkultury z politycznymi źródłami. Ale w NRD punk był zjawiskiem politycznym z popkulturą w tle. W geście protestu przeciwko odgórnie narzuconej kolektywizacji społeczeństwa outsiderzy ostentacyjnie podkreślali swój indywidualizm. Czas buntu, głośnej muzyki i walki o oazy wolności... 

Punk rock in Western Europe was a popular culture phenomenon with political roots. Punk rock in the GDR was a political phenomenon against a popular culture backdrop. Those who refused to fit into a society collectivised by fiat emphasised their individualism as a mark of protest. A time of rebellion, loud music and a struggle to find oases of freedom. 

Major albo rewolucja krasnoludków /Major, or the Orange Revolution

Reżyseria /Directed by: Maria Zmarz-Koczanowicz 
Produkcja /Production: Studio Filmowe im. K. Irzykowskiego, Polska /Poland 1989
30 min

Od 1986 r. we Wrocławiu, a potem w innych miastach zaczęły pojawiać się manifestacje pod absurdalnymi hasłami, kpiącymi z oficjalnego języka PRL. Ruch happeningowy Pomarańczowa Alternatywa pod przywództwem Waldemara „Majora” Frydrycha manifestuje swój stosunek do świata poprzez działania z pogranicza polityki i sztuki.

Demonstrations began to erupt in Wrocław in 1986, and later on in other cities, under banners bearing ludicrous slogans which caricatured the official language of the People’s Republic of Poland. The Orange Alternative protest movement, under the leadership of Waldemar “Major” Frydrych demonstrated its relationship to the world by carrying out activities from the borderland where politics meets art.


Nadchodzimy /Here We Come 

Reżyseria /Directed by: Nico Raschick 
Produkcja /Production: Filmakademie Baden-Württemberg, Niemcy /Germany 2006
90 min

Fenomen popularności breakdance’u w NRD. Młodzież spędza godziny na ćwiczeniach, szyje własnoręcznie dresy Puma, tworzy muzykę. Początkowo ruch wzbudza protesty policji i organów bezpieczeństwa – wszak to wpływ zgniłej kapitalistycznej kultury Zachodu. Gdy zasięg i rozmach zjawiska wymyka się spod kontroli, zostaje usankcjonowane. 

The popular breakdance phenomenon in the DDR. Young people spent hours doing exercises, sewing Puma tracksuits by hand and making music. The movement initially drew protests from the police and security services, which were quick to spot the influence of the decadent capitalist culture of the West. Breakdance was outlawed once it became too big to control.

Niezależni /The Independents

Reżyseria /Directed by: Jacek Talczewski 
Produkcja /Production: Telewizja Polska – Agencja Filmowa, Polska /Poland 2007
38 min 

Historia Niezależnego Zrzeszenia Studentów. Owoce strajków studenckich – zniesienie urzędu cenzury, reforma akademicka z 1981 r., na skutek której polskie uczelnie nigdy potem nie wróciły do skostniałej i zideologizowanej struktury, jaką miały wcześniej.

The Story of the Independent Students Movement (NZS). The upshot of the student strikes that brought about the abolition of the Censorship Board and the introduction of the 1981 Academic Reform was that Polish students abandoned rigid, ideological structures for ever.

Pokolenie ’89 /Generation ‘89

Reżyseria /Directed by: Maria Zmarz-Koczanowicz 
Produkcja /Production: TVP 2, Arte, Agencja Produkcji Filmowej, Studio Largo, Polska /Poland 2002
61 min

NSZ to była formacja jedyna w swoim rodzaju. Działający w niej młodzi opozycjoniści, nieubrudzeni ani nieobezwładnieni w PRL, weszli w dojrzałe życie w najlepszym momencie – w okresie pierwszych wolnych wyborów i Jesieni Narodów. Zazdrościli pokoleniu ’68, twórcom KOR. Liczyli, że po 1989 roku przyjdzie ich wielki czas, że będą mieli wpływ na politykę. Ale zostali do niej zniechęceni.

Being active in the Armed Forces, the regime’s youngest opponents were the only ones not tainted or overwhelmed by it. These people came of age just as the first free elections were held and the Autumn of Nations was born – the best possible time. They were jealous of the generation of ’68 and of those who had set up the Workers Defence Committee. They were counting on big things post-1989 and were expecting political clout to come their way. They soon became discouraged

Wichrzyciel – śledztwo w sprawie Oskara Brüsewitza /Troublemaker – The Oskar Brüsewitz Investigation

Reżyseria /Directed by: Thomas Frickel
Produkcja /Production: HE-Film w koprdukcji z /co-produced by Bayerischer Rundfunk (BR), Westdeutscher Rundfunk (WDR) Niemcy /Germany 1992
95 min 

Oskar B. był bardzo aktywnym pastorem ewangelickim. W swojej parafii organizował m.in. akcje protestacyjne młodzieży. W 1976 r. ks. Brüsewitz ustawił obok swojego samochodu tablicę z napisem: „Kościół w NRD oskarża komunizm! Za uciskanie dzieci i młodzieży w szkołach”, po czym oblał się benzyną i podpalił.

Oskar Brüsewitz was a highly active protestant pastor who set up a protestant youth movement in his parish. In 1976, he placed a sign on the side of his car which read “The Church in the GDR accuses communism! Because of the suppression of children at school”, then doused himself in petrol and committed self-immolation.

Rumuński list /The Romanian Letter

Reżyseria /Directed by: Jacek Raginis 
Produkcja /Production: Raginis, TVP 1, Polska /Poland 2005
30 min 

Iulius Filip, rumuński robotnik, z zainteresowaniem śledził przemiany społeczno-polityczne w Polsce w 1980 r. Gorąco je popierał, uważał, że podobnych zmian należałoby dokonać także w Rumunii. We wrześniu 1981 roku wysłał krótki list z pozdrowieniami dla uczestników I Zjazdu NSZZ „Solidarność” odbywającego się w gdańskiej hali Olivia. Za ów gest został skazany na 8 lat więzienia i 4 lata pozbawienia praw obywatelskich. Był torturowany i poniżany. W 1987 r. miał wyjść wreszcie na wolność. Warunkiem było podpisanie zobowiązania, że nigdy więcej nie będzie występował przeciwko władzy socjalistycznej. Gdy odmówił, dołożono mu za karę jeszcze rok pracy przymusowej.


Iulius Filip, is a Romanian labourer who took a keen interest in the socio-political transformation that was taking place in Poland in 1980. He was a strong supporter of the mooted changes and believed that Romania needed something similar. In 1981, Filip sent a brief letter of greeting to those involved in the First Congress of the “Solidarity” Independent Self-Governing Trade Union, then in progress at the Hala Olivia arena in Gdańsk. This little gesture saw him beaten and tortured before being imprisoned for 8 years and deprived of his civic rights for another 4. Filip was finally granted freedom in 1987, on condition that he sign an undertaking to never act against the socialist authorities. When he refused, he was sentenced to an additional year of hard labour.

Twarzą do ściany /Face the Wall

Reżyseria /Directed by: Stefan Weinert
Produkcja /Production: Stefan Weinert w koprodukcji /co-produced by Equinox Productions Luxembourg, Niemcy /Luksemburg /Germany /Luxemburg 2009
85 min

Portret pięciorga osób, które zostały uwięzione przez Stasi. Ci spokojni ludzie podjęli dramatyczną decyzję o ucieczce z NRD. Nie udało się. Więzienie, setki godzin przesłuchań, poniżenia, psychiczne i fizyczne tortury wywarły trwałe piętno na ich psychice. Tych pięcioro jest przedstawicielami ogromnej grupy 72 tys. ludzitawicielami ogromnej grupy 72. ________________________________________________________________________________________________,
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 PAGE \*Arabic , którzy zostali aresztowani i byli więzieni za próbę ucieczki z Republiki.

A portrait of five peaceful people imprisoned by the Stasi after a failed attempt to flee the GDR. Hundreds of hours of interrogation, degrading treatment, physical and psychological torture and finally imprisonment left them with permanent psychological scars. These five are but a tiny representative sample of the 72,000 people arrested and incarcerated for trying to leave the Republic.

Michała Bukojemskiego grypsy z interny /Michal Bukojemski Jail Messages

Reżyseria /Directed by: Michał Bukojemski
Produkcja /Production: Digit-Film, Polska /Poland 2007
44 min 

W lecie 1982 r., w ósmym miesiącu obowiązywania stanu wojennego w Polsce, Michał Bukojemski został internowany. Najpierw trafił do zakładu w Białołęce. Zaczął prowadzić dziennik w formie listów do żony. Przeszmuglowanym do internatu aparatem fotograficznym robił zdjęcia, gromadząc dokumentację.

Michał Bukojemski was interned in the summer of 1982, while Poland was enduring its eighth month of martial law. He first landed in a factory in Białołęka and started to keep a diary in the form of letters to his wife. He took photos with a camera smuggled into the dormitory and collected documentation.

Blok III. „Zwalali pomniki i rwali bruk” /Block 3. “They destroyed the monuments”

Lipsk jesienią /Leipzig in Autumn

Reżyseria /Directed by: Gerd Kroske, Sebastian Richter, Andreas Voigt
Produkcja /Production: DEFA-Studio für Dokumentarfilme, Niemcy /Germany 1989
52 min 

Wydarzenia z Lipska z okresu od 16 października do 7 listopada 1989 r. Demonstracje i dyskusje. Wywiady z uczestnikami masowych protestów, a także ze śmieciarzami, którzy muszą usuwać plakaty i ulotki, tymczasem w głębi ducha są przeświadczeni o słuszności postulatów: wprowadzenia wolnych wyborów, wolności słowa, możliwości swobodnego przemieszczania się obywateli NRD.

The events that rocked Leipzig between 16 October and 7 November 1989. Demonstrations and discussions. Interviews with those who took part in the mass protests and with the dustmen who had to get rid of all the posters and leaflets, but who believed deep down that their demands for free elections, freedom of speech and freedom of movement for GDR citizens were unarguable.

Solidarność. Jak zerwaliśmy żelazną kurtynę /Solidarity – How We Tore Down the Iron Curtain 

Reżyseria /Directed by: Krystyna Mokrosińska
Produkcja /Production: Media-Kontakt, Polska /Poland 2000
52 min

Zdawało się, że porządek zaprowadzony w Europie w 1947 r. w Jałcie będzie trwał wiecznie. Tymczasem już w 1979 r. stało się jasne, że system zaczyna się kruszyć. W tym roku odbyła się pierwsza pielgrzymka Jana Pawła II do ojczyzny. Film prezentuje kolejne wydarzenia, prowadzące do upadku porządku jałtańskiego. 

The new European order thrashed out at Yalta in 1947 was meant to last forever but cracks were appearing as early as 1979. This was the year that Pope John Paul II made his first pilgrimage to his homeland. The film shows how what subsequently unfolded led to the collapse of the Yalta order. 

Makulatura /Waste Paper 

Reżyseria /Directed by: Kerstin Süske
Produkcja /Production: DEFA Studio für Dokumentarfilme /Hochschule für Film und Fernsehen „Konrad Wolf”, Niemcy /Germany 1989
22 min

Berlin. Huczne obchody 40. rocznicy powstania NRD zderzone z masowymi demonstracjami. Rozmowy z uczestnikami obu marszy: legalnego i nielegalnego. W kościele Zbawiciela dyskusje o konieczności reform w NRD. Postać kobiety, która prowadzi głodówkę w geście solidarności z tymi, którzy walczą o sprawiedliwość społeczną i są z tego powodu prześladowani. Niezależny studencki film.

Berlin. The 40th anniversary of the founding of the GDR was to be celebrated amid much fanfare but the event was marred by mass demonstrations. There are discussions with those who took part in the legal and illegal marches. The need to reform the GDR is seen discussed in the Church of the Saviour. There is a figure of a woman leading a hunger strike in solidarity with those persecuted for fighting for social justice. An independent student film.

Stół bez kantów /Table Without Corners

Reżyseria /Directed by: Piotr Bikont
Produkcja /Production: TVP 1, Polska /Poland 1999
50 min 

Dokumentacja obrad Okrągłego Stołu, kuluarowych rozmów, sylwetek opozycjonistów – rejestracja dokonana przez niezależną ekipę Video Studio Gdańsk. Dziś wydarzenia komentują dziennikarze telewizji państwowej, jak i niezależnych pism podziemnych, którzy sprawozdawali obrady.

A documentary of the roundtable talks. Discussions in corridors, profiles of opposition figures etc. are all recorded on celluloid by the independent Video Studio Gdańsk. Public TV journalists and writers for underground publications comment on the significance of the talks today.

Mur /The Wall

Reżyseria /Directed by: Jürgen Böttcher
Produkcja /Production: DEFA-Studio für Dokumentarfilme GmbH, Gruppe „document”, Niemcy /Germany 1990
96 min 

Film wybitnego filmowca i malarza Jürgena Böttchera, zwanego Strawalde, o upadku muru berlińskiego. Poetycka, impresyjna wizja ostatnich dni podzielonego Berlina.

A Film about the fall of the Berlin Wall by the outstanding filmmaker and painter Jürgen Böttcher, better known as Strawalde.

Z życia pomników /The Life of Monuments

Reżyseria /Directed by: Tadeusz Pałka
Produkcja /Production: Wytwórnia Filmów Dokumentalnych i Fabularnych (Warszawa) /The Documentary and Feature Films Studio (WFDiF) – Warsaw, Polska /Poland 1990
17 min 

Równoległy montaż zapisu dwóch wydarzeń – odsłonięcia pomnika Feliksa Dzierżyńskiego i jego wyburzenia 38 lat później.

The erection of the Feliks Dzierżyński monument is intercut with its dynamiting 38 years later.

Blok IV „Ten z nami! Ten przeciw nam!” /Block 4. “He is with us! He is against us!”

Nie poddajemy się… Rodzina Schütze. Życie w Niemczech w latach 1989–1999 /We Will Never Give Up – The Schütze Family. Life in Germany in 1989-1999

Reżyseria /Directed by: Wolfgang Ettlich
Produkcja /Production: Mediengruppe Schwabing (MGS) Filmproduktion w koprodukcji z /co-produced by Bayerischer Rundfunk (BR), Westdeutscher Rundfunk (WDR), Niemcy /Germany 1999
106 min

10 lat z historii rodziny Schütze, która stara się zapewnić sobie byt na wolnym rynku. Pomysłowość, przedsiębiorczość pary wzbudza najwyższy podziw. Nieustanne porażki i nieosłabiona chęć walki. Pierwsze lata po zjednoczeniu Niemiec z perspektywy losu jednostkowego.

Ten years in the life of the Schütze family, who struggled to eke out an existence on the free market. The couple’s resourcefulness and initiative won them untold admiration. A story of repeated failures and unflagging determination. The early years of a reunited Germany told through the lives of individuals

Mgła /The Fog

Reżyseria /Directed by: Irena Kamieńska
Produkcja /Production: Studio Filmowe Kronika, TVP I, Polska /Poland 1993
20 min 

Próba ukazania mentalności ludzi ukształtowanych przez PRL, bezradnych wobec zachodzących w Polsce przemian.

An insight into the mentality of the Polish People’s Republic and its powerlessness in the face of the encroaching transformations

Naprzód i z powrotem /Forward and Back

Reżyseria /Directed by: Hans Birkmann
Produkcja /Production: DEFA – Studios für Dokumentarfilme, Gruppe Kinobox, Niemcy /Germany 1990
10 min 

Przez terytorium Niemiec przejeżdżały różne pociągi. Jedne wiozły żołnierzy na front II wojny światowej, inne żołnierzy ZSRR, których jednostki powstały tu po podziale stref wpływów w Jałcie, pociągami przejeżdżali oficjele i ważni sowieccy goście. Teraz pociągiem jadą na Zachód obywatele NRD. W wielu przypadkach – to ich pierwsza podróż do krewnych, z którymi zostali rozdzieleni przez budowę muru berlińskiego. Pociąg historii jedzie naprzód.

A lot of trains have criss-crossed Germany. Trains transported soldiers to the front during WWII and trains transported soldiers from the USSR, whose troops were stationed here after the Yalta Conference placed the GDR within their sphere of influence. Trains carried officials and important Soviet guests. These days, the citizens of the former GDR travel westward by train. In many cases, this is the first time they have ever visited the relatives from whom they were cut off by the Berlin Wall. The train of history keeps chugging along.

Po zwycięstwie 1989–1995 /After the Victory 1989-1995

Reżyseria /Directed by: Marcel Łoziński
Produkcja /Production: Le Poisson Volant, Studio Filmowe „Kalejdoskop”, La Sept-Arte, Polska /Francja /Poland /France 1995
50 min 

W prologu filmu skrót historii powojennej – od 1945 r., po stan wojenny w 1981 r. i Okrągły Stół w 1989 r. Następnie przemiany polityczne, społeczne i gospodarcze – hiperinflacja, prywatyzacja, bezrobocie, strajki, podział elit Solidarności, aż po wybory parlamentarne w 1993 r. i prezydenckie w 1995 r., na skutek których w Sejmie większość ma lewica, zaś prezydentem zostaje postkomunista Aleksander Kwaśniewski.

The prologue to the film gives a brief post-war history – from 1945 through the imposition of martial law in 1981 and on to the roundtable talks of 1989. Next come the political, social and economic transformations – hyperinflation, privatisation, unemployment, strikes, the polarisation of Solidarity leaders etc. This continues until after the 1993 parliamentary and 1995 presidential elections when the post-communist Kwaśniewski became president and the left gained a parliamentary majority.

Jaka Polska? /What Kind of Poland?

Reżyseria /Directed by: Paweł Kędzierski, Andrzej Piekutowski 
Produkcja /Production: Studio Filmowe „Kronika” w koprodukcji /co-produced by Wytwórnia Filmów Dokumentalnych i Fabularnych /Documentary and Feature Films Studio (WFDiF) Polska /Poland 1996
63 min 

15-lecie powstania Solidarności, gorzkie podsumowanie rozpadu etosu. Wybory prezydenckie 1995 roku – 17 kandydatów, dezorientacja wyborców. Kolejne konsekwencje transformacji. 

15 years of the Solidarity uprising – a bitter summary of the disintegration of an ethos. The 1995 presidential elections – 17 candidates and a bewildered electorate. The consequences of the transformations continue to unfold.

Bracia i siostry /Brothers and Sisters

Reżyseria /Directed by: Pavel Schnabel
Produkcja /Production: Pavel Schnabel Filmproduktion w koprodukcji /co-produced by Südwestfunk (SWF), Niemcy /Germany 1991 
96 min

Weimar przeżył rewolucję faszystowską, komunistyczną, a teraz przeżywa rewolucję roku 1989. Nie wszyscy obywatele czują się w zjednoczonych Niemczech jak w domu. Tempo transformacji wzbudza frustrację. Starszym trudno się odnaleźć w nowych realiach, młodzi widzą zagrożenie w komercjalizacji życia.

Weimar survived the fascist revolution, the communist revolution, and now it’s going through the revolution of 1989. Not everyone feels at home in the reunited Germany. The pace of change has brought frustration. The elderly are finding it difficult to come to grips with the new reality and the younger generation feel threatened by the commercialisation of life.

Dokąd? /Where to?

Reżyseria /Directed by: Paweł Kędzierski 
Produkcja /Production: Wytwórnia Filmów Dokumentalnych i Fabularnych /Documentary and Feature Films Studio (WFDiF), Polska /Poland 1990
17 min 

Po wojnie rusza pochód pierwszomajowy. Zmieniają się przywódcy na trybunie, zmieniają niesione hasła, pochód ciągle idzie – aż do dnia, kiedy pojawiają się na jego drodze ludzie z transparentami Solidarności. Dokąd doprowadzi nas ta nieustająca kawalkada tłumów?


The 1 May labour day parade sets off, the leaders on the podium replace one another, the chanted slogans change over time, the parade keeps marching until it comes face to face with “Solidarity” banners. Where will these crowds take the country to?

Blok V. „A mury runą, runą, runą! I pogrzebią stary świat!” /Block 5. “And the walls will fall, fall fall! And will bury the old world!”

Dzieci rewolucji /Children of the Revolution

Reżyseria /Directed by: Maria Zmarz-Koczanowicz
Produkcja /Production: Studio Filmowe Kalejdoskop, Telewizja Polska ​– Agencja Filmowa, ARTE, Polska /Poland 2002
58 min 

Rewolucja 1989 roku w Polsce, na Węgrzech i w Czechach. Obrazy przewrotu, dla których tłem są pieśni Jacka Kaczmarskiego, Jarosława Hutki i Wolfa Biermanna. Czy rewolucja pożarła swoje dzieci? Rachunek zysków i strat.

The revolution of 1989 in Poland, Hungary and the Czech Republic. Revolutionary paintings whose backdrop is the songs of Jacek Kaczmarski, Jaroslav Hutka and Wolf Biermann. Does revolution eat its own children? A profit and loss statement.

Znikająca granica /The Vanishing Border

Reżyseria /Directed by: Thomas Kutschker
Produkcja /Production: Filmisches Berlin w koprodukcji /co-produced by ZDF /Kleines Fernsehspiel, Niemcy /Germany 1999
80 min 

10 lat po upadku muru berlińskiego. Co po tamtych czasach pozostało w ludzkiej pamięci? Wspomnienia osób z Berlina Wschodniego i Zachodniego, napiętnowanych do dziś przez życie w podzielonym kraju, skonfrontowane z resztkami fizycznych śladów w krajobrazie i architekturze. Okazuje się, że tych śladów znika zbyt wiele, a pamięć o murze może być cenna. Tymczasem nie ma już nawet krzyży upamiętniających śmierć ludzi, którzy zapłacili najwyższą cenę za pragnienie wolności.

Ten years after the fall of the Berlin Wall. What do people remember about those days? The recollections of East and West Berliners, still on edge from having lived in a divided city, traces of which are still visible on the city's landscape and architecture. These traces are vanishing all too quickly, and the memory of the wall may be a valuable thing. Meanwhile, the crosses commemorating those who paid the supreme price for their longing for freedom are disappearing.

Siła bezsilnych /The Power of the Powerless 

Reżyseria /Directed by: Cory Taylor
Produkcja /Production: Agora Productions USA, 2009
78 min 

Aksamitna rewolucja w Czechosłowacji w obiektywie amerykańskich filmowców.

The Velvet Revolution in Czechoslovakia through the lens of American filmmakers.

Krasnoludki jadą na Ukrainę /Dwarfs Go to Ukraine

Reżyseria /Directed by: Mirosław Dembiński 
Produkcja /Production: Studio Filmowe Everest, TVP 1, Polska /Poland 2005
55 min 

W 2004 r. na Ukrainie wybucha „pomarańczowa rewolucja”. Z Warszawy na Ukrainę wyrusza autokar z młodzieżą, która chce wyrazić swoją solidarność z narodem ukraińskim i poprzeć kandydata na prezydenta Wiktora Juszczenkę.

When the “Orange Revolution” erupted in Ukraine in 2004, a coach full of young people keen to express their solidarity with their eastern neighbour and show their support for Victor Yushchenko’s presidential candidacy left Warsaw for Ukraine.

Blok VI. „A mury rosną...” /Block 6. “And the walls grow, grow, grow”

Każdy milczy o czymś innym /Everyone is Silent about Something Else


Reżyseria /Directed by: Marc Bauder, Dörte Franke
Produkcja /Production: Bauderfilm w koprodukcji /co-produced by ZDF, „Das kleine Fernsehspiel”, Niemcy /Germany 2006
72 min 

Traumy z przeszłości dzielą rodziny. Dzieci nie rozumieją rodziców, którzy przeszli w NRD przez prześladowania i więzienie. Jak można ciągle żyć przeszłością?

The traumas of the past continue to divide families. Children cannot understand their parents, who were spied on and imprisoned in the GDR. How can they keep living in the past?

O świcie i przed zmierzchem /At Dawn and Before Dusk

Reżyseria /Directed by: Kazimierz Karabasz
Produkcja /Production: Studio Filmowe „Kronika”, TVP 2, Polska /Poland 1999
56 min 

Podsumowanie dekady 1989–1999 przez przedstawicieli dwóch generacji: maturzystów i emerytów. Zmiany wartości, rozterki, zagubienie. Brak komunikacji między generacjami.

The years 1989-1999 summed up by school leavers and retirees. Changes in values, dilemmas and disorientation. An intergenerational lack of communication.

Blok VII – Twórca wobec systemu: Thomas Heise /Block 7. An Artist vs. the System: Thomas Heise 

Specjalność zakładu /Underground Bar 

Reżyseria /Directed by: Thomas Heise
Produkcja /Production: DEFA-Studio für Dokumentarfilme, Niemcy /Germany 1990
26 min 

Wielkie wydarzenia listopada 1989 r. w Berlinie z perspektywy baru szybkiej obsługi w przejściu podziemnym.

The groundbreaking events of November 1989 in Berlin as seen from a subway fast food bar.

Mój brat /We’ll Meet Again

Reżyseria /Directed by: Thomas Heise
Produkcja /Production: MA.JA.DE Filmproduktion w koprodukcji /co-produced by ZDF Niemcy /Germany 2005
57 min 

Dokumentalista odwiedza brata żyjącego we francuskich Pirenejach pod jednym dachem z przyjacielem z lat studenckich i jego żoną. Filmowiec chce porozmawiać z bratem o jego przyjacielu, który był tajnym współpracownikiem, donosił na obu braci i przyjmował za to pieniądze. 

The director visits his brother who lives in the French Pyrenees with an old university friend and his wife. The filmmaker wants to talk to his brother about his friend, a former secret collaborator, who informed on both of them for money.

Materiał /Material

Reżyseria /Directed by: Thomas Heise
Produkcja /Production: MA.JA.DE Filmproduktion w koprodukcji /co-produced by ZDF Niemcy /Germany 2009
164 min 

Materiał filmowy kręcony przez 20 lat, wizualny pamiętnik, fragmenty, które nie weszły do filmów, ale nie dawały spokoju autorowi. Zmontowane w poetycki sposób, w którym najważniejsza jest nie chronologia, ale sens i atmosfera. Historia nie ma bowiem linearnego przebiegu, jest stosem wydarzeń. 

Film material shot over a 20 year period, a visual diary, outtakes that just will not leave their creators alone. Put together in a poetic way, in which chronology takes a back seat to sense and atmosphere. History is not a linear sequence but a pile of events. 

ART DOC

Beautiful Misunderstanding /Beautiful Misuderstanding

Reżyseria /Directed by: Paweł Ferdek
Produkcja /Production: Mistrzowska Szkoła Reżyserii Filmowej Andrzeja Wajdy /Andrzej Wajda Master School of Film Directing, Polska /Poland 2009

27 min 

Zabawna historia trojga tancerzy: Danyi z Izraela, Renaty z Polski oraz Markusa z Niemiec, którzy przyjeżdżają do Jerozolimy, by poprzez uliczny taniec skomentować rzeczywistość i zabrać głos w najważniejszych, ich zdaniem, sprawach. Występują wszędzie tam, gdzie znajdą publiczność – na ulicach, w przydomowych ogródkach, w parkach. Czy jednak mieszkańcy wielokulturowego, barwnego miasta dostrzegą ich wysiłki? I czy ich potrzebują? O tym wszystkim przekonają się tancerze – pod warunkiem, że sami dogadają się w swoim gronie. 

Film powstał w ramach programu Triangle Dialogue realizowanego przez Mistrzowską Szkołę Reżyserii Filmowej Andrzeja Wajdy, IFS Międzynarodową Szkołę Filmową z Kolonii oraz Szkołę Filmową Sam Spiegiel z Jerozolimy. 

A funny story about three contact-improvisation dancers: Danya from Israel, Renata from Poland and Marcus from Germany who arrive to Jerusalem wanting to express their views on crucial matters through dancing. They perform anywhere – in the streets, in parks and gardens. Will the inhabitants of this multicultural and colourful city appreciate their efforts? Do they need them? The dancers will learn this – but only if they learn to communicate with one another.

The film was made as part of the “Triangle Dialogue” programme, produced by The Andrzej Wajda Master School of Film Directing, Poland, ifs Internationale Filmschule Koeln, Germany and The Sam Spiegel Film & TV School, Israel.

logo szkoły wajdy

Fobie i film /Filmphobia

Reżyseria /Directed by: Kiko Goifman
Produkcja /Production: Autentika Films, Brazylia /Brasil 2008
82 min 

Wybrane nagrody i festiwale /Selected festivals and awards:
2008 – Brazilia Festival of Brazilian Cinema – Candango Trophy w kategoriach: najlepszy aktor dla Jeana-Claude’a Bernardeta, najlepszy montaż i najlepszy film oraz Nagroda Krytyków dla najlepszego filmu /Candango Trophy for the Best Actor, Editing and Film and Critics Award for the Best Film; Havana Film Festival

Film rozpoczyna długie, surrealistyczne ujęcie: na pustej plaży leży skrępowany mężczyzna. Po chwili podbiega do niego karzeł i zaczyna się nad nim znęcać. Kolejne sceny budzą jeszcze większe zdumienie – do klatki z gołębiami zostaje wprowadzony człowiek obwieszony bułkami (jak łatwo się domyślić, ptaki zaczynają je dziobać). Inny mężczyzna zostaje obsypany setkami guzików. Choć poszczególne sytuacje trudno uznać za groźne, ich bohaterowie wpadają w panikę – krzyczą, przeklinają, zdarzają się nawet przypadki omdleń. A demoniczny Jean-Claude Bernardet stara się jak najdokładniej ich lęk zarejestrować.

Fobie i film łatwo potraktować jako absurdalny żart. Jean-Claude Bernardet to w rzeczywistości jeden z popularniejszych brazylijskich filmoznawców, a sam film to tzw. making of fikcyjnego dokumentu, którego jakoby był reżyserem i którego w efekcie nie ukończył. Jeśli jednak przyjrzeć się bliżej treści Fobie i film, okazuje się ona mocno niepokojąca. Eksperymenty, którym poddawane są osoby cierpiące na fobie, budzą dość perwersyjne skojarzenia. Trudno też ocenić, czy przybliżają widza do zrozumienia fenomenu, jakim jest fobia. Sam „reżyser” najwyraźniej też zdaje sobie z tego sprawę, bo w miarę rozwoju akcji zmusza swoich „pacjentów” do coraz bardziej kontrowersyjnych zachowań. Gdy w pewnym momencie jeden z nich zbyt słabo okazuje emocje, niezadowolony Jean-Claude narzeka: – Mogłeś udawać, zagrać jak aktor. – To nie fobią jesteś zainteresowany – odparowuje mężczyzna. – Ty jesteś zainteresowany sadyzmem. 

Jednak Fobie i film w dość dziwaczny, ale skuteczny sposób ukazuje pułapkę, w jakiej tkwią osoby dotknięte fobiami: cierpią, ale nie mogą swojego cierpienia zakomunikować bliźnim. Bo niby jak wytłumaczyć zdrowemu człowiekowi lęk przed klaunami czy motylami? Śmiać się nie ma z czego. Szacuje się, że na różne odmiany fobii cierpi ok. 5–10 proc. populacji. 

Filmphobia is a full-length fiction movie (Shot in HD and final format 35mm). It won the Script Development Award of Hubert Bals Fund and joined Cinemart Film Market in Rotterdam Film Festival in 2007.

Jean-Claude Bernardet (one of Brazil’s main film scholars) plays the movie director of a fake documentary that was never completed. Filmphobia works as a ‘making of’ of this fictitious documentary film. It’s a film about fear in the contemporary society. The main belief of the documentary director – Jean-Claude – is that the only image that is authentic, real and truthful is actually that of a human being challenged by his /her phobia. The crew of the fake documentary explores the limits of the psyche, exposing phobic people to emotionally violent situations. Arachnophobia, airplane phobia, thalassophobia, snake phobia, blood phobia, aichmophobia, pigeon phobia, penetration phobia, button phobia. The main plot of the film is the reason why the film was never finished: is the director of the documentary – 71 years old – starting to get blind? Is the director’s HIV positive situation getting worse? Did this situation disturb his mind when he dealt with blood phobia?

Incantatio /Incantatio

Reżyseria /Directed by: Tomek Wysokiński
Produkcja /Production: Ayahuasca Project, Polska /Poland 2009
15 min

Paweł Dudziński, rozwijając taniec butoh metodą rytuału intuitywnego, stał się godnym kontynuatorem i spadkobiercą artystycznej tradycji takich mistrzów jak Tatsumi Hijikata i Kazuo Ohno. Twórca w swoich poszukiwaniach artystycznych staje się bez wątpienia jednym z najwybitniejszych współczesnych performerów i innowatorów sztuki, jaką jest taniec butoh, który rozwija – przejmując z nurtu sztuki awangardowej najwartościowsze przesłania i środki wypowiedzi – o nieznane w nim wcześniej środki ekspresji. Incantatio jest spotkaniem z artystą, zapraszającym do udziału w swojej intymnej podróży duchowej – niezwykłym misterium, w którym odkrywa na nowo święty rytuał tańca ciemności zwanego ankoku butoh. Paweł Dudziński zrywa z dotychczasową tradycją tańca ciemności i podejmuje w filmie próbę przejścia na stronę światła.

The documentary fairy-tale tribute to Paweł Dudziński, successor of the tradition of such great butoh artists as Tatsumi Hijikata and Kazuo Ohno. Paweł Dudziński is no doubt one of the most outstanding and controversial Polish artists and one of the greatest world performers of our times. Incantatio is a portrait of an artist in action who takes us on his own extraordinary spiritual journey. The artist explores with us sacred ritual calling “Ankoku butoh” – the dance of darkness – which is performed in the heart of the forest. In his own search for a new formula of “Ankoku butoh”, the performer trying to find the light side of darkness ritual…

Inteligentna nagość /Eloquent Nude

Reżyseria /Directed by: Ian McCluskey

Produkcja /Production: Ian McCluskey, NW Documentary, USA 2007

58 min 

Wybrane festiwale /Selected festivals:
2009 – IDFA, International Film Festival Amsterdam 

2008 – Full Frame Documentary Film Festival, Nowy Jork /New York

2007 – Sebastopol Documentary Film Festival

Edward Weston był jednym z najwybitniejszych twórców amerykańskiej fotografii pierwszej połowy XX wieku. Początkowo zafascynowany piktorializmem, w latach 20. porzucił go na rzecz „czystej fotografii”, stając się jednym z pionierów nowego stylu. Twierdził, że aparat ma unikalną właściwość przekładania rzeczywistości na papier, chwytania konkretnego miejsca i czasu. W równym stopniu co ciała nagich modelek interesowały go nadmorskie skały, muszle i formy roślinne. Zarówno w naturze, jak i w ludzkim ciele odnajdywał fascynującą grę kątów, delikatną modernistyczną linię, frapującą fakturę. 

Jako artysta cały czas wzbogacał swój warsztat – podczas gdy mekką amerykańskiej bohemy w latach 20. był Paryż, on wybrał się do Meksyku, gdzie współpracując m.in. z Fridą Kahlo i Diego Riverą zyskał nową, bardziej sensualną perspektywę rejestrowania rzeczywistości. W latach 30. był u szczytu sławy – jego prace wyróżniające się ostrością obrazu, skupieniem na detalu wyprzedzały ówczesne trendy, lansujące miękką, zamgloną fotografię.

W filmie o życiu Westona opowiada jego wieloletnia partnerka – Charis Wilson. Gdy poznali się w 1934 roku, on był uznanym artystą, a ona – nastolatką czerpiącą pełnymi garściami z życia kalifornijskiej bohemy. Dziś 90-letnia staruszka opowiada ze swadą, humorem i odrobiną nostalgii o najpiękniejszych latach swego życia. Jej nagie portrety to osobny rozdział w dziele Westona. To historia ich 12-letniego związku zaklęta w celuloidowy papier. Fascynacja naturalną cielesnością, mieszaniną niewinności i wyuzdania współgra z wielkim tematem Westona – naturą. To, że historię artysty opowiada jego partnerka i współpracownica, ujawnia nowe treści. Jesteśmy świadkami tego, jak Charis – początkowo tylko modelka i obiekt artystycznej fascynacji – staje się muzą i współtwórcą. Widzimy jak artysta zmaga się z tym, że przedmiot jego sztuki staje się niezależnym podmiotem. Pada pytanie o to, czy po dwóch stronach obiektywu może panować równowaga sił.

W połowie lat 30. artysta dostaje stypendium Guggenheima (po raz pierwszy przyznane fotografowi), które pozwala Edwardowi i Charis przez dwa lata podróżować po mitycznym zachodzie Stanów Zjednoczonych. Sfotografowane przez Westona formy geologiczne przerastają w swoim niejednoznacznym pięknie wszelkie dzieła wyobraźni surrealistów. Jego techniczna doskonałość i umiejętność wydobycia ze świata natury jego niezgłębionej tajemnicy zapewniła mu miejsce w historii fotografii. 
Inteligentna nagość to intrygująca wariacja na klasyczny temat i kolejna próba odpowiedzi na odwieczne pytanie: czy Pigmalion może znaleźć szczęście z Galateą?

She was beautiful, smart and a seeker. He was an emerging genius in the world of photography. When they met, they fell instantly in love. Setting off across the West with a camera and a typewriter in the depths of the Great Depression, Charis Wilson and Edward Weston transformed photography, and

each other.

Now at age 90, Charis Wilson recounts her years with Weston with great humour, candour and a tinge of regret. Combining insight from leading academics, rare archival footage and convincingly authentic re-enactments, Eloquent Nude presents a remarkable true story of love and loss, travel and adventure, and an intimate look at the making of modern photography.

Jak we śnie /In a Dream

Reżyseria /Directed by: Jeremiah Zagar
Produkcja /Production: Herzliya Films, USA 2008
75 min

Wybrane nagrody i festiwale /Selected festivals and awards:
2008 – Full Frame Documentary Film Festival, Charles E. Guggenheim Emerging Artist Award – dla Jeremiaha Zagara /– For Jeremiah Zagar; Philadelphia Film Festival – Nagroda Jury w kategorii Najlepszy Pierwszy Film dla Jeremiaha Zagara /Jury Award for The Best Debut Film for Jeremiah Zagar; SXSW Film Festival – Nagroda Publiczności /Audience Award; Woodstock Film Festival – Nagroda Jury w kategorii Najlepszy Dokument /Jury Award for the Best Documentary, Nagroda za Najlepszy Montaż /Award for the best editing

Od blisko czterdziestu lat każdego dnia, od świtu do nocy, Isaiah Zagar wciela w czyn swoje marzenie – układa mozaikę. Przez ten czas zdążył pokryć nią cały swój dom, łącznie z podłogami i sufitami, ogromne podwórko oraz zewnętrzne ściany budynku. Teraz posuwa się wzdłuż ulicy. Gdyby żył dostatecznie długo, zapewne pokryłby mozaiką całą Filadelfię. Przyglądając się pracującemu w pocie czoła artyście, trudno się jednak oprzeć wrażeniu, że jego pasja ma niewiele wspólnego z beztroską, hobbystyczną działalnością. To raczej dziwny, obsesyjny sen, z którego nie sposób się obudzić. I za który trzeba płacić całkiem realną cenę. W czasie, gdy Isaiah tworzy kolejne metry kwadratowe swojego dzieła życia, jego rodzina przechodzi proces odwrotny – więzi łączące jej członków rozluźniają się, uzależniony od narkotyków starszy syn ląduje na odwyku...

Literatura i kino chętnie przedstawiają twórcze natchnienie jako siłę o jednoznacznie pozytywnym charakterze. Film Jeremiaha Zagara pokazuje, że w rzeczywistości może być zupełnie inaczej. Nie ma tu jednak miejsca na łatwe sądy i oskarżenia – każda ze stron ma swoje racje, a sprawę dodatkowo komplikuje fakt, że prace Isaiaha naprawdę robią imponujące wrażenie (co podkreślają kapitalne animowane sekwencje wplecione w materiał zdjęciowy). Może więc warto się dla nich poświęcić? Szczególne wyrazy uznania należą się reżyserowi za dystans, który udało mu się zachować wobec tak złożonego tematu. Zapewne nie było mu łatwo – Isaiah Zagar to jego własny ojciec...

Over the past four decades, artist Isaiah Zagar has covered more than 50,000 square feet of Philadelphia with stunning mosaic murals. In A Dream is a documentary feature film that chronicles his work and his tumultuous relationship with his wife, Julia. It follows the Zagars as their marriage implodes and a harrowing new chapter in their life unfolds.

An exploration of the fallout that ensues when the line between art and life is blurred beyond distinction.

Kucharze historii /Cooking History

Reżyseria /Directed by: Péter Kerekes
Produkcja /Production: Mischief Films (Austria), Negativ s.r.o., Peter Kerekes s.r.o., Słowacja /Slovakia 2009
88 min


Wybrane festiwale /Selected festivals:

2009 – Visions du Réel International Film Festival, Nyon

Zagotować, usmażyć, pokroić, posiekać, poćwiartować, wypatroszyć – zaskakujące jak język kuchni przypomina niekiedy określenia z pola walki. Właśnie kuchnię i wojnę w nieoczekiwany sposób łączy ten film. Możemy się przekonać, jak bardzo niedoceniana jest rola tych, którzy zajmują na scenie wojny miejsca daleko w tyle, choć mają poważne zadanie: napełnić ogromny brzuch armii. Bohaterami filmu Kucharze historii są wojskowi kucharze – dla nich nie ma raczej miejsca w podręcznikach historii. Okazuje się, że kuchnie polowe odgrywają w czasie wojen nie mniejszą rolę niż czołgi i karabiny, a zaspokajanie apetytów żołnierzy może mieć przemożny wpływ na losy świata. Bo jak mówi jedna z bohaterek filmu: – Dobrze najedzeni żołnierze wysadzają innych w powietrze o wiele lepiej niż zwykle.

Również największe konflikty międzynarodowe XX wieku – II wojna światowa, wojna w Algierii 1954–1962, rewolucja węgierska 1956 r., najazd na Czechosłowację w 1968 r., wojna na Bałkanach 1991–1995 – nie mogły obyć się bez udziału kucharzy, którzy czuwali na swoim posterunku przy garkuchniach.

Szefowie kuchni polowych w surrealistycznym stylu zaprezentują nam m.in. jak przyrządzić paprykarz dla 74 tys. serbskich żołnierzy, coq au vin dla 500 tys. francuskich żołnierzy w Algierii, marynowane grzybki dla sowieckich okupantów w Czechosłowacji oraz… zatruty chleb dla oficerów SS. Z każdą sceną przygotowywanie jedzenia staje się coraz bardziej wyraźną metaforą walki. A określenie „mięso armatnie” zaczyna wydawać się coraz mniej przypadkowe.

Oglądając film Kucharze historii, przypominamy sobie specyficzny humor Hrabala, a także atmosferę filmu M.A.S.H. – nie zapominamy wszakże o 60 mln żołnierzy, którzy polegli na różnych polach walki. Nastrój absurdu i groteski nie zwalnia nas od gorzkich refleksji i niebagatelnych pytań o przepis na… życie. Czy w życiu powinniśmy trzymać się przepisów? Czy czasem możemy zrobić od nich odstępstwo? Czy rozkazy są jak przepisy? Kto powinien mieć prawo pisać książki z przepisami? Czy gdyby wszyscy kucharze zastrajkowali, to nie byłoby wojen?

Péter Kerekes z lekkością traktuje o sprawach wagi ciężkiej. Kucharze historii to po prostu majstersztyk. Wyśmienita uczta.

A portrait of different military cooks from all over Europe who served in various armies and have witnessed the European wars of the 20th century. Their recollections tap into a subjective view of historical events and one that diverges in some respects from conventional history. They take us behind the scenes of dates, facts, declarations of war, battles, and peace agreements. 

Cooking History shows the little secrets of these people, opens up a dimension of history one won’t find in textbooks or archives. The directness of the anecdotes and destinies of the people in this film conveys a sense of life and death in the “war apparatus,” a sense of hope, longing, and survival strategies in the midst of destruction and despair.

Naziści i blondyni /Nazis and Blondes

Reżyseria /Directed by: Arbo Tammiksaar

Produkcja /Production: Kuukulgur Film (Estonia), Subjektiv Filma (Łotwa /Latvia), 2008

58 min 

W małej litewskiej miejscowości odbywa się intrygująca uroczystość. Budynek starego pałacu ozdobiły flagi ze swastykami, przed wejściem ustawiła się grupa jasnowłosych dziewcząt w czarno-
-białych strojach bun... Przybywających tu starszych panów wita się z honorami należnymi weteranom wojennym. Niektórym z nich zostaną przyznane Pierścienie Nibelungów, nagrody dla aktorów, którzy służyli swoim talentem wojennemu kinu radzieckiemu. Filmów o Wielkiej Wojnie Ojczyźnianej powstawały setki, ale tylko niektórym aktorom powierzano role nazistów. Wizerunek złego kreowano tu, korzystając z talentu artystów z podbitych republik bałtyckich: Estończyków, Łotyszy i Litwinów. Nazistów nigdy nie grali Rosjanie.


Groteskowy klimat imprezy to dla reżysera okazja do prześledzenia metod, którymi posługiwali się radzieccy filmowcy na froncie wojny ideologicznej. Najsławniejsi odtwórcy czarnych charakterów: Uldis Leldidzs, Algimantas Masiulis i Juozas Budraitis, opowiadają o swoim warsztacie twórczym i pracy nad rolami. Jednym z największych paradoksów ich zaangażowania okazuje się to, że wypracowali szczególną ekranową jakość. Kiedy nadbałtycki aktor pojawiał się w obsadzie filmu, wymagająca widownia oddychała z ulgą. Wiadomo było, że zostanie stworzona bardziej złożona postać – tłumaczy rosyjski krytyk filmowy Aleksander Szpagin. Aktorzy nie milczą też na temat śladów, jakie role nazistów pozostawiły w ich psychice, pozwalają wręcz reżyserowi na daleko posuniętą wiwisekcję, przesłuchanie przypominające te podczas procesu w Norymberdze. 


What was the role of Baltic film actors in creating the figure of the German enemy in Soviet cinema?

Most of the Nazi villains in Soviet war films were played by Baltic actors. As we follow the development of the figure of the enemy in Soviet films, and the role of Baltic actors in creating it, a startling stereotype of Baltic people as Nazi sympathizers emerges...

This is the story of the power of moving pictures creating powerful stereotypes.

Piotr Anderszewski. Podróżujący fortepian /Piotr Anderszewski. Travelling Piano

Reżyseria /Directed by: Bruno Monsaingeon
Produkcja /Production: Ideale Audience, Ozumi Films, kopordukcja /co-produced by: Telewizja Polska SA, Arte, Francja /Polska; France /Poland 2008
57 min 

Wybrane nagrody i festiwale /Selected festivals and awards:
2009 – 27. Międzynarodowy Festiwal Filmów Artystycznych /27th FIFA Festival in Montreal – nagroda Najlepszy Portret /Best Portrait Award; 22nd International Festival of Audiovisual Programmes (FIPA), Biarritz – Główna Nagroda FIPA D’OR w kategorii Performing Arts /FIPA d’OR Gold Award within the Music and Events category


Pełnometrażowy film z udziałem Piotra Anderszewskiego to muzyczne kino drogi, pamiętnik z trasy koncertowej artysty. Wybitny polski pianista podróżuje przez kilka krajów Europy Zachodniej oraz Węgry, skąd pochodzi jego rodzina, by w końcu, w grudniu 2007 roku, dotrzeć do Warszawy, gdzie czeka go seria koncertów. Dla artysty to podróż we własną przeszłość, do krainy dzieciństwa, dla widzów zaś – przygoda w towarzystwie niezwykłej osobowości, wrażliwego młodego mężczyzny, nieznoszącego kompromisów muzycznych, ceniącego za to, oprócz muzyki, przygody kulinarne.

Bruno Monsaingeon’s new documentary plays on the genre of road-movie taking us on a train trip across Poland and to Budapest in the company of the pianist Piotr Anderszewski. On the way, the film relates the most important of Anderszewski’s current professional milestones, such as a new recording or his latest recitals in Paris and Warsaw, whilst above all describing a singular interior voyage of great poetic dimension, in the run of which the train carrying his piano is both a place of work and the venue for an intimate moment of profound reflection on a musician’s relationship to his art…

Przedłużyć życie /Life Extended

Reżyseria i produkcja /Directed and produced by: Bigert & Bergström, Szwecja /Sweden 2009
58 min 

Przedłużyć życie to próba syntetycznego spojrzenia na odwieczną ludzką potrzebę kontroli życia i śmierci. W filmie szwedzkiego duetu Bigert & Bergstrom spotykamy gerontologa wierzącego, że rozwiązanie kwestii ludzkiej nieśmiertelności jest na wyciągnięcie ręki, architekta, który tworząc nowe kształty i przestrzenie, próbuje przeciwstawić się skandalowi przemijania, mnicha ruszającego w tysiącdniową podróż mającą przygotować go na nieśmiertelność. Naszymi przewodnikami są także żyjący chwilą ulicznicy i wiele innych mniej lub bardziej egzotycznych postaci, próbujących na różne sposoby zaczarować czas. Jak ujmuje to jedna z postaci – w dzisiejszych czasach starzenie się to coś, co możemy kontrolować. Rozwój biotechnologii sprawi, że przyszłe pokolenia cieszyć się będą znacznie dłuższym życiem. 

Film przypomina bieg sztafetowy, w którym zmuszeni jesteśmy przejąć pałeczkę – punkt widzenia narratora. Przedłużyć życie narodził się jako artystyczna instalacja i stał się osobliwym memento mori dla samej śmierci, preludium czasów, gdy ta ostatnia będzie już tylko wspomnieniem. Bigert & Bergstrom to dwaj szwedzcy artyści działający głównie w Sztokholmie. Współpracować zaczęli w połowie lat 80. Brali udział w licznych wystawach na całym świecie, m.in. Aperto na weneckim Biennale, Kwangju Biennale (Korea Południowa), Yokohama Triennale (Japonia). W ostatnich latach głównym obiektem ich zainteresowań stały się instalacje wideo i film. W Polsce znana jest chociażby ich Ostatnia wieczerza z 2005 roku, antropologiczna wariacja na temat rytuału posiłku w kulturze.

Life Extended continues Bigert & Bergström’s exploration of the human endeavour to control life and death. In this film, we meet the gerontologist who believes we will be immortal within a near future, the architect who constructs spaces to slow down the aging process, the monk who runs for 1,000 days in order to strengthen his spirit for its immortal journey, the street kid who lives in the moment, and many more. Today aging is subject to control, as one biochemist puts it. And the speed with which this biotechnological development is moving indicates that coming generations will live very long lives. Opposing the static image of the stairway of life, the film is constructed as a relay race where people move towards the viewer. Initiated as a work of art, the film envisions a contemporary memento mori for death itself, when death has become nothing but a memory.

Sztuka milczenia /The Art of Silence

Reżyseria /Directed by: Rafael Lewandowski

Produkcja /Production: TVP Kultura, Polska /Poland 2008

56 min 

Dla Jerzego Mierzejewskiego malarstwo jest sztuką milczenia. Za pomocą tego, co widzialne, pozwala nam ono dojść do tego, co niewidzialne.

Urodzony w 1917 roku artysta tworzył przez ponad 70 lat metafizyczne obrazy, trzymając się zawsze na uboczu wszelkich mód sztuki współczesnej. Był również wieloletnim wykładowcą oraz cenionym dziekanem Łódzkiej Szkoły Filmowej. Stał się prawdziwym autorytetem dla pokoleń powojennych operatorów i reżyserów polskich.

Jerzy Mierzejewski – człowiek ogromnej erudycji i wielkiego osobistego uroku – nie jest już w stanie pracować. Jego umysł i świadomość są natomiast bardzo żywe. Spotykając się z nim, odkrywamy bogatą historię oraz twórczość nietypowego malarza. Zgłębiamy tajemnicę bytu i czasu – między przeszłością a teraźniejszością, życiem a śmiercią.

For Jerzy Mierzejewski painting is “the art of silence”. Through the visible we can reach the invisible.

Born in 1917, the artist brought into being more then 70 years of metaphysical images, while always positioning himself on the sidelines of all modern art fashions. For many years he had been a lecturer and respected dean of the Film School in Lodz. He became a true authority for post-war generations of Polish cinematographers and directors.

Jerzy Mierzejewski – a great scholar and a man of an amazing personal charm – is no longer able to work but his mind and consciousness are still very much alive. The meeting with him lets us in on a rich life story and astonishing creativity of an unusual painter. We explore the mystery of existence and time – between past and present, life and death.

Tajne muzea /Secret Museums

Reżyseria /Directed by: Peter Woditsch

Produkcja /Production: Sophimages /ZDF /ORF /Canvas /RTBF /AVRO, Belgia /Belgium 2007

55 min 

Mimo że sztukę erotyczną tworzyli najsławniejsi artyści świata, tylko kilku specjalistów wie, gdzie te dzieła są ukrywane. Reżyser Peter Woditsch (urodzony w Stuttgarcie, po studiach filozoficznych w Paryżu oraz filmowych w INSAS w Brukseli) podejmuje próbę wyśledzenia takich zaginionych i zapomnianych skarbów, przechowywanych w bankowych sejfach, za grubymi ścianami i tajemnymi drzwiami Watykanu, w specjalnych magazynach w Luwrze, w salach uniwersytetów i Biblioteki Narodowej Wielkiej Brytanii, a także w prywatnych domach. Dlaczego w świecie wypełnionym erotyką z gazet, telewizji, filmów i internetu sztuka wciąż pozostaje tak groźna i tak potężna? Dlaczego musi być niszczona, ukrywana lub ignorowana?

While erotic art is created by the world's best-known artists, only a few experts know where it is hidden. Director Peter Woditsch attempts to track down these lost and forgotten treasures, which are concealed in bank safes, behind thick walls and secret doors of the Vatican, in special warehouses of the Louvre, in alcoves of universities and the British Library, in private homes. In a world in which erotic images abound in magazines, television, videos and on the Internet, why is this art so forbidding, so powerful? Why does it need to be destroyed, hidden or ignored?

Zapraszamy na pokaz specjalny filmu Tajne muzea podczas Nocy Muzeów 16.05.2009 o godz. 24:00. Wstęp wolny, liczba miejsc ograniczona.

We invite you to a Special Screening of Secret Museums on Museum Night Warsaw – Saturday, 16 May 2009 at midnight. Tickets: free; First-come, first-serve entry.

Uchwycić rzeczywistość /Capturing Reality

Reżyseria /Directed by: Pepita Ferrari

Produkcja /Production: NFB, Kanada /Canada 2008

98 min 

Wybrane festiwale /Selected festivals:
2008 – IDFA, International Film Festival Amsterdam

Prawdziwe życie jest ciekawsze od czegokolwiek, co jesteśmy w stanie wymyślić – twierdzi Kevin Macdonald, autor głośnego Czekając na Joe. To najbardziej wyzwolona forma ekspresji. Kino w pełni autorskie. Daje całe spektrum możliwości. Tak naprawdę to sposób patrzenia na rzeczywistość – tłumaczy Errol Morris, inny z reżyserów zaproszonych do udziału w filmie Pepity Ferrari. Dokumentaliści to z pewnością szczególna i wyjątkowa grupa twórców. Gatunek wymaga od nich pracy w stałym napięciu i ogromnego poświęcenia, choć mało który jest następnie odpowiednio wynagrodzony. Zdarza się, że tematy podejmowane przez dokumentalistów narażają ich na niebezpieczeństwo lub kończą się tragedią, filmowcy związują się też psychicznie z bohaterami, realizacje mogą ciągnąć się latami. Dokumenty ciągle jednak powstają i cieszą się coraz większą popularnością. Zanim zaczniesz, musisz wiedzieć, co naprawdę interesuje cię w historii – mówi ktoś inny. 

Do filmu Uchwycić rzeczywistość Pepita Ferrari zaprosiła grupę najbardziej cenionych filmowców. Są wśród nich: Werner Herzog, Hubert Sauper, Kevin Macdonald, Nick Broomfield, Scott Hicks, Peter Wintonick i wielu, wielu innych. Reżyserka prosi ich o odpowiedź na pytanie o to, dlaczego to robią, skąd biorą pomysły na film, czy film może uchwycić rzeczywistość i jakie kwestie etyczne pojawiają się, gdy filmuje się czyjeś prawdziwe życie? Reżyserzy opowiadają o pracy nad konkretnymi tytułami i dochodzą do miejsc, w którym każdy z nich może wyłożyć swe artystyczne credo. Dzięki temu film przypomina jedyną w swoim rodzaju lekcję mistrzowską.

Real life is so much more interesting than anything you can make up, says Kevin Macdonald, director of “One Day in September”, “Touching the Void” and “The Last King of Scotland”.

Directors have been turning their cameras on the world since the time of the Lumiére brothers and documentary filmmaking has sparked an impassioned creative debate ever since.

Some of today’s most influential documentary filmmakers reflect upon its unique power in Capturing Reality. Over 30 luminaries including Albert Maysles, Errol Morris, Alanis Obomsawin, Michel Brault, Nick Broomfield, Kim Longinotto and that great iconoclast Werner Herzog offer insight into their craft while reflecting on the nature of representation and the continually contested status of the truth.

Where do directors get their ideas for documentary films? Can film capture reality? What ethical issues arise when portraying real lives? How does editing or music condition our emotional response to film? More than 100 documentary clips enliven the discussion, offering a panoramic overview of contemporary documentary filmmaking, from “Grey Gardens” and “The Thin Blue Line” to “The Day I Will Never Forget” and “Darwin’s Nightmare”.

Usłysz nas wszystkich /Hear Us All

Reżyseria /Directed by: Maciej Drygas 

Produkcja /Production: Telewizja Polska SA, Polska /Poland 2009

15 min

Film inspirowany wykopaliskami polskich archeologów w Sudanie. Fragmenty inskrypcji odkrytych w kościele Archanioła Rafała w Banganarti stają się pretekstem do zrealizowania metaforycznej opowieści o przemijaniu.

The film was inspired by excavation works carried out in Sudan by Polish archaeologists. Fragments of inscriptions uncovered in the Archangel Raphael church in Banganarti become a pretext for the creation of a metaphoric tale about time.

Zasmakuj ubóstwa /Enjoy Poverty

Reżyseria /Directed by: Renzo Martens

Produkcja /Production: Martens Menselijke Activiteiten, Inti Films, Holandia /The Netherlands 2008 90 min 

Wybrane festiwale /Selected festivals:
2009 – Thessaloniki Documentary Festival, Hot Docs Canadian International Documentary Festival

2008 – IDFA, International Film Festival Amsterdam (film otwarcia /opening film) 

Sytuacja w Demokratycznej Republice Konga w przekazach prasowych bywa najczęściej określana jako piekło na ziemi. To słowa nie na wyrost – w toczącej się tam od 1996 roku wojnie domowej zginęło około 3 milionów ludzi. Kraj przez kilka lat był pogrążony w totalnej anarchii – walczyły ze sobą siły rządowe, lokalne partyzantki. Kongo było także regularnie atakowane przez sąsiadów, mających apetyt na jego bogactwa naturalne. Walczący nie cofali się przed niczym – masowe gwałty, kanibalizm, tortury i porwania były na porządku dziennym. Ostatnie parę lat to próba przywrócenia kruchego pokoju, który wciąż wisi na włosku. W Kongu stacjonują dziś siły ONZ, które rozdzielają zwaśnione strony. Do takiego kraju na dwa lata trafia z kamerą młody dziennikarz z Holandii Renzo Martens. Żyje wśród lokalnej społeczności i rejestruje życie po konflikcie, którego potworność przerasta nasze wyobrażenia. 

Młody idealista obserwuje, jak w praktyce wygląda idea niesienia przez świat pomocy takim regionom. Szybko odkrywa, że w interesie wielu organizacji, zarówno finansowych, jak i charytatywnych, jest… utrzymywanie tam biedy. Bank Światowy co prawda udziela Kongu pożyczki, ale pomoc uzależnia od zgody tamtejszego rządu na wydobywanie diamentów przez międzynarodowe korporacje. Zysk zostaje w kieszeniach przedsiębiorców z Europy. Organizacje humanitarne rozdają żywność, ale równocześnie utrzymują armię urzędników i mnożą koszty administracyjne – 70–90 proc. ich budżetów pochłania samo organizowanie „pomocy”. Podobnie jest z siłami ONZ – jaką rolę w środku afrykańskiej dżungli mogą spełniać niemówiący po angielsku Pakistańczycy? Biali farmerzy tworzą gigantyczne plantacje, gdzie robotnicy zarabiają pół dolara na trzy dni. Pracując ponad siły przez wiele lat, nie są w stanie zapewnić pożywienia swoim dzieciom, które umierają na ich oczach (czego świadkiem jest bezradny Martens). Najbardziej szokująca jest postawa Lekarzy bez Granic – w filmie pada sugestia, że oni również czerpią materialne korzyści z pracy w regionie, gdzie życie ludzkie nie ma żadnej ceny. Zarabiają na tym także fotoreporterzy – dzienniki z całego świata wciąż chętnie płacą za zdjęcia trupów bądź zgwałconych kobiet.

Młody Holender postanawia nie siedzieć z założonymi rękami. Zachęca młodych ludzi do fotografowania otaczającego ich świata, zwłaszcza jego mrocznych stron (wszak na tym można najlepiej zarobić…). Montuje w środku dżungli neon z napisem „Zasmakuj ubóstwa”. Stara się przyciągnąć uwagę mediów. Z biegiem czasu jego działania stają się coraz bardziej niejednoznaczne – powstają wątpliwości, czy on sam, coraz wyraźniej pozując na Klausa Kinskiego z Fitzcarraldo, pod pozorem niesienia pomocy nie chce zaspokoić swojego narcystycznego ego.

Enjoy Poverty investigates the emotional and economic value of Africa's most lucrative export product: filmed poverty. 

Deep in the interiors of the Congo, Dutch artist Renzo Martens single-handedly undertakes an epic journey and launches an emancipatory program that helps the poor become aware of what is their primary capital resource: Poverty.

Ziętek /Zietek

Reżyseria /Directed by: Bartosz Blaschke
Produkcja /Production: Timecode, Polska /Poland 2008

17 min 

Wybrane nagrody i festiwale /Selected festivals and awards:
2008 – Flickerfest International Short Film Festival, Australia – Najlepszy Film Dokumentalny /Best Documentary; Worldwide Short Film Festival, Canada; International Short Film Festival, Italy; Manlleu Short Film Festival, Spain; Blue Sea Film Festival, Finland; Saratov Sufferings, International Film Festival, Russia; dokumentART, European Filmfestival Neubrandenburg /Szczecin; Noordelijk Film Festival, The Netherlands

Bohater filmu Bogdan Ziętek – jak sam mówi – ma powołanie do pięknych kobiet, a piękne kobiety są jak rwący potok – zaszumią, rozkochają i odchodzą. Dlatego swoje pan Bogdan trzyma w domu. Wszystkie poza żoną są z drewna. Przez ponad 40 lat wyrzeźbił ich kilkaset. Film jest oniryczną i zarazem zabawną próbą opisania pasji rzeźbiarza amatora, w którego zamkniętym świecie zatarła się granica między jawą a snem.

It is a portrait of an elderly sculptor Bogdan Zietek. This self-educated artist has been creating real-size women sculptures for over 40 years. His whole house is filled with sexy pin-up girls made of lime-tree. They all have names and distinct features. Sometimes they come alive and talk to the artist. Everything is happening with the approval of the sculptor’s wife. The borders between real life and dreams, the truth and the imaginary world slowly vanish.

Życie pod lupą /Examined Life

Reżyseria /Directed by: Astra Taylor

Produkcja /Production: Sphinx Productions, NFB, Kanada /Canada 2008 

88 min 

Wybrane festiwale /Selected festivals:

2009 – Argentina International Film Festival, Buenos Aires; Turkey Independent Film Festival, Istanbul; Argentina International Film Festival, Mar del Plata

2008 – Toronto International Film Festival


Oto znakomita okazja dla tych, którzy jeszcze nie mieli okazji liznąć filozofii, a chcieliby spróbować, jak smakuje. Astra Taylor zabiera nas bowiem na spacer z ośmioma najgłośniejszymi i najbardziej wpływowymi myślicielami ostatnich lat: Cornelem Westem, Avitą Ronell, Peterem Singerem, Kwame Anthonym Appiahem, Marthą Nussbaum, Michaelem Hardtem, Judith Butler oraz – chyba największą gwiazdą w tym zestawieniu – Slavojem Žižkiem. To zabawne przywołanie idei szkoły perypatetyckiej (według tradycji, Arystoteles i jego uczniowie prowadzili dysputy, chodząc) przynosi jednak bardzo konkretny efekt – nadaje filmowi rytm. Bo choć szacowni rozmówcy poruszają raczej poważne tematy (demokracja, odpowiedzialność, śmierć), fakt, że równocześnie przemieszczają się w przestrzeni, sprawia, że ich wystąpienia nie nudzą ani przez chwilę. Zresztą w filmie Życie pod lupą nie mamy do czynienia ze ścisłymi, uniwersyteckimi wywodami. To raczej próba pokazania, czym jest myślenie filozoficzne. Co ciekawe, każdy z filozofów prowadzi swój miniwykład w otoczeniu będącym swoistym komentarzem do jego słów – np. Peter Singer mówi o konsumpcjonizmie na tle luksusowych butików przy Fifth Avenue, zaś Cornel West porównuje filozofię do jazzu, jadąc samochodem przez Manhattan. Najefektowniej wypada oczywiście pupilek mediów Žižek, który ubrany w odblaskową kamizelkę, swój wywód o ekologii wygłasza, spacerując po wysypisku śmieci (i komentując przy tym zawartość porzuconych lodówek). Reszta kolegów po fachu dzielnie dotrzymuje mu kroku – zarówno dosłownie, jak i w przenośni.

An intimate, engaging conversation with some of the greatest minds of our era, Examined Life conveys the wonderment and curiosity that drive philosophical thought. This feature length documentary also introduces the world's most formidable thinkers and some of the most compelling theoretical debates taking place today. Examined Life takes philosophy out of the darkened corners of academia and into the hustle and bustle of the everyday, a visual reminder that great ideas are born through profound engagement with the world around us. Examined Life interweaves fascinating “walks” with philosophers through places that hold special resonance for them and their ideas – crowded city streets, deserted alleyways, Central Park and even a garbage dump. Featuring the “rock star” philosophers of our time, including Cornel West, Peter Singer, Slavoj Zizek, Judith Butler, Avital Ronell, Michael Hardt, Anthony Appiah and Martha Nussbaum.

ANIMADOC

„Animowany dokument jest nową formą filmową o ogromnym potencjale, umożliwiającym ukazanie prawdy i halucynacji jednocześnie. Podczas gdy wielu animacjom zdarza się uciekać w świat fantazji, w górę jak balonik, dokumenty przylegają do ziemi „całą powierzchnią”, a ich zakorzenienie w rzeczywistości często utrudnia lot w metaforę i uniwersalizm. [...] Animacja może być szkłem powiększającym dla dokumentu, narzędziem pozwalającym na odczytanie niewidocznych gołym okiem sensów”.

Fragment tekstu: Adriany Prodeus Na wykopaliskach pamięci z miesięcznika KINO nr 5 /2009 – © Fundacja KINO 2009 www.kino.org.pl
“Animated documentaries are an all new film form with enormous potential permitting the depiction of both the truth and hallucinations in one work. While many animated Productions reveal a tendency to submerge in the world of the imaginary, documentaries are very realistic and their embedding in reality makes it hard for films to be metaphoric and universal...The art of animated film can serve as a magnifying glass for the documentary genre, or a tool enabling people to see the meanings which may be completely obscure to the naked eye”.

Excerpt from: Adriana Prodeus “Na wykopaliskach pamięci” published in KINO issue 5 /2009 – © Fundacja KINO 2009 www.kino.org.pl
1977 /1977

Reżyseria /Directed by: Peque Varela

Produkcja /Production: National Film and Television School, Wielka Brytania /UK 2007

8 min 

Wybrane festiwale /Selected festivals:
2008 – DOK Leipzig, International Leipzig Festival for Documentary and Animated Film 

W 1977 roku, dwa lata po śmierci generała Franco, w Hiszpanii przeprowadzono pierwsze od 41 lat demokratyczne wybory, a na ulicach stolicy zaczęła dochodzić do głosu Movida Madrileña, która wkrótce zrodzi takich artystów, jak Fabio McNamara i Pedro Almodovar. Dla autorki filmu to rok narodzin, w którym zaczęła się jej własna, osobista historia. Animowana impresja Peque Vareli opowiada o problemach dojrzewania, poszukiwaniu własnej tożsamości i pierwszych zmaganiach z dorosłością. 

A small town, a growing knot and a girl searching for her identity.

Budynek nr 173 /Building 173

Reżyseria /Directed by: Charlotte Mikkleborg 

Produkcja /Production: Charlotte Mikkelborg, Wielka Brytania /UK 2008

52 min 

Wybrane festiwale /Selected festivals:
2008 – Sunny Side of the Doc, La Rochelle, Francja /France; Oxdox Film Festival, Oxford and London, Anglia /England

Ludzie rodzą się, pobierają, rozwodzą, wprowadzają, wyprowadzają, przeprowadzają, umierają; czasy dobrobytu przychodzą i odchodzą; zmieniają się systemy polityczne; to, co uznawane jest za dobre, staje się potępiane i na odwrót. Tylko budynki pozostają milczącymi świadkami przemijającej historii. Ich odrapane ściany pamiętają lata dawnej świetności, skrywają tajemnice, smutki oraz radości minionych pokoleń.

Budynek nr 173 w centrum Szanghaju kryje w swych murach wiele niesłychanych historii, które rzucają nowe światło na burzliwe dzieje Chin – od lat 30. XX wieku po dziś dzień. Dom przeżył czasy prosperity początku ubiegłego wieku jako jeden z pierwszych luksusowych apartamentowców. W czasach inwazji japońskiej spod jego dachu obcokrajowcy byli zsyłani do więzień, a za komunizmu jego drzwi były otwarte dla najbiedniejszych. Przeżył czasy obfitości, biedy, prześladowań, był świadkiem przelewu krwi i tragicznych romansów. Niejednokrotnie zmieniał swoją funkcję, wygląd i renomę. W jego wnętrzu krzyżowały się losy zamożnej rodziny, potomków kolonizatorów zza oceanu, pewnego mafioso, gwiazdy operowej oraz operatora windy, który jako jedyny pamięta historie życia wszystkich lokatorów. Dzięki filmowi zajrzymy za zamknięte drzwi mieszkań i poznamy dzieje siedmiu rodzin na przestrzeni trzech pokoleń. Oryginalne animacje umożliwią powołanie do życia duchów przeszłości…

Śledząc dzieje budynku nr 173, z łatwością przypomnimy sobie słowa Heraklita: „Nie można dwa razy wejść do tej samej rzeki”. Jednocześnie nie po raz pierwszy zapewne najdzie nas refleksja, jak bieg historii potrafi zatoczyć koło. I – być może – dzisiejsze Chiny staną się dla nas nieco bardziej zrozumiałe.

Our story begins in 1930’s Shanghai – a cutthroat land of opportunity. The Cosmopolitan Apartments – later to become more blandly known as Building 173 – was one of the city’s first luxury apartment blocks. Within a year of opening, a murder had been committed in one of the apartments. It was just the beginning of the building’s tumultuous history. The Japanese invasion of Shanghai saw many of the building’s foreign residents imprisoned in prisoner of war camps. Just a few years later those foreign residents who had survived the Japanese were forced to flee the country as the communists seized control. Chinese families took up residence in the empty apartments. 

This film cleverly weaves together the personal stories of its key characters to throw a uniquely personal light on the major events that have shaped China over the past 75 years. The characters include a British-American author; a Chinese business tycoon; a gangster; a Western-educated diplomat; an opera star; a Red Guard and the building’s lift operator. The film uses a combination of contemporary footage and animation to bring their fascinating stories to life.

John i Michael /John and Michael

Reżyseria /Directed by: Shira Avni

Produkcja /Production: National Film Board of Canada /Shira Avni, Kanada /Canada 2004

11 min 

Wybrane nagrody i festiwale /Selected festivals and awards: 
2006 – Picture This Film Festival; Cinequest; Festival Pink Apple Film Festival; Inside Out Toronto Lesbian and Gay Film and Video Festival – JWR Award

2005 – Forth Worth’s Gay & Lesbian International Film Festival International Film and Video Festival; Rencontres Internationales du Cinéma d’Animation – Special Distinction Award; 

John i Michael to autentyczne postaci. John był bardzo, bardzo duży. A Michael bardzo, bardzo mały. Obaj mieli zespół Downa. Historia ich wieloletniego, głębokiego uczucia do tego stopnia poruszyła Shirę Avni, że postanowiła oddać im hołd na ekranie. Zrealizowany za pomocą dość nietypowej techniki – podświetlana glinka na pleksi – film to także w pełni uniwersalna opowieść o miłości silniejszej niż tradycyjne podziały społeczne, kalectwo, a nawet śmierć.

A gentle tale of love told in halting words. A film about healing after profound loss. John and Michael pays homage to two men with Down's syndrome who shared an intimate and profoundly loving relationship that deeply affected the filmmaker. Animated with clay backlit on glass, the film shimmers like stained glass in motion. Narrator Brian Davis, also intellectually challenged, brings the men alive with great sensitivity. The audience shares in the various emotions that infuse their everyday living.

John and Michael, by its artistry, rises above society's traditional ideas around disability, sexuality and death. When the heart is touched, differences melt. Love is what defines humanity.

Kłamstwa /Lies

Reżyseria /Directed by: Jonas Odell

Produkcja /Production: FilmTecknarna, Szwecja /Sweden 2008

13 min 

Wybrane nagrody i festiwale /Selected festivals and awards: 
2009 – Sundance Film Festival – Najlepszy Zagraniczny Film Krótkometrażowy /Best Foreign Short Film (Animation)

2008 – Guldbagge Awards – Najlepszy Film Krótkometrażowy – Animacja /Best Short Film (Animation)

Oto trzy prawdziwe historie o kłamstwach. W kolejnych odsłonach poznajemy złodzieja, który podając się za pracownika firmy, uzyskał wsparcie ochrony podczas włamania, chłopca przyznającego się do kradzieży, której nie popełnił, oraz kobiety, której życie zamieniło się w ciąg kłamstw. Podobnie jak w przypadku swojego obrazu Nie ma jak pierwszy raz, Jonas Odell każdej z historii nadaje oryginalną oprawę wizualną. Dzięki temu jego film zyskuje niejednoznaczną i w gruncie rzeczy dość niepokojącą wymowę. Wszyscy potępiamy kłamstwa – wydaje się mówić reżyser – ale nikt z nas nie jest od nich wolny. 

Three perfectly true stories about lying. In three episodes based on documentary interviews we meet the burglar who, when caught, claims to be a moonlighting accountant, the boy who finds himself lying and confessing to a crime he didn’t commit and the woman whose whole life has been a chain of lies.

Na tym samym wózku /In the Same Boat

Reżyseria i produkcja /Directed and produced by: Emilly Bissland, Australia 2007

7 min 

Wybrane festiwale /Selected festivals: 
2008 – Australian Human Rights Arts & Film Festival; DOK Lepizig, International Leipzig Festival for Documentary and Animated Film; Bayside Film Festival; Antimatter Underground Film Festival

Czy coś dobrego może wyniknąć ze spotkania młodego irackiego uchodźcy z weteranem wojny wietnamskiej o rasistowskich poglądach? Zainspirowana artykułem prasowym historia dwóch mężczyzn, których globalna polityka przeznaczyła do bycia wrogami, uderza swoją prostotą. I tak też została ukazana – przy użyciu prostych materiałów: rysunków, wycinanek i animowanych obiektów.

In a climate of global fear, two unlikely men prove that normal people can do what governments cannot: to overcome fear and racial prejudice with understanding and friendship. This remarkable film documents the story of an Australian Vietnam War Veteran with PTSD and a hatred of foreigners whose life is changed when he meets a young Iraqi refugee in an Australian hospital. The film pushes the boundaries of documentary, storytelling, and combines interview material with symbolic animated imagery.

A film to inspire hope and love in the hearts of all.

Nie ma jak pierwszy raz /Never Like the First Time

Reżyseria /Directed by: Jonas Odell

Produkcja /Production: FilmTecknarna, Szwecja /Sweden 2006

15 min 

Wybrane nagrody i festiwale /Selected festivals and awards: 
2007 – Guldbagge Awards

2006 – Berlinale, Berlin International Film Festival – Złoty Niedźwiedź dla najlepszego filmu krótkometrażowego /The Golden Bear, Berlinare Short; Cork International Film Festival European Film Awards 

Cztery osoby w różnym wieku wspominają swoją inicjację seksualną. W ich opowieściach trudno jednak odnaleźć wspólne elementy. Dla nastolatki z blokowiska „pierwszy raz” to upokarzający (by nie powiedzieć kryminalny) epizod w trakcie pijackiej imprezy, dla starszego pana – wręcz mistyczne przeżycie. Ceniony szwedzki reżyser Jonas Odell (autor m.in. teledysków dla zespołów Franz Ferdinand czy U2) każdej historii nadaje odmienny wizualnie charakter – od zabawnej kreskówki do przepysznej parady animowanych rysunków z epoki – co tylko podkreśla nieprzystawalność ukazanych w filmie doświadczeń.

A short film where four people each get to tell the story of their first time, an animated film based on documentary interviews. As we hear the people tell their stories in their own words, these are visualized in a range of different animation styles. These are stories that range from comedy to tragedy, stories from last year or from the 1920's, stories that are remembered with nostalgia, embarrassment or even horror. All these stories have one thing in common: it is never like the first time!

Niewolnicy /Slaves

Reżyseria /Directed by: Hanna Heilborn, David Aronowitsch
Produkcja /Production: Story AB, Szwecja, Norwegia /Sweden, Norway 2008

15 min 

Wybrane nagrody i festiwale /Selected festivals and awards: 
2009 – Berlinale, Berlin International Film Festival – Crystal Bear w kategorii Generation 14plus, Najlepszy Film Krótkometrażowy /Crystal Bear in Generation 14plus Category, The Best Short Film; One World – International Human Rights Documentary Films Festival; Thessaloniki Documentary Festival; Hong Kong Independent Short Film & Video Awards; Movies that Matter the Amnesty International Film Festival; It’s All True – International Documentary Film Festival, São Paulo; Nashville Film Festival; Visions du Réel International Film Festival, Nyon; San Francisco International Film Festival; Stuttgart Trickfilm International Animated Film Festival

Na terenie południowego Sudanu od 20 lat trwa wojna domowa. A wraz z nią kwitnie niewolnictwo. 9-letnia Abuk i 15-letni Machiek w prostych, lakonicznych zdaniach opowiadają o piekle, przez które przeszli: porwaniu, śmierci rodziców, głodzie, biciu, strachu. Wysmakowana oprawa filmu dodatkowo potęguje kontrast między ich słowami a turystyczną wizją Afryki jako miejsca pełnego kolorów i zapierających dech w piersiach widoków.

We were abducted my mother, father, sister and me. Then they killed my parents and separated me from my sister. I was five, Abouk tells us in a low voice. I stayed with one of the men who kidnapped us and took care of his goats. Slaves is about Abouk nine, and Machiek fifteen. Like thousands of other children they were taken by government sponsored militia in Sudan and used as slaves. They were later liberated by an organisation headed by James Aguer. Slaves is based on an interview made in 2003 and is the second film in a series of animated documentaries with and about children in difficult situations by David Aronowitsch and Hanna Heilborn, and with design by Mats Johansson /Acne Jr.

Ojciec /Father

Reżyseria /Directed by: Sebastian Danta

Produkcja /Production: Sebastian Danta & the Australian Film Commission, Australia 2008

8 min 

Wybrane nagrody i festiwale /Selected festivals and awards: 
2008 – Enhance TV ATOM Awards – Najlepszy Film Animowany /The Best Animation Film; Montreal World Film Festival; Brisbane International Animation Festival; DOK Lepizig, International Leipzig Festival for Documentary and Animated Film; Siena International Short Film Festival

Nigdy nie powiedziałem mojemu ojcu, że go kocham – tymi słowami Sebastian Danta rozpoczyna opowieść o swoim ojcu. Dziwnym emigrancie, który mówił w niezrozumiały dla innych sposób, ale przede wszystkim milczał. Najpierw uciekł z miotanej wiatrem historii Litwy, ale w swojej nowej ojczyźnie Australii wyruszył na kolejną emigrację – wewnętrzną. Ręcznie rysowany film Danty to wzruszająca i komiczna zarazem historia o pogodzeniu się z najbliższym człowiekiem, a także – a może przede wszystkim – z samym sobą.

A boy struggles to understand his strange, silent father – a Lithuanian immigrant who has become an emotional refugee in his own home.

Tamte dni /In Those Days

Reżyseria /Directed by: Nadine Buss, 

Produkcja /Production: Strapontin, Francja /France 2005

8 min 

Wybrane nagrody i festiwale /Selected festivals and awards: 
2008 – DOK Lepizig, International Leipzig Festival for Documentary and Animated Film

2007 – Toronto Nomads

2006 – Clermont-Ferrand International Short Film Festival – Najlepsza Animacja Francuska /Best French Animation Film; Brooklin Film Fest; Interfilm – Berlin International Short Film Festival; Animamundi Sao Paulo; Zagreb Animafest – International Animated Film Festival; Stuttgart Trickfilm International Animated Film Festival; Guanajuato – Expresión en Corto – International Film Festival Hiroshima International Animated Film Festival; International Film Festival of Braunschweig; Krok International Animated Film Festival

Autorka filmu opowiada historię swojego ojca – Niemca, który podczas zawieruchy wojennej trafił do Francji i tam się wychował. Całe dzieciństwo bał się, że jego prawdziwa tożsamość wyjdzie na jaw – mówił więc ze śmiesznym południowym akcentem, a w rubryce „miejsce urodzenia” wpisywał: Marsylia. Czy jednak tamte dni wypada uznać za stracone? Nadine Buss ożywia ojcowskie wspomnienia na podobieństwo teatrzyku dziecięcego, w którym jawa miesza się z wyobraźnią, strach ma wielkie oczy, a każdy mały chłopiec może stać się superbohaterem. 

Rare it must be that Germans came to take refuge in France after the Liberation. It is the case of my father. His nightmare: that someone discovers his nationality....

Walc z Baszirem /Waltz with Bashir

Reżyseria /Directed by: Ari Folman
Produkcja /Production: An Ari Folman Films, Francja /Niemcy /Izrael /France /Germany /Israel, 2007
87 min

Wybrane nagrody i festiwale /Selected Festivals and Awards:
2008 – Festival de Cannes, Oscary – Nominacja /Oscars – Best Foreign Film – Nomination; Złote Globy – najlepszy film zagraniczny /Golden Globes Awards – The Best Foreign film


Pewnej nocy w barze stary przyjaciel opowiada reżyserowi Ariemu powracający nocny koszmar, w którym goni go 26 złych psów. Mężczyźni dochodzą do wniosku, że ma to związek z ich misją w izraelskiej armii podczas wojny w Libanie na początku lat osiemdziesiątych. Zaskoczony Ari uświadamia sobie, że nic nie pamięta z tego okresu swojego życia. Zaintrygowany tą zagadką postanawia spotkać się ze swoimi dawnymi kolegami i towarzyszami rozsianymi po całym świecie i wypytać ich o to. Musi poznać prawdę o tym czasie i o sobie samym. Gdy Ari stopniowo zgłębia tajemnicę, jego pamięć zaczyna podsuwać mu coraz bardziej niezwykłe obrazy…
Wojna jest surrealistyczna, a pamięć tak zdradliwa, że wolałem udać się w tę podróż do przeszłości z ekipą animatorów – mówi Folman. 

Poruszająca i przerażająca animacja dla dorosłych, dotycząca koszmaru wojny i zagadek naszej pamięci.

 

 One night at a bar, an old friend tells director Ari Folman about a recurring nightmare in which he is chased by 26 vicious dogs. Every night, the same number of beasts. The two men conclude that there’s a connection to their Israeli Army mission in the first Lebanon War of the early eighties. Ari is surprised that he can’t remember a thing anymore about that period of his life. Intrigued by this riddle, he decides to meet and interview old friends and comrades around the world. He needs to discover the truth about that time and about himself. As Ari delves deeper and deeper into the mystery, his memory begins to creep up in surreal images …

W kółko to samo /It’s Always the Same Story

Reżyseria /Directed by: Joris Clerte i Anne Morin

Produkcja /Production: Senso Films, Francja /France 2007

5 min 

Wybrane festiwale /Selected festivals:
2009 – Clermont-Ferrand International Short Film Festival 

2008 – Anima-Mundi International Animation Festival, Brazil; International Short Film Festival Sao Paulo; International Animation Festival Ottawa; DOK Lepizig, International Leipzig Festival for Documentary and Animated Film

W kółko to samo to pilot serii animowanych dokumentów, w których Joris Clerte i Anne Morin zamierzają pokazywać wiecznie aktualne problemy w nowym ujęciu. Na początek zabierają się do tematu starego jak świat – jak rozmawiać z dorastającym dzieckiem o seksie. Znajomy reżyserskiej pary Jean-Luc wspomina swoją pogadankę z ojcem, którą odbył jako 16-latek. Z werwą i humorem opowiada o nieodłącznych okolicznościach towarzyszących takiej sytuacji: zażenowaniu i kłopotliwym milczeniu, które prędzej czy później po prostu musi zapaść. 

Jean-Luc tells us how going to see a special film with his father made them both change one towards the other.

Zaczarowana lodówka /The Fridge

Reżyseria /Directed by: Lucie Štamfestová
Produkcja /Production: Punk Film, Czechy /Czech Republic 2007
7 min 

Wybrane nagrody i festiwale /Selected festivals and awards: 
2007 – NUFF Global Film Festival, Norwegia /Norway – Nagroda dla Najlepszego Filmu /The Best Film Award; Cinemambiente Film Festival, Włochy /Italy – Nagroda dla Najlepszego Animowanego Filmu Krótkometrażowego /The Best Animation Short Film Award; Jahorina Film Festival, Bośnia i Hercegowina /Bosnia and Herzegovina – Nagroda dla Najlepszego Filmu Ekologicznego /The Best Ecology Film Award; Curtocircuito Film Festival Hiszpania /Spain; Siena Short Film Festival, Włochy /Italy

Czy wyobrażaliście sobie kiedyś, co mogłoby się dziać w środku waszej pełnej jedzenia lodówki, gdybyście zostawili ją na dłuższy czas otwartą? To, co przyszło do głowy twórcom tego niesamowitego filmu, przejdzie wasze najśmielsze oczekiwania. Na początku wydaje się, że zmiana temperatury działa pozytywnie, potem jednak okazuje się, że może prowadzić do katastrofy. Surrealistyczna animacja młodej czeskiej artystki Lucie Štamfestovej stanowi niezwykle wymowną metaforę tragicznych skutków globalnego ocieplenia.

Have you ever imagined what could be happen to a fridge full of food if you left its door open for an extended period of time? You are in for a serious surprise as the film will surpass your expectations by far. Initially, it seems that a change of temperature has a positive impact on the food but later it turns out a disaster is inevitable. The surreal animated film by a young Czech artist Lucie Štamfestová is a sophisticated and meaningful metaphor of the tragic effects of global warming.

Zrób to sam /Do-It-Yourself

Reżyseria /Directed by: Eric Ledune

Produkcja /Production: Got! Oh My Got Films /Cellofan’ /WIP /Le Fresnoy, Belgia /Belgium 2007

13 min 

Wybrane nagrody i festiwale /Selected festivals and awards: 
2008 – Clermont-Ferrand International Short Film Festival– Press Award Télérama /nagroda prasowa Télérama; Human Rights Film Festival San Sebastian; Montreal’s Human Rights Film Festival; Zagreb Animafest – International Animated Film Festival; Międzynarodowy Festiwal Filmowy Era Nowe Horyzonty /New Horizons International Film Festival, Wrocław

2007 – Festival International d’Annecy ​– Be TV Award; Moscow International Film Festival; Animadrid; Interfilm – Berlin International Short Film Festival

Plumkająca muzyczka i kolorowe ujęcia z miejsca wprowadzają widza w nastrój radosnych przygotowań do wyprawy na ryby. Przez ekran prześlizgują się ich całe ławice. Oglądamy także sprzęt do wędkowania oraz narzędzia kuchenne. Niepokój budzą tylko płynące zza kadru instrukcje dotyczące „skutecznego oprawiania obiektów”. Czy na pewno chodzi tu o ryby? Skojarzenia z dramatycznymi raportami płynącymi z więzień na całym świecie nasuwają się same... 

If you don’t violate someone’s human rights at least part of the time, you probably aren’t doing your job very well.

---------------------------------------------------------------------------------------------------------------------------

Ryan Larkin

Na przełomie lat 60. i 70. ubiegłego wieku prace młodego kanadyjskiego animatora Ryana Larkina stały się międzynarodową sensacją. Bez użycia rotoskopii (czyli obrysowywania klatka po klatce obiektów nagranych na taśmę filmową) i innych technik trikowych, udało mu się w niespotykany dotąd sposób oddać płynność ruchu. Do tego doszło jego fenomenalne wyczucie kompozycji i koloru – właściwie każdy kadr z jego filmów był małym dziełem sztuki. Tak unikatowy talent nie mógł przejść niezauważony. W 1970 roku zaledwie 26-letni Larkin otrzymał nominację do Oscara za Przechadzkę (Walking), a prasa zaczęła nazywać go Frankiem Zappą animacji. Późniejsza o dwa lata Muzyka uliczna (Street Musique) ugruntowała jego pozycję jako jednego z najwybitniejszych animatorów tamtego czasu. 

Larkin zupełnie jednak nie poradził sobie z szybkim sukcesem. Szybko uzależnił się od kokainy i alkoholu, wyprzedał cały swój dorobek (z prawami autorskimi włącznie) i ostatecznie jako żebrak wylądował na ulicy (przez lata można go było spotkać na St. Laurent Boulevard w Montrealu). Najgorsze jednak było to, że stracił wolę i zdolność tworzenia. Sytuację zmienił dopiero poświęcony jego osobie znakomity animowany dokument Chrisa Landretha Ryan. Sukces filmu (Oscar i 20 innych prestiżowych nagród) sprawił, że o Larkinie znowu stało się głośno, a on sam zaczął poważnie myśleć o powrocie do zawodu. W 2006 roku zrobił trzy animowane reklamówki dla kanadyjskiej MTV, zaangażował się też w pracę nad pierwszym po ponad 30 latach przerwy filmem Trochę drobnych (Spare change). Nie ukończył go jednak. 14 lutego 2007 roku zmarł na raka.

Ryan Larkin

At the turn of 1960’s and 1970’s, works of a young Canadian cartoonist, Ryan Larkin caused an international sensation. Without the use of rotoscopy (that is outlining forms recorded on a film tape, frame by frame) and other trick techniques, he managed to achieve the naturalness of movement in an unprecedented way. What is more, he had an exceptional sense of composition and colour – in fact, each frame of his films was a small work of art. Such a unique talent couldn’t have gone unnoticed. In 1970, Larkin, only 26 years old, became an Oscar nominee for his Walking, and the press started to nickname him the Frank Zappa of animation. Street Musique created two year later established Larkin’s position as one of the greatest cartoonists of that time. 

However, Larkin failed to deal with this sudden success. He quickly became a cocaine and alcohol addict, he sold out all his property (including the copyrights) and finally ended up as a beggar on the street (for many years one could met him at St. Laurent Boulevard in Montreal). Nevertheless, the worst thing was that he lost his ability and will to create new things. The situation changed when Chris Landreth made his outstanding animated documentary entitled Ryan, which was devoted to Larkin. The success of the film (Oscar and 20 other prestigious awards) made Larkin famous again and encouraged him to start thinking about returning to his profession. In 2006, he made three animated commercials for Canadian MTV and got involved in the work on his first movie after a 30-year break – Spare change. Unfortunately, the film was never completed. On 14 February 2007, Larkin died of cancer.

---------------------------------------------------------------------------------------------------------------------------

Fletnia Pana /Syrinx

Reżyseria /Directed by: Ryan Larkin

Produkcja /Production: National Board of Canada, Kanada /Canada 1965

3 min 

Wybrane nagrody i festiwale /Selected festivals and awards: 
1968 – International Festival of Short Films, Philadelphia – Award for Exceptional Merit

1966 – Golden Gate Awards Competition & International Film Festival, San Francisco – Certificate of Motion Picture Excellence; International Film Festival, Addis Ababa – First Prize, Best Short Film; Nagroda główna za najlepszy film krótkometrażowy

Genie Awards, Montréal – Arts and Experimental Award

Pierwszy samodzielny film Ryana Larkina, wówczas początkującego rysownika z pracowni legendarnego twórcy animacji Normana McLarena. Antyczny mit o nimfie uciekającej przed bożkiem Panem Larkin zilustrował za pomocą szkiców węglem i ozdobił słynnym motywem muzycznym Claude’a Debussy’ego.

She was the nymph who found refuge in the river reeds when the goat-god Pan pursued her. Syrinx is the first film of Ryan Larkin, a young artist from Norman McLaren's student group. To illustrate the ancient Greek legend of how Pan made his pipes, he employs various charcoal sketches. Accompanying music is Claude Debussy's Syrinx for solo flute.

Krajobraz miasta /Cityscape

Reżyseria /Directed by: Ryan Larkin 

Produkcja /Production: National Board of Canada, Kanada /Canada 1966

2 min 

Wybrane nagrody i festiwale /Selected festivals and awards: 
1967 – Golden Gate Awards Competition & International Film Festival, San Francisco –

Honourable Mention – Category: Film-as-art /Wyróżnienie w kategorii „Film jako sztuka”

Drugi w dorobku Larkina film jest w pewnym sensie pracą autobiograficzną, opisującą wrażenia młodego człowieka świeżo przybyłego do metropolii. W jego ujęciu miasto to groźny, przypominający dżunglę moloch. Podobnie jak w przypadku Fletni Pana, praca została wykonana za pomocą animowanych czarno-białych szkiców.

An animation experiment in creating continuous metamorphoses on the screen that employs charcoal drawings on a white board. There is an impression of a succession of creatures moving across the screen, then disappearing into a hole. Eventually the hole changes to a bridge on which stands the youth who began the parade.

Przechadzka /Walking

Reżyseria /Directed by: Ryan Larkin 

Produkcja /Production: National Board of Canada, Kanada /Canada 1968

5 min 

Wybrane nagrody i festiwale /Selected festivals and awards: 
1970 – Oscar, nominacja w kategorii najlepszy animowany film krótkometrażowy/ Annual Academy Award – Short Film Awards – Animation 

1969 – C.I.D.A.L.C. Award, Festiwal Filmowy w Krakowie /Krakow Film Festival

Najsłynniejszy film Larkina, a zarazem dzieło, które bez wahania można określić mianem genialnego. Przy użyciu rozmaitych technik – rysunków, szkiców, akwareli – artysta w mistrzowski sposób przedstawił efekty swoich studiów nad człowiekiem w ruchu. Przechadzka z miejsca zyskała międzynarodowy rozgłos, czego ukoronowaniem była nominacja do Oscara w kategorii najlepszy animowany film krótkometrażowy.

Początek formularza

An artist's observation of the way people walk. Ryan Larkin employs a variety of techniques – line drawing, colour wash, etc. – to catch and reproduce the motion of people afoot. The springing gait of youth, the mincing step of the high-heeled female, the doddering amble of the elderly – all are registered with humour and individuality, to the accompaniment of special sound. A film without words.

Muzyka uliczna /Street Music

Reżyseria /Directed by: Ryan Larkin 

Produkcja /Production: National Board of Canada, Kanada /Canada 1972

9 min 

Wybrane nagrody i festiwale /Selected festivals and awards: 
1974 – International Short Film Festival, Buenos Aires – Honorable Mention /Honorowe wyróżnienie 1973 – Melbourne International Film Festival – Główna Nagroda /Grand Prix; International Film and Video Festival, Columbus – Chris Bronze Plaque; International Film Festival, Melbourne – Grand Prix; International Short Film Festival Oberhausen – First Prize of the International Animation Film Jury

1972 – International Week of Animation Cinema, Barcelona – Molinillo de Oro, First Prize, Category: special techniques /Nagroda główna w kategorii „Techniki specjalne 

Uliczny występ grupy muzycznej staje się punktem wyjścia do kaskady wizualnych impresji na temat wykonywanych utworów. Zapierająca dech w piersiach Muzyka uliczna okazała się ostatnim ukończonym filmem w dorobku Ryana Larkina.

Visual improvisation on music performed by a popular group presented as sidewalk entertainers. The illustration is by a young film artist and animator who sees life with an amused and imaginative eye. His take-off point is the music, but his own beat is more boisterous than the musicians. He ranges from the most convoluted of abstractions to caricature of familiar rituals, including the bath. A film without words.

Trochę drobnych /Spare Change

Reżyseria /Directed by: Ryan Larkin 

Produkcja /Production: MusiVision, Kanada /Canada 2008

7 min

Wybrane festiwale /Selected festivals:
2009 – Melbourne International Animation Festival

Ukończony już po śmierci Ryana Larkina film, będący kompilacją prac, które wykonał w ostatnich latach życia. Dzięki determinacji wielbicieli jego talentu (oraz sporym wsparciu prywatnych darczyńców), udało się wprawić je w ruch po raz ostatni...

In 2002, singer-songwriter Laurie Gordon approached animator Ryan Larkin to do some drawings for her band's video. The two became friends and, later, Larkin began to develop a series of ideas for a film, based on, in his own words, comical experiences I've had during my many years as a 'panhandler' in Montreal. The film, Spare Change, was completed by Gordon and a team of dedicated young animators following Larkin's death in 2007.

Spare Change is a surreal journey through Larkin's own powerful and ultimately liberating imagination. A street beggar, Astral Pan (voiced by Larkin), takes us from the sidewalks of a wintry Montreal day to the gates of heaven and hell and back. The film features original works by Larkin, including character drawings, flip book animations from earlier in his career and several of Larkin's own paintings.

Ryan /Ryan

Reżyseria /Directed by: Chris Landreth

Produkcja /Production: Copper Heart Entertainment, Kanada /Canada 2004

14 min 

Wybrane nagrody i festiwale /Selected festivals and awards: 
2005 – Annual Academy Awards /OSCARS – Best Short Film – Animation; Sundance Film Festival – Short Filmmaking Award; Tampere International Short Film Festival – Najlepsza Animacja /Best Film, Animation, 

2004 – Atlantic Film Festival – Specjalne Wyróżnienie w kategorii Najlepszy Animowany Film krótkometrażowy /Short Award – Special Mention; Najlepszy Kanadyjski Film Krótkometrażowy /Best Canadian Short; Toronto Worldwide Short Film Festival

W wielkiej sali jadalnej reżyser filmu Chris Landreth prowadzi długi, chwilami w dość gwałtowny sposób, wywiad z Ryanem Larkinem – genialnym animatorem, który od ponad 30 lat nie stworzył żadnego dzieła. Obsypany nagrodami (z Oscarem włącznie) Ryan to popis imponującej kreatywności reżysera. Technikę poklatkową swobodnie łączy z animacją komputerową, ożywia archiwalne zdjęcia, a całość okrasza mnóstwem smaczków (m.in. nawiązaniami do twórczości Rene Magritte’a) czy żartów (aureola zrobiona z psującej się świetlówki). Przede wszystkim jednak rysuje przejmujący portret artysty, który nie odnalazł się w rządzonym przez komercję świecie i de facto zmarnował swój unikatowy talent.

A gentleman panhandler. One of the pioneers of Canadian animation. Oscar nominee. Poor beggar. An artist unable to create. God observing the world. Fallen angel. Arrogant. Shy. Broken. Not destroyed.

In Ryan we hear the voice of Ryan Larkin and people who have known him, but these voices speak through strange, twisted, broken and disembodied 3D generated characters... people whose appearances are bizarre, humorous or disturbing. Although incredibly realistic and detailed, Ryan was created and animated without the use of live action footage, rotoscoping or motion capture...but instead from an original, personal, hand animated three-dimensional world which Chris calls 'psychological realism'. A world encapsulated in the words of Anais Nin: We don't see things as they are. We see things as we are.

Alter Ego /Alter Egos

Reżyseria /Directed by: Laurence Green

Produkcja /Production: Copper Heart Entertainment /National Film Board of Canada, Kanada /Canada 2004

53 min 

Wybrane nagrody i festiwale /Selected festivals and awards: 
2005 – Best Performing Arts Program or Series or Arts Documentary Program or Series, Gemini Awards, Kanada /Canada

Po tym jak Chris Landreth przystąpił do pracy nad Ryanem, animowanym dokumentem o Ryanie Larkinie, sam stał się tematem innego dokumentu. Kamerę na niego skierował Laurence Green. Z jednej strony Alter Ego to alter ego Ryana – jego nieanimowany odpowiednik. Czy może – kontynuacja wątków, które w filmie Landretha zostały ledwie zarysowane. Z wielu godzin nagranych rozmów z Larkinem i jego znajomymi, w Ryanie ostatecznie znalazło się, bądź co bądź, tylko kilka minut. Reszta (np. kapitalny wywiad z dawną miłością Larkina Felicity Fanjoy) zapewne by przepadła, gdyby nie film Greena. Z drugiej jednak strony trudno się oprzeć wrażeniu, że Alter Ego to po prostu sami Ryan Larkin i Chris Landreth. Pozornie dzieli ich wszystko. Larkin to zniszczony przez narkotyki zapomniany geniusz, Landreth – jasno świecąca gwiazda współczesnej animacji. Gdy jednak przyjrzeć się bliżej, okazuje się, że podobieństw między nimi jest więcej niż to widać na pierwszy rzut oka. Obaj nadwrażliwi i skrajnie introwertyczni, obaj nieprawdopodobnie uzdolnieni, obaj docenieni już właściwie na początku kariery... I jeszcze jedno, bodaj najbardziej niepokojące porównanie – po stworzeniu swoich najlepszych prac Larkin zamilkł na ponad 30 lat. Po stworzeniu swojego najsłynniejszego dzieła zamilkł i Landreth. W ciągu pięciu lat, które zdążyły upłynąć od premiery Ryana, nie zaprezentował żadnego nowego filmu. I nic nie wskazuje na to, że w najbliższym czasie to nastąpi.

Ryan Larkin and Chris Landreth are Alter Egos. Ryan is living every artist's worst nightmare: losing his ability to create and to provide for himself. He panhandles on the street to make ends meet. But more than thirty years ago, he was among the world's most celebrated animators and an Oscar nominee. Chris, a rising star in animation, is on the opposite trajectory in his career and beginning to experience the kind of adulation Ryan saw decades earlier. In this poignant study of artists, addiction and creativity, director Laurence Green explores these renowned filmmakers and the reasons for their divergent paths.

What happened to Ryan Larkin? In his award-winning animated documentary “Ryan”, Chris tells part of the story. Seamlessly incorporating this film in its entirety, and with excerpts of both men's other Oscar-nominated works, Alter Egos delves deeper into the curious tale of Ryan's descent and explores the complex and utterly fascinating relationship that developed between the two men.

Historie intymne /Intimate Stories

Boris Ryży historia poety /Boris Ryzhy 

Reżyseria /Directed by: Aliona van der Horst
Produkcja /Production: Zeppers Film & TV, Holandia /The Netherlands 2008
60 min

Wybrane nagrody i festiwale /Selected festivals and fwards: 
2008 – IDFA, International Documentary Film Festival Amsterdam – Silver Wolf Award


Wszystkie moje wiersze są o miłości lub o śmierci. Nie ma innych tematów – napisał w 2000 roku znany rosyjski kontestator i poeta Boris Ryży. Rok później, w wieku 26 lat, powiesił się w swoim mieszkaniu. Siedem lat po tym zdarzeniu siostra poety postanawia poznać prawdziwe motywy samobójstwa brata. Wraz z reżyserką filmu za pośrednictwem kamery próbuje przywrócić pamięć o krótkim, lecz burzliwym życiu człowieka, którego poezja idealnie odzwierciedla życie oraz emocje przejściowego pokolenia okresu pierestrojki. 

Zostaliśmy wyrzuceni z komunizmu, ale nie udało nam się wprowadzić do kapitalizmu – pisał Ryży, wyrażając niezadowolenie z powodu braku zmian w swoim kraju. Czasy pierestrojki, powszechnie kojarzone z demokracją i ładem, tak naprawdę były bardzo dalekie od ideału. Młodzi ludzie z małych robotniczych miast zostali zawieszeni w próżni, żyjąc bez żadnej nadziei. Powszechnie szerzył się rozbój, kradzież i gangsterstwo. Najtragiczniejszym bohaterem filmu okazuje się być jednak sam Boris Ryży, który podjął ostateczną, katastrofalną decyzję, dotyczącą swego życia. 

Film pokazuje postać Ryżego w różnych ujęciach i z różnych punktów widzenia. Znajomi i rodzina wspominają poetę raz jako delikatnego i wrażliwego mężczyznę, innym razem jako pozbawionego taktu gbura, chuligana i awanturnika. W archiwalnych nagraniach Ryży jawi się jako kontestujący, zbuntowany i melancholijny artysta, który w czarnym uniformie i z nostalgicznym uśmiechem na twarzy swobodnie spaceruje po zaśnieżonych ulicach Jekaterynburga. W ten sposób powraca on na chwilę do świata żywych… 

All my poems are about love and death. There are no other themes wrote the famous young Russian poet Boris Ryzhy in 2000 and a year after, at the age of 26, he hung himself in his flat. Seven years later his sister decided to know the real reason behind her brother’s suicide. Together with the director of the film she tries to recreate the short but dizzy life of a man, whose poems reflect the emotions of the perestroika generation to whom Ryzhy gave a voice. We were thrown out of communism, but never reached capitalism wrote Ryzhy and hence expressed his frustration about the absence of changes in the social life of his country. The perestroika years of the Yeltsin era, which the West associated with democracy and freedom, were far from perfect. Young people from the dismal industrial towns live without any hope while crime flourishes and gangsters slaughter each other on a daily basis. But the most tragic protagonist of the film is Boris Ryzhy who took his own life. 

The film presents Ryzhy from many different angles. His family and neighbours remember him both as a warm-hearted sensitive man and as a blunt hooligan. And in old archive video footage we also see Ryzhy walking along snow-covered streets in a black suit with a melancholy smile on his face. For a brief moment he is brought back to life.

Dekalog III. Pamiętaj, abyś dzień święty święcił /Decalogue III. Observe the Sabbath and Keep It Holy

Reżyseria /Directed by: Maciej Cuske
Produkcja /Production: TVP SA, Polska /Poland 2008
28 min

Wybrane nagrody i festiwale /Selected festivals and awards: 
2008 – Krakowski Festiwal Filmowy /Krakow Film Festival – Konkurs Krajowy – nagroda Srebrny Lajkonik, Nagroda Jury Studentów Miasta Krakowa, /The Silver Lajkonik Award, Students’ Jury Award; Festiwal Filmów Komediowych „Barejada” /Comedy Film Festival – Nagroda Publiczności /Audience Award

Mały Staś wkrótce przystąpi do Pierwszej Komunii Świętej. Rodzice i dziadkowie próbują go do tego przygotować. Uwidaczniają się różnice między pokoleniami. Czas święta się zbliża się coraz bardziej. 

Reżyser skierował kamerę na swoją własną rodzinę i spróbował pokazać zwyczajne życie oraz to, że mimo bałaganu, chaosu i nieporozumień ma ono sens.

Little Staś will soon receive his First Holy Communion. His parents and grandparents are trying to prepare him for this day. As the celebration time is getting nearer, the generation gap becomes more and more evident.

The director tells the story of his own family in an attempt to depict life, ordinary but still meaningful despite the mess, chaos and misunderstandings.

Enrique i Judita /Enrique and Judita

Reżyseria /Directed by: Andrea Roggon
Produkcja /Production: Stefan Kloos for Rise and Shine World Sales, Niemcy /Germany 2008
75 min

Wybrane festivale /Selected festivals:

2008 – Visions du Réel International Film Festival, Nyon

Kochają się, walczą ze sobą i razem tańczą. Enrique i Judita to najbardziej uznany duet taneczny w Buenos Aires. Pochodzą z Niemiec i są pierwszą parą z Europy, której udało się zająć drugie miejsce na międzynarodowych mistrzostwach tanga argentyńskiego. Co roku spędzają kilka miesięcy na warsztatach z największymi argentyńskimi instruktorami, wspólnie szlifując technikę. Spotkali się zupełnie jak w filmie o wielkiej namiętności. Enrique zobaczył Juditę w trakcie jej występu z zespołem flamenco. Szybko poznali się lepiej i po dwóch tygodniach Enrique poprosił ją o rękę. Zgodziła się po wielu miesiącach. Partnerzy wzięli ślub i zaczęli tańczyć tango. Dla Enrique taniec był wtedy nowym światem, ciekawym i kuszącym jak Judita. Dla Judity tango było sposobem na lepsze poznanie mężczyzny. Okazało się, że para tańczy tak dobrze, że może z powodzeniem dawać pokazy nawet w argentyńskich klubach tanecznych. Dla obojga taniec stał się tak ważny jak ich związek.


Impulsywni i pasjonujący, zarówno na scenie, jak i w prywatnym życiu, Enrique 
i Judita wydają się stworzeni do tanga. Harmonia w tangu to tylko krótkie momenty, cała reszta jest ciężką, pełną napięć harówką. W ten sposób tango staje się metaforą każdego związku dwojga ludzi. Mimo że pozbawiony upiększeń w stylu Dirty Dancing, właśnie dzięki ich talentowi film Andrei Roggon ma szczególną, elektryzującą moc.

They love, they fight, they dance. Enrique and Judita are the most acclaimed and extraordinary tango-couple in Buenos Aires. And they come from Germany. In fact, they are the first Europeans to have come 2nd in a world tango championship. Every year, they spend five months with the great masters in Argentina’s capital to bring their technique to perfection. 

Impulsive and passionate, both on stage and in real life, Enrique and Judita embrace and confront each other, they break up constantly but always reunite. 

The film is a celebration of their unique love story, narrated like a tango in its own right. An intimate and thrilling look at two outstanding characters. A film full of great music and dazzling tango performances, scheduled for theatrical release.

Gyumri /Gyumri

Reżyseria /Directed by: Jana Ševčíková
Produkcja /Production: Jana Ševčíková, I /O post Czechy /Czech Republic 2008
68 min

Wybrane nagrody i festiwale /Selected festivals and awards:

2008 – Nagroda dla Najlepszego Filmu /Cult Award for Best Documentary, Rzym /Rome

Miasto Gyumri w Armenii ucierpiało podczas tragicznego trzęsienia ziemi 7 grudnia 1988 roku. Dokładna liczba ofiar nie jest znana. Oficjalnie było to 25 tysięcy ludzi, nieoficjalnie 
– trzy razy tyle. Jedną trzecią stanowiły dzieci. Przez dwadzieścia lat mieszkańcy Gyumri starali się zapomnieć o katastrofie, pogodzić z utratą i zaakceptować nowe potomstwo. Dzieci narodzone po kataklizmie często noszą imiona swoich zmarłych braci lub sióstr, których nigdy nie miały okazji poznać. Niekiedy rodzicom kolejne dzieci w swoisty sposób zastępują te utracone. Wielu ludzi nie potrafi powrócić do normalnego życia: poszukują zaginionych krewnych, urządzają domowe muzea pamięci.

Przez cztery lata Jana Ševčíková zbierała relacje na temat katastrofy. W swoim filmie zaznajamia nas z ogromem rozpaczy tych, którzy stracili najbliższych. Tych, których rany w duszy są ciągle niezagojone. Nie epatuje jednak ludzkim cierpieniem. Bardziej ją interesują sposoby radzenia sobie z nim. Reżyserka uświadamia nam wieloletnie skutki trzęsienia ziemi. Żyje drugie pokolenie jego ofiar – dzieci urodzone po kataklizmie. Dzisiejsze nastolatki nie tylko dźwigają brzemię wspomnień o utraconych braciach i siostrach, lecz także są bezustannie porównywane z wyidealizowanym rodzeństwem. Autorce udało się przedstawić obraz zbiorowej traumy i jej konsekwencje. Niezwykły klimat filmu tworzą wspomnienia ludzi wydobytych spod gruzów, niesamowite opowieści o wyostrzeniu zmysłów na chwilę przed katastrofą, a także historie o mocy udzielanej przez duchy zmarłych. Splatając różne narracje, Ševčíková balansuje między trzymającym w napięciu reportażem a przenikliwą pracą antropologa zainteresowanego sposobami, za pomocą których tradycyjna kultura przetwarza zbiorowe doświadczenie.

About 25,000 inhabitants of the Armenian town of Gyumri perished in a powerful earthquake on 7 December, 1988. More than one-third of the victims were children. For nearly 20 years, the affected families have been linked in their attempt to come to terms with the loss of their children. Most of the newly born children bear the names of their deceased brothers and sisters, whom they have never seen. For some parents, the young children have become a sort of substitute for the dead ones. Frequent comparisons with their deceased siblings can evoke an uncomfortable feeling in some of the children. Nevertheless, they continue to believe that the souls of their brothers and sisters live on with them, beside them or right inside of them.

Londek /Londek

Reżyseria /Directed by: Rafał Żurek
Produkcja /Production: Mistrzowska Szkoła Reżyserii Filmowej Andrzeja Wajdy /Andrzej Wajda Master School of Film Directing, Polska /Poland 2008

27 min


37-letni Rafał wyrusza do Londynu, aby odnaleźć przyjaciół, którzy wyemigrowali z Polski w latach 90. Kiedyś tworzyli zgraną, punkową ekipę – czy ich ideały i zapał przetrwały próbę czasu? Londek to film o przyjaźni, konfrontacji marzeń z rzeczywistością i poszukiwaniu swojego miejsca w wielokulturowej Europie.

Rafał, 37 years old, sets out for London in search of his friends who left Poland back in the 1990’s. Before they formed a tight punk band – have their ideals and enthusiasm stood the test of time? Londek is a film about friendship, of how dreams collide with reality and about finding your place in multicultural Europe.

Logo szkoły wajdy

Milość na odległość /Long Distance Love

Reżyseria /Directed by: Magnus Gertten, Elin Jonsson
Produkcja /Production: Auto Images AB, Szwecja /Sweden 2008
77 min

Wybrane festiwale /Selected festivals:

2009 – Thessaloniki Documentary Festival 

2008 – Nordisk Panorama Malmö 

Kirgistan, jedna z najbiedniejszych byłych republik radzieckich. W mieście Osh, niedaleko granicy z Uzbekistanem, mieszka 18-letni Alisher z 17-letnią żoną Dildorą. Ich małżeństwo zostało zaaranżowane, ale młodzi przypadli sobie do gustu i teraz są ze sobą bardzo szczęśliwi. Niestety, Alisher musi zostawić rodzinę i szukać pracy za granicą. Nie on jeden. Wszechobecne bezrobocie sprawia, że około 25 proc. żyjących w Kirgistanie zdatnych do pracy mężczyzn emigruje za chlebem. Najczęściej wyjeżdżają do Moskwy, gdzie co prawda zarobki są stosunkowo wysokie, ale na prostych, nieobytych ludzi czyhają liczne pułapki – nieuczciwe agencje pośrednictwa pracy, skorumpowana policja czy hordy nabuzowanych neonazistów. Dla Alishera rozłąka będzie szczególnie trudna. Dildora jest w ciąży, a nic nie wskazuje na to, by chłopak zdążył wrócić przed wyznaczonym terminem narodzin ich dziecka. Przez następne miesiące młodzi będą mogli kontaktować się wyłącznie przez telefon. Kamera dyskretnie obserwuje koleje ich pięknego, ale jakże kruchego uczucia, a przy okazji pokazuje gorzki obraz wykorzenienia i czegoś, co można określić wyłącznie mianem współczesnego niewolnictwa.

Long Distance Love is a love story but also a film about the gigantic migration wave into Russia. Alisher from the city of Osh in Kyrgyzstan is a young man looking for love in his life, but who also longs to survive in a country where people are living under severe pressure ever since the breakdown of the Soviet Union. Alisher marries Dildora on a sweltering summer day, but soon – as almost every other young man in this region – he has to go to Russia and try to find a job. The distance between Osh and Moscow is 3,500 kilometres. A film about love, hope, migration and global injustice.

Nasza ulica /Our Street 

Reżyseria /Directed by: Marcin Latałło
Produkcja /Production: Camera Obscura, Agat Films & Cie, ARTE France, Polska /Francja /Poland /France 2008
80 min

Wybrane festiwale /Selected festivals:
2008 – IDFA, International Documentary Film Festival Amsterdam – Joris Ivens Competition

Nasza ulica przedstawia historię robotniczej rodziny Furmańczyków. Od wielu pokoleń mieszkali oni w Łodzi i pracowali w fabryce, która kiedyś uczyniła to miasto ziemią obiecaną, stolicą europejskiego włókiennictwa. Po upadku komunizmu członkowie tej rodziny stracili pracę, a jednocześnie swoje miejsce na ziemi. Teraz francuska grupa inwestycyjna odnawia ruiny fabryki, aby otworzyć w niej największe centrum handlowe w Europie Środkowej. Przez pięć lat reżyser śledził życie tych prostych ludzi, którzy z bliska obserwowali zmiany zachodzące we współczesnej Europie i próbowali równocześnie zachować własną godność i odnaleźć własne miejsce w zmieniającym się świecie.

Our street follows the story of a simple working-class family, the Furmanczyks. For generations they have lived and worked in the city of Lodz, in Poland, in the factory that once made this city 'the promised Land', the textile capital of Europe. After the downfall of communism, the members of the family lost their jobs and their place on Earth. Now, a French investment group is renovating the ruins of the factory, to open the largest commercial mall in Central Europe. Over the course of 5 years, the director followed the lives of those simple people, witnessing right beneath their windows both the changes transforming modern Europe and their struggle to keep their dignity and to find their place in a changing world.

Nawiedzenie /Ivetka and the Mountain

Reżyseria /Directed by: Vit Janeček
Produkcja /Production: Negativ, Česká Televize Brno, Czechy /Czech Republic 2008

84 min

Wybrane nagrody i festiwale /Selected festivals and awards: 

2008 –The Jihlava International Documentary Film Festival – Najlepszy Czeski Film Dokumentalny /Best Czech Documentary; Eastsilver – Central and East European Film Market

Wieś Litmanowa, zagubiona w górach gdzieś we wschodniej Słowacji. W 1990 roku dwóm 12-letnim dziewczynkom, Ivetce i Katce, ukazała się tu Matka Boska. Dziewczynki doznawały objawień przez pięć następnych lat. Ich doznania nie były równomierne – obie mogły doświadczać jej obecności, ale tylko Ivetka mogła z nią rozmawiać i przekazywać ludziom jej przesłanie. 

Po tych kilku niezwykłych latach losy dziewczynek się rozeszły – Katka wyszła za mąż i wiedzie przykładne życie wiejskiej gospodyni, podczas gdy Ivetka, będąc posłuszna przykazaniom Matki Boskiej, wstąpiła do klasztoru, gdzie spędziła 9 lat. Po opuszczeniu jego murów zamieszkała na górze niedaleko Litmanowej, gdzie po raz pierwszy rozmawiała z Matką Boską. Dziś miejsce to jest popularnym celem pielgrzymek dla milionów wiernych, którzy są spragnieni kontaktu z Ivetką. Zgodnie z tradycją ludowej religijności przypisuje się jej magiczne moce, np. uzdrawianie dotykiem. Film jest poruszającą relacją o osobistym spotkaniu z sacrum i o transcendencji przenikającej ludową wiarę, która swą siłę czerpie z powtarzalnego od setek lat rytuału. To także czuła opowieść o ludowych obrzędach, wiejskich księżach wierzących w cuda, drewnianych chatach i chłopakach popisujących się starymi motorami.

There lived two girls, Ivetka and Katka, in a village Litmanová at Eastern Slovakia and these girls had encounters with Holy Mary each month between 1990 and 1995. They were ten and eleven when it started. Both of them saw her, Iveta could also talk to her and receive her messages. After the revelation ended, Katka got happily married and today lives her civic live. The other girl, Iveta, went to a monastic community and spent there nine years. After fulfilling her temporary promises she decided to leave. The place – Zvir Mountin near Litmanov where she now lives has become a famous destination for prayer with millions of pilgrims having visited the spot already and many more coming every day.

The film recollects Iveta's inner and outer experience of meeting Mary and puts forth the question: How to live with a revelation?

Ojciec, który zapomniał /Forgetting Dad

Reżyseria /Directed by: Rick Minnich, Matt Sweetwood
Produkcja /Production: Hoferichter & Jacobs GmbH, ZDF /Das kleine Fernsehspiel, Niemcy /Germany 2008

83 min

Wybrane nagrody i festiwale /Selected festivals and awards: 

2008 – IDFA, International Documentary Film Festival Amsterdam – Specjalna Nagroda Jury dla Ricka Minnicha i Matta Sweetwooda /Special Prize for Rick Minnich and Matt Sweetwood; Göteborg International Film Festival

Tydzień po niegroźnym wypadku samochodowym (czy raczej – poważniejszej stłuczce) Richard Minnich całkowicie stracił pamięć. Przestał poznawać swoją drugą żonę i piątkę dzieci, a codzienne czynności stały się dla niego prawdziwym wyzwaniem. Nie musiało upłynąć wiele czasu, by mężczyzna porzucił rodzinę, związał się z kolejną miłością i rozpoczął nowe życie – byle jak najdalej od domu. Po latach jego syn z pierwszego małżeństwa Rick Minnich próbuje zrekonstruować życie ojca z okresu sprzed wypadku i po nim. Prywatne śledztwo przynosi jednak niepokojące rezultaty. Z licznych wywiadów wyłania się bowiem obraz Richarda jako człowieka słabego, tchórzliwego i unikającego odpowiedzialności. Jeśli dodamy do tego fakt, że przed atakiem amnezji miał poważne problemy finansowe, a specjalistyczne badania nie wykazały w jego mózgu żadnych uszkodzeń, cała historia robi się jeszcze bardziej podejrzana. Czyżby nieodwracalna rzekomo utrata pamięci była tylko sprytną formą ucieczki od dotychczasowego życia?

Film Ricka Minnicha rozgrywa się równocześnie na kilku poziomach. Z jednej strony to pełnokrwista historia detektywistyczna, z drugiej – niebanalna próba psychoterapii, a zarazem kolejny dowód na to, jak zaskakująca i fascynująca potrafi być mapa rodziny. Przede wszystkim jednak Ojciec, który zapomniał to boleśnie prawdziwa opowieść o bliskim człowieku, który z dnia na dzień staje się obcy 
– życie uczy, że często wcale nie jest konieczna do tego amnezja.

One week after a seemingly harmless car accident, Richard Minnich – a California data processing executive and father of five – wakes up with total amnesia. He no longer recognises his wife and children and has a great deal of difficulty with the simplest daily tasks. The doctors are baffled, as there is no evidence of brain damage or other physical causes. For the family, the event marks

the beginning of a never-ending nightmare.

Sixteen years later, filmmaker Rick Minnich – the oldest son from Richard's first marriage – returns to California with a camera in search of answers to why his father's memory still hasn't returned. He talks with his family members and a former colleague of Richard's, and reconstructs in detective-story fashion the period of time before and the years following the accident. Along the way, Rick not only

discovers many deep-rooted emotions that had never been dealt with, but also uncovers startling facts that shed a very different light on his father's memory loss.

Was Richard really struck by a horrible affliction, or was he perhaps trying to escape from a life he could no longer bear?

Gościem 6. edycji festiwalu Planete Doc Review jest Rick Minnich, reżyser filmu Ojciec, który zapomniał. W środę 13.05.2009 o godz. 19:30 w Kinotece podczas wykładu mistrzowskiego dla filmowców i profesjonalistów opowie m.in. jak zrealizować film o traumie rodzinnej.

Rick Minnich, director of the film Forgetting Dad will be a guest of the 6th Planete Doc Review Film Festival. On Wednesday, 13 May 2009, at 7:30 pm at Kinoteka Theatre during a masterclass for filmmakers and professionals he will talk on how to create a film about family trauma.

Polański. Ścigany i pożądany /Polanski: Wanted and Desired

Reżyseria /Directed by: Marina Zenovich
Produkcja /Production: Antidote Films, BBC, Graceful Pictures, Wielka Brytania /UK, 2008

99 min

Wybrane nagrody i festiwale /Selected festivals and awards:

2008 – Sundance Film Festiwal – Nagroda za Montaż dla filmu dokumentalnego /Documentary Film Editing Award; Gotham Awards, Nowy Jork /New York

Rok 1977. Roman Polański, który po sukcesie filmów Chinatown i Dziecko Rosemary ma u stóp cały filmowy świat, zostaje aresztowany w Los Angeles. Oskarża się go o uprawianie seksu z 13-letnią dziewczynką. Reżyser staje się ofiarą bezprecedensowego w dziejach Hollywood medialnego spektaklu. Brukowce oskarżają go o organizowanie satanistycznych orgii. Akt oskarżenia prezentuje 37-letni członek kongregacji mormońskiej. Sędzia przed ogłoszeniem wyroku zwierza się znajomemu, że „da popalić temu polskiemu sukinsynowi”. Polański ucieka ze Stanów w dniu ogłoszenia wyroku, łamiąc zasady zwolnienia warunkowego. Nie wraca tam już nigdy. W 2003 roku Oscara za film Pianista odbiera w jego imieniu Adrien Brody.

Marina Zenovich poświęciła pięć lat życia na rozjaśnienie mroków tamtego procesu. Powstał film fascynujący, wyciągający na światło dzienne nieznane wcześniej fakty. Pojawiają się w nim ludzie, którzy nigdy dotąd nie wypowiadali się w tej sprawie. Dla części z nich jest to okazja, by zadośćuczynić Polańskiemu – po latach wydaje się, że cała historia była wielkim błędem amerykańskiego sądownictwa. Dość szybko okazało się, że proces był skandaliczną mieszanką uprzedzeń, niepohamowanych ambicji i chęci zaspokojenia społecznej żądzy odwetu na przybyszu znikąd, który w kilka lat podbił Fabrykę Snów. Sędziowie nie byli lepsi od oskarżonego – sędzia Laurence Ritterband zmieniał narzeczone jak rękawiczki, gustując zwłaszcza w tych młodszych o kilkadziesiąt lat. Uwielbiał prowadzić sprawy gwiazd – wcześniej rozwodził Elvisa Presleya, ustanawiał ojcostwo Cary’ego Granta. Dopytywał się dziennikarzy śledczych, jaki powinien wydać wyrok. Część amerykańskich mediów postrzegała Polańskiego jako „dziwacznego karła mówiącego ze śmiesznym akcentem”. Podczas gdy dla europejskich dziennikarzy był wielkim artystą, który padł ofiarą purytańskiej moralności i hipokryzji, dla ich kolegów zza oceanu stał się obcym, któremu należało dać nauczkę.

Reżyserka, umiejętnie wplatając w narrację fragmenty filmów Polańskiego, udowadnia, że ci, którzy go sądzili, brali fikcję za rzeczywistość. W ich oczach to on był diabłem gwałcącym Mię Farrow w filmie Dziecko Rosemary. Jeden z nich zauważa, że w każdym z jego filmów występuje kąpiąca się kobieta i dybiący na nią mężczyzna. W realnym świecie było nie inaczej – wszak oskarżony dopadł swoją ofiarę w jacuzzi…

On 11 March, 1977, Roman Polanski was arrested in Los Angeles and charged with the following counts: furnishing a controlled substance to a minor, committing a lewd or lascivious act on a child, unlawful sexual intercourse, rape by use of drugs, perversion and sodomy. Less than a year later, on 1 February, 1978, Polanski drove to LAX, bought a one-way ticket to Europe, and never came back. Roman Polanski: Wanted and Desired explores the implausible events that took place between these dates, along with details, before and after, that forever altered the life and career of Polanski, one of the world's most acclaimed directors.

René /René

Reżyseria /Directed by: Helena Třeštíková 

Produkcja /Production: Negativ, Česká Televize, Czechy /Czech Republic 2008

83 min

Wybrane nagrody i festiwale /Selected festivals and awards: 

2009 – Karlovy Vary International Film Festival

2008 – European Film Awards – Najlepszy Film Dokumentalny /Best Documentary Award; Leipzig DOK – International Leipzig Festival for Documentary and Animated Film – Złoty Gołąb /Golden Dove



Helena Třeštíková, była minister kultury w czeskim rządzie, towarzyszyła swemu bohaterowi z kamerą przez 20 lat. Od 1988 roku obserwowała René Plasila, nastolatka z rozbitej rodziny, który po raz pierwszy trafia za kratki w wieku 15 lat i który większość swego dorosłego życia spędzi za więziennymi murami. 

Film jest hipnotycznym, rozpisanym na wiele aktów zapisem rodzenia się patologicznej, aspołecznej osobowości. Nastoletni René nie może pogodzić się z odejściem ojca i odrzuceniem przez matkę. Żyjąc w świecie pozbawionym miłości i jakichkolwiek pozytywnych wzorców, jest skazany sam na siebie. Szybko trafia na drogę przestępstwa. 

René nie ma szans na resocjalizację – zmiany w jego osobowości, spowodowane traumą z domu rodzinnego, są zbyt głębokie. Mając niewątpliwą umiejętność manipulowania ludźmi, wkrada się w ich łaski, by potem ich okraść – w 1992 roku okrada nawet samą Třeštíkovą. Uwodzi i porzuca kobiety, ma syna, którym się nie interesuje. Jego szemrane interesy nieodmiennie kończą się za więziennymi kratami. Gdy umiera matka jego dziecka, nie wydaje się tym zbytnio przejęty, skupia się na opisie swojego wątłego zdrowia. Jego życie jest egoistycznym żebraniem o czułość i odrobinę uwagi. 

Gdzieś w tle przebiega wielka historia – upadek komunizmu, zaprzysiężenie Havla na prezydenta – wszystkie te przełomowe chwile René ogląda jakby przez szybę. Nie czuje żadnego związku ze społeczeństwem. Ma w sobie mroczny czar, dzięki któremu uwodzi kobiety, zapewniające mu schronienie pomiędzy kolejnymi odsiadkami. W pewien sposób ulega mu też reżyserka, która podczas 20 lat wiele razy wyciąga do niego pomocną dłoń – zawsze bezskutecznie.

René, przebywając wiele lat w odosobnieniu, odkrywa w sobie pasję do literatury. Czyta wszystko, co ma pod ręką – i wkrótce sam zaczyna pisać. W swoich książkach obnaża społeczne mechanizmy spychające na margines takich jak on. Jego zdaniem pojęcie moralności to tylko dobra wymówka dla hipokrytów, a jedynym motorem ludzkiego postępowania jest strach. Przy pomocy Třeštíkovej zapiski René zostają opublikowane i znajdują swoich czytelników. Chwilowa sława nie zmienia jednak jego postawy – jego życie na wolności to pasmo spektakularnych klęsk. Można odnieść wrażenie, że więzienie to jedyne miejsce, gdzie czuje się bezpiecznie. 

Film na najgłębszym poziomie stawia pytania o naturę 20-letniej relacji reżyserki z bohaterem. W jakim stopniu wpłynęli nawzajem na swoje życie? Czy losy René potoczyłyby się inaczej, gdyby ich świadkiem nie była filmowa kamera? Może w jakiś sposób wiedział, że to jedyna szansa, by komuś opowiedzieć swoje życie i zostać z uwagą wysłuchanym? 

This raw authentic documentary film tells the story of René whose life was being captured on camera since he was seventeen. The camera followed his hopeless journey between prison and brief periods outside the prison walls. In 2008, the film comes to an end, leaving the now 37-year-old René as a sick man who still gets in trouble with the law and who is also the author of two published books. Director Helena Třeštíková records René's personal developments against the backdrop of significant political transformations taking place in Central Europe.

René's story begins in prison under socialist posters, continues through the so-called Velvet Revolution of 1989 and gets a seemingly happy conclusion with the amnesty decree issued by President Václav Havel. Yet René soon heads back to prison and celebrates our EU accession from behind the bars. During the years spent in prison – sentenced mainly for theft – René had his whole body covered in tattoos, escaped from prison only to be soon recaptured, burgled the director's home, was involved in a couple of romantic relationships, was diagnosed with multiple sclerosis as well as a high IQ. 

Szczęściarze /The Lucky Ones

Reżyseria /Directed by: Tomasz Wolski
Produkcja /Production: Kijora, Polska /Poland 2009
26 min

Zbiorowy portret petentów Urzędu Stanu Cywilnego. Młode pary rejestrują tu swój związek, rodzice nowonarodzone dzieci, wdowcy zgon małżonka, a jubilaci otrzymują medale za długoletnie pożycie małżeńskie. Poprzez mikrosceny obserwujemy różne etapy i koleje związku pomiędzy kobietą a mężczyzną. 

This documentary portrays a group of applicants at a registry office where young couples get officially married, newborn children are recorded, widows and widowers register the death of their spouses, and many other celebratory services are provided. Through a series of small events we observe various stages of a relationship between a man and a woman. 

Ślepa miłość /Blind Loves

Reżyseria /Directed by: Juraj Lehotský

Produkcja /Production: Artileria, Słowacja /Slovakia 2008

77 min

Wybrane nagrody i festiwale /Selected festivals and awards: 

2008 – Cannes Film Festival – Nagroda C.I.C.A.E. /C.I.C.A.E. Award; Art Film Festival – Nagroda Burmistrza miasta Trencianske Teplice /Award of the Mayor of the City of Trencianske Teplice; Mexico City Contemporary International Film Festival – Wyróżnienie Specjalne: Najlepszy Film o prawach człowieka /Special Mention: Best Human Rights Film; Motovun Film Festival – Nagroda FIPRESCI /FIPRESCI Prize; Toronto International Film Festival; Mar del Plata Film Festival, Argentina; IDFA, International Documentary Film Festival Amsterdam

Ślepa miłość Juraja Lehotskiego to film o miłości niewidomych. Zbudowany z epizodów, przedstawia kilka różnych par. Peter uczy muzyki w szkole w Lewoczy i przygotowuje koncert. Uwielbia opowiadać żonie zmyślone historie. Zakochany w Monice Miro jest Romem. Usiłuje przekonać do siebie niechętnych mu rodziców dziewczyny. Elena jest w dziewiątym miesiącu ciąży. Wspólnie z mężem zastanawia się nad tym, jaka będzie przyszłość dziecka niewidomych. Zuzana uwielbia muzykę klasyczną. Jak wiele nastolatek, marzy o kochającym chłopaku i większość czasu spędza, poznając nowe osoby przez internet.

Reżyser z dużą dozą humoru opisuje różne stany egzystencjalne swoich bohaterów. Wiele scen buduje jakby przez przypadek, wydobywając treści z klasycznej dokumentalnej obserwacji. To jednak tylko złudzenie. Każdy z epizodów opowiedziano w inny sposób, w zgodzie z dynamiką i emocjami poszczególnych bohaterów. W jednym wypadku takim centralnym punktem będzie bujna wyobraźnia, w innym – głęboko przeżywana tęsknota. Peter uwielbia wymyślać i naśladować dźwięki. Kiedy snuje przed żoną jedną z fantastycznych historii, reżyser przenosi go wprost do nierealnego, podwodnego świata (widzowie mogą w tym miejscu podziwiać wspaniale zrealizowaną sekwencję animowaną). Dla Mira najważniejsza jest Monika, dlatego nie rozstaje się z jej głosem nagranym na dyktafon. Lehotsky nie stara się odpowiedzieć na pytanie, jak kochają niewidomi. Interesuje go raczej to, co uniwersalne w przeżywaniu szczęścia i spełnienia.

Blind Loves is a film about love between blind people. Love can be soft, love can be silly, love can be blind at times... To find one’s place in this world is not an easy thing to do for people with good sight, but how much more difficult it can get for somebody who is blind? The “view“ of blind persons is often pure and essential, and very often witty. It uncovers new dimensions of the of meaning of happiness.

Ziemia jałowa /Harvesting the Wasteland 

Reżyseria /Directed by: Hilde Kjøs, Karoline Grindaker
Produkcja /Production: Skofteland Film Norwegia /Norway 2008
58 min


Trzy pokolenia rodziny Lykken żyją pod jednym dachem, uprawiają ziemię i jednocześnie opiekują się stadem kóz na jednej z farm w małej norweskiej wsi. 96-letnia Guri tęskni za zmarłym mężem i co wieczór pielęgnuje swą miłość w modlitwach, odmawianych w łóżku przed snem. Życiowe doświadczenie i tradycyjne wartości Guri wpływają na życie jej synowej – Marit, która cierpliwie i bez cienia sprzeciwu znosi powolny rytm, monotonię i rutynę życia na wsi. Codzienne rytuały i obowiązki, które towarzyszą rodzinie Lykken, pokazują, jak znaczne różnice dzielą teściową i synową. Farma o symbolicznej nazwie Błogość okazuje się być dla Marit więzieniem, które ogranicza jej potrzebę wolności i niezależności. Kobieta w ciszy tęskni za odrobiną prywatności i życiem na własny rachunek. Aż pewnego dnia w poczuciu buntu i w obronie godności wyprowadza się. Jej decyzja kontrastuje z postawą biernej i pogodzonej z losem Guri. 

Ta utrzymana w powolnym, nieco hipnotycznym rytmie filmowa historia, rozgrywająca się na tle przepięknej, surowej norweskiej przyrody, jest w gruncie rzeczy filozoficzną przypowieścią o relacjach człowieka z otaczającym go światem, o wpływie zmieniającej się przyrody na ludzkie zachowania i reakcje, a także o konieczności poszukiwania własnej tożsamości. Film uwypukla także kwestię zawsze istniejących różnic pokoleniowych, które wpływają na relacje rodzinne i utrudniają kontakt i porozumienie. 

Three generations of the Lykken family live under the same roof on a farm in the remote village of Lykkja (Happiness) in Norway. A mother-in-law and a daughter-in-law run this traditional household side by side aware of the fact that there is really only room for just one woman. Beautifully photographed, the story is told in a quiet and intimate manner. The documentary skilfully captures the tense atmosphere of the house and reveals the complicated relationship between the two women and their longing for freedom and love.

Zostańmy razem /Let's Be Together 

Reżyseria /Directed by: Nanna Frank Møller
Produkcja /Production: Team Productions ApS, Bastard Film A /S, Dania /Denmark 2008
80 min

Czternastoletni Hairon mieszka w typowym domu na przedmieściach. W jego życiu nic jednak nie wygląda zwyczajnie. Kiedy surfuje po internecie, interesują go strony z luksusowymi damskimi torebkami i okularami. Maluje rzęsy, pudruje policzki, stawia włosy na lakier. Właśnie planuje imprezę urodzinową w stylu „Kleopatra”. Chłopak czuje, że różni się od pozostałych, a jego zachowanie i styl bycia to wyzwanie dla każdego z członków rodziny. Gdy ojczym zabiera go na ryby, chłopak umiera z nudów, ale znosi wszystko w nadziei, że ojczym kupi mu okulary Diora za 400 dolarów. Są chwile, kiedy myślę, że nie żyjesz w realnym świecie – kwituje rozmowę ojczym. Matka Hairona postanawia zabrać syna do Brazylii, by spotkał biologicznego ojca Marcella. Po kilku latach separacji widok umalowanego i „przeginającego się” syna zaskakuje mężczyznę. Ojciec próbuje zrozumieć motywacje syna, ale rozmowa nieuchronnie prowadzi do awantury, w której górę nad argumentami wezmą emocje. 


Nanna Frank Møller opowiada historię w oszczędny, skontrastowany z silnymi emocjami bohaterów sposób. Udało jej się stworzyć znakomity film o nieprzystosowaniu, odnajdywaniu tożsamości seksualnej i sposobach jej wyrażania. Zostańmy razem jest także opowieścią o trudnym okresie dorastania i towarzyszącego mu buntu. Przede wszystkim jednak to zapis niesamowitej drogi, jaką pokonują ojciec i syn, by zbudować silną i autentyczną relację.

Hairon, a 14-year-old boy, is fascinated with women's clothes. He wears high heels, make-up 

and has fake nails. Living in a small town with his mother, his stepfather and 4 younger 

brothers, his dress code is quite a challenge for everyone. Hairon's mother takes her son on 

a trip to Brazil to meet his biological father, Marchello, who is far from happy being faced with 

the dressed-up boy. The two males go through quite a dogfight, until Hairon's father admits 

that he himself is gay and has been working for years as a drag artist.

Źródło /The Spring

Reżyseria /Directed by: Vita Żelakeviciute
Produkcja /Production: ARTE France, TVP 2, Polska /Poland 2008
57 min

Opowieść o fenomenalnie obdarzonej przez naturę gruzińskiej mistyczce. Energia emanująca z jej dłoni zamienia wodę w lekarstwo. Ludzie przez lata zmagający się z nieuleczalnymi chorobami powracają do zdrowia. Jednak dla Leny nie ciało jest najważniejsze. Pragnie swoim pacjentom, którzy stoją na granicy śmierci, pokazać prawdziwe źródło życia. Jej niezłomna postawa nie przystaje do rzeczywistości i budzi wiele kontrowersji.

Źródło to film o wielkiej próbie ducha dotykający najgłębszych pokładów naszej egzystencji

A story of a Georgian woman who is a phenomenally gifted mystic. The energy emanating from her palms changes water into a cure. People struggling with incurable diseases for years regain health. Still, for Lena it is not the body that is the most important. She wants to show her patients, who are on the verge of death, the real spring of life. Her invincible attitude is incompatible with the reality surrounding her and arouses a lot of controversy.

The Spring is a film about a great test of spirit and thus about the essential aspects of our existence. 

Bohaterowie są wśród nas /Heroes Among us

69 /69

Reżyseria /Directed by: Nikolaj Vijborg 

Produkcja /Production: Bastard Film, Dania /Denmark 2008
60 min

Duńscy faszyści! – krzyczał rozwścieczony inicjator spastykowania w Idiotach Larsa von Triera. Wydawało się to mocną przesadą, reakcją roztrzęsionego histeryka na sposób bycia spokojnych i uporządkowanych Duńczyków. Dokument Nikolaja Vijborga 69 pozwala lepiej wczuć się w intencje tego bohatera. Dokumentalista opowiada w nim o Ungdomshuset, słynnym kopenhaskim Domu Młodzieży. Budynek przy ulicy Jagtvej 69 w Kopenhadze działał przez 20 lat na mocy porozumienia z władzami miasta. Organizowano w nim koncerty punkrockowe i inne imprezy. Dom był jednym z ważniejszych centrów życia duńskiej kontrkultury. Dla władz Kopenhagi stał się jednak uwierającym kamieniem w bucie, czymś, czego nie chciano i nie starano się rozumieć. W 2006 r. miasto wypowiedziało młodym siedzibę, nie przydzielając im w zamian innego miejsca. Rezydenci Ungdomshuset postanowili walczyć o terytorium wszelkimi możliwymi sposobami. Gdy wypróbowali już różne metody mediacji, lecz nadal byli traktowani jak banda nieodpowiedzialnych cudaków, rozpoczęli okupację jednego z kopenhaskich pustostanów. Miasto odpowiedziało siłą, co zapoczątkowało trwające kilka tygodni zamieszki i manifestacje.


Dokument Vijborga drobiazgowo rekonstruuje okoliczności konfliktu o Ungdomshuset. Reżyser uczestniczył w życiu jego mieszkańców, rejestrował ich frustrację i bezradność wobec władz miasta. Śledził też próby mediacji podejmowane przez najbardziej aktywnych mieszkańców Ungdomshuset. Jego film to świetny przykład udokumentowanego konfliktu światopoglądowego. Nawet jeśli nie przedstawia dokładnie tego samego, co film Larsa von Triera, mówi bardzo wiele o Duńczykach. 

The film 69 is a documentary about a group of young people who didn't see themselves, culturally or politically, as part of established society. In 1982, they lawfully occupied what was known as the Youth House (Ungdomshuset) at Jagtvej 69, on the outskirts of Copenhagen's inner city. The film portrays the group's situation in 2007, documenting the stormy last six months of the Youth House's history, when the radicalized group raged against the establishment. By following the inner circle of activists, we learn more about the group, the reasons for their actions, and the cause of their predicament.

Andrzej Wajda: róbmy zdjęcie! /Andrzej Wajda: Let’s Shoot!

Reżyseria /Directed by: Thierry Paladino, Piotr Stasik, Marcin Sauter, Maciej Cuske
Produkcja /Production: Mistrzowska Szkoła Reżyserii Filmowej Andrzeja Wajdy /Andrzej Wajda Master School of Film Directing, Polska /Poland 2008

54 min

Międzynarodowa premiera /World Premiere

Niezwykły portret Andrzeja Wajdy, zrealizowany podczas zmagań na planie jego najbardziej osobistego, nominowanego do Oscara filmu Katyń. Pokazuje ogrom filmowej maszynerii oraz charakter i osobowość najbardziej uznanego polskiego reżysera, laureata Oscara za całokształt twórczości. To właśnie na planie zdjęciowym możemy się przekonać, jaki Andrzej Wajda jest naprawdę – niezwykły ze względu na swoją wrażliwość, pasję i poczucie misji. 

A documentary presenting the truest and most intimate portrait of the Master of Polish Cinema, the winner of the Academy Award for Lifetime Achievement. It shows Andrzej Wajda’s struggle on the set of his most personal film Katyń: a story of Polish army officers murdered by the Soviets. In 2008, Katyń was an Oscar nominee in the Best Foreign Film category.

Logo szkoły wajdy

Angielski lekarz /The English Surgeon 

Reżyseria /Directed by: Geoffrey Smith
Produkcja /Production: Eyeline Films and Bungalow Town Production, Wielka Brytania /UK 2007

93 min

Wybrane nagrody i festiwale /Selected festivals and awards:

2008 –HotDocs Canadian International Documentary Festival – Najlepszy Pełnometrażowy Film Dokumentalny /Best International Feature Documentary; 4 Screens European Festival – Gold Screen; IDFA, International Documentary Film Festival Amsterdam; San Francisco International Film Festival

2007 – Sheffield Doc /Fest, International Documentary Festival – Najpopularniejszy Film /Most Popular Audience Film


Henry Marsh jest chirurgiem. Mieszka w Anglii, do szpitala jeździ na rowerze, w wolnym czasie lubi majsterkować. Poza praktyką we własnym kraju, od ponad piętnastu lat operuje w jednym z kijowskich szpitali publicznych. Ukraińscy pacjenci widzą w nim wybawcę z Zachodu i oczekują cudów. Jego ukraiński kolega uważa go za mentora, przyjaciela i członka rodziny. Ostatniej wizycie lekarza na Ukrainie towarzyszy wiele skrajnych emocji. Wypełnia ją nie tylko intensywna praca, lecz także dylematy dotyczące relacji z pacjentami, poczucie winy z powodu jednej z nieudanych operacji i bezradność wywołana fatalnym poziomem ukraińskiego lecznictwa. Henry natrafia tu bezustannie na źle zdiagnozowane przypadki, ludzi, którym w żaden sposób nie można już pomóc. Jednym z jego pacjentów jest Marian Dolishny, którego guz mózgu został uznany za niemożliwy do zoperowania na Ukrainie. Henry próbuje udowodnić, że to nieprawda. 

Autor filmu Geoffrey Smith pokazuje, że jego bohater to nie tylko wspaniały specjalista, ale też altruista, walczący o życie innych tam, gdzie daje się mu na to niewielkie szanse. Cechuje go głęboki humanizm i upór w poszerzaniu zakresu pojęcia „niemożliwe”. W filmie nie brakuje zarówno scen komicznych – z braku narzędzi lekarze kupują wiertarkę Bosha na kijowskim targu ​– jak i trzymających w napięciu, np. 15-minutowa sekwencja operacji mózgu Mariana Dolishnego. Dużym walorem dokumentu jest również muzyka skomponowana przez Nicka Cave'a i Warrena Ellisa.

What is it like to have God-like surgical powers, yet to struggle against your own humanity? What is it like to try and save a life, and yet to fail?

Shot in a Ukrainian hospital full of desperate patients and makeshift equipment, The English Surgeon is an intimate portrait of brain surgeon Henry Marsh as he wrestles with the dilemmas of the doctor and patient relationship. It’s like selling your soul to the devil, but what can you do? My son had a brain tumour as a baby and I was desperate for someone to help me. I simply can’t walk away from that need in others, says Marsh. With an original soundtrack by Nick Cave and Warren Ellis, The English Surgeon openly confronts moral and ethical issues which touch every one of us. And all in a

country called Ukraine which is struggling to do the same thing…

Birma VJ /Burma VJ – Reporting From A Closed Country

Reżyseria /Directed by: Anders Høgsbro Østergaard
Produkcja /Production: Magic Hour Films ApS, Norwegia, Szwecja, Dania, Wielka Brytania /Norway, Sweden, Denmark, UK 2008

84 min

Wybrane nagrody i festiwale /Selected festivals and awards:

2009 – Berlinale, Berlin International Film Festival – Nagroda Praw Człowieka /International Human Rights Award; Danish Film Academy Award – Najlepszy Długometrażowy Film Dokumentalny /Best Long Documentary; Sundance Film Festival – Nagroda za montaż w filmie dokumentalnym /World Cinema Documentary Editing Award; ZagrebDox – International Documentary Film Festival – Wyróżnienie /Special Mention;

2008 – IDFA, International Documentary Film Festival Amsterdam – Joris Ivens Award, Movies that Matter Human Rights Award;

Birma jest jednym z kilku krajów na świecie, do którego zagraniczni dziennikarze nie mają wstępu. Rządzona od ponad 40 lat przez bezwzględną juntę wojskową, pozostaje praktycznie odcięta od świata. Jej władcy, po stłumieniu w 1988 r. masowych protestów (kosztowały one ponad trzy tysiące ofiar śmiertelnych) i uwięzieniu kilka lat później Aung San Suu Kyi, przywódczyni opozycji, laureatki Pokojowej Nagrody Nobla, poczuli się praktycznie bezkarni. Społeczeństwo, mające w pamięci represje z lat 90., pogrążyło się w apatii. Gasnące zainteresowanie świata utwierdziło obywateli w przekonaniu, że jakikolwiek opór nie ma sensu.

W 2007 r. Birmańczycy jednak znów wyszli na ulice. Iskrą zapalną (podobnie jak w Polsce lat 70.) stały się drastyczne podwyżki cen. Wtedy też 27-letni Joshua postanowił przełamać barierę informacyjną swojego kraju. Czując, że społeczeństwo szykuje się do kolejnych protestów, stworzył niezależną sieć korespondentów – Democratic Voice of Burma (DVB). Nagrane przez nich materiały wysyłał do zachodnich telewizji. Chciał mieć pewność, że kolejny zryw Birmańczyków odbije się szerokim echem w świecie. Młodzi ludzie, wyposażeni w miniaturowe kamery, byli świadkami brutalnego tłumienia demonstracji, zabójstw i aresztowań dokonywanych przez tajną policję. Wstrząsające nagrania przemycano za granicę i emitowano w BBC i CNN. Dla światowej opinii publicznej była to jedyna możliwość poznania prawdy o birmańskiej tragedii. Kilku reporterów przypłaciło swoją odwagę życiem, pozostali muszą się ukrywać lub wybrali emigrację. Jednak ich praca nie poszła na marne – zarejestrowane przez nich obrazy posłużą Międzynarodowemu Trybunałowi Sprawiedliwości, przed którym pewnego dnia staną generałowie z birmańskiej junty.

W dobie zobojętnienia na epatowanie przemocą w mediach film Adersa Østergaarda pozostaje dziełem unikatowym. Dzięki montażowi materiałów DVB możemy zobaczyć, jak rodzi się protest obywatelski. Od spontanicznych zgromadzeń na ulicy, przez przyłączenie się mnichów buddyjskich (najbardziej, oprócz studentów, niebezpiecznej dla władz grupy społecznej), po masowe demonstracje, krwawo tłumione przez reżim. Film pokazuje nieznane na Zachodzie oblicze mnichów – świadomych swoich politycznych celów, przewodzących protestom społecznym, których odwaga ma głębokie źródła w buddyjskiej filozofii wyzwalania się od wszelkiego lęku.

Armed with small handy cams, undercover Video Journalists in Burma keep up the flow of news from their closed country despite risking torture and life in jail. Their material is smuggled out of Burma and broadcast back via satellite. 'Joshua', age 27, becomes tactical leader of a group of reporters, as Buddhist monks in September 2007 lead a massive uprising. Foreign TV crews are banned from the country, so it's left to Joshua and his crew to keep the revolution alive on TV screens all over. As government intelligence understands the power of the camera, the VJs become their prime target.

Czasy Harveya Milka /The Times of Harvey Milk

Reżyseria /Directed by: Rob Epstein, Richard Schmiechen
Produkcja /Production: Black Sand Productions, USA 1984

88 min

wybrane nagrody i festiwale /Selected festivals and awards:

1985 – Zdobywca Oscara w kategorii Najlepszy Film Dokumentalny /Academy Award Best Documentary; Boston Society of Film Critics Award; International Documentary Association Award; 

1984 – New York Film Critics Circle Award

Film Czasy Harveya Milka w barwny sposób ukazuje burzliwe życie polityczno-społeczne San Francisco lat 70. i tworzy wspaniały, pasjonujący portret miasta w obliczu prawdziwej straty, jaką poniosło w chwili brutalnego morderstwa radnego Harveya Milka oraz burmistrza George’a Moscone, dokonanego przez innego radnego Dana White’a w listopadzie 1978 r.

Pełen emocji, niezwykle poruszający film ukazuje przemianę Harveya Milka z dziecka o wielkich uszach, następnie kawalarza oraz zwykłego faceta, za jakiego mieli go znajomi, w mężczyznę pogodzonego z samym sobą i swoim homoseksualizmem, o którym wiedział już w wieku 14 lat. Zajęcie się polityką przemienia Milka z pokrzykującego, nieuprzejmego właściciela sklepu ze sprzętem fotograficznym w pewnego siebie radnego, który natychmiast wchodzi w rolę rzecznika wszelkich mniejszości, osób starszych oraz grup obywatelskich.

Harvey Milk był osobą pełną charyzmy, współczucia i siły. Był także pierwszym męczennikiem współczesnego ruchu homoseksualistów. Film Czasy Harveya Milka urzeka widzów od pierwszej minuty i jest równie aktualny jak w momencie zdobycia Oscara w roku 1984.

Vividly recalling the tumultuous political and social climate of San Francisco in the 1970’s, The Times of Harvey Milk builds a brilliant, gripping portrait of what was really lost when San Francisco City Councillor Harvey Milk and Mayor George Moscone were brutally murdered by fellow Councillor Dan White in November 1978. Spellbinding and intensely moving from start to finish, The Times of Harvey Milk is as relevant today as when it won the Academy Award in 1985.

Polskie tłumaczenie filmu Czasy Harveya Milka udostępnione zostało przez Instytut Goethego w Krakowie. Dziękujemy!

We would like to thank Goethe Institut for the Polish translation of The Times of Harvey Milk.

Czynić dobro i złorzeczyć /Flying on One Engine

Reżyseria /Directed by: Joshua Weinstein
Produkcja /Production: Joshua Z. Weinstein, USA /Indie /USA /India 2008

51 min

Wybrane nagrody i festiwale /Selected festivals and awards:

2008 – IDFA, International Documentary Film Festival Amsterdam; South Asia Intl Film Festival – Nagroda Publiczności i Najlepszy Film /Audience Award, Best Documentary; Full Frame Doc Film Festival; Festival DO RIO; Woodstock Film Festival


Przez wiele lat Sharadkumar Dicksheet pracował w USA, gdzie odnosił sukcesy jako chirurg plastyczny. Dziś ma 71 lat, a za sobą ciężki wypadek samochodowy, operację serca i raka krtani. Pracuje bezustannie, choć jak sam mówi, już tylko na jednym silniku. Od 33 lat odwiedza Indie, gdzie zajmuje się wadą rozszczepienia wargi u dzieci, przypadłością, której ofiary mają kłopoty z najbardziej podstawowym funkcjonowaniem. Z tego powodu spotyka je nawet społeczny ostracyzm. W wielomilionowych Indiach takich przypadków są tysiące, dlatego chirurg ma ręce pełne roboty. 
To bóg – twierdzi asystentka i pielęgniarka nominowanego do Pokojowej Nagrody Nobla chirurga. 
W trakcie intensywnych, kilkutygodniowych sesji lekarz dokonuje cudów – operuje 12 godzin bez przerwy, wykonuje 70 zabiegów dziennie (w tydzień to ponad 500 operacji). Dicksheet pracuje za darmo, dla rodzin pacjentów jest więc również bogiem. Sala operacyjna to moja świątynia – mówi doktor. W moich pacjentach widzę Boga. 


W filmie Joshuy Z. Weinsteina poznajemy nieco prozy życia niepełnosprawnego lekarza i jego przeszłość. Reżyserowi udało się wychwycić wiele komicznych momentów. Dicksheet to nie tylko kryształowa postać, lecz także zgryźliwy starzec. Nie potrafi więc powstrzymać wybuchowego temperamentu ani oszczędzić ironicznych komentarzy sławnym osobowościom, jego zdaniem nie całkiem słusznie nagrodzonym pokojowym Noblem. Sharadkumar Dicksheet to fascynująca postać przede wszystkim jednak dlatego, że od lat walczy o lepsze życie innych, starając się zapominać o własnych uciążliwych dolegliwościach i ograniczeniach.

Wheelchair bound, without a larynx, and diagnosed with a life-threatening aortic aneurysm, Dr. Sharadkumar Dicksheet now lives only (and barely) so he can travel to India to perform free operations in marathon-like surgery sessions where up to 700 children receive treatment for their cleft lips and other deformities. Although Dicksheet survives off of social security while living in his Brooklyn apartment, his life is drastically different in India where the eight-time Nobel Prize nominee is treated like a living god. Flying on One Engine shows how this quirky, funny, and sometimes difficult character overcomes his own ailments by curing others.

Droga do Mekki /A Road to Mecca – The Journey of Muhammad Asad

Reżyseria /Directed by: Georg Misch
Produkcja /Production: Mischief Films – Vienna, Austria /Dania /Holandia; Austria /Denmark /The Netherlands 2008

92 min

Wybrane festiwale /Selected festivals:

2008 – Diagonale – The Festival of Austrian Films, Graz; Visions du Réel International Film Festival, Nyon; HotDocs Canadian International Documentary Festival; Sarajevo Film Festival

Żyd, muzułmanin, tłumacz Koranu, jeden z twórców Pakistanu, zwolennik uprawnienia kobiet w społeczeństwach islamskich, przyjaciel króla Arabii Saudyjskiej, pisarz, polityk, filozof i podróżnik – biografia Muhammada Asada to opowieść o niestrudzonym orędowniku pojednania Wschodu z Zachodem, o człowieku, który całym swoim życiem świadczył, że dialog między największymi religiami monoteistycznymi jest możliwy.

Leopold Weiss urodził się we Lwowie, w 1900 roku, w ortodoksyjnej rodzinie żydowskiej. W młodości przenosi się do Wiednia. Mieszkając w sercu laicyzującej się Europy szybko traci wiarę. Okropności I wojny światowej utwierdzają go w ateizmie. W 1922 r. trafia do Jerozolimy, gdzie przeżywa duchowe objawienie. Kontakt z pustynią przybliża go do Boga. Leopold jest zafascynowany beduinami – ich gościnnością i prostotą życia wedle bożych przykazań. Czyni tradycyjne wyznanie wiary i staje się członkiem narodu ummy – muzułmaninem. Przyjmuje imię Muhammad Asad. Zostaje wyklęty przez rodzinę. Z gorliwością neofity zgłębia nauki Koranu. Pielgrzymuje do Mekki, doradza królowi Arabii Saudyjskiej. Pragnie, by Pakistan, do powstania którego walnie się przyczynił, był modelowym przykładem współczesnego państwa muzułmańskiego. Stara się zaadaptować nauczanie Proroka do realiów XX wieku. Polemizuje z mułłami, którzy odmawiają godności kobietom. Jego reformatorskie zapędy przysparzają mu coraz więcej wrogów. W 1953 r. na skutek zakulisowych rozgrywek traci stanowisko ambasadora Pakistanu przy ONZ. Jego książki są cenzurowane, a on sam udaje się na tułaczkę po świecie. Mieszkając w USA, Maroku i Hiszpanii, niestrudzenie optuje za zbliżeniem świata Wschodu i Zachodu. Jego tłumaczenie Koranu (nad którym pracuje 17 lat) uchodzi wśród badaczy za najwierniej oddające ducha arabskiego oryginału. Pisze bestsellery, ukazujące świat islamu bez uprzedzeń, z perspektywy własnego doświadczenia. Niektórzy sądzą, że Asad miał ambicję stać się muzułmańskim Lutrem. Cierpiał, widząc, jak szlachetne przesłanie wiary, którą przyjął za swoją, zostaje wynaturzone przez religijnych fanatyków. Autorzy filmu ruszają śladami Muhammada Asada 106 lat po jego narodzinach. Czy w świecie będącym areną starcia cywilizacji, zamachów terrorystycznych i nowych krucjat są jeszcze ludzie, na których nauczanie Asada odcisnęło piętno? Czy reforma islamu i porozumienie ze światem chrześcijańskim są w ogóle możliwe? Palestyńska biedota, opływający w luksusy Saudyjczycy, pakistańska inteligencja, pustynni nomadzi, marokańscy Żydzi, muzułmanie żyjący w Europie – wszyscy oni znajdują w nauczaniu Asada coś dla siebie. 

In the early 1920s Leopold Weiss, a Viennese Jew, traveled to the Middle East. The desert fascinated him, and Islam became his new spiritual home. He left his Jewish roots behind, converted to Islam and changed his name to Muhammad Asad. He became one of the most important Muslims of the 20th century, first as an advisor at the royal court of Saudi Arabia, and later translating the Koran into English. Asad was also co-founder of Pakistan and its ambassador to the UN. The director follows his fading footsteps, leading from the Arabian desert to Ground Zero. He finds a man who was not looking for adventures but rather wanted to act as a mediator between East and West A Road to Mecca – The Journey of Muhammad Asad takes this opportunity to deal with a heated debate which is currently becoming more and more important.

Historia księdza – persona non grata /Persona Non Grata

Reżyseria /Directed by: Fabio Wuytack
Produkcja /Production: Fabio Wuytack for VZW Project, Belgia /Belgium 2008

75 min

Wybrane festiwale /Selected festivals:

2009 – Guadalajara Film Festival, Mexico; Thessaloniki Documentary Film Festival

2008 – IDFA, International Documentary Film Festival Amsterdam – First Appearance Competition

W Wenezueli nazywają go Francisco, ale tak naprawdę nazywa się Frans Wuytack. Jest księdzem, artystą i rewolucjonistą. Pochodzi z Belgii, ale w 1996 r. jako młody ksiądz przyjechał do Wenezueli, aby zamieszkać w wytwornej willi w Caracas. Szybko zamienił ją na mały dom w slumsowej dzielnicy La Vega i niemal natychmiast stanął na czele społeczno-kulturalnego rewolucyjnego ruchu przeciwko rządowi, zorganizowanego przez biedotę miejską, dla której stał się niczym Che Guevara czy Mahatma Ghandi. W 1970 r. za swoją działalność Wuytack został oficjalnie wydalony z Wenezueli. Otrzymał zakaz powrotu do kraju, ale w 2000 r. prezydent Hugo Chávez anulował decyzję, zezwalając, aby po 30 latach Wuytack ponownie odwiedził Wenezuelę. Jego syn – Fabio – towarzyszy ojcu w tej podróży, dokumentując kamerą jego nostalgiczny powrót do wspomnień z młodości. 

Historia księdza – persona non grata nie jest ścisłą i linearną biografią Wuytacka, bowiem o tym opowiada książka o takim samym tytule, napisana przez jego córki. To raczej epicka i poetycka interpretacja fantastycznej przeszłości ojca, opowiedziana oczami pełnego podziwu syna. Film ma formę intymnego, choć bardzo dowcipnego portretu, w którym opowieść o jednostce zostaje skonfrontowana z najważniejszymi momentami historii i kultury Wenezueli. Ironia, powaga i autentyzm przeplatają się tu ze sobą na każdym kroku, tworząc w efekcie filmowy obraz, który jest nie tylko wciągającą opowieścią o wybitnej jednostce, lecz również dokumentem o najważniejszych momentach historii II połowy XX wieku. 

Persona Non Grata is the epic story of Frans Wuytack's life. After thirty years of exile, he returns to South-America with his son, film director Fabio Wuytack. Their overwhelming journey reveals the Venezuelan slums, where Frans unchained a social and cultural revolution as a young priest in the 1960's. A blend of humorous and touching characters from the slums take Fabio on a voyage through the maze of his father's exciting past. The poetic film style lifts the story over the borders of a biopic and confronts us with some of the most important moments in the second half of the 20th century.

Idź diable precz /Pray the Devil Back to Hell 

Reżyseria /Directed by: Abigail Disney, Gini Reticker
Produkcja /Production: Fork Films, USA 2008

60 min

Wybrane nagrody i festiwale /Selected festivals and awards:

2009 – Movies that Matter – The Amnesty International Film Festival, The Hague

2008 –Tribeca Film Festival – Najlepszy Dokument /Best Documentary; Silverdocs AFI /Discovery Channel Documentary Festival, Washington D.C. – Witness Award;

Liberia jest najstarszym niepodległym państwem w Afryce. Jest także jednym z niewielu krajów na świecie, którego powstaniu towarzyszyła utopistyczna wizja ludzkiej natury. Od 1822 r. osiedlali się w niej byli niewolnicy z USA, którzy w 1847 r. ogłosili powstanie własnego, niepodległego państwa. Mieli oni żyć w pokoju z członkami osiemnastu lokalnych plemion. Praktyka okazała się jednak zupełnie inna – historia Liberii to szereg okrutnych wojen domowych, zamachów stanu i morderstw politycznych. W najbardziej krwawym konflikcie, toczącym się nieprzerwanie od 1989 do 2003 r., zginęło blisko 200 tys. mieszkańców Liberii (przy życiu pozostało około 3,5 miliona).

Wydawać by się mogło, że w takich okolicznościach jakakolwiek inicjatywa pokojowa jest skazana na niepowodzenie. Wszyscy, którzy na przestrzeni lat odważyli się protestować przeciwko rzeziom, szybko stawali się ich ofiarami. Jednak w 2003 r. o pokój zaapelowały kobiety – do tej pory traktowane co najwyżej jako łup wojenny. Wiedziały, że jeżeli tym razem nie zareagują, ich kraj może przestać istnieć. Zarówno armie partyzantów, jak i siły rządowe nie przebierały w środkach – tworzyły oddziały dzieci-zabójców, poddawały żołnierzy działaniu narkotyków, zachęcały do masowych gwałtów, tolerowały kanibalizm. Inicjatywa kobiet, będąca odruchem ludzkiego sprzeciwu wobec otaczającego je horroru, szybko przekroczyła podziały religijne i etniczne. Swą organizację nazwały Liberian Mass Action for Peace. Była to pierwsza organizacja, w której działały chrześcijanki i muzułmanki. Od początku dystansowały się od polityki, podkreślając, że interesuje je wyłącznie pokój. 
Film jest kronikarskim zapisem rozwoju masowego ruchu społecznego, tworzonego wyłącznie przez kobiety. Aktywistki postanowiły codziennie spotykać się na targu rybnym, obok którego przejeżdżał liberyjski dyktator Charles Taylor. Początkowo było ich zaledwie kilkanaście, ale szybko liczba ta urosła do kilku tysięcy. Padający deszcz, piekące słońce, zabłąkane kule karabinowe – nic nie było w stanie ich stamtąd usunąć. Były ubrane w białe stroje, niosły plakaty z wymalowanymi hasłami. Choć zakrawa to na cud, po kilku miesiącach wymusiły na stronach konfliktu przystąpienie do rokowań pokojowych. Ze względów bezpieczeństwa toczyły się one w Ghanie – aktywistki LMAP pojechały tam, by nadzorować rozmowy. Odniosły kolejny sukces – presja przez nie wywierana walnie przyczyniła się do szybszego zawarcia pokoju. Powstrzymało to codzienną rzeź na ulicach stolicy Liberii.
Za reżyserię i produkcję filmu odpowiadały feministki z USA, od lat wspierające ruchy kobiece w Afryce. W swoich życiorysach mają współpracę z takimi tuzami zaangażowanego dokumentu jak Michael Moore czy Raoul Peck. Realizacja dokumentów jest dla nich jednym ze sposobów walki o lepszy, sprawiedliwszy świat bez wojen i ucisku. 

Pray the Devil Back to Hell is the gripping account of a group of brave and visionary women who demanded peace for Liberia, a nation torn to shreds by a decades old civil war. The women's historic, yet unsung achievement finds voice in a narrative that intersperses contemporary interviews, archival images, and scenes of present-day Liberia together to recount the experiences and memories of the women who were instrumental in bringing lasting peace to their country.

Kolej przez tajgę /BAM

Reżyseria /Directed by: Jouni Hiltunen
Produkcja /Production: A Making Movies Oy Production, Finlandia /Finland 2008

52 min

Wybrane festiwale /Selected festivals:

2009 – Trieste Film Festival 

2008 – Visions du Réel International Film Festival, Nyon; Nordic Film Days Lübeck


W marcu 1974 r. Leonid Breżniew wystosował apel do młodych radzieckich komunistów, w którym nawoływał do spontanicznego porzucenia dotychczasowego życia i wyjazdu na Syberię. W ciągu 5 lat mieli tam zbudować BAM (Kolej Bajkalsko-Amurską) – czyli 3500-kilometrową linię kolejową z dwustoma stacjami, przecinającą tajgę i łączącą jezioro Bajkał z Pacyfikiem. Budowa BAM-u była ostatnim wielkim przedsięwzięciem Związku Radzieckiego, które w swym propagandowym założeniu miało pomóc rozwiązać ekonomiczne problemy komunistycznego kraju.

Dziesiątki tysięcy idealistycznie nastawionych młodych ludzi z entuzjazmem zareagowało na apel Breżniewa. Wierząc w głęboki sens projektu, opuścili rodziny i wyjechali ze swych miast, aby jako wolontariusze pracować przy budowie kolei przez prawie 30 kolejnych lat. Wielu z nich zostało na Syberii na stałe, osiedliło się tam i założyło własne rodziny. Byli wśród nich dwaj legendarni budowniczowie BAM-u: Aleksander Bondar oraz Iwan Warszawski, których drużyny ochoczo rywalizowały ze sobą o honor komunistycznego Związku Radzieckiego. 

Film jest w istocie nie tylko dokumentacją budowy BAM-u, lecz przede wszystkim opowieścią o ludziach, którzy całe swoje życie poświęcili realizacji tego przedsięwzięcia, wierząc, że w ten właśnie sposób są w stanie zapewnić przyszłość dla siebie i dla swoich bliskich. Obraz ten przedstawia również gorzką prawdę o tym, jak łatwo jest stracić rangę ideowego bohatera i stać się postacią zapomnianą przez społeczeństwo. W filmie wykorzystano archiwalne nagrania propagandowe, które swego czasu służyły komunistycznej władzy do manipulacji opinią społeczną. 

BAM or Baikal Amur Magistral was Leonid Brezhnev´s plan to build more than 3,500 km of railroad and 200 stations and communities in five years in Southern Siberia. The work was to be done mainly by Komsomol elite youths. BAM is a documentary about the pioneering spirit, about people who built the future with their own hands and how today they are trying to hold on to it even if the rest of the world would like to forget them.

Krąg rodziców /Parents' Circle

Reżyseria /Directed by: Tadeusz Król
Produkcja /Production: HBO, Polska /Poland 2008

45 min

Wybrane festiwale /Selected festivals:

2008 – Krakowski Festiwal Filmowy /Krakow Film Festival; Dwa Brzegi /Two Riversides Film Festival, Kazimierz Dolny

Poruszający dokument o konflikcie izraelsko-palestyńskim, który trwa od kilkudziesięciu lat, pochłaniając tysiące ofiar. Wśród nich są także niewinne dzieci, których śmierć nie da się w żaden sposób uzasadnić. Nie ma też słów, które opisałyby rozpacz ich rodziców. Żal, nienawiść i bezsilność – to uczucia, z którymi muszą nauczyć się żyć. Ich dzieci odeszły, ale oni pozostali. 

Krąg rodziców to zapis rozmów z Palestyńczykami i Izraelczykami, którzy w wojnie stracili dzieci. Każdy z bohaterów opowiada własną historię. W jednym są jednak zgodni – czas nie goi ran. I jedni, i drudzy chcieliby zakończyć tę wojnę, wybaczyć sobie nawzajem, ale nie jest to proste. Jeśli tobie ktoś sprawił ból, ty zrób mu to samo – takie myślenie nie sprzyja rozwiązywaniu konfliktów. Mimo to zdruzgotani rodzice potrafią być ponad tym, potrafią się zjednoczyć, tworząc swoistego rodzaju krąg naznaczonych. Trudno im mówić, ale mówią, trudno im słuchać, ale słuchają.

Loss and resolution are the cornerstones of this thought-provoking documentary. In the present day Middle East where the conflict between Israel and Palestine has reared its ugly head, there is the near constant and seemingly senseless loss of life. In Tel-Aviv, there is a place where the parents of children who have lost their lives in this conflict have been meeting for group therapy in order to find strength, comfort and gain an understanding of their tragedy. Extraordinarily, this support group has attracted the interests of both Israeli and Palestinian parents. Within these groups, enemies become united in their suffering and together they confront their anger and pain and try to find meaning in their children’s deaths. With the Middle Eastern conflict as a backdrop, this emotionally-charged film reveals the universal values and emotions that people of all different backgrounds share.

Ogień pod śniegiem /Fire under the Snow

Reżyseria /Directed by: Makoto Sasa
Produkcja /Production: Argot Pictures, USA 2008
75 min

Wybrane festiwale /Selected festivals:
2008 – Tribeca Film Festival; Mill Valley Film Festival; Denver Film Festival; Pusan International Film Festival; Asian Film Festival Dallas; Leeds International Film Festival; IDFA, International Documentary Film Festival Amsterdam


W 1959 r. Palden Gyatso został pojmany przez Chińską Armię Ludowo-Wyzwoleńczą za udział w demonstracji pokojowej przeciwko okupacji Tybetu. Kolejne 33 lata upłynęły temu wychowanemu w klasztorze buddyjskiemu mnichowi pod znakiem więzienia, tortur, głodu, upokorzeń i przymusowej pracy.
Po wyjściu na wolność Palden uciekł do indyjskiego miasta Dharamśala – siedziby tybetańskiej społeczności uchodźców. Stał się działaczem występującym przeciwko chińskiej okupacji, przemawiającym w imieniu tysięcy zmarłych, wysiedlonych lub uwięzionych Tybetańczyków. Do dziś nikt nie zdołał złamać jego ducha i sprawić, by odstąpił od walki z niesprawiedliwością i ignorancją.
Ogień pod śniegiem przedstawia dramatyczną i inspirującą historię człowieka niezłomnej woli i wiary, zdolnego oprzeć się niewyobrażalnym naciskom. Dzięki reżyserii Makoto Sasy, która w przejrzysty sposób przeplata wywiady z Paldenem, więźniami politycznymi, członkami ich rodzin oraz Dalajlamą z niesamowitym materiałem archiwalnym, film staje się zniewalającym, odkrywczym i niezwykle poruszającym dokumentem historycznym.

In 1959, Palden Gyatso, a Tibetan Buddhist monk since childhood, was incarcerated by the Chinese Communist Army for peacefully demonstrating against Chinese occupation in Tibet. For 33 years, he endured jail, torture, starvation, humiliation and forced labor. 

After his release, Palden escaped to Dharamsala, India, home of the Tibetan exile community. He became an activist speaking out against the Chinese occupation, giving voice to thousands of dead, displaced or imprisoned Tibetans. Today, his spirit remains unbroken and his fight against injustice and ignorance continues.

Fire under the Snow illumnitates the dramatic and inspirational story of a man whose will and belief remained unweakened even under unthinkable duress. Director Makoto Sasa’s elegant interweaving of interviews with Palden, political prisoners, family members and the Dalai Lama, as well as with impressive archival footage, makes this film a captivating, revealing and heart-breaking historical document. 

Przeżyć głód /The Living

Reżyseria /Directed by: Siergiej Bukowski
Produkcja /Production: Lystopad Film Studio, Ukraina /Ukraine 2008

73 min 

W latach 1932–1933 Ukrainę dotknęła największa w historii kraju tragedia – okres wielkiego głodu, znany pod ukraińską nazwą holodomor. Komunistyczny reżim postanowił ukarać nieposłuszne chłopstwo i w ten sposób raz na zawsze rozwiązać ukraińską kwestię. Zabrano chłopom żywność i ziarno, pozbawiono zapasów pożywienia, zablokowano drogi do miast, zakazano również handlu żywnością. Ludzie masowo umierali z głodu: co minutę ginęło 17 osób, co godzinę – 1000, codziennie – około 25 000. Zmarłych chowano w pobliskich lasach lub na bagnach. Głód ogarnął cały kraj, ale żaden z krajów Europy Zachodniej nie zareagował. 

Osiemdziesiąt lat po holodomorze Siergiej Bukowki próbuje przywołać pamięć o tragedii w formie szczególnego rodzaju dokumentu. Konfrontuje w nim archiwalne obrazy, nagrania i listy z poruszającymi wypowiedziami ocalałych z tragedii osób. Twarze i reakcje rozmówców wyrażają więcej niż słowa i w sposób szokujący potwierdzają koszmar traumy, którą przyszło im przeżyć w młodości. Kim lub tylko czym jest dla tych ludzi Ukraina? Ojczyzną, negatywnym wspomnieniem, nieokreślonym bytem czy koszmarną arkadią dzieciństwa? Trudno w tym filmie o jednoznaczną odpowiedź. Bukowski wysłuchuje świadectw miejscowych ludzi, którzy szczerze opowiadają o swoim życiu, emocjach i obyczajach. Co jakiś czas ubarwiają wypowiedzi tradycyjnymi ukraińskimi ludowymi pieśniami, w których widać nie tylko echo zanikającej powoli, bogatej ludowej tradycji Ukrainy, ale także jej niebywałą emocjonalność i nostalgiczność. Granica między światem żywych a zmarłych jest w tym filmie delikatna i płynna. Pamięć o tragedii i jej ofiarach przywoływana jest nie tylko w archiwalnych materiałach, lecz również w magnetyzujących obrazach przyrody, w szczególności życiodajnego zboża, wyrastającego z ziemi, która okazuje się być wielkim cmentarzem ofiar holodomoru. Oby więcej już się to nie przytrafiło, oby nikt już nie musiał cierpieć takich strasznych rzeczy – mówi ze łzami w oczach jedna z bohaterek filmu. Po chwili jednak rozpromienia się i zaczyna śpiewać nostalgiczną ludową pieśń, udowadniając, jak ogromna siła i wola życia tkwi w ludziach, którym przyszło kiedyś zmierzyć się ze śmiercią głodową.

They were children when everything was taken away from their parents. Farmers who lived on and tilled the world’s most fertile soil were thrown into the grip of hunger to die a slow agonizing death. Those who survived were to serve as an obedient army of slaves. Only now are these people beginning to tell their stories. Only now do we understand that it was part of Stalin’s cynical plan to create a “brave new world”. This film is not only about the Great Ukrainian Famine (Holodomor) of 1932-33. It is also about the British journalist Gareth Jones, whose truthful reports about the Ukrainian tragedy were never heard in the West, the indifference of many governments to other people’s suffering, and the pains of an agricultural society trying to rise back to its feet and be master of its own land. Only the living can rise again. 

Ślepy los /Blindsight

Reżyseria /Directed by: Lucy Walker 

Produkcja /Production: Robson Entertainment, Wielka Brytania /UK 2006

104 min

Wybrane nagrody i festiwale /Selected festivals and awards:

2007 – Palm Springs International Film Festival – Nagroda Publiczności /Audience Award; Berlinale International Film Festival Nagroda Publiczności /Panorama Audience Award

2006 – Los Angeles Film Festival – Nagroda Publiczności /Audience Award; British Independent Film Awards – Nominacja /Nomination; Toronto International Film Festival

Erik Weihenmeyer był niewidomy od 15. roku życia. Zanim został alpinistą i pierwszym niewidomym, który zdobył Mount Everest, musiał zmierzyć się ze swoimi ograniczeniami. Jego droga do samoakceptacji przebiegała w sprzyjających warunkach: pod opieką braci i czuwającego nad wszystkim ojca. Teraz Erik zdecydował się pomóc innym. Wybrał Tybet, bo tu niewidomi żyją jak wyrzutkowie, na marginesie społecznym. W powszechnym mniemaniu ślepota jest karą za grzechy w poprzednim życiu lub dowodem opętania. Normalne życie staje się przez to niemal niemożliwe. Sabryie Tenberken, niewidoma Niemka, postanowiła założyć organizację Braille bez Granic i pierwszą szkołę dla niewidomych w Lhasie. To do niej zwraca się Erik z propozycją zorganizowania profesjonalnej wyprawy w Himalaje. Grupę stworzyli uczestnicy wielu górskich wspinaczek i dzieci ze szkoły Sabryie. W miarę zbliżania się do szczytu, cel wyprawy staje się przedmiotem dyskusji i polem gry ambicji himalaistów. Czy ktoś w tych krytycznych warunkach zachowa rozsądek?

Dokument Lucy Walker łączy różne elementy. Reżyserka z uwagą obserwuje uczestników ekspedycji oraz jej burzliwy przebieg. Przygląda się też wpływowi wyprawy na psychikę dzieci i dorosłych. Dla niektórych wspinaczka staje się szansą na przemianę, na której zależało organizatorom. Inni na nowo przeżywają przeszłość i wracają do bolesnych wspomnień. Choć Ślepy los w naturalny sposób staje się opowieścią o górskiej ekspedycji, autorka nawet na chwilę nie traci z pola widzenia celu swojego dzieła.

Set against the breathtaking backdrop of the Himalayas, Blindsight follows the gripping adventure of six Tibetan teenagers who set out to climb the 23,000 foot Lhakpa Ri on the north side of Mount Everest. A dangerous journey soon becomes a seemingly impossible challenge made all the more 
remarkable by the fact that the teenagers are blind. Believed by many Tibetans to be possessed by demons, the children are shunned by their parents, scorned by their villages and rejected by society. Rescued by Sabriye Tenberken – a blind educator and adventurer who established the first school for the blind in Lhasa, the students invite the famous blind mountain climber Erik Weihenmayer to visit their school after learning about his conquest of Everest. Erik arrives in Lhasa and inspires Sabriye and her students Kyila, Sonam Bhumtso, Tashi, Gyenshen, Dachung and Tenzin to let him lead them higher than they have ever been before. The resulting 3-week journey is beyond anything any of them could have predicted.

Klimat na zmiany /konkurs Green Warsaw Award /Climate for Change /Green Warsaw Award

Filmy w sekcji Klimat na zmiany /Green Warsaw Award są bardzo różnorodne zarówno pod względem formalnym, jak i poruszanych tematów. Od twardego reportażu śledczego, przez socjologiczną analizę francuskiej lokalnej społeczności, po poetyckie poszukiwanie w czasie i przestrzeni ginącego gatunku fok. Cecha wspólna: zaangażowanie w ekologiczną debatę, żaden z twórców nie jest obojętnym świadkiem, wszyscy jasno określają swoje stanowisko. I doskonale wykorzystują język filmu, by obudzić emocje widzów. Gdy stawką jest przyszłość i ryzyko katastrofy, nikt nie może pozostać obojętny.

Edwin Bendyk (tygodnik Polityka)

logo POLITYKA i FORUM

The films competing for the Climate for Change /Green Warsaw Award are extremely diverse, both in format and topics raised. You can see everything from hard-nosed investigative reporting to a sociological analysis of a regional French community through to a poetic search for times past and right onto an area where a species of seal is facing extinction. An engagement in ecological debate is the common denominator. None of the directors is an impartial bystander. Each states his or her position in no uncertain terms. The language of cinema is brilliantly utilised to arouse the feelings of the viewer. No one can remain neutral when disaster threatens and our very future is at stake.

Edwin Bendyk (POLITYKA weekly)

Ciekawy przypadek Volkswagena nr rejestracyjny KFZ 1348 /The Beetle KFZ 1348

Reżyseria /Directed by: Gabriel Mascaro, Marcelo Pedroso 
Produkcja /Production: Joao Vieira Jr. for REC Produtores Associados, Brazylia /Brazil 2008
81 min

Wybrane nagrody i festiwale /Selected festivals and awards: 
2008 – São Paulo International Film Festival – Specjalna Nagroda Jury /Special Jury Prize; IDFA, International Documentary Film Festival Amsterdam


Skonstruowane pod koniec lat 30. auto Volkswagena miało być niemieckim samochodem dla ludu. Niezawodny, prosty w konstrukcji i wytrzymały garbus stał się hitem eksportowym. W różnych wersjach powstało go na świecie ponad milion egzemplarzy. Z ogromnym powodzeniem rolę auta dla mas garbus odegrał w Brazylii, gdzie produkowano go od połowy lat 60. aż do 2003 roku. Popyt na samochód sprzyjał uprawianej w okresie tamtejszego boomu gospodarczego propagandzie sukcesu. Pozostawiła ona po sobie niezliczoną ilość archiwaliów i relacji. Dzięki nim łatwiej zrozumieć, jak ważne miejsce zajęło auto w codziennym życiu Brazylijczyków.


Gabriel Mascaro i Marcelo Pedroso postanowili podążyć szlakiem jednego z egzemplarzy Volkswagena o numerach rejestracyjnych KFZ 1348. Udało im się dotrzeć do ośmiu kolejnych właścicieli samochodu i poznać ich losy. Kupowali go kolejno: młody inżynier z São Paulo, po nim właściciel stacji benzynowej, producent obuwia, fryzjerka, organizator wycieczek wodnych, sprzedawca napojów, nawrócony narkoman i mechanik samochodowy. Auto było dla nich źródłem dumy, synonimem awansu społecznego, symbolem emancypacji i niezależności. Autorom filmu udało się więc przybliżyć rzeczywistość bardzo różnych przedstawicieli jednego z najliczniejszych społeczeństw świata. Ciekawy przypadek Volkswagena nr rejestracyjny KFZ 1348 w prosty i zrozumiały sposób pokazuje cztery dekady najnowszej historii Brazylii. 

In 1965, a VW Beetle is bought by a young civil engineer in São Paulo. Forty years later the car ends up in a Recife scrap yard, with the license plate KFZ-1348. Over these four decades, the car has had seven more owners: from a São Paulo businessman to a hairdresser in the interior of Pernambuco State. This Beetle meant something to each of them at different points in the history of Brazil. The documentary The Beetle KFZ 1348 goes in search of their stories, with the car as the link between the various owners and their lives as unique windows on Brazilian society.

Jak wydoić nosorożca /Milking the Rhino

Reżyseria /Directed by: David E. Simpson
Produkcja /Production: Kartemquin Films, Independent Lens, USA 2008
83 min

Wybrane nagrody i festiwale /Selected festivals and awards: 
2009 – Pan African Film & Arts Festival, Los Angeles – Najlepszy Długometrażowy Film Dokumentalny /Best Documentary Feature Film

2008 – IDFA, International Film Festival Amsterdam; TRI Continental Film Festival, RPA /South Africa; Jerusalem International Film Festival

Afryka – olbrzymie przestrzenie pełne dzikich zwierząt pozostających na wolności, pejzaże rodem z National Geographic, turyści stymulujący rozwój gospodarki, zrównoważony rozwój z poszanowaniem środowiska naturalnego... tak powinien wyglądać świat idealny. Film Jak wydoić nosorożca ukazuje kulisy realizowania afrykańskiego raju dla białych turystów, którzy uwielbiają samochodowe safari i wizyty w słomianych lepiankach u uśmiechniętych tubylców. 

W Kenii i Namibii od kilu lat tworzone są rezerwaty, którymi zarządzają lokalne społeczności pod okiem organizacji pozarządowych. W sercu parków znajdują się luksusowe bungalowy dla gości z Europy i Ameryki. Duża część zysków trafia do ludzi, którzy mieszkają na terenie rezerwatu. To Masajowie i Himba – najstarsze żyjące na świecie ludy pasterskie, które od tysięcy lat nie zmieniały swojego sposobu życia. Wszelkie decyzje dotyczące np. planowanej rozbudowy są z nimi konsultowane, mają oni również prawo do zerwania umowy, gdy właściciel nie dotrzymuje jej warunków. Część z mieszkańców rezerwatów, ośmielona sukcesem swoich sąsiadów, postanowiła stworzyć podobne ośrodki na własną rękę. By zarządzać nimi, muszą zasięgać rady bardziej doświadczonych, białych farmerów – potomków kolonizatorów. Współpraca prowadzi do zmniejszenia rasowego napięcia, wciąż odczuwalnego w wielu rejonach obu krajów. 

Powstanie rezerwatów rodzi wiele pytań – czy trwanie w archaicznej kulturze, atrakcyjnej wizualnie dla turystów, nie zatrzyma rozwoju obu krajów? Czy chętnie fotografowane lwy nie staną się zbyt wielkim zagrożeniem dla autochtonów i ich bydła? Czy wreszcie współpraca z aktywistami nie zachwieje patriarchalną strukturą społeczności? Jak pogodzić autentyzm ludowej kultury 
z technicznymi wymaganiami, jakie stawia zachodnia cywilizacja? Na odpowiedzi przyjdzie poczekać – na razie mieszkańcy rezerwatu z czułością obserwują nosorożca, który po wielu latach znów zawitał na ich sawannie. To, że przyleciał helikopterem, nie ma najmniejszego znaczenia. Pluskające się w rzece krokodyle darzą mniejszym uczuciem, ale ich obecność oznacza więcej gotówki wpływającej co miesiąc do kasy... Jak wydoić nosorożca to ciepły, zaskakujący obraz Afryki, która potrafi podnieść się po wielu latach wyniszczających konfliktów.

A ferocious kill on the Serengeti... warnings about endangered species… These clichés of nature documentaries disregard a key part of the landscape: villagers just off-camera who navigate the dangers and costs of living with wildlife. Africa is emerging from a history of “white man conservation” that displaced indigenous people, banned subsistence hunting and fuelled resentment.

Now, a revolution in grass-roots wildlife conservation is turning poachers into protectors.

But change doesn’t come easy. With memorable characters and spectacular locations, Milking the Rhino tells joyful, penetrating and heartbreaking stories from Kenya and Namibia – revealing

the high stakes obstacles facing Community-Based Conservation today.

Zapraszamy do Kinoteki na debatę współorganizowaną z afryka.org pt. Pomagają czy szkodzą? – O tym, jak pomóc Afryce i jak jej nie szkodzić, która odbędzie się 12.05.2009, po projekcji filmu Jak wydoić nosorożca o godz. 18:00.

A debate entitled Helping or Harming? – On how to Help Africa Not Doing It Harm organised by Africa.org portal will be held in Kinoteka Theatre on 12 May 2009 at 6 pm directly following the screening of Milking the Rhino.


O wodzie, ludziach i żółtych kanistrach /About Water, People and Yellow Cans

Reżyseria /Directed by: Udo Maurer
Produkcja /Production: Lotus Film, Samsa Film, Austria 2007
90 min

Wybrane festiwale /Selected festivals: 

2009 – Reykjavik International Film Festival

2008 – Thessaloniki Documentary Festival
2007 – Online Film Critics Society Awards


To film o życiu bez wody, mimo wody lub w ciągłym poszukiwaniu wody. O życiu w miejscach, gdzie woda zalewa, gdzie woda wysycha, gdzie o wodę trzeba dzień w dzień walczyć. Przyzwyczailiśmy się traktować wodę jako codzienną oczywistość. Tymczasem Udo Maurer opowiada nam historie ludzi z trzech odległych zakątków świata, które stawiają tę oczywistość pod znakiem zapytania. 

Dla jednego z regionów w Bangladeszu woda jest wrogim żywiołem. W porze deszczowej bezlitośnie zalewa kawałek po kawałku całe wioski i skazuje ich mieszkańców na ciągłą ucieczkę. Miliony ludzi rokrocznie musi zaczynać życie od nowa.

Dla mieszkańców pewnego miasta w Kazachstanie woda jest synonimem lepszych czasów. Wysychające Morze Aralskie odebrało im pracę, źródło utrzymania i wyżywienia. Rybacy, stoczniowcy i marynarze znaleźli się nagle pośrodku stepu, nie wiedząc, jak dalej żyć. Po morzu zostało już tylko wspomnienie w tęsknych piosenkach oraz surrealistyczne cmentarzysko statków. 

Dla ludzi wegetujących w największych slumsach Afryki w Nairobi woda jest kwestią życia lub śmierci. Codziennie przemierzają kilometry z kanistrami w poszukiwaniu wody. Trudno sobie wyobrazić, że na półtora miliona ludzi jest tu tylko 15 legalnych ujęć wody. Paradoksalnie, najbiedniejsi muszą płacić za wodę najwięcej. 

O wodzie, ludziach i żółtych kanistrach to nie tylko poruszająca podróż do miejsc, w których tematem pieśni nie jest miłość, lecz woda. To również filozoficzny namysł nad egzystencjalnym znaczeniem wody, skłaniający przy okazji do refleksji nad wpływem działań propagandowych na życie społeczności, rolą kobiet w społeczeństwie, prawami człowieka, wolnością, a nawet nad podstawami naszej cywilizacji.

About Water, People and Yellow Cans tells the story of one of the elements – water and its significance to human existence in three different parts of the world. A gripping tale of daily struggle and survival. In spite of water. Without water. With water. From the floods in the Bangladeshi Brahmaputra delta via the fishing port and harbour town of Aralsk on the Aral Sea to the daily battle for clean water in Nairobi’s biggest slum. About Water, People and Yellow Cans is a documentary Lehrstück about a major theme: It’s an insistent attempt to throw some questions, doubts and ideas at our views on water, which most of us take for granted and hardly ever challenge.

Przymierze z fokami /Peace with Seals

Reżyseria /Directed by: Miroslav Novák
Produkcja /Production: Jitka Maxová, 12 Opic, Czechy /Włochy /Czech Republic /Italy 2007
96 min

Wybrane nagrody i festiwale /Selected festivals and awards: 
2009 – Sheffield Doc /Fest International Film Festival; Vancouver International Film Festival

2008 – Nagroda Jury Studenckiego dla Najlepszego Dokumentu /Best Documentary Award of the Student Jury, AFO International Film Festival, Olomouc; Envirofilm, Internationa Environmental Film Festival – Nagroda Miasta Kremnicy /Award of the City of Kremnica; Najlepszy Scenariusz i Dramaturgia /Best Screenplay and Dramaturgy Award; The Jihlava International Documentary Film Festival; IDFA, International Documentary Film Festival Amsterdam


Wszystko zaczęło się od tajemniczego snu. Reżyserowi tej „dokumentalnej bajki” przyśniła się kiedyś… foka z gatunku zwanego mniszką śródziemnomorską. Stwierdził on, że jest to znak, aby wyruszyć w podróż śladami tego zwierzęcia i zrealizować o nim film. Jednak odnalezienie go okazuje się niełatwe. Niegdyś ten gatunek foki licznie zamieszkiwał cały obszar Morza Śródziemnego, Czarnego i niektóre części Atlantyku. Działalność człowieka sprawiła jednak, że liczebność mniszek śródziemnomorskich katastrofalnie zmalała. Obecnie na całym świecie jest ich nie więcej niż 400. Reżyser dotarł do pasjonatów tych zwierząt, m.in. do pewnego włoskiego filmowca (o znajomo brzmiącym nazwisku Coppola) oraz do biologów i zoologów zajmujących się tym gatunkiem. Poznajemy też historie dwóch słynnych „udomowionych” fok – Federica, którego prawie 60 lat temu schwytano u brzegów Sardynii i umieszczono w Fontannie di Trevi (co dla Felliniego stanowiło podobno inspirację do nakręcenia słynnej sceny ze Słodkiego życia), i Gastona, który w czasie powodzi w Czechach uciekł z praskiego zoo i dopłynął do Niemiec. Chociaż Novák i jego bohaterowie opowiadają historię gatunku, który z powodu działalności człowieka został skazany na wyginięcie, to filmowi nie brakuje ironicznego humoru, a nad całością czuwa duch Karela Čapka i jego surrealistycznej Inwazji jaszczurów. 


In 2002, ‘Gaston’, a seal, escaped from the Prague Zoo during the floods and managed to swim to Germany before being re-captured. Gaston became a hero, “the most famous animal on earth”, even having a statue erected in his honour at the zoo. But why elevate this particular animal to such cult status when at the same time seals, once widespread throughout Europe, are now an endangered species? 
The second story took place 50 years earlier and tells the life story of a seal named Ulysses, caught in Sardinia by a Milan photojournalist who, in front of the cameras, tossed the animal into the famous Fontana di Trevi. Patellani – a friend of Federico Fellini's and a specialist on film stars – was fined for his action. The reason, however, was not the killing of a baby seal but the pollution of water in the fountain. 
We may be approaching a time when it will be impossible to see animals in their natural habitat. Is it acceptable that instead of seals on the beaches of the Mediterranean there are now sun-tanning tourists? Or that you can book a seal-hunting trip through a travel agent? How does this profound change affect our view both of animals and of ourselves? Will every animal one day be domesticated? And what is the domestication of people?

Recepta na klęskę /Recipes for Disaster

Reżyseria /Directed by: John Webster
Produkcja /Production: Kristina Pervila, Finlandia /Finland 2008
85 min


Wybrane nagrody i festiwale /Selected festivals and awards: 
2009 – Aarhus Filmfestival, Denmark

2008 – Nordisk Panorama, Sweden /Szwecja – Specjalne Wyróżnienie dla Najlepszego Filmu Dokumentalnego /Honorary Mention in the category of Best Nordic Documentary; DOK Leipzig, International Lepizig Festival for Documentary and Animated Film; Nordische Filmtage Lübeck; Amazonas Film Festival, Brazil

Czy możemy poświęcić wygodny styl życia dla ratowania planety? Ile jesteśmy w stanie zrobić sami, nie zrzucając odpowiedzialności na innych? – te pytania stawia sobie autor Recepty na katastrofę John Webster. Nie chce być gołosłownym, więc przeprowadza desperacką naradę z najbliższymi i podejmuje decyzję, że przez rok on i jego rodzina będą stosować dietę z niską zawartością dwutlenku węgla. Film jest dokumentalnym zapisem przebiegu tego eksperymentu. Na początek Websterowie eliminują ze swego życia ropę naftową i jej pochodne. Koniec z samochodem i plastikiem 
– obwieszcza zapalony do pomysłu ojciec. Rodzina przechodzi więc na transport publiczny, zamiast auta korzysta z autobusu (taksówka to jednorazowy kompromis), zamiast trujących atmosferę samolotów wybiera kolej. W odstawkę idzie tym samym wygoda i komfort. Nie trzeba zatem długo czekać na emocjonalne skutki nowego sposobu życia. Rodzinne szczęście zostaje rzucone na szalę 
– znika sielanka, gromadzą się chmury. Dorośli wszczynają utarczki: o używanie plastikowych torebek, o stosowanie pasty do zębów potajemnie kupowanej dla dzieci przez żonę Johna (preparatu z soli i sody nie są w stanie używać), o skalę całego przedsięwzięcia. Autor filmu w bardzo uczciwy sposób przekazuje prawdę na temat rodzinnego eksperymentu, pokazując, jak wysoka bywa cena zmiany stylu życia. On sam z czasem zaczyna przypominać inkwizytora polującego na czarownice, jego rodzina powoli schodzi do podziemia. Oczywiście eksperyment ma też bardzo dobre strony. Nowa „dieta” naprawdę służy otoczeniu (emisja gazów cieplarnianych zmniejsza się o połowę). Wraz ze zniknięciem wyręczających ze wszystkiego maszyn w życiu Websterów pojawia się też zupełnie nowa wartość – wspólnie spędzany czas i bliskość, o której istnieniu wszyscy jakoś zapomnieli.

Director John Webster convinces his wife and two small children that the whole family should go on an oil diet, yet without having to give up their a middle class suburban lifestyle. All the everyday things that we don’t do, or that we can’t help doing, make up recipes for disaster. In this comedy of errors they find themselves questioning their values and putting their will power and ultimately, their happiness to the test.

Zapraszamy do wysłuchania w Klubie Trójki Programu III Polskiego Radia wywiadu z Johnem Websterem – reżyserem filmu Recepta na klęskę – we wtorek 12.05.2009 o godz. 21:00.

Polish Radio II Club invites you to listen to an interview with John Webster – director of Recipe for Disaster broadcast on Tuesday, 12 May 2009 at 9 pm.

Świat według Monsanto /The World According to Monsanto

Reżyseria /Directed by: Marie-Monique Robin
Produkcja /Production: Image & Compagnie /Arte France, Francja /Kanada /Niemcy /France /Canada /Germany 2008
108 min

Monsanto to firma produkująca nawozy i środki do zwalczania szkodników. Od jakiegoś czasu rozwija też biotechnologię. Twórcy filmu zastanawiają się nad tym, dlaczego działalność giganta budzi tak wiele protestów i głosów sprzeciwu. Postanawiają więc nieco dokładniej przyjrzeć się koncernowi. Niegdyś Monsanto pozostawała wiodącą firmą branży chemicznej. Zmory przeszłości wyłaniają się zaskakująco prędko spomiędzy stron internetowych i materiałów archiwalnych. „Nie możemy stracić ani dolara” – informowała poufna publikacja firmy w chwili, gdy okazało się, że część jej produktów nie przechodzi koniecznych badań ani testów. Przez wiele lat takie sprawy zamiatano pod dywan. Autorzy filmu wnikają głęboko w historię rozwoju firmy i dopatrują się źródeł jej sukcesu w doskonałym lobbingu i sile politycznego zaplecza. Dla przedsiębiorstwa manipulującego materiałem genetycznym kluczowymi okazały się zmiany w amerykańskim ustawodawstwie, umożliwiające wprowadzenie produktów Monsanto na rynek. Zupełnie jak w thrillerze z zaskakującym scenariuszem, wątki z historii korporacji są coraz bardziej szokujące: skandal z ignorowaniem badań, próby fałszowania ich wyników w Kanadzie, zatrucia pracowników, samobójstwa zależnych od Monsanto farmerów bawełny w Indiach, niekontrolowane rozprzestrzenianie się transgenicznej soi. Film Marie-Monique Robin to portret korporacyjnego molocha, bezwzględnymi metodami dążącego do kontroli światowej produkcji żywności. Strategię Monsanto dobrze parafrazuje jeden z bohaterów filmu, komentując zmiany w amerykańskim ustawodawstwie: „Dla Monsanto to nie było zwycięstwo, to było skuteczne przejęcie”.

With 17,500 employees, a 2006 sales figure of $7.5 billion and operations in 46 countries, Monsanto is the world leader in genetically modified organisms (GMOs), as well as one of the most controversial corporations in industrial history. Since its founding in 1901, the company has faced trial after trial due to the toxicity of its products, including polychlorinated biphenyls (PCBs), polystyrene, devastating herbicides like Agent Orange, used during the Vietnam War, and bovine growth hormones, which are unauthorized in Canada and banned in Europe.

Today, Monsanto has reinvented itself as a “life sciences” company converted to the virtues of sustainable development. Thanks to its genetically modified seeds, engineered among other things to withstand Monsanto’s Roundup, the world’s bestselling herbicide, the company claims it wants to solve world hunger while reducing environmental damage. Where does the truth lie? The World According to Monsanto pieces together the story of the St. Louis, Missouri, corporation, calling on hitherto unpublished documents and first-hand accounts by scientists, civil society representatives, victims of the company’s toxic activities, lawyers, politicians, and representatives of the U.S. Food and Drug Administration and Environmental Protection Agency. Based on a three-year investigation in North and South America, Europe and Asia, the film tells the tale of an industrial empire that, thanks in part to misleading reports, collusion with the American government, pressure tactics and attempts at corruption, has become one of the world’s biggest seed manufacturers. It shows how the clean, green image conveyed by the company’s advertising serves as a smoke screen for Monsanto’s quest for market supremacy, to the detriment of global food security and environmental stability.

Wiek głupoty /The Age of Stupid

Reżyseria /Directed by: Franny Armstrong
Produkcja /Production: Spanner Films, Passion Pictures, Wielka Brytania /UK 2008
89 min

Wybrane festiwale /Selected festivals:
2008 – IDFA, International Film Festival Amsterdam

Jak będzie wyglądać Ziemia za 50 lat? W jakim miejscu znajdzie się człowiek? Czy spełni się katastroficzna wizja przyszłości: wody z roztopionych lodowców zaleją świat, oszalałe słońce wypali żyzne grunty, zapanuje wielki głód, a gatunki zaczną po kolei wymierać? Wiek głupoty to ambitnie zrealizowana próba przepowiedzenia naszej nieodległej przyszłości. Po kataklizmie ostatni z ludzi budują schron, w którym jak w biblijnej Arce przechowywane są ostatnie okazy zwierząt, owadów i roślinności. Postać kustosza tego przedziwnego miejsca tworzy brytyjski aktor Pete Postlethwaite (znany polskiej widowni z Orkiestry i W imię ojca). Jest rok 2055, mężczyzna przegląda archiwalne materiały z przeszłości i stawia pytanie, dlaczego nie powstrzymaliśmy zmian klimatycznych na Ziemi, kiedy jeszcze było to możliwe. Odpowiedzi szuka w całym stylu życia współczesnego człowieka, szczególnie zaś – nastawionego na konsumpcję człowieka Zachodu. W filmie znajdziemy wiele pomysłowo i niekiedy dowcipnie zrealizowanych animacji, które pokazują ewolucję gatunku ludzkiego, historię wojen o surowce, proporcje zużycia energii przez mieszkańców USA, Europy i krajów Trzeciego Świata. Przygnębiającą wymowę swego filmu autorzy przełamują kilkoma portretami współczesnych Don Kichotów: Guya Piersa walczącego o budowę wiatraków (sic!) na terenie jednego ze szkockich hrabstw czy Fernanda Pareau, wieloletniego przewodnika górskiego z Chamonix, który sprzeciwia się rozbudowie tuneli pod Alpami. Film Franny Armstrong to kino powstałe ze szlachetnych pobudek, zaangażowane w dzieło odbudowy naszej zbiorowej świadomości. Nie unika demagogii, ale wydaje się ona w pełni usprawiedliwiona aktualnością stawianego problemu.

The Age Of Stupid is the new documentary-drama-animation hybrid from director Franny Armstrong (“McLibel”, “Drowned Out”) and Oscar-winning producer John Battsek (“One Day In September”, “Live Forever”, “In the Shadow of the Moon”).

Oscar-nominated Pete Postlethwaite (“In The Name of the Father”, “Brassed Off”, “The Usual Suspects”) stars as an old man living in the devastated world of 2055. He watches ‘archive’ footage from 2008 and asks: Why didn’t we stop climate change when we had the chance?

Runaway climate change has ravaged the planet by 2055. Pete plays the founder of The Global Archive, a storage facility located in the (now melted) Arctic, preserving all of humanity’s achievements in the hope that the planet might one day be habitable again. Or that intelligent life may arrive and make use of all that we’ve achieved. He pulls together clips of ‘archive’ news and documentary from 1950-2008 to build a message showing what went wrong and why. He focuses on six human stories.

Zapraszamy do Kinoteki na debatę Krytyki Politycznej i tygodnika Polityka pt. Polityka natury, która odbędzie się 9.05.2009 o godz. 19:30, po projekcji filmu Wiek głupoty.

A debate organised by Krytyka Polityczna journal and Polityka weekly entitled Politics of Nature will be held in Kinoteka Theatre on 9 May 2009 at 7:30 after the screening of The Age of Stupid.

Zanim przeklną nas dzieci /That Should Not Be

Reżyseria /Directed by: Jean-Paul Jaud
Produkcja /Production: J+B Sequences, Francja /France 2007
112 min


Ołów, kadm, azotyn, nitryt, rtęć, pestycydy, wzmacniacze smaku, przeciwutleniacze, konserwanty – to nie przepis na mieszankę wybuchową, to tylko niektóre ze składników przeciętnego obiadu, składającego się z zupełnie normalnych produktów: fasolki, kiełbasek, chleba, sera, wody... 

Nie zdajemy sobie sprawy, w jaki sposób i przy użyciu jakich chemikaliów produkuje się dziś żywność. Francuski rolnik uprawiający jabłka stosuje przeciętnie 32 preparaty chemiczne, zanim zbierze plon. Wśród nich są pestycydy, nawozy, środki do tępienia pasożytów i chwastów oraz wiele innych, zazwyczaj wysoce niebezpiecznych substancji.

Naukowcy nie zajmują się już szukaniem związku między chorobami takimi jak np. rak, białaczka, cukrzyca a skażeniem wody, żywności czy powietrza. Związek ten został udowodniony tysiącem badań. Dziś chodzi raczej o to, co możemy zrobić, aby powstrzymać rozprzestrzenianie się tych chorób. Zaś największym problemem w walce z nimi jest brak woli politycznej. Tymczasem dane są zastraszające: każdego roku w Europie na choroby wywołane wpływem środowiska umiera 100 tys. dzieci. Jak twierdzą naukowcy, dzieci, które przychodzą dziś na świat, to pierwsza generacja, która nie będzie tak zdrowa jak rodzice. 

Skoro politycy ignorują zagrożenie, zaś rolnicy produkujący żywność w nieekologiczny i niezdrowy sposób wciąż są dotowani przez Unię Europejską, czy jest coś, co zwykli obywatele mogą zrobić, aby chronić siebie i swoje dzieci? Reżyser Jean-Paul Jaud odwiedził mieszkańców małego francuskiego miasteczka Barjac. Tutejszy charyzmatyczny burmistrz rozpoczął akcję uświadamiania mieszkańców. Nie poprzestał na teorii. Postanowił, że dzieci w szkołach będą jadły obiady przyrządzone wyłącznie ze zdrowych, ekologicznych produktów. Wkrótce dobry przykład pociągnął za sobą kolejne inicjatywy... 

It is the first time, probably since “The Silent World” by Jacques Yves Cousteau (Palme d’Or, 1956 Cannes Festival), that French cinema has taken an interest in the topic of the environment. If the preservation of the marine world was an invaluable cause, that of feeding our children is even more urgent. After his sensory travels of the French landscape for his “Four Seasons” series, Jean-Paul Jaud has now aimed his camera at an environmental tragedy: the poisoning of our countryside by chemical agriculture and the damages it has caused to public health, especially that of our children. The film That Should Not Be recounts the courageous initiative of one municipality, that of Barjac in the Gard, which has instigated organic produce for all school meals, financing the extra cost from the municipality budget.

The film starts at UNESCO at a symposium of leading medical experts who have all signed the “Appel de Paris” petition.

Retrospektywa Nikolausa Geyrhaltera /Nikolaus Geyrhalter Retrospective Programme

Gościem specjalnym festiwalu Planete Doc Review 2009 jest austriacki dokumentalista Nikolaus Geyrhalter – twórca młody, ale znany w świecie i szeroko nagradzany na najważniejszych festiwalach filmów dokumentalnych. Jego pełnometrażowe dokumenty zgromadziły ogromną widownię w kinach wielu krajów – od USA, przez Europę, po Japonię. 

W trakcie festiwalu zostaną zaprezentowane najważniejsze, wielokrotnie nagradzane filmy Geyrhaltera: 

1. Wyrzuceni na brzeg 

2. Rok po Dayton 

3. Prypeć

4. Gdzie indziej

5. Nasz chleb powszedni

6. 7915 km

Dzięki nim publiczność festiwalu odbędzie emocjonującą i pouczającą podróż przez pustynie Afryki, wyżyny Tybetu, lodowate pustki Syberii, skażoną zonę wokół elektrowni nuklearnej w Czarnobylu oraz gigantyczne plantacje i hodowle, w których człowiek wykorzystuje najnowocześniejsze technologie, aby maksymalnie obniżyć koszty produkcji żywności. 

Wszystkiego, co wie o filmie, Nikolaus Geyrhalter nauczył się sam. Trzykrotnie próbował dostać się do Wiedeńskiej Akademii Filmowej, ale nie został przyjęty. Być może mam teraz tak wyrazisty charakter pisma, ponieważ nikt nie próbował mi go popsuć – żartuje dziś reżyser. Trudno byłoby sobie wyobrazić, że mógłby zajmować się czymś innym. 

Nikolaus Geyrhalter mówi, że stara się prezentować w swoich dokumentach obszary normalnie niedostępne dla ludzi, zarówno w sensie fizycznym, jak i mentalnym. Mimo że jego filmy dotykają tematów kontrowersyjnych, próżno szukać w nich efektu skandalu, taniej sensacji. Geyrhalter nie bombarduje nas liczbami i faktami. Zmusza do patrzenia, przeczuwając, że ładunek sensu zawarty w jego obrazach prędzej czy później spowoduje u widza pogłębioną refleksję. 

Monumentalne i pełne rozmachu dokumenty autorstwa Geyrhaltera są prezentowane w kinach całego świata. Powstają bowiem właśnie z myślą o ekranie kinowym. Odzwierciedla się to nie tylko w ogromnej pieczołowitości i świadomości kompozycyjnej każdego kadru, ale także w doborze nośnika i złożonego procesu postprodukcyjnego (doskonały montaż i opracowanie dźwięku) oraz – co dosyć niezwykłe w świecie produkcji dokumentalnej – w świetnie przygotowanych materiałach promocyjnych do filmów. Bezkompromisowość, z którą twórca podchodzi do kwestii jakości merytorycznej i technicznej, przynosi efekty: Nasz chleb powszedni stał się przebojem kasowym w kinach nie tylko europejskich, ale także np. japońskich. W samej Austrii zobaczyło go ok. 23 tys. ludzi. Podobną ilość widzów miał także w austriackich kinach film Gdzie indziej. Szacunkowa liczba widzów Naszego chleba powszedniego w kinach światowych to ok. 250 tys. – film był bowiem wyświetlany na ekranach wielu krajów europejskich, a także w USA. 

W 1994 r. Nikolaus Geyrhalter założył firmę Nikolaus Geyrhalter Filmproduktion (NGF), która specjalizuje się w produkcji autorskich filmów dokumentalnych. 

Na imponującej liście nagród, które otrzymały filmy Geyrhaltera, znajdują się m.in.: Nagroda Główna MFF Viennale za film Rok po Dayton, Prix International de la SCAM paryskiego festiwalu Cinéma du Réel za Prypeć, a także Nagroda Jury na Visions Du Reel w Nyon, Nagroda Główna Międzynarodowego Festiwalu Filmów Dokumentalnych w Monachium oraz Nagroda Główna na festiwalu Diagonale w Graz. Za Gdzie indziej Geyrhalter otrzymał Nagrodę Specjalną Jury podczas Międzynarodowego Festiwalu Filmów Dokumentalnych IDFA w Amsterdamie. Zaś za Nasz chleb powszedni Nagrodę Specjalną Jury w konkursie międzynarodowym podczas Hot Docs, Nagrodę Specjalną im. Johna Templetona podczas Visions du Réel w Nyon, a także Nagrodę Specjalną IDFA w Amsterdamie. W końcu marca, gdy przygotowywaliśmy materiały do katalogu, film 7915 km otrzymał nagrodę Austriackiego Związku Operatorów (AAC) za najlepsze zdjęcia w filmie dokumentalnym 2008 /09 podczas festiwalu Diagonale w austriackim Graz. 

Retrospektywę filmów Nikolausa Geyrhaltera podczas 6. edycji festiwalu Planete Doc Review uzupełni wykład mistrzowski dla filmowców i profesjonalistów – 10 maja o godz. 15:00 w warszawskiej Kinotece – podczas którego o procesie realizacji filmów opowiedzą Nikolaus Geyrhalter oraz Wolfgang Widerhofer – montażysta, współautor scenariuszy i współproducent prezentowanych filmów. Masterclass poprowadzi Irena Gruca-Rozbicka w języku niemieckim z polskim i angielskim tłumaczeniem.

Uzupełnieniem prezentowanych filmów jest broszura Nikolaus Geyrhalter. Retrospektywa Mistrza i wykład mistrzowski, której autorką jest Irena Gruca-Rozbicka.

An Austrian documentary maker, Nikolaus Geyrhalter, is a special guest of the Planete Doc Review Film Festival 2009. He is a young artist, yet he has managed to gain recognition worldwide and has received numerous awards at the most important documentary film festivals. His feature-length documentaries have attracted large audiences to cinemas around the world – from the USA, to Europe to Japan. 

The most important of Geyrhalter’s films have received a number of awards and will be shown at Planete Doc Review Film Festival: 

These films will give the festival audience a chance to take part in an exciting journey through the deserts of Africa, highlands of Tibet, ice-cold emptiness of Siberia, contaminated zone around the Chernobyl nuclear plant, as well as gigantic plantations and farms operated with the use of state-o-the-art technologies aimed to reduce the food production costs as much as possible. Nikolaus Geyrhalter has gained all his knowledge about film-making himself. He has applied to the Vienna Film Academy three times, but has never been admitted. Maybe this is why my handwriting is so clear now − no one has ever attempted to spoil it, jokes the director today. It is hard to imagine him doing anything else. Geyrhalter claims he tries to penetrate what is usually inaccessible to people, both physically and mentally.

Though his films touch upon controversial topics, they are far from scandalous or cheaply provocative; Geyrhalter does not bomb viewers with figures and facts. He forces us to watch assuming that the deep sense embedded in his pictures will make the audience reflect upon the topic, be it sooner or later. 

Geyrhalter’s monumental and impressive documentaries have been screened in cinemas all around the globe. There are created to be shown on the large screen. This is reflected not only in the immense meticulousness and conscious composition of each frame, but also the carrier selection, complex post-production process (perfect editing and sound) and – which is quite untypical of a documentary − perfectly prepared promotional materials. This uncompromising approach to quality in terms of content and technology turns to be successful: Our Daily Bread was a blockbuster not only at European cinemas, but also in Japan. Only in Austria it was viewed by approx. 23,000 people. Elsewhere also attracted a similar audience in Austrian cinemas. The estimated audience of Our Daily Bread worldwide is approx. 250,000, as the film was shown in many European countries, but also in the USA. 

In 1994, Nikolaus Geyrhalter founded his production company specializing in the documentaries: Nikolaus Geyrhalter Filmproduktion (NGF). 

The impressive list of prized awarded to Geyrhalter's films include: the Main Prize for The Year After Dayton at the Viennale International Film Festival; Prix International de la SCAM at the French Cinéma du Réel Festival for Pripyat, which also received the Jury Award at the Visions Du Reel in Nyon, Main Prize at the International Documentary Festival in Munich and the Main Prize at the Diagonale Festival in Graz. Elsewhere received a Special Award of the Jury at the International Documentaries Festival IDFA in Amsterdam, while Our Daily Bread was awarded the Special Award of the Jury at Hot Docs international competition, John Templeton Special Award at Visions du Réel in Nyon and Special Award at IDFA in Amsterdam. In late March, where this catalogue was being developed, 7915 km received the award of the Austrian Association of Cameramen (AAC) for the Best Picture in Documentary 2008 /2009 at the Diagonale festival in Graz. 

During the retrospective programme of Nikolaus Geyrhalter films during the 6th Planete Doc Review Film Festival, a masterclass for filmmakers and industry professionals will take place in Kinoteka Theatre on May 10, 2009 at 3 pm – with the participation of Nikolaus Geyrhalter and Wolfgang Widerhofer – the editor, scripts co-author and co-producer of Geyrhalter films. The masterclass will be led by Irena Gruca-Rozbicka in German with simultaneous translation into Polish and English.

The retrospective programme of Nikolaus Geyrhalter films will be supplemented with a brochure by Irena Gruca-Rozbicka entitled: Nikolaus Geyrhalter. Retrospecive and Masterclass.

logo forum austriackie i media

Wyrzuceni na brzeg /Washed Ashore

Reżyseria /Directed by: Nikolaus Geyrhalter
Produkcja /Production: Nikolaus Geyrhalter Filmproduktion, Austria 1994

86 min

Wybrane nagrody i festiwale /Selected festivals and awards:

1995 – Hof International Film Festival; Visions du Réel International Film Festival, Nyon; Marseille International Documentary Film Festival; International Film Festival Rotterdam, Vancouver International Film Festival

1994 – Viennale, Vienna Interantional Film Festival – New Cinema Prize /Vienna, New Cinema Prize


Wyrzuconymi na brzeg są bohaterowie, których los nieodłącznie wiąże się z Dunajem. To z jego nurtu topielców i samobójców od 60 lat wyławia Joseph Fuchs – strażnik cmentarza bezimiennych. Pochował na nim 20 z 50 ciał, które przyniosła rzeka. Dziś dba o nagrobki, odnawia je po kolejnych atakach cmentarnych wandali. Marzy o tym, aby móc poświęcać się tej pracy tak długo, jak długo starczy mu sił. 

Helena i jej mąż mieszkają od 35 lat na barce, którą rozwozili ładunek po całej Europie. Od roku nie mogą wrócić do domu, czyli do Rumunii, gdyż w Jugosławii trwa wojna i Dunaj jest na tym odcinku zablokowany. Chcieliby przejść już na emeryturę, wiedzą jednak, że nikt z młodych nie weźmie pracy, której poświęcili swoje życie. 

Buddyjski mnich przed świątynią wybudowaną na brzegu rzeki w ramach buddyjskiej misji zainicjowanej po ataku na Hiroszimę i Nagasaki chce nieść światu pokój, ale Austriacy obawiają się rozmów o nim. 

Miłośnik wędkowania Albrecht Vickerl przeczuwa, że w momencie, gdy obszar, w którym żyje i poświęca się swojej pasji, stanie się parkiem narodowym, nic już nie będzie takie, jakie było przedtem. A spokój jego życia i spokój rzeki zostaną bezpowrotnie zakłócone. 

15 losów ludzkich, które wiąże ze sobą tylko Dunaj. Rytm tego poetyckiego filmu wyznaczają fale wielkiej rzeki, będącej źródłem życia, ale także i zagrożenia. Cykl odwiecznych przemian, którym podlegają przyroda i człowiek. Rytuały życia i śmierci, rozkład i nowoczesna technologia, prawa natury i prawa rynku. Nurt rzeki. Strumień świadomości. 

The lives of the film’s protagonists who are washed ashore are inherently linked with the Danube. For the last 60 years Joseph Fuchs, a warden of the “Cemetery of the Nameless” has been fishing out suicides and drowned bodies from the river. He has buried 20 out of the 50 bodies that the river spit out. He cares for the graves and restores them each time the graveyard falls prey to vandalism. His dream is to be the cemetery's warden until his last days on Earth. 

Helena and her husband have been living on a barge for 35 years and have made shipping cargo their occupation. For a year they have been stuck here not being able to return to their homeland Romania because of the war in Yugoslavia. The Danube is blocked making their journey home an impossible feat. They couple would like to retire but they are well aware that there is no one willing to take over the business they have devoted their whole lives to. 

A Buddhist monk seen outside a temple erected during a Buddhist mission initiated after the attack on Hiroshima and Nagasaki is there to bring peace to the world but the Austrians are afraid of getting onto the subject of peace. 

Fishing aficionado Albrecht Vickerl fears that once the region he lives in and which has become the home of his greatest passion is transformed into a national park life will never be the same again. His peace of mind and the tranquillity of the river will be gone for good. 

The film depicts the lives of 15 people connected by more than just their ties with the Danube. The captivating rhythm of the film is determined by the waves of the immense river, being a source of life and danger at the same time. The river symbolises the eternal cycle of change that man and nature undergo incessantly. The rituals of life and death, disintegration and modern technology, the laws of nature and market forces. The pull of the river’s current. A stream of consciousness. 

Rok po Dayton /The Year After Dayton

Reżyseria /Directed by: Nikolaus Geyrhalter

Produkcja /Production: Nikolaus Geyrhalter Filmproduktion, Austria, 1997

204 min

Wybrane nagrody i festiwale /Selected festivals and awards:

2000 – Lussas Doc Film Festival, Francja /France

1998 – Berlinale, Berlin International Film Festival – Nagroda Czytelników „Berliner Zeitung” /Berliner Zeitung Readers’ Prize; Göteborg International Film Festival, Singapore International Film Festival, Visions du Réel International Film Festival, Nyon; Cinéma du Réel International Documentary Film Festival, Paryż – Nagroda Joris Ivens /Le Prix Joris Ivens; Duisburg Documentary Film Festival – Nagroda Stacji 3-sat za Najlepszy Film Dokumentalny /3-sat Documentary Film Prize, Duisburg

1997 – Venice Film Festival, Thessaloniki International Film Festival; Viennale, Vienna International Film Festival – Nagroda Główna /Wiener Filmpreis

Rok po Dayton to rok po zawarciu pokoju w Dayton. W Bośni na tle wciąż odczuwalnej wojny rozgrywają się prywatne ludzkie historie. 

Serbski mechanik Rajko i jego rodzina zostają zmuszeni do powtórnego opuszczenia rodzinnego domu. Aktor Nermin stracił obie nogi podczas wojny, ale wciąż ma nadzieję na rolę. Pasterz Halid, pochodzący z regionu kontrolowanego przez muzułmanów, chce odwiedzić przyjaciela w zachodniej, chorwackiej części Mostaru. 

Twórca nie szuka i nie tłumaczy nam genezy konfliktu, nie rekonstruuje jego przebiegu. Dokumentuje aktualny stan kraju i jego mieszkańców – ich strach, żal i nadzieje. Reżyser nie szuka też zbrodniarzy i ofiar. Patrzy na ludzkie losy, będące, jak się okazuje, losami ludzi, którzy przegrali, obojętnie, po której stronie by nie stali i jakiej narodowości by nie byli. Każdy stracił kogoś bliskiego, każdy jest naznaczony przez wojnę. Każdy powtarza jak mantrę: trzeba żyć dalej... 

Film zawiera wstrząsającą scenę odkrywania masowego grobu w rejonie Kljuc. Byłem w stanie to filmować tylko dlatego, że starałem się mimo potworności sytuacji zachować w sobie pewien dystans 
– opowiadał Nikolaus Geyrhalter w jednym z wywiadów. Kamera w takich sytuacjach może służyć za swoistego rodzaju filtr, pozwala skoncentrować się na samej pracy... Nie zmienia to faktu, że w ciągu następnych nocy nie mogłem zmrużyć oka. [...] Bardziej przerażająca niż ta jedna scena w filmie powinna być jednak świadomość, że takie masowe groby odkrywane były tam niemal codziennie. 

Film zawiera jednak także elementy nadziei i optymizmu. Reprezentuje je postać pasterza, uosabiającego ludową mądrość i pogodę ducha, tolerancyjny światopogląd, któremu obce są nacjonalizm i fanatyczna nienawiść. 

This is a human story, played out against the background of a war that still makes itself felt in Serbia. Rajko, a Serbian mechanic and his family must leave their home for the second time. Nermin, an actor, lost both legs in the war yet still hopes to land a part. Halid, a shepherd from a small village near Novi Travnik in the Muslim-controlled region visits a friend on the western (Croatian) side of Mostar, risking his life.

The director does not try to dig into the source of the conflict, nor does he reconstruct its course. He documents the current condition the shattered country is in and captures the fear, sorrow and hopes of its people. Geyrhalter does not label the protagonists as murderers or victims. He depicts people’s lives and fortunes, and those people have lost much of their lives to war, regardless of their nationality and which side they were on. Everyone lost someone close to them, and no one escaped the tragedy of war unscathed. “We have to live on” is a mantra chanted by all. 

The film features a shocking scene of uncovering a mass grave near Kljuc. I was able to shoot the scene, because despite its atrocity, I kept my distance, said Nikolaus Geyrhalter in an interview. When you are faced with something like this, the camera filters the pain away permitting you to focus on the work... But despite being able to become detached I was restless and could not sleep at night on several days after the shoot... However, we should not be so shocked by this single scene in the film but by the thought that mass graves were discovered there nearly every single day, he added. 

The film is not deprived of hope and optimism which are embodied by the shepherd who is wise and positive, tolerant and free from nationalistic bias and fanatical hate. 

Prypeć /Pripyat 

Reżyseria /Directed by: Nikolaus Geyrhalter

Produkcja /Production: Nikolaus Geyrhalter Filmproduktion, Austria, 1999

100 min

Wybrane nagrody i festiwale /Selected festivals and awards:

2001 – Stambul Film Festival – Nagroda Międzynarodowa dla Filmu Dokumentalnego /International Documentary Award

1999 – Diagonale, The Festival of Austrian Film – Nominacja Europejskiej Akademii Filmowej do Europejskiej Nagrody Dokumentalnej Prix ARTE /Großer Preis nomination; Cinéma du Réel International Documentary Film Festival, Paryż – Prix International de la SCAM, Nagroda Jury i Specjalna /Paris, Prix International de la SCAM, Prix de la Jury; Visions du Réel International Film Festival, Nyon – Nagroda Publiczności /Audience Prize; Dokfest Munich Interantional Documentary Film Festival – Nagroda Główna /Großer Festivalpreis

Zamknięta zona wokół elektrowni nuklearnej w Czarnobylu. Jej granice nie zostały wyznaczone przez badania czy pomiary – nakreślono je prawdopodobnie cyrklem. Centrum zony to martwe miasto Prypeć, zamieszkane niegdyś przez 50 tys. osób, w większości pracowników elektrowni, dziś –upiorny relikt przeszłości, współczesna Pompeja. Obraz rozkładu. Jednak wbrew pozorom w ściśle zamkniętej strefie toczy się życie. W wioskach wciąż mieszkają ludzie, którzy albo nie wierzą w niewidzialne skażenie radioaktywne, albo wrócili po przesiedleniu, bo wszystko, co mieli i znali, zostało tutaj, zaś inni zwyczajnie – nie mieli dokąd się stąd wynieść. Strażnicy strzegą ogromnych zbiorów skażonych pojazdów i granicy zony i żartują z tego, jak promieniowanie nie przekracza tej fikcyjnej linii. Sama elektrownia wciąż częściowo działa, pracujące w niej osoby codziennie mijają zabetonowany reaktor 4, który spowodował katastrofę 27 kwietnia 1986 roku. Oni wiedzą, czym ryzykują, ale w zonie lepiej płacą. Kamera towarzyszy kilku bohaterom. Sinaida Iwanowna Krasnoszon przed katastrofą pracowała w laboratorium ochrony radiologicznej Radek w Prypeci. Pracuje tam nadal, bo uważa, że jak najmniej młodych ludzi powinno przebywać na terenie zony. Mikołaj Mikołajewicz Suworow jest inżynierem odpowiedzialnym za bezpieczeństwo pracy reaktora 3 w elektrowni nuklearnej w Czarnobylu. Uważa, że katastrofa się nie powtórzy. Chociaż przyznaje, że za swoją odpowiedzialną pracę nie dostaje ostatnio wypłaty. Para staruszków, Olga i Andrej Rudczenko, wrócili do swojego domu w Czarnobylu z Krymu, dokąd zostali wysiedleni. Żyją z tego, co urodzi ziemia. 

W sumie w śmiercionośnej strefie pracuje prawie 15 tys. osób, a na stałe mieszka 700. Czy życie w zonie, toczące się jak gdyby nigdy nic, to cud czy szaleństwo? 

A confined zone around the nuclear plant in Chernobyl. Its boundaries were not determined through research or measurements – in all likelihood the zone was outlined on a map with the use of a compass. The focal point of the zone is Pripyat – a dead city. Once inhabited by 50,000 people, most of whom had been employed in the nuclear plant, today a ghostly relic of the past, a modern Pompeii. A pitiful sight. However, in spite of appearances, the zone is not lifeless. People who do not believe in the invisible radioactive contamination, or who resettled here after being forced to move the day after the catastrophe having left everything behind still live in villages still live in Pripyat. Others stayed on despite the crash not having elsewhere to go to. Wardens guard the enormous contaminated vehicles and the zone's boundaries joking that the contamination stops right there and refuses to cross the invisible line. The power plant still operates in part and the people who work there pass the closed down, concrete-filled faulty reactor 4 which exploded on 27 April 1986 on their way to work and back. They are well aware of the price of the risk, but the pay is much better in the zone than elsewhere. The camera follows a few of them. Before the catastrophe Sinaida Ivanovna Krasnoshon had worked in a radiation protection lab called “Radek” in Pripyat. She still works there today claiming that young people should not work in the zone if this can be avoided. Mikolai Mikolayewich Suvorov is an engineer responsible for the safety of reactor 3 in the nuclear power plant in Chernobyl. He believes that there will not be another explosion. Yet he does admit that he has not been paid for his highly responsible job for a few months now. An elderly couple Olga and Andrey Rudchenko returned to their Chernobyl home from the Crimea were they were relocated. They live off produce grown by themselves.

In total, nearly 15,000 people work in the zone and 700 of them are permanently domiciled there. Is life in the zone, continuing as if nothing had happened, a miracle or sheer madness?

Gdzie indziej /Elsewhere

Reżyseria /Directed by: Nikolaus Geyrhalter

Produkcja /Production: Nikolaus Geyrhalter Filmproduktion, Austria, 2001 

240 min

Wybrane nagrody i festiwale /Selected festivals and awards:

2005 – Tous les cinémas du monde, Cannes – Sélection officielle

2003 – Diagonale The Festival of Austrian Film, Graz – Nagroda za Innowacyjną Produkcję /Producers Award

2002 – Pärnu International Documentary and Anthropology Film Festival – Nagroda Etnograficzna /Ethnographic Award; Duisburg Documentary Film Festival – Nagroda Publiczności /Audience Award

2001 – IDFA, International Documentary Film Festival Amsterdam – Specjalna Nagroda Jury /Special Jury Award

Brigitte Bardot zrujnowała mi życie – oznajmia eskimoski łowca fok, jeden z bohaterów filmu Gdzie indziej, wśród lodów Grenlandii. Kiedyś zabijaliśmy czarownika, zapraszaliśmy sąsiadów i zjadaliśmy go, dziś już nie wolno tego robić, więc za karę wysyłamy go do wioski białego człowieka – opowiada mężczyzna w domu zbudowanym na wysokim drzewie, gdzieś w tropikalnej puszczy Indonezji. Inne rody mają coraz mniej ziemi, bo dzielą ją ciągle między swoje dzieci. My mieszkamy i pracujemy wszystkie razem. Kobiety nie odchodzą, aby pracować w domach mężów – mówi sędziwa Chinka, głowa matriarchalnej społeczności w Junanie. 12 możliwie odległych od siebie miejsc (Nigeria, Finlandia, Namibia, Indonezja, Grenlandia, Australia, Indie, Syberia, Chiny, Włochy, Kolumbia Brytyjska, Mikronezja) w 12 miesięcy. U progu nowego wieku Nikolaus Geyrhalter wyruszył w roczną filmową podróż, aby pokazać życie, które toczy się gdzie indziej. W czterogodzinnym dokumencie udało się uniknąć efektu etnograficznej egzotyczności i kiczu wiążącego się z urokiem tego, co dalekie, barwne i nieznane. Mozaika, którą układa, dekonstruuje obraz świata znany przez nas z mass mediów.

W tych odległych miejscach wyraźne staje się to, co w świecie cywilizacji zachodniej zostało już niemal zatracone: Tradycje, postawy wobec rzeczywistości i normy regulujące koegzystencję mają swoje źródło w otaczającej człowieka przyrodzie. Imponuje także trzeźwe, zdystansowane spojrzenie na to, co nam może wydawać się niezbędne – na technologię, na media, a nawet – na pomoc, którą kierujemy do krajów Trzeciego Świata. W tej niesamowitej podróży towarzyszy nam pytanie, czy ludziom, których odwiedził reżyser, uda się uratować swoją identyfikację przed wpływem komercjalizacji i kultury masowej? 

Brigitte Bardot ruined my life, says an Eskimo seal hunter, one of the protagonists of Elsewhere amidst Greenland snow. Before, we‘d kill a sorcerer, we'd invite neighbours and eat him but today this is no longer allowed, so as a punishment we send sorcerers to the white man's village, says a man in a tree house in the tropical forest of Indonesia. Other clans have less and less land because they split it among their children. We all live and work together. Women don't leave to work at their husbands’ houses, says an elderly Chinese lady, the head of a matriarchal community in Yunnan. Twelve of the most distant places in the world (Nigeria, Finland, Namibia, Indonesia, Greenland, Australia, India Siberia, China, Italy, British Columbia, Micronesia) in 12 months. On the threshold of a new century, Nikolaus Geyrhalter set off on a year-long cinematic journey to see what life looks like elsewhere. The four-hour documentary that resulted from the voyage is more than just an exotic ethnographic picture with a kitsch touch usually attributed to distant, colourful and unknown places. The cinematic mosaic deconstructs the image of the world as we know it from mass media.

In the distant places we can still find what Western civilisation has lost nearly completely. Traditions, attitudes to life, and standards governing coexistence are all rooted in nature. One may be shocked by the sane, detached attitude of the interviewees to things we consider indispensable in our lives such as technology, the media and even, help addressed to the so-called Third World countries. The incredible journey makes you wonder whether the people filmed by the director suceed in protecting their identity against commercialisation and mass culture? 

Nasz chleb powszedni /Our Daily Bread

Reżyseria /Directed by: Nikolaus Geyrhalter

Produkcja /Production: Nikolaus Geyrhalter Filmproduktion, Austria, 2005

92 min

Wybrane nagrody i festiwale /Selected festivals and awards:

2008 – Nagroda Adolfa Grimme w kategorii: informacja i kultura /Adolf-Grimme-Prize, Information & Culture

2007 – Ashland Independent Film Festival, Oregon – Najlepszy Pełnometrażowy Film Dokumentalny /Best Feature Length Documentary; FICCO-Cinemex, Mexico City International Contemporary Film Festival – Nagroda Specjalna Jurado Pfizer /Special Prize Jurado Pfizer, 

2006 – Festival International du Film d'Environnement, Paris, Grand Prix; Rencontres internationales du documentaire de Montréal – EcoCamera Prize, Prix Arte – nominacja /nomination; The Jihlava International Documentary Film Festival – Nagroda Specjalna Jury /, Jury Special Prize; Ecocinema International Film Festival, Ateny /Athens – Najlepszy Film /Best Film; Hot Docs Canadian International Documentary Festival – Wyróżnienie, Nagroda Specjalna Jury /Special Jury Prize – International Feature; Visions du Réel International Film Festival, Nyon – Nagroda Specjalna im. Johna Templetona /Special John Templeton Prize, 

2005 – IDFA, International Documentary Film Festival Amsterdam – Nagroda Specjalna Jury /Jury Special Prize

Zadowolone krowy pasące się na pachnących górskich łąkach, rolnik z troską rozgniatający kłos zboża w dłoniach na tle zachodzącego słońca. Obrazki, jakimi karmi nas reklama produktów żywnościowych, nie mają nic wspólnego z rzeczywistością. Żywność, coraz tańsza, coraz szybciej produkowana – powstaje w laboratoriach, na taśmach fabryk, przy pomocy superzaawansowanych maszyn i technologii. I to obrazy tej rzeczywistości prezentuje Geyrhalter we wstrząsającym dokumencie Nasz chleb powszedni. Obrazom nie towarzyszy komentarz – mówią same za siebie. Cykl produkcji, aseptyczne, gigantyczne przestrzenie, automatyzacja każdego etapu – od wysiewu, przez zbiór i przetworzenie rośliny, od poczęcia, przez hodowlę, po śmierć zwierzęcia. Coraz więcej, coraz szybciej, coraz taniej. Ludzie, którzy uczestniczą w tym technologicznym procesie, są zaledwie małym trybikiem w wielkim mechanizmie. Są takim samym jego elementem, jak wytwarzane produkty. Geyrhalter mógł zalać nas wstrząsającymi danymi na temat szkodliwości stosowania nawozów chemicznych, konsekwencjach manipulacji genetycznych, wyjałowienia gruntów rolniczych. Ale tego nie zrobił. Pokazał nam system. System, który jest taki, jaki jest, bo prawdopodobnie jest optymalny. I nie da się go zatrzymać. Budzi przerażenie, ale i fascynację.

Film został wielokrotnie nagrodzony na prestiżowych festiwalach filmów dokumentalnych, w tym m.in. na IDFA w Amsterdamie, gdzie otrzymał Nagrodę Specjalną Jury. 

Content cows grazing on fragrant mountain pastures, a farmer crushing tenderly an ear in his palm against a pretty sunset. The images that the consumer is fed via food advertising has hardly anything in common with reality. Food, becoming cheaper and cheaper, produced faster every minute, is created in labs, factories and with the help of state-of-the-art machinery and technology. This is the reality that Geyrhalter decided to share with us in his shocking documentary Our Daily Bread. The images are not complemented with a commentary – they speak for themselves. The production cycle, aseptic conditions, huge spaces, automation of each stage of production from sowing, to harvesting to processing plants, from conception, to breeding to death of animals. More, faster and cheaper. People who contribute to the technological process are no more than a screw in gigantic machinery. They are just one of the resources used in production. Geyrhalter could have showered viewers with appalling data on the harmful consequences of the use of chemical fertilizers and the effects of genetic manipulation, of rural land becoming barren. He chose not to do so. Geyrhalter introduced the system to us. The system is by far probably as efficient as it can be. There is no way stopping it. It is both terrifying and fascinating to watch.

The film was recognised at renowned documentary film festivals, including the IDFA in Amsterdam, where it received the Jury Special Prize. 

7915 km /7915 km

Reżyseria /Directed by: Nikolaus Geyrhalter

Produkcja /Production: Nikolaus Geyrhalter Filmproduktion, Austria, 2008

106 min

Wybrane nagrody i festiwale /Selected festivals and awards:

2009 – Diagonale The Festival of Austrian Film, Graz – Nagroda Austriackiego Związku Operatorów AAC – Najlepsze Zdjęcia w Filmie Dokumentalnym /Austrian Association of Cinematographers AAC Prize: Best Cinematography Documentary Film

7915 km to odległość, jaką pokonują kierowcy samochodów i motocykli, uczestniczący w rajdzie Dakar (poprzednio funkcjonującym pod nazwą Paryż – Dakar). To także tytuł kolejnego filmu Nikolausa Geyrhaltera. Miłośnicy motoryzacji nie zobaczą w tym filmie jednak ani jednego ryczącego automobilu, za którym unosiłyby się chmury piasku i pyłu. Jedynym dowodem na to, że wszystkie miejsca, do których dotarł dokumentalista, poruszając się tą samą trasą co rajd, faktycznie przez chwilę stały się świadkami gigantycznego spektaklu o wątpliwym sensie, są ślady kół, głębokie koleiny przecinające afrykański krajobraz. Geyrhalter pokazuje miejsca, które kierowcy rajdu minęli w pędzie, nie przypuszczając nawet, kim są ludzie, którzy w nich żyją, i z jakimi problemami muszą borykać się na co dzień. Z pędem niewidocznych w kadrze, ale obecnych w świadomości widzów samochodów kontrastuje spokój kamery Geyrhaltera. I znów – nie ogranicza się ona do barwnych ciekawostek z dalekich, obcych miejsc. Bo tak pokazują trasę rajdu kamery telewizyjne transmitujące wydarzenie. Rajd trwa dwa tygodnie, austriacki dokumentalista potrzebował 4 miesięcy, aby pokonać tę samą odległość. Dla Geyrhaltera stosunek Europejczyków do Afryki cechuje nadal postawa kolonialna. Jednym z jej przejawów jest organizowanie kosztującego wiele milionów euro rajdu na terenie krajów, które borykają się z zaspokojeniem podstawowych potrzeb mieszkańców. Europejczycy traktują Afrykę tylko jako spektakularną scenografię dla medialnego wydarzenia. Jednocześnie boją się jej – angażują ogromne środki finansowe w systemy ochrony wybrzeży, aby nie dopuścić do nielegalnej emigracji afrykańskich uchodźców. Tymczasem dzięki filmowi Geyrhaltera na krótkim w skali kontynentu odcinku 7915 km poznajemy wyjątkowych ludzi, którzy walczą o godność osobistą i starają się podejmować życiowe decyzje w zgodzie ze swoją tożsamością. 

The distance of 7915 km represent the distance covered by drivers and bikers taking part in the Dakar rally (previously known as the Paris-Dakar rally). It is also the title of Nikolaus Geyrhalter’s film. However, car lovers may be disappointed as they will not see a single speeding car leaving behind it clouds of sand and dust. The only evidence that the place portrayed in Geyrhalter’s film is the actual rally route which witnessed the senseless show are gigantic deep tyre marks. The filmmaker focuses on the places which drivers go past without even noticing, without stopping to meet the people living there, without trying to imagine what problems they have to cope with each day. The speed of the invisible cars, absent from view but inhabiting the viewers’ imagination, is skilfully contrasted with peaceful use of camera. As in previous films, the camera sees more than just colourful landmarks from distant places, which is how the countries are depicted by the media covering the event. The rally lasts two weeks, but it took the Austrian documentary filmmaker 4 months to travel the same distance. Geyrhalter feels that Europeans still have a colonial attitude towards Africa. This is evidenced, for instance, by the thoughtless organisation of the million-dollar-worth rally in countries which struggle to satisfy their inhabitants’ most basic needs. Europeans treat Africa only as a spectacular setting for a media-oriented event. At the same time they fear it investing massive amounts of money into reinforcing security on the coasts, which is aimed at preventing illegal immigration of African refugees. Thanks to Geyrhalter’s film, we can meet incredible people who live on a fraction of the continent, along a 7915 km rally route and each day struggle to keep their dignity and try to live a life where the most important decisions do not overshadow their true identity. 

Iran Gate

Irańskie paradoksy

O kinie irańskim można powiedzieć to samo, co w czasach cenzury mówiono o kinie polskim: że znaczy więcej, niż znaczy naprawdę – wskazuje na coś, co jest poza nim, i ukazując drobną część, mówi o całości. Przekonałem się o tym niedawno na teherańskim festiwalu Cinéma Vérité. W filmach Mehrdada Oskouei, zaproszonego również na Planete Doc Review, najbardziej niewinne tematy pomagają przekroczyć jakąś barierę, opowiedzieć o czymś, o czym nie wolno mówić wprost. 

Kiedy na przykład w swoim najnowszym filmie pokazuje ludzi opiekujących się bezdomnymi psami, przypomina zapomniany szlachetny obyczaj dawnej Persji, gdzie – w przeciwieństwie do krajów arabskich – psy szanowano. Gdy robi film o manii operacji plastycznych nosa u irańskiej młodzieży (głośny przed kilkoma laty Nos po irańsku), mówi w gruncie rzeczy o tym, że zmiana twarzy na bardziej „zachodnią” jest w Iranie surogatem wolności – do tego nie potrzeba pozwolenia władz. Najwyższa instancja władzy – ajatollahowie – mówią wciąż o duchu, a ludzie chcą zmieniać ciało. Bunt młodych – tłumaczył mi Oskouei w Teheranie – przejawia się w zwrocie ku zewnętrzności. Jeżeli nie możemy zmienić społeczeństwa, to przynajmniej zmieniajmy twarze. Choćby narażając się na aresztowanie przez policję obyczajową. 

W dokumencie Marjany Alizadeh Wybieg po persku jest scena – zapewne inscenizowana – gdzie funkcjonariuszki reżimu, całe w czerni, ładują do policyjnej suki modelki, kolorowe jak ptaki, pracujące w nielegalnej irańskiej Mohajer TV w programach typu fashion & life. Cały żeński Teheran nosi twarzowe hidżaby – inaczej nie wolno, można najwyżej zmieniać kolory chust – ale w domach inteligenckich, takich jakie przedstawia Persepolis Marjane Satrapi, gdzie na dachach leżą ukryte dyskretnie anteny satelitarne, odbierające zachodnią i emigracyjną telewizję, panują inne zwyczaje. Łamie się wszelkie przepisy, mówi głośno rzeczy nieprawowierne, dowcipy, za które w pracy czy na uczelni można być surowo ukaranym. Młode pokolenie jest pod wielkim wpływem kultury rozrywkowej, którą sączy irańska telewizja z zagranicy, pracująca nad zmianą jego świadomości. Rozdźwięk między rodzimym fundamentalizmem a pustką zachodniej popkultury daje efekt schizofreniczny – na tym polega dramat emigrantki, przedstawiony w Persepolis. Oskouei broni się przed emigracją: – Chcę robić filmy o naszym społeczeństwie. Szukać sensu życia tutaj i teraz. Operowane nosy, burka zakrywająca twarz kobiety, młodzież w domach poprawczych, bezdomne psy – te tematy dają jakiś wgląd w życie społeczne. Nie przypominają filmów, jakie pokazuje nasza telewizja – o pięknym kraju, dobrych ludziach, pasterzach. Ja szukam momentów krytycznych i liczę, że kiedyś władza uzna moje filmy. Irańskie festiwale ich, jak dotąd, nie lubią, telewizja też nie, choć dostaję na filmy pieniądze z ministerstwa. Robię dokumenty na inną sytuację niż obecnie. 

Wzorem dla niego jest Kieślowski. Czytałem jego autobiografię. I tak jak on, czuję brak czasu. Zapisuję myśli w dzienniku, mam wiele pomysłów, ale mogę zrealizować tylko jeden w ciągu roku. Kocham ten kraj, tych ludzi i łudzę się, że za pomocą dokumentów mogę coś minimalnie zmienić. Nie jestem sam, mam uczniów, prowadzę warsztaty w Beludżystanie, w Chuzestanie. Pokazuję im między innymi polskie filmy, które dostałem od Macieja Drygasa. Oskouei próbuje teraz zrealizować dokument o młodocianym przestępcy, czekającym na karę śmierci – taki irański Krótki film o zabijaniu. W jego filmie Spóźniona wolność słuchamy zwierzeń chłopców z domu poprawczego, czekających na wolność, pozostających pod czułą opieką mułły. Można się w tym doszukać alegorii systemu, w którym obecnej na każdym kroku opiece duchowej towarzyszą kraty w oknach. Reżyser jest zadowolony z faktu, że po obejrzeniu filmu przestano pensjonariuszom golić głowy do gołej skóry, ale jego dokument nie ma charakteru interwencyjnego. W domu poprawczym, do którego go wpuszczono, panują wzorowe obyczaje. Za oknami, w świecie, z którego przybyli mali przestępcy, jest grzech, ale i wolność. Mały Vahid (na wolności diler narkotyków) czuje się w obowiązku powtarzać do kamery z całą szczerością, że jest w poprawczaku szczęśliwy. Inni bohaterowie filmu też na wszelki wypadek, ze szczerym spojrzeniem, przyznają się do szczęścia. Iran jest uśmiechnięty, być szczęśliwym, zadowolonym, to niemal obowiązek, część narodowej dumy. 

O czym marzysz? – pyta Vahida reżyser. O tym, żebyśmy jak najszybciej stąd wyszli – odpowiada chłopak. ​– Ale przecież macie tu wiele wygód? – Tak – chłopiec przytakuje natychmiast, jak gdyby nigdy nic – bardzo nam się tu podoba. 

Zasada maskowania się – słynny ketman (lub kitman) – jest zakorzeniona od wieków w tutejszej mentalności. Ryszard Kapuściński w Szachinszachu tak charakteryzuje „szyicką konspirację”: zezwala ona, jeśli znajdzie się wobec silniejszego przeciwnika, pozornie uznać religię panującą, ogłosić się jej wiernym, byle tylko ocalić istnienie swoje i najbliższych. Mogą opanować zasadę dezorientacji przeciwnika, która pozwala szyicie w sytuacji zagrożenia wyprzeć się w oczy wszystkiego, co przed chwilą powiedział, udać durnia… 

Paradoks XX wieku sprawił, że prześladowany przez wieki szyityzm – pierwotna odmiana islamu, którą przyjęli Persowie – za panowania ostatniego szacha, okcydentalisty Rezy Pahlawiego, był wypierany z życia publicznego (szach nakazywał kobietom zdjąć z głów hidżaby pod karą chłosty). Później, po triumfalnym powrocie Chomeiniego z wygnania i rewolucji (40 lat temu proklamowano w Iranie republikę islamską), szyityzm stał się podstawą autorytarnego, teokratycznego systemu, panującego do dziś. 

W ironicznym francusko-kanadyjskim dokumencie Listy do prezydenta, zrealizowanym przez Czecha Petra Loma, do kamery mówią ludzie z tłumu, który otacza Mahmouda Ahmadinedżaba, gdziekolwiek się pojawi. Idziemy za bohaterem tych zbiorowych happeningów. Prezydent ma na sobie niepozorną szarą kurteczkę i sprawia wrażenie, jakby poruszał się bez ochrony. Podobnie jak w Wenezueli Chavez, Ahmadinedżab rozmawia z ludem. Ma opinię zbawcy narodu. Prości ludzie przekazują mu swoje prośby, żartują z nim razem, wypłakują się, całują go po rękach. On nie jest zły – mówią. – To jeden z nas. Do kancelarii prezydenta przychodzą miliony listów. Znałem takiego, co nawet dostał odpowiedź – chwali się jakiś robotnik. Prezydent zwraca się do ludzi: „Jestem waszym sługą”. Mówi im o wrogach Iranu, o jego świetlanej przyszłości, o tym, że „energia nuklearna jest naszym prawem”, o „przebudzeniu narodów Bliskiego Wschodu”, któremu Iran przewodniczy. Przygarnia do piersi bezrobotnych, kaleki, ofiary wojny z Irakiem. Film Petra Loma ukazuje przepaść mentalną między Iranem prowincjonalnym a wykształconą mniejszością z Teheranu. Ci ostatni, zagadnięci na ulicy o politykę, nie okazują strachu ani uniżenia, nie uprawiają ketmanu. O rządzie mają opinię: „dużo mówią, ale mało robią”, „zamiast obiecywać ludziom ryby, powinni dać im wędkę, żeby sami mogli je łapać”. Trzej faceci na ławce w parku podnoszą do kamery butelki z piwem: „bezalkoholowe, religijne!” – mówią ze śmiechem. 

 W dokumencie Rezy Haeri Ostatnia przymiarka niewinny portret starego krawca, szyjącego suknie dla ajatollahów, zawiera ironiczną sekwencję: duchowni w powiewnych szatach i wymyślnych turbanach defilują po mieście w takt muzyki Nino Roty z rewii mody kościelnej w Rzymie Felliniego. To wszystko, na co może sobie pozwolić reżyser, który chce pokazać, że rewolucja duchowa, wprowadzana odgórnie, zastygła w pustych formach. Ale przecież mówi to całkiem wyraźnie. 

W nostalgicznym dokumencie Kino Azadi Mehdi Torfi, w którym narratorem jest duch zmarłego właściciela kina w przygranicznym miasteczku, powraca widmo wojny iracko –irańskiej z lat 80. Wspomnienie rewolucji, kiedy kina płonęły, i czasów przedrewolucyjnych, kiedy kina w Iranie były pełne, i obraz – wszystko to pokazane zupełnie inaczej niż w patriotycznych, państwowotwórczych produkcjach. Straszliwa, wyniszczająca wojna iracka jest traumatycznym przeżyciem średniego pokolenia Irańczyków. Moi rozmówcy nie umieli podać powodu tej wojny, ani też jej celu. Dowiedziałem się natomiast, że na pola minowe posyłano krucjaty dziecięce i że niektórzy mułłowie tłumaczą to jako „czyn duchowy”. Wojna jako wyzwolenie duszy – w pojęciu ofiarników szahidów cierpiącemu, poranionemu człowiekowi bliżej jest do Boga. To właśnie w tamtych czasach rozwinęła się w kraju chirurgia plastyczna. Trzeba było naprawiać ciała poszarpane wybuchami pozostawionych min-pułapek. Później gabinety chirurgiczne przekształciły się w modelarnie nosów. 

Sensacją teherańskiego festiwalu Cinéma Vérité był dokument Mohammada Shirvani 444 dni. Reżyser rozmawia po przyjacielsku z dawnymi pracownikami ambasady amerykańskiej w Teheranie, do której w 1979 r. wdarli się rewolucyjni studenci i więzili Amerykanów przez 444 dni (akcja odbicia ich, zarządzona przez prezydenta Cartera, skończyła się fiaskiem). Shirvani zrobił film o tym, jak starzeje się rewolucja, jak mija radykalizm, jak obie strony konfliktu tracą diabelskie rysy, przestają być dla siebie obce. Amerykanie byli więźniami ludu irańskiego – mówi najczystszą angielszczyzną dawna rewolucjonistka, ubrana od stóp do głów w tradycyjny strój islamskiej kobiety. – A my z kolei byliśmy więźniami okoliczności. Zresztą – dodaje z uśmiechem – w porównaniu z warunkami na Guantanamo ich więzienie to był sześciogwiazdkowy hotel. Obowiązkowa antyamerykańskość w tym filmie ustępuje sympatii, jest podszyta poczuciem względności i nadzieją, że między Ameryką a Iranem zapanują kiedyś takie stosunki, jak między innymi dawnymi wrogami: Ameryką i Japonią. Podczas projekcji 444 dni na teherańskim festiwalu słychać było pojedyncze protesty – to odezwali się basidżi, tutejsi ormowcy. Ale publiczność zagłuszyła ich. 

Kino irańskie lat 80. i 90., którego mistrzowie, tacy jak Kiarostami i Makhmalbaf, zbierali nagrody na światowych festiwalach, dla nas należy już do przeszłości. Chcemy teraz innego, odważniejszego kina – mówi dyrektor programowy teherańskiego festiwalu Cinéma Vérité Massoud Bakhshi (skądinąd wielbiciel Kieślowskiego, Wiszniewskiego i Małgorzaty Szumowskiej). Starzy mistrzowie zrobili już swoje wielkie filmy, bardzo ich za to szanujemy, ale publiczność irańska odmłodziła się. Iran to po Meksyku drugie społeczeństwo o tak niskiej średniej wieku. 70 proc. ludności nie ma trzydziestu lat.

– Pan ma optymizm wypisany na twarzy – mówię do niego na pożegnanie. 

– Kiedy byłem młodszy, byłem pesymistą. Teraz już wiem, że jeżeli chce się coś osiągnąć, trzeba być optymistą, nawet na siłę, nie ma innego wyjścia. Mam 36 lat. Podczas rewolucji islamskiej miałem zaledwie 6 lat. To było już tak dawno. Wszystko się zmienia. 

Tadeusz Sobolewski (krytyk filmowy)

Iranian paradoxes

Iranian cinema may be described in the same way, as the Polish cinema during the censorship period: it means more than it would seem − it points to something outside and describes a whole by showing only its tiny part. Recently, I had a chance to find out about it myself during the Teheran festival “Cinéma Vérité”. The films by Mehrdad Oskouei, who has been also invited to “Planete Doc Review Film Festival”, refer to the most innocent topics, yet still they let us cross a barrier, tell us about something one cannot speak of explicitly. 

For example, in his latest movie, the director shows people who look after straying dogs, thereby reminding of a forgotten noble tradition of the ancient Persia where − contrarily to the Arab countries − dogs were respected. When he makes a film about the rhinoplasty mania spreading among the Iranian youth (the film Nose, Iranian Style, which was famous several years ago), he says in fact that in Iran changing one's face to a more “western” one is the surrogate of freedom – you don’t need a permit of any authority to do it. The highest instance of power – the ayatollahs – keep speaking of the spirit, while people want to change their bodies. The rebellion of the young is manifested in the turn towards the superficiality, Oskouei explained to me in Teheran. If we can't change the society, let's change the faces at least. Even if that means a danger of being arrested by the vice squads. 

The Marjana Alizadeh’s documentary Persian Cat Walk contains one scene – probably an acted one – where the black-clad female regime officers force models whose clothes are as colourful as birds' wings, into a police car. The models work for an illegal Iranian “Mohajer TV” in “fashion & life” type shows. All the women in Teheran wear becoming hijabs – there is no other option, one may only change the colour of the scarves. However, in houses of intellectuals, such as the ones presented in Marjane Satrapi's Persepolis, where satellite dishes used for reception of western and emigration TV channels are discreetly fitted onto the roofs, the customs are different. All the laws are broken, heresies are spoken out loud, just as jokes, for telling which at work or at university one may get severely punished. The young generation is under immense influence of the entertainment culture filtered from abroad by the Iranian television, working on chaining their mentality. The discrepancy between the fundamentalism at home and the emptiness of the western pop-culture has a schizophrenic effect. This is the essence of the emigrant's tragedy presented in Persepolis. Oskouei does not want to emigrate and says,. I want to make movies about our society. I want to look for the sense of life here and now. Nose surgeries, burka which covers a woman’s face, young people in reformatories, homeless dogs – these topics provide some insight into social life. They do not remind of the movies shown by our television – about a beautiful country, good people, shepherds. I am looking for critical moments and I hope that someday the authorities will recognize my films. As until today, Iranian festivals don’t like my works, neither does the television, though I receive money to make movies from the ministry. I make my documentaries to be watched in other times than today. 

His model is Kieślowski. I’ve read his autobiography. I feel the lack of time, just like he did. I put my thoughts down in a diary, I have a lot of ideas, but only one of them may be put into practice each year. I love this country, these people, and I still hope my documentaries may bring about some minimum changes. I am not alone – I have my students, I run workshops in Baluchestan, in Khuzestan. I show them also the Polish movies which I received from Maciej Drygas, says Oskouei. Now he tries to make a documentary on a juvenile delinquent waiting for the death penalty to be executed – a sort of Iranian Short Film About Killing. In his film It’s Always Late for Freedom, we listen to confessions of boys from a reformatory, waiting from their freedom and remaining under attentive mullah’s care. It may be perceived as an allegory of a system, where spiritual care and window bars are inseparable. The director is satisfied as because of his film the practice of shaving the boys’ heads completely has been abolished, yet his document is not an intervention. The morals in the reformatory he was let into are perfect. But outside, in the world the young criminals came from, there are both sin and freedom. Little Valid (who previously worked as a drug dealer) feels obliged to repeat in front of the camera with all sincerity that he is happy to live in the reformatory. Other boys from the film, just in case, also honestly look into the camera and admit they are happy. Iran is smiling – to be happy, satisfied is almost an obligation, it makes part of the national pride. 

What are you dreaming of?, the director asks Vahid. To leave this place as soon as possible”, answers the boy. But you have a lot of facilities in here? Yes, they boy admits causally. We like the place a lot. 

The masking rule – famous ‘ketman’ (or ‘kitman’) has been rooted in this mentality for centuries. In “Shah of Shahs”, Ryszard Kapuściński characterizes the “Shiitic conspiracy” in the following way: If one has to face a stronger enemy, this attitude allows for apparent recognition of the official religion, for calling oneself its follower, only to save one's own life and the lives of the closest ones. They know how to disorient the opponent – in a dangerous situation, a Shiite may openly deny everything he said a moment ago, pretend to be an idiot... 

The paradox of the 20th century stems from the fact that the Shiism, the original variation of Islam adopted by Persians, was pushed out of the public life during the reign of the last occidental shah, Reza Pahlavi (the shah ordered women to take off hijabs under the penalty of lashing). While later, after Khomeini’s triumphal return from the exile and the revolution (40 years ago the Islamic republic was proclaimed in Iran), Shiism became the basis for authoritative, theocratic system which has survived until today. 

In an ironic French-Canadian documentary Letters to the President made by a Czech, Peter Lom, the camera registers comments of the people from the crowd, which is surrounding Mahmoud Ahmadinejad wherever he appears. We follow the protagonist of these mass happenings. The president is wearing a regular, grey jacket seems to be moving without any bodyguard protection. Just like Venezuelan Chavez, Ahmadinejad talks to his people. He is considered a saviour of the nation. Simple people trust him with their pleas, they joke with him, cry, kiss his hands. “He is not bad”, they say. He is one of us. The president's office receives millions of letters. I knew one person who even got a reply, one worker boasts. The president turns to people: I am your servant. He tells them about the enemies of Iran, about its bright future, he says that “nuclear energy is our right” and talks about the awakening of the Middle East nations, which Iran is to lead. He hugs the unemployed, disabled, victims of the war with Iraq. Peter Lom’s film shows the mental gap between the provincial Iran and the educated minority from Teheran. The latter, when asked about politics on street, do not show any fear or humility, they do not use ‘ketman’. Their opinion about the government is: they say a lot, but do little, instead of promising fish to the people, they should give them a fishing rod so that they could catch fish themselves. Three guys on a bench in a park raise their beer bottles to the camera: alcohol-free, religious one!, they say laughing. 

Reza Haeri's documentary Final Fitting, an innocent portrait of an old tailor sewing dresses for ayatollahs, contains an ironic sequence: the clerics in flowing robes and sophisticated turbans parade in the city with Nino Rota’s music from the church fashion show in Fellini's “Rome” in the background. This is all a director is allowed to show when they wish to say that the spiritual revolution, imposed from the above, has became an empty form. But they still manage to say it very clearly. 

In a nostalgic Mehdi Torfi’s documentary, Azadi Cinema, where the narrator is a ghost of the deceased cinema owner in a border town, the director evokes the war between Iran and Iraq in the 1980’s, the revolution when the cinemas were set on fire and the pre-revolution period when the cinemas were full − and all these things are shown in a completely different way than in the patriotic state-building Productions. Horrible, destructive Iraqi war was a traumatic experience for the middle generation of Iranians. The people I talked with did not know the reason for this war, nor its purpose. However, I did found out that children crusades were sent to the mine fields and that some mullahs explain that as a “spiritual act”. War as the liberation of soul – according to shahids ready to sacrifice their lives, a suffering, injured person is closer to God. This was the period, when plastic surgery developed in the country. It was necessary to repair the bodies damaged by the explosions of mine traps which were left behind. Later on, these centres of plastic surgery changed into centres of rhinoplasty. 

A big sensation of the Teheran festival “Cinéma Vérité” was Mohammad Shirvani's documentary entitled 444 Days. The director talks on friendly basis with former employees of the American embassy in Teheran, invaded in 1979 by student revolutionists who imprisoned the Americans for 444 days (the rescue action ordered by president Carter failed). Shrivani's film shows that the revolution is becoming a thing of the past; radicalism is waning when the devilish strike of both parties starts to fade away and they stop being strangers to each other. Americans were prisoners of the Iranian people, says in perfect English a former revolutionist, dressed from head to toes in a traditional Islamic female dress. But we in turn were the prisoners of the circumstances. Anyway, she adds with a smile, in comparison with Guantanamo, their prison was a six-star hotel. In this film, friendliness takes place of the former anti-American attitude, and one can sense the relativity and hope that the relationships between America and Iran will be at some point the same as the relationships between two former enemies: America and Japan. When 444 Days was shown at the Teheran Festival, one could hear single voices of opposition – these were the Basij – members of a volunteer based Iranian paramilitary force. But the audience drowned them down. 

The Iranian cinema of 1980’s and 1990’s, with such masters as Kiarostami and Makhmalbaf, who received a number of awards on international festivals, is for us a thing of the past. Now we want another, braver cinema, says Massoud Bakhshi, the programme director of the Teheran “Cinéma Vérité” festival, (who is, by the way, a fan of Kieślowski, Wiszniewski and Małgorzata Szumowska). The old masters have already made their great movies, we respect them for that, but the Iranian audience of today is younger. Iran is the second state, after Mexico, with the lowest mean age of the population. 70% of the society is under thirty.

Your optimism shows on your face, I said while leaving the place. 

When I was younger, I was a pessimist. Now I know that if you want to achieve something, you must be an optimist, even against all odds. There is no other option. I’m 36. When the Islamic revolution broke out, I was only 6. It was such a long time ago. Everything is changing. 

Tadeusz Sobolewski (film critic)

444 dni /444 Days

Reżyseria /Directed by: Mohammad Shirvani
Produkcja /Production: PRESS TV, Mohammad Shirvani Production, Iran
76 min

Wybrane festiwale /Selected festivals:
2008 – Iran International Documentary Film Festival Cinéma Vérité, Tehran


Nasza akcja jest zgodna z islamem i naturą ludzką – głosił na konferencji prasowej Ebrahim Asgharzadeh, kierujący zajęciem ambasady USA w Teheranie. Nie możemy zaakceptować tego, że gdy Ajatollah Chomeini stąpa po ziemi, imperialiści wiodą swój spokojny żywot! – dodawał. Niewiele wcześniej prezydent Jimmy Carter oficjalnie podejmował wygnanego z Iranu Szacha Mohammada Rezę Pahlaviego. Zawrzało wówczas wśród radykalnych studentów teherańskich uczelni. Młodzi sforsowali mur i bramę ambasady, wdarli się do jej pomieszczeń i uwięzili pracowników placówki. Okupacja miała trwać 48 godzin, trwała jednak aż 444 dni, od 4 listopada 1979 do 20 stycznia 1981 roku.

 
Irański dokumentalista Mohammad Shirvani skupił się na jednym z najgorętszych epizodów rewolucji islamskiej, przez wielu uważanym za źródło wieloletniej niechęci między dwoma narodami. Reżyser dotarł do bohaterów tamtych wydarzeń: kierującego studentami Ebrahima Asgharzadeha i Jona Limberta, wówczas oficera politycznego w Iranie. Z ich, niekiedy bardzo różniących się, wersji zostają odtworzone najważniejsze momenty akcji i jej szczególny klimat. Shirvani dotyka licznych traum, rozmawia o relacji więzień – terrorysta. Gdybym znalazł się po drugiej stronie, mógłbym nie chcieć wybaczyć moim prześladowcom do końca życia – konkluduje Asgharzadeh. Reżyser próbuje zrozumieć skłócone narody i chce rozmawiać o szansach pojednania. Jego dokument wywołał skrajne reakcje w Iranie i (jak dotąd) nie został dopuszczony do dystrybucji.

Our action is consistent with Islam and human nature, announced Enrahim Asgharzadeh, who led the takeover of the US embassy in Teheran. We cannot accept the fact that while Ayatollah Khomeini is still alive, imperialists live in peae!, he added. Shortly before these events, Jimmy Carter officially received Reza Pahlavi, the Iranian shah on exile. This spurred violent reaction among radical students of Teheran universities. The young people crossed the embassy wall and gate, took over the embassy premises and captured its employees. The occupation was to last 48 hours, but in fact it lasted as long as 444 days, from 4 November 1979 to 20 January 1981.

The Iranian documentary-maker, Mohammad Shirvani, focused on one of the hottest episodes of the Islamic revolution, which has been considered a source of long-term aversion between the two nations. The director found the protagonists of those events: Ebrahim Asgharzadeh, who was the leader of the students and Jon Limbert, who served as a political officer in Iran at that time. Their versions of the events, which are significantly divergent in some respects, are used for reconstruction of the action and its peculiar atmosphere. Shrivani touches upon many traumas, he talks about prisoner-terrorist relationship. If I found myself on the other side, I might not wish to forgive my persecutors till the end of my life, concludes Asgharzadeh. The director tries to understand the antagonized nations and wants to talk about chances for reconciliation. His documentary has met with extreme reactions in Iran and (as until today) has not been approved for distribution.

Cyan /Cyjanosis

Reżyseria /Directed by: Rokhsareh Ghaemmaghami
Produkcja /Production: Rokhsareh Ghaemmaghami, Iran 2007
30 min

Wybrane nagrody i festiwale /Selected festivals and awards:
2008 – Sheffield Doc /Fest, International Documentary Festival – Grierson Award, Najlepszy Film Studencki /Best Student Documentary; Tehran 12th International & 24th National Short Film Festival – Najlepszy Dokument /Best Documentary, Wyróżnienie w Konkursie New Generation /Special Mention in New Generation Competition; DOK Leipzig – International Leipzig Festival for Documentary and Animated Film; IDFA, International Documentary Film Festival Amsterdam

Jamshid Aminfar pracuje na ulicy. Jego proste, ekspresyjne obrazy to zapis reakcji na codzienność i bogaty katalog traum z przeszłości. Jamshid jest artystą w najbardziej klasycznym rozumieniu tego słowa. Dla malarstwa zniosę wszystko. Głód, obrazę i zmęczenie – mówi. Stosunek do sztuki potwierdza całym swoim życiem – miłość do malarstwa kosztowała go rozpad małżeństwa. Do malowania używa znalezionych na ulicy fragmentów mebli, desek i dekli od kół samochodowych. Przepędzany przez służby miejskie, uparcie powraca na swoje miejsce, gdzie sprzedaje obrazy za jedno euro. To irański van Gogh – mówi właściciel jednej z teherańskich galerii, który postanawia zorganizować pierwszą wystawę artysty. Wiele łączy mnie ze współczesnymi nihilistami, takimi jak Munch czy Francis Bacon – mówi o sobie Jamshid. 

Rokhsareh Ghaemmaghami z wyczuciem wplata w film sekwencje animowane, będące przetworzeniem obrazów Jamshida. Reżyserka jest zafascynowana osobowością i twórczością malarza, a przy tym głęboko mu współczuje. Jamshida gnębią lęki. Ich przyczyna może tkwić w obecnej sytuacji Iranu. To przestrzeń przemocy i ucisku, świat ograniczający i tłamszący ekspresję jednostki. Światłem w emocjonalnym mroku może być tylko miłość. Nieporadnie wyrażane uczucie zacznie kiełkować, kiedy malarzowi okaże zainteresowanie studentka z Francji.

Jamshid Aminfar is a painter, forced to work on the streets of Tehran but determined to pursue the art he loves despite constant interruption and hassle from officials and the public. With the help of his friends he prepares for an exhibition. Without the help of his friends he falls in love.

This is a documentary film, included with 10 minutes of animation sequences. Aminfar’s animated paintings are talking about his inner life, dreams, nightmares and memories.

Futbol ściśle tajny /Football Under Cover

Reżyseria /Directed by: David Assmann, Ayat Najafi
Produkcja /Production: Flying Moon Filmproduktion, Niemcy /Germany 2008
86 min

Wybrane nagrody i festiwale /Selected festivals and awards:
2008 – Berlinale, Berlin International Film Festival – Nagroda Teddy w kategorii najlepszy dokument /Teddy Award – Best Documentary Film; Outfest – Gay & Lesbian Film Festival, Los Angeles – Freedom Award

Oto misja z gatunku niemożliwych – żeńska drużyna piłkarska z Berlina chce wyjechać do Teheranu, by rozegrać towarzyski mecz z tamtejszą żeńską drużyną narodową. Jak się okazuje, futbol kobiecy ma w Iranie długą tradycję (pierwszy zespół kopał tam piłkę już w 1968 roku), teraz jednak uchodzi za lokalną osobliwość. Dziewczyny trenują tylko we własnym towarzystwie, a restrykcyjne normy religijne nakazują, by podczas rozgrywki zarówno one, jak i ich przeciwniczki były ubrane w spodnie, bluzy z długimi rękawami oraz – obowiązkowo! – chusty na głowach. W dodatku na stadionie nie może wówczas przebywać żaden mężczyzna. Drużyna z berlińskiego Kreuzbergu i Ayat Najafi są jednak zdeterminowani. Zaangażowałem się w ten projekt – wyjaśnia reżyser – bo wszyscy mówili mi, że to niemożliwe. A ja chcę udowodnić, że owszem, to jest możliwe. Szybko jednak staje się jasne, że sama determinacja może okazać się zbyt słabym orężem. Pokojowa z ducha inicjatywa zderza się z murem podejrzeń, biurokratycznych absurdów, w najlepszym razie biernego oporu (pomocy organizatorom odmawia nawet FIFA).

Futbol ściśle tajny zaczyna się jak intymna opowieść o piłkarskiej pasji, kończy jak pełen napięcia thriller – do samego końca nie mamy pewności, czy finałem akcji nie będzie... gwizdek irańskiej policji. Widowiskowe walory nie przesłaniają jednak płynących z filmu dwóch, biegunowo odmiennych, refleksji: na temat zatrważającej kondycji praw człowieka w Iranie i siły futbolu, który jest w stanie jednoczyć ludzi całkowicie różnych kultur.

Tehran in April 2006: The first official friendly match takes place between the Iranian women’s football team and a local Berlin girl’s team, in front of more than 1000 cheering female fans. The entire stadium is electric, charged with a high voltage of girl power. A couple of men hang around in front of the gates, trying to sneak a peek over the fence. They are barred from entering today.

It has taken a year’s hard work on the parts of both teams of young women to make this happen. But now, after overcoming numerous obstacles, they are really playing. And these 90 minutes are about more than just a football game. Both the desire for self-determination and equality are being expressed here and it is clear: change is possible.


Kino Azadi /Azadi Cinema

Reżyseria /Directed by: Mehdi Torfi
Produkcja /Production: Khuzestan Departments of Arts, Iran 2008
32 min


Wybrane festiwale /Selected festivals:
2008 – Iran International Documentary Film Festival Cinéma Vérité, Tehran

 „Wspomnienia żyją długo po śmierci ludzi. Niekiedy zmarli powracają z zaświatów, żeby ożywić niektóre z nich”. Przez dziesięciolecia Sousangerd, jedno z irańskich miast regionu graniczącego z Irakiem, nie miało innych rozrywek niż kino. Seyed Taleb kierował kinem Azadi ponad 30 lat. Jak można się domyślić, był też jedną z ciekawszych osobowości miasta. Kino Azadi to hołd złożony jego pamięci. Aby go uhonorować, reżyser Mehdi Torfi tworzy własną wersję Cinema Paradiso. Z otchłani czasu wyłaniają się szczegóły biografii dyrektora placówki oraz historie związane z obyczajami widowni. Poznajemy pionierski okres rozwoju kina i następujący po nim boom lat 70., największe gwiazdy i legendarne tytuły irańskiej kinematografii. Z kinowym mikroświatem brutalnie obeszła się rewolucja islamska (dyrektora kina zamknięto na 2 lata w więzieniu), zniszczyła go także wojna z Irakiem. Z wybranych epizodów, takich jak podpalenie kina przez nieznanych sprawców czy wojenne zniszczenie miasta i szaber sprzętu przez Irakijczyków, powstaje obraz życia irańskiej prowincji. Odbudowane w 1997 roku kino Azadi nigdy już nie odzyskało dawnej świetności. Zamknięto je w 2002 roku. Trzy lata później zmarł Seyed Taleb. Wspomnienie poświęcone dyrektorowi kina jest też dokumentem na temat przeobrażeń kultury irańskiej i rodzajem pieśni żałobnej za utraconym na zawsze światem. Ten miniony czas wymownie obrazują liczby: w latach 50. w przedstawionym regionie było 50 sal kinowych, dziś pozostało ich już tylko 9. W całym Iranie z 480 kin dziś jest czynna tylko połowa.

The story of a cinema and its owner in a small frontier town from 1968 until today.

Królowa i ja /The Queen and I

Reżyseria /Directed by: Nahid Persson Sarvestani

Produkcja /Production: RealReel Doc AB, Szwecja /Sweden 2008
90 min

Wybrane nagrody i festiwale /Selected festivals and awards:
2009 – Sydney Film Festival; DOXA Documentary Film Festival, Vancouver; Hot Docs Canadian International Documentary Festival; Sundance Film Festival – Nominacja do Nagrody Głównej /Grand Jury Prize Nomination 

2008 – IDFA, International Documentary Film Festival Amsterdam

Jej życie to gotowy materiał na ckliwy melodramat a’la Danielle Steel. Uboga, ale olśniewająco piękna dziewczyna (studentka architektury Farah Diba) spotyka potężnego monarchę (szacha Iranu Mohammada Rezę Pahlaviego). Ten zakochuje się w niej od pierwszego wejrzenia. Potem jest ślub jak z bajki, czwórka dzieci (pierwszy to wymarzony następca tronu) i... bajka się kończy. Protesty, które w 1978 roku ogarniają Iran, przekształcają się w regularną rewolucję, pozornie niezniszczalne struktury rządowe sypią się jak domek z kart, a rodzina szacha musi uciekać z kraju. 16 stycznia 1979 roku piękna cesarzowa wchodzi na pokład samolotu i swoją ojczyznę opuszcza na zawsze. 

Czy zdawała sobie sprawę z przyczyn wygnania? Czy miała świadomość zbrodni, których dopuścił się reżim jej małżonka? Kim w ogóle jest dzisiaj Jej Wysokość Farah Pahlavi? Na to pytanie stara się odpowiedzieć rodaczka cesarzowej Nahid Persson Sarvestani – kiedyś gorąca zwolenniczka rewolucji, dziś, podobnie jak monarchini, żyjąca na obczyźnie.

Królowa i ja to jednak nie tylko film o fascynującej, mimo upływu lat wciąż pięknej kobiecie, lecz także opowieść o okruchach świata, który swego czasu Ryszard Kapuściński opisał w Szachinszachu. Królową Farah Pahlavi i Nahid Persson dzieli zbyt wiele, by mogły się polubić czy choćby zrozumieć. Spotkać się potrafią jedynie w zarówno osobistej, jak i wspólnej tęsknocie za ojczyzną. Paradoksalnie, wyłącznie w tej sferze panuje autentyczny egalitaryzm.

Director Nahid Persson Sarvestani is a filmmaker and former revolutionary who helped to overthrow the monarchy in Iran’s 1979 revolution. Having made two documentaries with anti-Islamist messages, she decided to make a film about the former queen, her old adversary. Both are women living in exile. Over a two-year period, the two confront each other about their past, question their former beliefs, and share their grievances. Their relationship grows as they realize they have much in common as two strong women who have risen above hardships to continue evolving towards a positive future.

Listy do prezydenta /Letters to the President

Reżyseria /Directed by: Petr Lom 

Produkcja /Production: Lom Films, Węgry /Hungary 2009
72 min

Wybrane festiwale /Selected festivals:
2009 – Berlinale, Berlin International Film Festival; One World Human Rights Film Festival, Praga /Prague; It's All True – International Documentary Film Festival, Sao Paulo; Sarasota Film Festival

Nie było łatwo o sukces tam, gdzie nawet Oliver Stone poniósł porażkę w starciu z biurokracją, niemniej jednak Petr Lom dzięki swojej wytrwałości, uporowi i sprytowi zrealizował film o irańskim prezydencie Mahmudzie Ahmadineżadzie. Obraz przedstawia kilka ukradkowych spojrzeń na kraj pilnie strzeżony przed zagranicznymi dziennikarzami i filmowcami. Zobaczymy m.in. sceny z kilkudniowej podróży populistycznego przywódcy po prowincji, gdzie rozradowane tłumy witają go z wielkim entuzjazmem. Ci, którzy zarzucają reżyserowi pochwałę reżimu, nie oglądali filmu uważnie. Najwyraźniej umknęła im panująca wokół atmosfera nieufności i podejrzeń oraz wielokrotne sygnały, że reżyser nie do końca może pokazać to, co by chciał, gdyż władza depcze mu po piętach. Zatem prawdę możemy dostrzec na drugim planie, przede wszystkim w listach pisanych do prezydenta. Leitmotivem filmu są właśnie pełne nadziei listy, które aż 10 milionów Irańczyków wysyła bezpośrednio do Mahmuda Ahmadineżada, licząc na pomoc w rozwiązaniu własnych problemów.
A jakie są to prośby? O pożyczkę na zakup owiec, na utrzymanie rodziny, na pielgrzymkę, a nawet na kupno truskawek. O pomoc w chorobie, biedzie i głodzie. W końcu podstawą islamu jest jałmużna, obywatele wierzą więc, że wódz im pomoże. W odpowiedzi sługa narodu osobiście odwiedza wioski, poklepuje mieszkańców po plecach, stwarza wrażenie bliskości. Tylko czy błagania zawarte w listach zostaną wysłuchane? Niektórzy są bardziej sceptyczni i nigdy nie przyszło im do głowy, żeby prezydenta o cokolwiek prosić. A gdyby jednak do niego napisali, co zawarliby w liście? Dowiemy się tego z rozmów z zamożniejszymi mieszkańcami Teheranu, którzy nie mogą się doczekać, aż ich podróżujący Marco Polo zajmie się wreszcie skutecznymi działaniami. 

Bo chociaż ku zadowoleniu prezydenta Iranu film początkowo miał nosić tytuł Demokracja w działaniu, to w efekcie dokument ujawnia całkowity brak sensownych działań zmierzających do rozwiązania problemów narodu. Wbrew oczekiwaniom władz na podstawie wywiadów z Irańczykami rysuje się obraz kraju szarpanego biedą, o szalejącej inflacji, ograniczonej wolności, pełnego problemów, jakie rodzi islam, którego tożsamość buduje się na pojęciu ofiary i wrogości do innych narodów. Powstał zatem obraz niekoniecznie taki, jakiego prezydent oczekiwał.

Petr Lom was allowed to follow Iran President Ahmadinejad on his trips around rural Iran where he preaches his domestic populism and anti-US foreign policy. The mass support in the countryside is astounding. 

As part of his strategy, Ahmadinejad has set up a Presidential Letter writing centre that purports to solve the personal problems of ordinary Iranians. The centre has received more than 10 million letters, which are usually requests for economic help. The administrators from the centre tell us they are largely successful in answering the letters and solving their problems. Soon, however, it becomes clear that all is not as it seems. Those who come to the centre hoping to get help see that bureaucratic incompetence and empty promises are the real results of most letters to the President. 

Zapraszamy do Kinoteki na debatę Amnesty International pt. Iran dnia dzisiejszego – 30 lat po rewolucji, która odbędzie się 17.05.2009 o godz. 17:45, po projekcji filmu Listy do prezydenta.

After the screening Amnesty International invites you to a debate entitled Iran Today – 30 Years After the Revolution held on 17 May 2009 at 5:45 pm following the screening of the film Letters to the President.

Mój irański raj /My Iranian Paradise


Reżyseria /Directed by: Annette Mari Olsen, Katia Forbert Petersen 

Produkcja /Production: Sfinx Film /TV ApS Dania /Denmark 2009

78 min

Światowa premiera /World Premiere

 Dla mnie Iran jest najszczęśliwszym miejscem pod słońcem. Tu spędziłam pierwsze 22 lata mojego życia – mówi autorka filmu Annette Mari Olsen. Dzisiaj, po trzydziestoletniej nieobecności w kraju swojego dzieciństwa, powraca z kamerą, by pokazać jego przeszłość i teraźniejszość. Swoją historię rozpoczyna od opowieści o rodzicach – duńskim inżynierze, współtwórcy linii kolejowej, która w latach 30. XX wieku połączyła północ z południem Iranu, oraz Polce, którą wojenna zawierucha rzuciła najpierw na Syberię, później do Kazachstanu i w końcu do Teheranu. Ta fascynująca podróż w czasie splata się z obrazami współczesnego Iranu i – trzeba przyznać – jest to wyjątkowo gorzkie połączenie. Wystarczy spojrzeć na plażę, którą duńska reżyserka odwiedzała w dzieciństwie. Niegdyś tętniący życiem kurort to obecnie zdewastowane pustkowie przegrodzone wysokim murem, oddzielającym części przeznaczone dla kobiet i mężczyzn.

Dzięki imponującej dokumentacji (zawierającej m.in. materiały Filmoteki Narodowej), Annette Mari Olsen i Katii Forbert Petersen udało się stworzyć film, będący z jednej strony opisem przemian, jakim podlegał Iran w ciągu ostatnich kilkudziesięciu lat, z drugiej zaś – intymnym portretem osoby pozbawionej ojczyzny. Annette Mari Olsen mówi biegle po duńsku, polsku, angielsku i w farsi, ale nigdzie nie czuje się u siebie. Jak mówi jedna z jej rozmówczyń: „Kto raz stał się uchodźcą, pozostanie nim na zawsze”.

My Iranian Paradise is a documentary film essay portraying Iran’s relationship with the Western world. One of the directors of this film was raised in Iran. Her father was a Danish engineer and her mother a Polish survivor from one of Stalin’s Gulag camps. In this film, the life of this family is reflected in the history of Iran from the 1930’s and onward to the Islamic Revolution, until oil began tearing the world apart. With the eyes of ordinary people we experience how any given person’s fate can change from one day to the next, when politics and leaderships change. Through an understanding of its past, contemporary Iran is uncovered.

Nos po irańsku /Nose, Iranian Style

Reżyseria /Directed by: Mehrdad Oskouei

Produkcja /Production: Shehrazad Media International, Iran 2005

52 min

Wybrane nagrody i festiwale /Selected festivals and awards:
2008 – Faito Doc Film Festival, Italy

2007 – Aljazzera Int'l Film Festival
2006 – Salaam DK – Multicultural Film Festival, Denmark; Ukrainian Int’l Documentary Film Festival “Contact”; Oslo Documentary Film Festival; Tek Film Festival, Italy; Sixth Biennial of Iranian Studies in Iran Heritage Foundation, UK; Rio de Janeiro Int'l Film Festival Brazil
2005 – IDFA, International Documentary Film festival Amsterdam – Nominacja /Nomination Golden Movie Squad DOC U! Award

Jeden z bardziej intrygujących widoków na teherańskich ulicach to oklejone plastrami nosy. Powtarzalność obrazka wyklucza przypadek, ciekawość zmusza do postawienia kilku pytań. Okazuje się, że irańska młodzież namiętnie poddaje się operacjom plastycznym. W ciągu ostatnich lat ich liczba wzrosła ośmiokrotnie. W swoim błyskotliwym filmie Mehrdad Oskouei bada źródła tego fenomenu. Od czasów rewolucji islamskiej kobietom wolno pokazywać tylko twarz, resztę należy zasłaniać. Dlatego rozwijają one umiejętność makijażu, zużywają ogromne ilości kosmetyków, a w ostatnim czasie coraz chętniej modelują, skracają lub podnoszą swoje nosy. Nie tylko zresztą one. Moda przeniosła się też na młodych mężczyzn. Wszyscy nabijali się ze mnie: jego nos wchodzi do klasy przed nim – tłumaczy decyzję poddający się operacji osiemnastolatek. Niebawem na dziesięć dziewczyn przypadać będzie tylko jeden chłopak – mówi gimnazjalistka. – Musimy być doskonałe. Nacisk rówieśników to bardzo ważny element zbiorowej obsesji. Młodzi szukają nowości, ale nie znajdują jej w tradycji – martwi się islamski akademik. Jego pokolenie rozwijało wartości przez tragiczne doświadczenie wojny. Po tamtych czasach pozostały dziś jednak tylko gigantyczne murale. W swoim filmie reżyser dotyka dokonującej się w Iranie erozji wartości i skutków zmiany pokoleniowej. Dla wielu Irańczyków twarz jest jedyną przestrzenią, na której kształt i wygląd nie ma wpływu państwo. Staje się w ten sposób miejscem ekspresji wolności i niezależności.

This documentary is about nose jobs (nose surgery) in Iran that statistically has the highest rank. The film is an attempt to find out why the Iranian young generation is so interested in improving their appearance. By focusing on nose jobs, the film surveys and analyses the urban society and today’s youth of Iran in particular from a social, psychological, cultural and political angle.

Okno na świat /The Dish

Reżyseria /Directed by: Mohammad Rasoulof

Produkcja /Production: Journeyman Pictures, Wielka Brytania /UK 2008

45 min

Posiadanie anteny satelitarnej w Iranie jest nielegalne pod groźbą więzienia i mandatów. Trudno w to wszakże uwierzyć, jeśli spojrzy się na irański krajobraz zapełniony talerzami – są one widoczne na każdym wieżowcu, kamienicy, a nawet na dachach lepianek pośrodku pustkowia. Władza podjęła jednak walkę: stojąc na straży moralności, usiłuje zablokować obywatelom dostęp do niewłaściwych treści emitowanych przez zepsute państwa Zachodu. Policja masowo wkracza do mieszkań i niszczy „niemoralne talerze”. Ale jak mówi jeden z bohaterów filmu, który je naprawia – nie ma się co martwić, ten talerz i tak był już stary, zamontujemy nowy. Wszystko wskazuje zatem, że jest to walka z wiatrakami. CNN, filmy z Jennifer Lopez czy obrazy Davida Lyncha i tak znajdą sposób, by wedrzeć się do najbardziej nawet oddalonych od cywilizacji mieszkań Irańczyków. 

Tak jak obywatele Iranu sekretnie podglądają życie na Zachodzie, tak my mamy okazję przyjrzeć się skrawkowi ich życia w konspiracji. Podążymy więc śladami podziemnej produkcji anten, ich nielegalnego montażu i dystrybucji przemycanych z powodzeniem z Malezji i Bombaju „niemoralnych” filmów na DVD. Zobaczymy świetne ujęcia satelitarnej krucjaty, w jakiej bierze udział montażysta anten, pokonując góry na motorze i dowożąc „magiczne okno na świat” nawet w najodleglejsze zakątki. Zajrzymy do tajnych studiów nagrań, gdzie oprócz dodawania napisów w języku farsi poprawia się przy okazji zbyt skąpą garderobę hollywoodzkich gwiazd lub wycina niecenzuralne sceny. Odwiedzimy też domy mieszkańców Islamskiej Republiki Iranu, którzy chcą mieć prawo do informacji i popularnej rozrywki. Tylko czy walka nie toczy się częściej o tę drugą? Brak dostępu do mediów wydaje nam się absolutnie nie do pomyślenia, a przecież jeszcze nie tak dawno słuchaliśmy w ukryciu Radia Wolna Europa. 

Satellite TV is illegal in Iran but it is also the nation’s secret obsession. An indulgence which has seeped into every pore of Iranian life. Satellite dishes are everywhere; illicitly crowding apartment rooftops, teetering on high-rise windowsills, even sheltering from dust storms behind remote nomadic tent villages. But ever careful to protect the populace from immoral outside influence, the Morality Police force entry into homes wielding wire cutters and sledgehammers; spoiling the fun. A wry and powerful documentary from Mohammad Rasoulof, one of Iran’s most skilled documentary filmmakers. 

Ostatnia przymiarka /Final Fitting

Reżyseria /Directed by: Reza Haeri
Produkcja /Production: DEFC, Iran 2008
30 min

Wybrane nagrody i festiwale /Selected festivals and awards:
2008 – Iran International Documentary Film Festival Cinéma Vérité, Tehran – Nagroda Główna dla Dokumentalnego Filmu poniżej 60 minut /Grand Prix ( under 60-minutes category)

Moda wśród głoszących powściągliwość irańskich ajatollahów? Teraz mężczyźni noszą się jak dżentelmeni. Zakładają krótką labadeh, żeby pokazać swoje dobrze skrojone spodnie – mówi rzemieślnik Arabpour, wprowadzając widza w tajniki krawiectwa najwyższej próby. Jest niskim, energicznym mężczyzną, od 60 lat w zawodzie. Uosabia wszystkie cnoty swojej profesji. Dba o dobre samopoczucie klientów i nie zapomina o błogosławieństwie, dostrzega też zmieniające się fasony, od sposobu wiązania turbanu po krój labadeh lub ghaby: – Labadeh ma osiem wewnętrznych kieszeni, kilka małych i kilka dużych. Na pióro, zegarek, komórkę i portfel. Pokażę wam. Przymiarka u krawca to okazja do uczestniczenia w niezwykłym spektaklu, będącym pokazem profesjonalizmu, przepojonym zarazem subtelnym poczuciem humoru i okraszonym starczymi utyskiwaniami. Nie dziwi zatem, że u Arabpoura ubierali się najwięksi: ajatollah Chomeini oraz imam Musa Sadr. Szata każdego z nich ma swoją własną, ciekawą historię. 

Reżyserowi zależało na złożeniu hołdu pewnej zanikającej kaście rzemieślników. Mogą być nimi właściciele zakładów fotograficznych, szewcy czy zegarmistrzowie. Autor pokazuje bohatera w ciągłej interakcji z klientami, odtwarza też jego uporządkowaną, daleką od wywrotowej wizję rzeczywistości. Jest w niej miejsce na niedoskonałości ludzkiego ciała, śmieszność i pobożność. Jeśli przedkładacie pracę nad modlitwę, to czy wasza praca jest coś warta? – mówi największy krawiec Iranu. 
 
A cramped shop in Qom, Iran is the domain of master tailor and armchair philosopher Mr. Arabpour. At 80, Mr. Arabpour has been making ghabas, labadehs, and more recently, trousers, for decades. As the official tailor to some of the country's most important religious leaders and politicians, his clients include former president Mohammad Khatami and the late Ayatollah Khomeini. Mr. Arabpour affably measures changes in his country's religion through current trends in men's fashion. Shannon Abel.

Spóźniona wolność /It’s Always Late for Freedom

Reżyseria /Directed by: Mehrdad Oskouei
Produkcja /Production: Shehrazad Media International, Iran 2007
53 min

Wybrane nagrody i festiwale /Selected festivals and awards:
2008 – Sheffield Doc /Fest International Documentary Festival; Med Film Festival, Italy – Wyróżnienie /Special Mention

2007 – Thessaloniki Documentary Festival; Vision du Réel International Film Festival, Nyon; Lisboa International Documentary Film Festival; DOK Leipzig – International Lepizig Festival for Documentary and Animated Film


Film Mehrdada Oskouei przedstawia sylwetki trzech nastolatków: Vahida, Sajjada i Aliego. Odsiadują wyroki w ośrodku resocjalizacyjnym w Teheranie. Mimo kilkunastu lat życia mają już za sobą prawdziwie ciężkie chwile. Pochodzą z rozbitych rodzin, łączą ich narkotyki, przemoc i kradzieże. Ich losy to wypadkowa wszystkiego, co może się przytrafić nieletnim w Iranie. Oskouei stara się ich pokazać jako ofiary zewnętrznych, społecznych uwarunkowań. Skazani przed osadzeniem w poprawczaku nie znają niczego poza przemocą. Złodziejstwo to naprawdę ciężka praca – tłumaczy Vahid – trzeba wytrzymać nerwowo i nie bać zdzielić kogoś w głowę. Reżyser od początku podchodzi do nich z szacunkiem i powagą. Stawia proste, niekiedy zasadnicze pytania o nadzieje na przyszłość, miłość i wyrażanie emocji. Wydaje się, że na niektóre z tematów chłopcy nie mieli dotąd okazji rozmawiać. Może dlatego tak łatwo poddają się psychodramie zaproponowanej przez filmowca, otwierają się przed kamerą i z czasem zaczynają mówić o frustracji wyrażanej przez swoje „złe zachowanie”. Opowiedziany przez nich świat to niewygodna prawda zamiatana w Iranie pod dywan. Milczy się tam na temat epidemii uzależnień i nędzy. Drugim biegunem filmu jest przyjaźń między odsiadującymi wyroki. Nastolatki trzymają się razem, tworząc między sobą silne, emocjonalne relacje. Tylko wspólnie mają szansę uratować odrobinę ze swojego dzieciństwa. 

The film depicts the life of three teenage boys in Tehran House of Correction. They are the innocent victims of serious social problems such as addiction, poverty and divorce, which the Iranian society is faced with. 

Torgheh /Torgheh

Reżyseria /Directed by: Mohammad Hasan Damanzan
Produkcja /Production: Shehrazad Media, Iran 2008
52 min

Wybrane festiwale /selected festivals:
2008 – Iran International Documentary Film Festival Cinéma Vérité, Tehran

Moje wesele? Tyle już wycierpiałam, że nie umiem przypomnieć sobie mojego wesela – wyznaje jedna z bohaterek filmu Mohammada Damanzana. Reżyser tworzy portrety czterech kobiet żyjących w górzystym regionie Iranu, w miejscowości Torgheh. Łączy je to, że grają na doutarze – dwustrunowej lutni. Do tej pory nie znalazłam żadnej przyjemności z życia. Jeśli to jest życie, to jest ono nic niewarte – mówi jedna z nich, zmuszona do zaakceptowania powtórnego małżeństwa swego męża i przyjęcia poniżającej roli drugiej żony. Film Damanzana cechuje niebywały autentyzm. Reżyser buduje go poprzez etnograficzną obserwację codziennego życia bohaterek i uważne słuchanie ich skarg. Z zaskakującą otwartością opowiadają one o mężach uzależnionych od narkotyków, o poczuciu zdrady i porzucenia. Tylko granie na doutarze pozwala mi zapomnieć o złu tego świata – mówi jedna z nich. Oficjalnie nie mają jednak prawa grać. W trakcie nauki po instrument sięgały pod nieobecność mężczyzn; za publiczne występy ściga je prawo. Czasami przerywano wesele, bo przyjeżdżała policja i zabierała mi doutar – opowiada utrzymująca się z grania jedna z bohaterek. Od wieków doutar jest instrumentem pasterzy ze środkowej Azji. Cechuje go melancholijne, miękkie brzmienie, nad wyraz trafnie odzwierciedlające trudne życie bohaterek dokumentu, i na swój sposób splecione z nim. 

Four Iranian country women from northern Khorasan, who play doetar and sing and deal with life's challenges. Although they are faced with numerous social problems they share a passion – they let off steam and relieve their pain through music. Even though they suffer from social prejudice and segregation on a daily basis the film depicts how music can become a cure to life.

Wybieg po persku /Persian Cat Walk

Reżyseria /Directed by: Marjan Alizadeh
Produkcja /Production: Life Media International, Iran 2008
60 min

Pewnego dnia reżyserka Marjan Alizadeh miała wyjść z domu. Nie opuszczało jej jednak wrażenie, że nic do siebie nie pasuje. Na ulicy szybko zatrzymała ją policja. „Masz nieodpowiednią chustę, siostro” – usłyszała. W komisariacie zauważyła, że nie jest jedyną kobietą aresztowaną z powodu wyglądu. Wkrótce potem zdecydowała, że nakręci film o modzie i ubiorze irańskich kobiet. Dokument Alizadeh tworzą dwie części: historyczna – opisująca westernizację Iranu – oraz porewolucyjna – umiejscowiona we współczesności. Reżyserce udaje się ustalić kilka ciekawych faktów. Po pierwsze, to właśnie w Persji zorganizowano pierwszy wybieg dla modelek, kiedy jeden z próżnych władców chciał się pochwalić urodą swoich nałożnic. Mogli nie radzić sobie z biedą i głodem ludu, ale zawsze dbali o swoje haremy – ironizuje reżyserka. Po rewolucji islamskiej pokazy na wybiegach z udziałem modelek zdarzają się rzadko. Rząd usiłuje określać dopuszczalny krój kobiecych strojów, a pogoń za modą uważa się za synonim zła. 

Bohaterką współczesnej części filmu jest Mahdis, modelka zatrzymana na ulicy przez policję z powodu zbyt śmiałego makijażu. Dziewczyna usiłuje zostać fotomodelką, jednak natrafia na opór bogobojnego ojca. Tak jak wiele emancypujących się dziewczyn z młodego pokolenia, musi ona stawić czoło nie tylko naciskowi społeczeństwa, lecz także swoim najbliższym. Film pokazuje, jak wielka przepaść zaczyna dzielić Irańczyków, tych myślących tradycyjnie od tych pragnących czegoś więcej, duszących się w skostniałej kulturze.

Mahdis, a 20-year-old Iranian girl dreams of becoming a model. This is her way of contradicting the Iranian society and her family. Her father, a religious Iranian man does not approve of his daughter’s intentions because of imposed social restrictions and his own beliefs. However, Mahdis’s mother is more understanding. The film focuses on Mahdis’s struggle to make her dream come true and the problems she has to tackle along the way. Plus an insight into the Iranian fashion industry throughout the years.

Z bożą pomocą /Consulting God

Reżyseria /Directed by: Sadegh Jafari
Produkcja /Production: Shehrazad Media International, Iran 2008
26 min

Kiedy po naradzie z rodziną i przyjaciółmi Irańczycy nie są w stanie podjąć ważnej decyzji, pozostaje im estekhareh, rada kleryka, udzielona na podstawie losowo wybranej linijki Koranu. Estekhareh dosłownie oznacza prośbę o boże błogosławieństwo. Ludzie proszą o nie doświadczonych przewodników duchowych: imamów i ajatollahów. Niektórzy z nich słyną ze swoich estekhareh. Im więcej ludzie mają problemów, tym częściej proszą o estekhareh – tłumaczy uśmiechnięty Hojjtol Islam Shah Mohammadi. Dziennie udziela około tysiąca rad, przez telefon lub internet. Twierdzi, że urodził się po to, by właśnie w ten sposób pomagać innym muzułmanom. Ajatollah Mousavi Isfahani słynie z celnych i adekwatnych estekhareh. Zawsze wieczorem w jego biurze ustawia się ogonek potrzebujących pomocy. Prosząc o błogosławieństwo, upewniają się co do swoich zamiarów dotyczących ważnej transakcji lub długo odkładanej decyzji. Dla udzielających porad to męcząca praktyka. Przewodnicy duchowi unikają odpowiedzi na pytania o ślub i rozwód. Widzimy, jak jeden z nich wpada w gniew, poproszony o błogosławieństwo dotyczące aborcji. 

Sadegh Jafari czyni ze swojego dokumentu krytykę społeczną. Trudno jest zresztą uciec od pytań na temat duchowości Irańczyków. Dlaczego tak często proszą o estekhareh? Czy to, czego szukają w słowach kleryków, jest odzwierciedleniem tego, co chcieliby usłyszeć, czy może nie potrafią samodzielnie podejmować decyzji ani ze sobą rozmawiać? Czy tłumne prośby o radę, często w najprostszych sprawach, nie dowodzą rozbicia i ubezwłasnowolnienia całego społeczeństwa?

Estekhareh literally means asking for God’s advice. High ranking priests give advice by consulting the Quran to the people who cannot make their own decisions nor can find answers to their problems after consulting with their family and friends. People’s faith in Estekhreh make it a valid and important issue in modern Iran. Some priests are busy responding the peoples’ demand for Estekhareh by meeting them in person, providing advice via the Internet or even through 20 telephone lines. Because of the unstable social situation, people turn to Estekhareh even for the most vital issues of their lives. The film highlights these concerns and searches for reasons of this social phenomenon.

Za moimi plecami /My Back

Reżyseria /Directed by: Kiarash Asadi Zadeh
Produkcja /Production: Life Media International, Iran 2008
4 min

Wybrane festiwale i nagrody /Selected festivals and awards:
2009 – 3rd International Urban Film Festival, Iran – Najlepszy Film Animowany /The Best Animation Film

Stanie w korkach to jedna z najbardziej dokuczliwych bolączek każdego większego miasta. Dla irańskiego reżysera filmów eksperymentalnych Kiarasha Asadi Zadeha okazał się to też doskonały temat na animację. Jego obraz zachwyca przede wszystkim oryginalnością – zaskakująca zabawa formą sprawia, że czas, który widz spędza, stojąc wspólnie z bohaterami w ulicznym korku, ani przez chwilę nie jest nużący. Ta opowieść jest tym bardziej intrygująca i niezwykła, że zostaje opowiedziana z perspektywy kogoś, kto w zajściu nie uczestniczy, a co więcej – nie jest w stanie go zobaczyć.

Images of the daily events which happened to a blind woman, behind her back.

Muzyka i wolność /Music and Freedom

Afgański Idol /Afghan Star

Reżyseria /Directed by: Havana Marking
Produkcja /Production: Aria Productions, Roast Beef Productions, Redstart Media

Wielka Brytania /UK 2008

87 min 

Wybrane nagrody i festiwale /Selected festivals and awards:
2009 – Sundance Film Festival – Nagroda Publiczności, Nagroda za Reżyserię, nominacja do Nagrody Głównej Jury /Audience Award, Directing Award, Grand Jury Prize – nomination

2008 – IDFA, International Documentary Film Festival Amsterdam

Program Afgan Star był największym wydarzeniem medialnym w Afganistanie na przestrzeni kilkudziesięciu lat. Finał afgańskiej wersji Idola obejrzało 11 milionów ludzi, jedna trzecia mieszkańcow kraju. Na uczestników głosowano przez komórki, głosować mógł każdy i na kogo chciał. Dla wielu był to pierwszy kontakt z demokracją. Do konkursu stanęło ponad 2 tys. chętnych. W tym trzy kobiety. Afgański Idol stał się szansą nie tylko dla kobiet, ale i dla mniejszości etnicznych. Ekipa niezależnej stacji Tolo TV wierzy, że programem uda się odciągnąć ludzi od wojny i skieruje w stronę muzyki. Jej słuchanie, publiczny taniec i oglądanie telewizji były w okresie restrykcyjnych rządów talibów uważane za przestępstwo. Dla młodego pokolenia muzyka jest symbolem wolności. Nie dziwi więc, że starające się zachować porządek elity religijne krytykują program. 

Dokument Afgański Idol śledzi losy czwórki finalistów. Są to Rafi z Mazar-e-Sharif, Lima, Pasztunka z Kandaharu, młody hazarski muzyk Hammeed oraz Setara z Herat. To właśnie ona zwraca na siebie najwięcej uwagi, kiedy odpadłszy z konkursu, decyduje się na złamanie zasad: tańczy i pokazuje włosy. Już następnego dnia w całym kraju rozpętuje się prawdziwe piekło… Film jest zapisem szczególnego momentu w dziejach powojennego Afganistanu. Afgański Idol jest nie tylko lekcją demokracji, ale i pierwszą okazją do uczestniczenia w medialnym spektaklu. Muzycy muszą zmierzyć się z popularnością i udźwignąć pokładane w nich nadzieje, a widzowie oddzielić spektakl od rzeczywistości.

Music has finally made its way back to Afghanistan. Until a few years ago, when the Taliban was still in power, people risked prison sentences and even the death penalty if they sang, danced or listened to music. After the 2004 elections, these restrictions were lifted, which led to a rediscovery of the Afghan music culture. A point in case is the TV show Afghan Star, the Afghan version of Pop Idol, an extremely popular programme watched every week by 11 million Afghans or one-third of the entire population. The young British documentary filmmaker Havana Marking follows four contestants during the final rounds: two men and two women. Because Marking not only films the events surrounding the show, but also accompanies the participants to their hometowns (including Mazari Sharif and Herat), she succeeds in depicting a divided Afghanistan. The country may be optimistic and the music might be permitted for the time being but the power and threat of the Taliban are still very real. Some women in Kabul walk around without burkas and actually use make-up, but at the same time we hear Lema, a contestant from the Taliban stronghold of Kandahar, explain that her participation is extremely dangerous and she has to rehearse in secret.

Będzie głośno /It Might Get Loud

Reżyseria /Directed by: Davis Guggenheim 
Produkcja /Production: Thomas Tull Productions, USA 2008

97 min 

Wybrane festiwale /Selected festivals:
2009 – Berlinale, Berlin International Film Festival

2008 – Toronto International Film Festival


Twórcom kina rzadko udaje się przebić przez pełną splendoru otoczkę życia legend rocka. Zdobywca Oscara Davis Guggenheim (Niewygodna prawda) prezentuje osobiste relacje przedstawicieli trzech pokoleń wirtuozów gitary elektronicznej: The Edge’a (U2), Jimmy’ego Page’a (Led Zeppelin) i Jacka White’a (The White Stripes). Będzie głośno pozwala zobaczyć, jak każdy z nich wypracował swoje unikalne brzmienie i styl gry na ulubionych instrumentach, czyli najprzeróżniejszych wersjach gitary. Film skupia się na muzycznym buncie artystów, ukazuje ważne dla nich miejsca, a także niecodzienne dyskusje na temat sposobów i powodów komponowania oraz grania. Widzowie stają się świadkami intymnych chwil, mają też okazję usłyszeć nowe utwory trzech bohaterów. Punktem wyjścia akcji jest dzień, w którym Jimmy Page, Jack White i The Edge po raz pierwszy spotkali się, żeby rozmawiać, wzajemnie się uczyć i grać.

Rarely can a film penetrate the glamorous surface of rock legends. From Academy Award winning director, Davis Guggenheim (An Inconvenient Truth), It Might Get Loud tells the personal stories, in their own words, of three generations of electric guitar virtuosos – The Edge (U2), Jimmy Page (Led Zeppelin), and Jack White (The White Stripes). It reveals how each developed his unique sound and style of playing favourite instruments, guitars both found and invented. Concentrating on the artist's musical rebellion, travelling with him to influential locations, provoking rare discussion as to how and why he writes and plays, this film lets you witness intimate moments and hear new music from each artist. The movie revolves around a singular day when Jimmy Page, Jack White, and The Edge first met and sat down together to share their stories, teach and play. 

Będzie głośno to film oficjalnie zamykający 6. Festiwal Filmowy Planete Doc Review. Przed projekcją odbędzie się gala zamknięcia w Kinotece 16.05.2009 o godz. 19:00.

It Might Get Loud will be the closing film of the 6th Planete Doc Review Film Festival. The screening will be preceded by the closing ceremony held in Kinoteka Theatre on 16 May 2009 at 7 pm. 

Patti Smith sen życia /Patti Smith Dream of Life

Reżyseria /Directed by: Steven Sebring

Produkcja /Production: Clean Socks, Thirteen /WNET New York, USA 2008

109 min 

Wybrane nagrody i festiwale /Selected festivals and awards:
2008 – Durban International Film Festival – Najlepszy Film Dokumentalny /Best Documentary; Sundance Film Festival – Nagroda za zdjęcia, nominacja do Nagrody Głównej Jury /Cinematography Award, Audience Award, Grand Jury Prize – nomination; Berlinale, Berlin International Film Festival;

Życie to przygoda naszego własnego projektu, nawiedzana seriami szczęśliwych i nieszczęśliwych wypadków – deklamuje Patti Smith. Film Stevena Sebringa jest refleksją na temat jednych i drugich. Po kilkunastu latach spędzonych na prowincji i długiej żałobie po mężu 60-letnia Smith powraca na scenę. Fotograf mody Steven Sebring zaczął realizować jej filmową biografię 11 lat temu. Nic dziwnego, że projekt stał się dla obojga ważnym elementem biografii i obrósł legendą (podobno wspólnie ze Smith żartował, że prace ustaną wraz ze śmiercią jednego z nich). Znana jako trudna i nieprzystępna, Smith okazuje się wspaniałą i dowcipną kompanką. Reżyser towarzyszy w jej licznych podróżach i w trasie koncertowej. Wędruje za nią do Nowego Jorku, Tokio, Londynu, Rzymu, New Jersey i Atlanty. Utrwala też Smith aktywną politycznie, wygłaszającą publicznie fenomenalne przemówienia antywojenne.

W efekcie wieloletniego procesu powstał wielowarstwowy, poruszający obraz, wiele mówiący o jednej z nielicznych żyjących ikon artystycznej sceny Manhattanu lat 70. Miłość do ludzi, którzy stworzyli legendę Nowego Jorku, wypełnia cały film Sebringa. Nowy Jork to miejsce, które mnie uwiodło, Nowy Jork to miejsce, które mnie uformowało i które mnie zdeformowało, Nowy Jork to miejsce, które mnie nauczyło perwersji i które mnie nawróciło. Nowy Jork to też miejsce, które kocham – mówi młoda jeszcze Smith. 

Patti Smith Dream of Life is a plunge into the philosophy and artistry of cult rocker Patti Smith. This portrait of the legendary singer, artist and poet explores themes of spirituality, history and self expression. Known as the godmother of punk, she emerged in the 1970’s, galvanizing the music scene with her unique style of poetic rage, music and trademark swagger.

We follow this multitalented and private artist over 11 years of international travel, through her spoken words, performances, lyrics, interviews, paintings, and photographs. Dream of Life reveals a complicated, charismatic personality. Patti Smith who narrates the film, wrestles with her life’s many paradoxes. She defines the human experience as an overwhelming contradiction. She pulls the strings of her guitar and simply makes music.

Rockowy monolog /The Rock – Monologue

Reżyseria /Directed by: Vladimir Kozlov

Produkcja /Production: Cinemabank, Rosja /Russia 2008

69 min 


Jurij Morozow to legenda niezależnego rocka w ZSRR. Był pionierem na każdym polu: współtworzył radzieckie podziemie muzyczne, uruchomił profesjonalne studio w swoim mieszkaniu. Zafascynowany zespołem Led Zeppelin i Jimim Hendriksem uporczywie szukał własnego brzmienia i nagrywał płytę za płytą. Nie był jednak niczyim epigonem. W swoich tekstach szedł pod prąd sowieckiej ideologii, nie stosował kompromisów: tworzył muzykę na przekór przyzwyczajeniom nieoswojonego z rockiem radzieckiego społeczeństwa. Można powiedzieć, że udokumentował muzycznie epokę – jak sam to określił – “breżniewowskiego zgalarecenia”. Morozow dla wielu stał się też punktem odniesienia. W jego studiu nagrano niezliczoną ilość niezależnych albumów. W pewnym momencie zorientowano się, że słucha go cała marynarka wojenna Związku Radzieckiego. Może dlatego próbowały podejść go KGB i władze, namawiając do tworzenia w ramach systemu. Należał do ludzi, których nie dawało się łatwo przekonać – wspomina żona Morozowa. 

Yuri Morozov, a pioneer of underground Russian rock of the 1970-80’s, made more than 60 albums which circulated clandestinely in the USSR and were reproduced with the use of amateur tape recorders.

Rock musicians of those years were pursued by the KGB, “treated” like dissidents in psychiatric clinics, or simply dispatched without official reason to labour camps. Some never came back.

This documentary takes the experiences of this musician and uses them as a starting point for a discussion of the then music scene.

We enter the catacomb concert rooms and follow 30 years of persecutions organized by the KGB, from the Brezhnevian era in a country cut off from the rest of the world, to the dark years of Vladimir Putin.

We are shown an unknown USSR depicted in the 8mm amateur movies, unseen for more than 30 years, which were shot on the sly during concerts given by hippies and rockers.

Through the life of Yuri Morozov, who enjoyed underground fame and later official success, we discover the evolution of Russian society in the course of 36 years. 

Soul Power /Soul Power

Reżyseria /Directed by: Jeffrey Levy-Hinte

Produkcja /Production: Antidote International Films, USA 2008

93 min 

Wybrane festiwale /Selected festivals:
2009 – Berlinale, Berlin International Film Festival

2008 – Toronto International Film Festival 

 Najlepsza muzyka, jakiej możecie słuchać na żywo, zostanie zagrana w Kinszasie! – zachęcał Lloyd Price, odpowiedzialny za promocję festiwalu Zaire’74. Nie rzucał słów na wiatr, w stolicy Zairu zagrali bowiem najwięksi: James Brown, B.B. King, Bill Withers, Celia Cruz, The Crusaiders, Sister Sledge i wielu innych. Pomysł stworzenia festiwalu soulowego powstał przy okazji organizowanej w Kinszasie walki bokserskiej Muhammada Alego i George’a Foremana. Zainteresowanie imprezą przerosło wszelkie oczekiwania, trzydniowe występy przyniosły chwilę wytchnienia państwu pod rządami despotycznego Mobutu i wielkie poczucie solidarności społeczności afroamerykańskiej. I’m black and I’m proud – śpiewał James Brown przed zejściem ze sceny.

Inwestor, który uruchomił środki do produkcji festiwalu, uwzględnił też produkcję filmu na temat Zaire’74. Dokumentowało go czterech operatorów pod kierownictwem doświadczonego filmowca Alberta Mayslesa. Zdjęcia realizowano w stylistyce direct cinema, co świetnie oddaje powstałą mieszankę nerwów i euforii. Pokazuje zaplecze, przygotowania, imprezy towarzyszące, ideologiczne wystąpienia uczestników, spontaniczne koncerty organizowane w samolocie i na ulicach miasta. Film i taśmy z nagraniem koncertu przeleżały kilkanaście lat nietknięte, żeby powrócić na ekran dzięki znakomitej pracy zespołu Jeffreya Levy-Hinte’a. Dzięki montażowi i zdjęciom otrzymujemy dokumentalny skrót elektryzujących i wybuchowych trzech dni emanujących mocą soulu.

In 1974, the most celebrated American R&B acts of the time came together with the most renowned musical groups in Southern Africa for a 12-hour, three-night long concert held in Kinshasa, Zaire. The dream-child of Hugh Masekela and Stewart Levine, this music festival became a reality when they convinced boxing promoter Don King to combine the event with “The Rumble in the Jungle,” the epic fight between Muhammad Ali and George Foreman, previously chronicled in the Academy Award-winning documentary “When we were kings”.

Soul Power is a verité documentary about this legendary music festival (dubbed “Zaire ‘74”), and it depicts the experiences and performances of such musical luminaries as James Brown, BB King, Bill Withers, Celia Cruz, among a host of others. At the peak of their talents and the height of their

careers, these artists were inspired by this return to their African roots, as well as the enthusiasm of the Zairian audience, to give the performances of their lives. The concert has achieved mythological significance as the definitive Africa (n)-American musical event of the 20th Century.

Soul Power is crafted from the extensive “outtakes” that remained after making “When we were kings”, which documented the epic title fight, but relegated the music festival to a small, supporting role. The “outtakes” have remained vaulted for the past 34 years, until now. Shot primarily by

celebrated cinematographers Albert Maysles, Paul Goldsmith, Kevin Keating and Roderick Young, Soul Power finally provides today’s audience the opportunity to experience this historic musical event in all of its magnificent, filmed glory.

Sounds Like Teen Spirit /Sounds Like Teen Spirit

Reżyseria /Directed by: Jamie Jay Johnson

Produkcja /Production: Number 9 Films, Wielka Brytania /UK 2008
89 min 

Wybrane festiwale /Selected festivals:
2008 – Toronto International Film Festival

Jeżeli festiwal Eurowizja to szczyt bezguścia, królestwo kiczu, towarzystwo wzajemnej adoracji, to czym w takim razie jest festiwal Eurowizja dla dzieci? Twórcy filmu zapraszają nas za kulisy 17. edycji tego frapującego show, które jeszcze nie dotarło do Polski. 17 krajów, 23 miliony telewidzów w całej Europie – to medialne wydarzenie, obok którego nie można przejść obojętnie.

Konkurs dla dzieci ma wiele wspólnego ze swoim odpowiednikiem dla dorosłych – największe emocje wzbudza wśród państw, którym trudno jest zaistnieć w przekazach światowych agencji informacyjnych. Armenia, Cypr, Malta, Białoruś, Serbia i Gruzja w napięciu śledzą losy swoich faworytów. Oprócz patriotycznego poczucia obowiązku, dziećmi powoduje coś jeszcze – twórcy delikatnie rysują świat ich pragnień. Mała Bułgarka chce zwrócić na siebie uwagę wiarołomnego ojca. 10-letni Cypryjczyk jest poniewierany w szkole jako gej i pragnie zaimponować swoim prześladowcom. Gruzinka z pogrążonego w biedzie miasta chce zapewnić lepszy byt swoim bliskim i zaśpiewać w przyszłości w duecie z Christiną Aguilerą –  j”poniewierany w szkole jako „

 PAGE \*Arabic 

 PAGE \*Arabic 

 PAGE \*Arabic 

 PAGE \*Arabic 

 PAGE \*Arabic 

 PAGE \*Arabic 

 PAGE \*Arabic 

 PAGE \*Arabic 

 PAGE \*Arabic 

 PAGE \*Arabic 

 PAGE \*Arabic 

 PAGE \*Arabic 

 PAGE \*Arabic 

 PAGE \*Arabic 

 PAGE \*Arabic 

 PAGE \*Arabic 

 PAGE \*Arabic 

 PAGE \*Arabic 

 PAGE \*Arabic 

 PAGE \*Arabic 

 PAGE \*Arabic 

 PAGE \*Arabic 

 PAGE \*Arabic 

 PAGE \*Arabic 

 PAGE \*Arabic 

 PAGE \*Arabic 

 PAGE \*Arabic 

 PAGE \*Arabic 

 PAGE \*Arabic 

 PAGE \*Arabic 

 PAGE \*Arabic 

 PAGE \*Arabic 

 PAGE \*Arabic 

 PAGE \*Arabic 

 PAGE \*Arabic 

 PAGE \*Arabic 

 PAGE \*Arabic 

 PAGE \*Arabic 

 PAGE \*Arabic 

 PAGE \*Arabic 

 PAGE \*Arabic 

 PAGE \*Arabic 

 PAGE \*Arabic 

 PAGE \*Arabic 

 PAGE \*Arabic 

 PAGE \*Arabic 

 PAGE \*Arabic 

 PAGE \*Arabic 

 PAGE \*Arabic 

 PAGE \*Arabic 

 PAGE \*Arabic 

 PAGE \*Arabic 

 PAGE \*Arabic 

 PAGE \*Arabic 

 PAGE \*Arabic 

 PAGE \*Arabic 

 PAGE \*Arabic 

 PAGE \*Arabic 

 PAGE \*Arabic 

 PAGE \*Arabic 

 PAGE \*Arabic 

 PAGE \*Arabic 

 PAGE \*Arabic 

 PAGE \*Arabic 

 PAGE \*Arabic 

 PAGE \*Arabic 

 PAGE \*Arabic 

 PAGE \*Arabic 

 PAGE \*Arabic 

 PAGE \*Arabic 

 PAGE \*Arabic 

 PAGE \*Arabic 

 PAGE \*Arabic 

 PAGE \*Arabic 

 PAGE \*Arabic 

 PAGE \*Arabic 

 PAGE \*Arabic 

 PAGE \*Arabic 

 PAGE \*Arabic 

 PAGE \*Arabic 

 PAGE \*Arabic 

 PAGE \*Arabic 

 PAGE \*Arabic 

 PAGE \*Arabic 

 PAGE \*Arabic 

 PAGE \*Arabic 

 PAGE \*Arabic 

 PAGE \*Arabic 

 PAGE \*Arabic 

 PAGE \*Arabic 

 PAGE \*Arabic 

 PAGE \*Arabic 

 PAGE \*Arabic 

 PAGE \*Arabic 

 PAGE \*Arabic przed wyjazdem na finał do Rotterdamu dostaje błogosławieństwo od księdza – wielbiciela Deep Purple. Tuż przed finałem emocje udzielają się nawet zdystansowanym Belgom. Nie mogą się przed nimi obronić również widzowie – w czasie trwania filmu zaprzyjaźniamy się z bohaterami na tyle, by podczas finału przeżywać ich klęski i tryumfy. 
Entuzjazm uczestników udziela się nawet jurorom – niektórzy próbują ratować się humorystycznymi uwagami, większość jednak fachowo wypowiada się o szansach młodocianych gwiazd. Podkreślają fakt, że dzieci same stworzyły muzykę i napisały słowa – często ckliwe i nieporadne, niosące jednak duży ładunek niezafałszowanych emocji.

Wydaje się, że festiwal Eurowizji dla dzieci, choć z początku odstręcza kiczowatością nastroju, potrafił zachować pierwotną ideę pokojowego spotkania przedstawicieli różnych narodów – tutaj mali Gruzini i Rosjanie potrafią się bawić razem, podobnie jak Turcy i Ormianie. Reżyser, z sarkastycznym komentarzem prezentując archiwalne zdjęcia XX-wiecznych konfliktów, przypomina, że ich przodkowie nie zawsze w przeszłości umieli się porozumieć.

Following the overwhelming success of the Eurovision Song Contest, a junior version was recently spun off. The rules are similar: national finals lead to the big night, when all the European contestants come together on a live television show judged by representatives from each participating country. There is one key difference, however, as the junior entrants must pen all of the songs they sing themselves!
This engrossing documentary follows the 2007 competition. In the first part of Sounds Like Teen Spirit: A Popumentary, we are introduced to a bevy of groups and individuals preparing for the Belgian finals. The film then tracks a number of finalists from other countries prior to their arrival in Rotterdam for the European finals. The second half of the film shows the lead-up to the finals, the event itself and the aftermath. At the end of the day, there will be only one winner, so this is very much a film about hopes and dreams, hard work and dedication – culminating in a certain sense that life and music careers are as much about overcoming setbacks as being discovered and winning instant fame.

Youssou N’Dour: Daję to, co kocham /Youssou N’Dour: I Bring What I Love

Reżyseria /Directed by: Elizabeth Chai Vasarhelyi

Produkcja /Production: Groovy Griot /57th & Irving Productions, USA 2008

102 min 


Wybrane nagrody i festiwale /Selected festivals and awards:
2008 – Nagroda Publiczności /Audience Award, Sao Paulo International Film Festival; Toronto International Film Festival 

To piosenkarz o głosie, który mieści w sobie całe dzieje Afryki – napisał o nim magazyn muzyczny The Rolling Stone. Urodzony w Senegalu piosenkarz Youssou N’Dour to najbardziej znana twarz afrykańskiej sceny muzycznej. Wychowywał się w domu, gdzie od pokoleń przekazywano sobie muzyczną tradycję griot, śpiewu mówiącego o rodzinie, historii, polityce i religii. Chcę przypominać ludziom o tym, jak wiele mogą osiągnąć – mówi Youssou, oddany misji odbudowywania samooceny Senegalczyków. Zaczynał w zespole Le Super Etoile, w którym odszedł od zachodniego popu i przywracał znaczenie brzmieniom afrykańskim. Światową popularność przyniósł mu utwór 7 Seconds, zaśpiewany z wokalistką Neneh Cherry. Płyta sprzedała się w 2 milionach kopii i wywołała euforię w Senegalu.

Główną osią dokumentu jest okres powstawania i promocji album Egipt. Egipt był projektem ambitnym, przekraczającym granicę popu. N’Dour zapragnął uczcić nim święte miejsca i najważniejsze postaci senegalskich muzułmanów. Miała to być muzyka, której Senegalczycy mogliby słuchać w okresie ramadanu, czasie wyciszenia i oddania się religijnej refleksji. Dla wielu z nich płyta stała się jednak naruszeniem tabu. Strach przed krytyką był tak wielki, że ludzie bali się nie tylko słuchać, ale też rozmawiać o płycie. Film rejestruje obszerne fragmenty koncertów, pokazuje pasję i zaangażowanie N’Doura w walkę z uprzedzeniami. 

Youssou N’Dour: I Bring What I Love, is a music-infused cinematic journey about the power of one man’s voice to inspire change. Described by Rolling Stone as ‘a singer with a voice so extraordinary the history of Africa seems locked inside it. Youssou N’Dour bridges two worlds – that of a modern pop star, the highest selling African artist of all time, and a West African griot, a traditional musical

storyteller. As a child, he followed in his grandmother’s footsteps and began singing at religious events; by the age of 23, he had become a household name from Europe to Asia. N’Dour has dedicated his life to promoting human rights. Over the past 30 years he has testified before Congress about global health issues, and collaborated with superstars like Bono, Neneh Cherry and Peter Gabriel – while touring incessantly and performing for millions of passionate fans. At home in Senegal, the Grammy award-winning artist is an inspiration for generations. Youssou N’Dour: I Bring What I Love chronicles N’Dour, a devout Sufi Muslim, as he releases a deeply personal and religious album called Egypt in the hope of promoting a more tolerant face of Islam. He trespasses into the domain of revered traditional religious singers. Almost instantly, his fellow Senegalese reject the album, and denounce his actions as blasphemous. Merchants quickly return their copies and N’Dour is made the centre of controversy. Director Elizabeth Chai Vasarhelyi follows N’Dour for over two years – filming in Africa, Europe, and America – to tell the story of how he faces these challenges and eventually wins over audiences both at home and abroad. Youssou N’Dour: I Bring What I Love opens the door to a life filled with hope that began humbly, with a respect for his family’s storytelling tradition and the desire to share his joy of music, and rose to become one of Time magazine’s 100 Most Influential People in the World. From generations of griots, comes a messenger for our time – Youssou N’Dour.

Doc Alliance

Nowa szansa dla filmów dokumentalnych

Doc Alliance to inicjatywa, która powstała dzięki wspólnym wysiłkom pięciu kluczowych europejskich festiwali filmów dokumentalnych: CPH:DOX Copenhagen International Documentary Film Festival DOK Lepizig, International Leipzig Festival for Documentary and Animated Film, Jihlava International Documentary Film Festival, Planete Doc Review, Warszawa oraz Visions du Réel International Film Festival, Nyon. Celem Doc Alliance jest wspieranie różnego rodzaju filmu dokumentalnego, jak również przekonanie publiczności o tym, jak fascynujące, poruszające oraz pouczające aspekty może zawierać cinéma du réel, gdzie rzeczywistość przekracza fikcję i staje się wielkim widowiskiem. 

Doc Alliance powstało z przekonania, że niezbędne są nowe inicjatywy do promocji niezwykłych filmów na rynku ogólnym, który w mniejszym stopniu umożliwia ich obieg i komercjalizację, oraz do tego, by zbliżyć się do różnych widzów z wykorzystaniem każdego możliwego sposobu, od kina, przez telewizję i DVD, po VOD (wideo na żądanie) i inne sieci. Celem Doc Alliance jest stworzenie dla producentów i twórców filmowych oryginalnej oraz dynamicznej platformy dystrybucyjnej, na którą składałyby się różne inicjatywy, atrakcyjne propozycje oraz forum do dyskusji. 

Działalność Doc Alliance: 

Oferta Doc Alliance to pięć wysokiej klasy filmów, każdy z nich wybrany przez jednego z partnerów festiwalu Doc Alliance. Pokazy filmów na pięciu festiwalach rozpoczną się na Visions du Réel Nyon. Pod koniec roku międzynarodowe jury zadecyduje o przyznaniu Nagrody Doc Alliance. W 2009 roku zostanie ona wręczona podczas DOK Lipsk. Pięć rynków filmowych w danych krajach zobowiązało się do wspierania filmów podczas festiwali, jak również zaangażowania się w ich dystrybucję kinową, telewizyjną oraz na DVD. 

Docalliancefilms.com to nowy portal Doc Alliance z usługą wideo na żądanie, który oferuje ciągły dostęp do 250 niezwykłych filmów dokumentalnych wybranych przez pięciu partnerów festiwalowych. Co miesiąc pojawia się 20 nowych filmów, które można oglądać poprzez streaming wideo lub pobranie plików z internetu.

The New Deal for Feature Documentaries

Doc Alliance is a partnership which emerged as a result of the co-operative effort of five key European documentary film festivals – CPH:DOX Copenhagen International Documentary Film Festival, DOK Lepizig International Leipzig Festival for Documentary and Animated Film, Jihlava International Documentary Film Festival, Planete Doc Review, Warsaw oraz Visions du Réel International Film Festival, Nyon. The aim of the Doc Alliance initiative is to support the diversity of feature documentaries and to convince audiences of the fascinating, moving and instructive aspects of the cinéma du reel where reality surpasses fiction and becomes spectacular. 

Doc Alliance was born with the awareness that new initiatives are needed to promote remarkable films to a general market that is less permeable to their circulation and commercialisation and to approach various audiences in every conceivable manner, ranging from cinema, television, DVD to VOD, and other networks. Its objective is to create an inventive and dynamic distribution platform for filmmakers and producers by offering attractive alternatives, debates, choices and perspectives. 

Doc Alliance activities: 

DOC ALLIANCE SELECTION represents five high-quality films, one selected by each of the Doc Alliance festival partners. The films tour at the five Festivals starting at VISIONS DU REEL Nyon. At the end of the year an international jury decides about the “Doc Alliance Award”. In 2009, the Award will be handed over during the DOK Leipzig. The five national markets support the films at their festivals and in their theatrical, TV and DVD distribution. 

WWW.DOCALLIANCEFILMS.COM is the new online portal of Doc Alliance for Video on Demand offering permanent access to 250 outstanding documentaries selected by the five partner festivals. Twenty new films are added monthly and these can be acquired through streaming or download.

logo doc alliance

Big John – zapaśnik po norwesku /Big John

Reżyseria /Directed by: Håvard Bustnes
Produkcja /Production: Dag Hoel, Norway 2008

85 min


Wybrane nagrody i festiwale /Selected festivals and awards:
2009 – Visions du Réel International Film Festival, Nyon

2008 – Nordisk Panorama, Malmö – Nagroda za Najlepszy Dokument /Best Documentary Award; Norwegian Short Film Festival, Grimstad

Boks ma siłę ujawniania. Kiedy stoisz na ringu, odsłaniasz swoje prawdziwe ja. Sekrety, jakich sam o sobie nie wiedziałeś – tak rozpoczyna swoją opowieść główny bohater filmu, „Big John” Klemetsen. Tym samym zapowiada na wstępie, że jej tematem nie będzie tylko boks, lecz także poszukiwanie własnej tożsamości. Będzie to opowieść o ojcu i synu, o zawodowym bokserze i jego trenerze, o 25 latach wspólnie spędzonych na ringach całego świata – latach walki, bólu, niepokornych wyborów, ciągłych wyrzeczeń, ale również chwały. I tak jak boks odsłania prawdę o człowieku, tak ten film ujawnia kolejne strony niezwykłej relacji ojca i syna. Także wzajemne sekrety. John od dzieciństwa trenował swojego syna Olego na zawodowego boksera. Syn boksował, a John dbał o wszystko – o sponsorów, opiekę zdrowotną, podróże, hotele, a nawet pranie. W przerwach między walkami wspólnie przygrywali na gitarach. Dopóki Ole wygrywał, dopóty gazety rozpisywały się o niepokonanym „Złotym Wikingu” i jego świetnym trenerze. Jednak gdy następowały porażki, media przedstawiały Johna jako ambitnego i fanatycznego ojca, który pcha swojego młodziutkiego syna do walki z najgroźniejszymi zawodnikami świata.

My tymczasem poznajemy Johna jako bardzo świadomego i wrażliwego człowieka, rozdartego pomiędzy miłością do syna a chęcią kontroli nad jego życiem. A zarazem chodzącego własnymi ścieżkami muzyka o cygańskiej duszy i – jak się później okaże – również cygańskich korzeniach. Być może wraz z genami odziedziczył siłę fizyczną, siłę charakteru i jedyną słabość – do muzyki. Poznajemy Johna w momencie, gdy wspólna wędrówka drużyny Klemetsen dobiega kresu, a wraz ze spojrzeniem wstecz nadchodzi refleksja: Czy podejmowałem słuszne wybory? Czy zwycięstwa warte były tych wszystkich kosztów? Czy dziś postąpiłbym inaczej? 

To film nie tylko o walce na ringu, lecz także o ciosach, nokautach i przeciwnikach spotykanych w życiu. To film również dla tych, którzy boksu nie lubią.

Big John Klemetsen trains and coaches his boxer son Ole a.k.a. The Golden Viking. Home videos follow Team Klemetsen's fights, from the 1992 Olympics in Barcelona to the European Championships to Ole's coming out as a pro in the US. Once Big John realizes Ole is just a pawn in the big business game of professional boxing, Team Klemetsen struggles to decide whether or not to give up. The family has sacrificed so much for Ole's career, but Big John is dad before he's coach and must draw a line between pushing and protecting his son. What is a shot at the World Championship title worth? What is the value of a loving relationship between father and son? After years of relating as coach and athlete, manager and client, can they shift back to their familial roles? Can they connect beyond boxing? A tough and tender love story between father and son.

Hotel Sahara /Hotel Sahara

Reżyseria /Directed by: Bettina Haasen
Produkcja /Production: Gebrueder Beetz Filmproduktion Berlin, Niemcy /Germany 2008
85 min


Wybrane festiwale /selected festivals:

2009 – Visions du Réel International Film Festival, Nyon

Afrykańskie miasta na ogół tętnią życiem. Ale nie Nouathibou w Mauretanii, które kamera pokazuje w sennych, statycznych, a zarazem pięknych ujęciach. Sprawiają one wrażenie, że życie zastygło tu w bezruchu i ciągłym oczekiwaniu. Towarzysząca obrazom leniwa gitarowa muzyka w niczym nie przypomina radosnych afrykańskich rytmów. Pewnie w Europie mało kto wie, że wciśnięte pomiędzy Saharę a Atlantyk Nouathibou to niewidoczna granica Afryki z Europą, najważniejsze miejsce na mapie dla tysięcy ludzi przybywających tu z pobliskich krajów, których łączy wspólne marzenie o lepszym jutrze. A lepsze jutro dla wszystkich ma to samo, niekwestionowane imię: Europa. 

Hotel Sahara to miejsce, w którym splatają się nadzieje, oczekiwania, niespełnione marzenia, strach przed rozczarowaniem najbliższych, stan dosłownej i duchowej bezdomności, prowizoryczne życie oraz przyjazdy – częstsze niż odjazdy – a zarazem stagnacja. To przede wszystkim niezwykła metafora życia "pomiędzy" – pomiędzy przeszłością a przyszłością, piekłem a rajem, punktem wyjścia a celem podróży.

Widzimy poruszające portrety ludzi, którzy kryją się za za liczbami przerażających statystyk, a których niewyraźne sylwetki widujemy czasem w telewizyjnych ujęciach przeładowanych łodzi. Poznamy historie ludzi, którzy utknęli w niekończącym się oczekiwaniu, w mieście, w którym czas wydaje się stać w miejscu. Ten jednak bezlitośnie płynie nadal, pozostawiając ślad na zmęczonych twarzach uciekinierów. Tylko marzenia pozostają niezmienne. Bowiem marzenia to jedyne, co im zostało.To film o wszystkich, którzy wyruszyli w podróż, ale jeszcze nie dotarli do celu. A im dłużej tkwią w zawieszeniu, tym uporczywiej powraca pytanie – czy kiedykolwiek dotrą? To również film o wytrwałości i o tych, którzy nie wierzą sceptykom, że lepsze jutro było wczoraj. W końcu niektórym się przecież udaje. 

A dead-straight, endless road leading to nowhere. And at the end of the road: Nouadhibou, a town in the West African country Mauritania, bordered by the ocean on one side and the Sahara Desert on the other. A bleak and inhospitable departure point for the tens of thousands of people that pour in from neighbouring countries, all with only one dream in mind: Europe. 

Hotel Sahara is a film journey to the last invisible border from the West-African coast to Europe. This place is a metaphor, a point of arrival, of departure, of broken dreams – of waiting for that better life on the far side of the Atlantic. It is above all, a no-man’s land, a place of endless waiting, and endless hoping. The film reveals how difficult it is to differentiate between “true” and “false” refugees. Is one “real” only when has a threatened life and is limb? What if one simply desires to escape a deadening lack of perspective? With an observant and cautious eye, Hotel Sahara documents how closely the dream of a better life is linked to sudden stagnancy, and how much patience is required to wait for years to finally, perhaps, arrive somewhere.

Maggie w Krainie Czarów /Maggie in Wonderland

Reżyseria /Directed by: Mark Hammarberg, Ester Martin Bergsmark, Beatrice "Maggie" Andersson 

Produkcja /Production: Silverosa Film, Szwecja /Sweden 2008
72 min


Wybrane nagrody i festiwale /Selected festivals and awards:
2009 – Visions du Réel International Film Festival, Nyon; The Norwegian Documentary Film Festival; Nordisk Panorama in Belgrade
2008 –Tempo Documentary Festival Stockholm – Specjalne Wyróżnienie /Honorary Mention; Nordisk Panorama Malmö
Niekończące się rzędy szarych bloków, długa, depresyjna zima, obojętni ludzie, pragnący wyłącznie przypadkowego seksu, puste, niebezpieczne ulice… tak Szwecję widzi Maggie, emigrantka z Konga, która już od 10 lat mieszka na przedmieściach Malmö. Jej oczami oglądamy ciemne strony tego rzekomego raju na ziemi, gdzie nie ponoć pracuje tylko ten, kto naprawdę nie chce, a państwo opiekuje się obywatelem od kołyski po grób. 

Maggie uciekła z Konga przed przemocą – jednak jej psychika jest na tyle zdeformowana, że także w nowej ojczyźnie staje się jej bezwolną ofiarą. Jej życie jest wołaniem o pomoc. Pragnie tego, co wszyscy – czułości, bliskości z drugim człowiekiem, chwili zrozumienia. Natyka się jednak na mur obojętności – tu państwo opiekuńcze pokazuje swoje mroczne oblicze. Urzędnicy szwedzcy mają za zadanie udzielić jej pomocy, ale nie mają obowiązku bycia dobrymi ludźmi. Podniośle brzmiące slogany o multikulturowości i społeczeństwie otwartym nie zastąpią odrobiny ciepła i empatii, o które prosi Maggie, stojąca na granicy szaleństwa.

Duża część filmu to zdjęcia zrobione przez samą Maggie – realizatorzy dali jej kamerę i poprosili o tworzenie wideopamiętnika. Tak powstaje fascynujący zapis codziennej żmudnej walki z otaczającym ją chaosem – możemy spojrzeć na świat oczami człowieka pogrążonego w głębokiej depresji. Z pozoru banalna rzeczywistość blokowiska odkrywa swój ukryty wymiar – uśpione ulice, porzucone budowy, zaczepiani ludzie, podejrzane lokale, ukryty rasizm, inni imigranci spotykani na ulicach… 

Współproducentem i doradcą reżysera był Lukas Moodyson – i jego duch przenika cały film. Oglądając szamoczącą się w coraz bardziej zrujnowanym mieszkaniu bohaterkę, nie sposób nie myśleć o takich filmach jak Dziura w sercu czy Lilia 4-ever. Czy Maggie czeka równie okrutny los jak bohaterów Moodysona?

Maggie in Wonderland is a tender portrait of Maggie which takes us on a journey of humour and sadness through Swedish everyday life. Maggie always co-ordinates high heels with a beret, and she loves gold. She lives on the 15th floor of a building in one of Malmö’s suburbs. Her balcony is littered with reminders of her previous life. Under a golf bag, next to a racing ticket from 1999, are the remains of a pigeon that she killed when she couldn’t sleep.

Maszyna /Auto-mate

Reżyseria /Directed by: Martin Mareček

Produkcja /Production: Vratislav Šlajer, Bionaut Films, Czechy /Czech Republic 2009
90 min

Żartobliwy audiowizualny esej o naszym zmotoryzowanym i zautomatyzowanym społeczeństwie. Film wychodzi poza typowe środki wyrazu, zmienia się w akcję społeczną.

AUTO*MATE to projekt kulturalno-społeczny promujący działania na rzecz zdrowej i pełnej życia Pragi. To inicjatywa, która nie tylko dąży do poszerzenia świadomości miasta, ale jest także narzędziem żartobliwej prowokacji. Na przestrzeni sześciu lat w ramach AUTO*MATE odbyły się liczne happeningi, spotkania z politykami, grupowe przejażdżki rowerowe, specjalistyczne seminaria, wystawy, debaty itp. Choć początkowo AUTO*MATE spotkała się z negatywnym przyjęciem, dzięki niej udało się zorganizować pierwszy praski dzień bez samochodu. To wydarzenie śledzi oko kamery.

A playful film essay about our automobile-automatic society. A film crossing the borders of its media, turning into a social act.

AUTO*MATE is a cultural & social project that promotes activities to make Prague healthier and more lively. AUTO*MATE is a city-awakening initiative as well as a playfully provoking instrument. In the course of six years, there have been a number of happenings, meetings with politicians, group bike-rides, specialized seminars, exhibitions, polemic debates etc. Even despite the primary negative attitude of the politicians, the Auto-mate succeeded in organizing Prague's first “car-less Day”. The film camera was there. 

The story tracks the development of the AUTO*MATE initiative, while capturing dialogues with various protagonists. Auto-mate isn't a simple, transparent criticism (of the automobile culture). It attempts to reveal the causes in people's ideas about the purpose and place of humankind on Earth. It is a film examining and creating connections, inviting political and personal responsibility and well-known alternatives; an action-essay; a playful, multi-layered thing. Auto-mate is a film that's in our hands. 

Odgłosy robaków – zapiski mumii /The Sound of Insects – The Record of a Mummy

Reżyseria /Directed by: Peter Liechti

Produkcja /Production: Urs Augstburger, Szwajcaria /Switzerland 2009
88 min


Wybrane festiwale /Selected festivals:
2009 – International Film Festival, Rotterdam; Visions du Réel International Film Festival, Nyon; HotDocs Canadian International Documentary Festival

Myśliwy polujący na króliki odkrywa w lesie zmumifikowane ciało 40-letniego mężczyzny. Lekarze twierdzą, że zgon nastąpił około stu dni wcześniej. Zmarły prowadził dziennik, z którego możemy odtworzyć ostatnie dwa miesiące jego życia.

Pod koniec sierpnia udał się w góry, które kiedyś odwiedził jako student. Zachwycony ich dostojnym pięknem, pomyślał, że to idealne miejsce na śmierć. Po kilkunastu latach zjawia się tu ponownie. Notuje: „w plecaku mam wszystko, co potrzebne do samobójstwa”. Nie zamierza się wieszać ani skakać ze skały. Wybrawszy ustronne miejsce, z folii i gałęzi buduje namiot, w którym postanawia zagłodzić się na śmierć. Ma ze sobą kilka książek (Beckett, Dante), trochę lekarstw przeciwbólowych, kilka świec i radio. Pije wyłącznie wodę deszczową. 

Nie dowiadujemy się wiele o motywach jego decyzji. Jego dziennik to szczegółowy, szokująco naturalistyczny zapis zbliżającej się śmierci. Rozpisana na wiele dni opowieść o mierzeniu się świeckiego umysłu z największą zagadką, jaką zna ludzkość. Bohater ze zdumieniem stwierdza, że jego ciało buntuje się przeciw decyzji umysłu – organizm wykorzystuje ukryte zapasy energii, by tylko utrzymać się przy życiu. Jego serce wcale nie chce umierać – by podtrzymać temperaturę gasnącego ciała, szaleńczo pompuje krew, pobudzając zastygłe członki. Z podobną uwagą bohater obserwuje swoje myśli i sny, z biegiem czasu coraz bardziej metaforyczne i wizyjne. 

Przytomnie zauważa, że jego postępowanie z racjonalnego punktu widzenia nie ma sensu – wszak dla niewierzącego cierpienie nie jest wartością. Jednak coś w nim pragnie zapisać każdy detal powolnego umierania. Pobrzmiewają tu echa Tybetańskiej Księgi Umarłych, opisującej szczegółowo sytuację człowieka, który rozstał się już z życiem, a nie wszedł jeszcze w nową formę istnienia. Jego dusza zadaje sobie wówczas ostateczne pytanie, wspólne dla wielu religii – „czy po śmierci człowiek jest, czy nie jest”. Bohater konsekwentnie widzi śmierć jako wybawienie od cierpienia i z tego powodu z utęsknieniem oczekuje jej nadejścia. 

Odgłosy robaków – zapiski mumii to kino graniczne – uświadamia nam, że nasza natura z jednej strony odrzuca taką apoteozę śmierci, a z drugiej potrzebuje świadectwa reakcji duszy na jej nadejście. 

Osobną opowieścią jest warstwa wizualna – twórcy przez wiele dni filmowali otoczenie namiotu, w którym umierał mężczyzna. Wyciszonym, kontemplacyjnym ujęciom zmieniającej się natury, obojętnej na cierpienie bohatera towarzyszą wizyjne, metaforyczne obrazy świata, który zostawił za sobą. Reżyser kroczy ścieżką wyznaczoną przez największych wizjonerów kina – takich jak Tarkowski czy Herzog. Podobnie jak u nich, również tutaj niepojęty świat natury jest świadkiem i zwierciadłem ludzkiego losu.

According to the novel “miira ni narumade” by Shimada Masahiko.

The incredible story of how the mummified corpse of a 40-year-old man was discovered by a hunter in one of the most remote parts of the country. The dead man's detailed notes reveal that he actually committed suicide through self-imposed starvation only the summer before. Liechti's film is a stunning rapprochement of a fictional text, which itself is based upon a true event: a cinematic manifesto for life, challenged by the main character’s radical renunciation of life itself.

Gość Doc Alliance 2009 /2009 Doc Alliance Guest:

Survival Song/ Survival Song

Reżyseria /Directed by: Yu Guyangyi

Produkcja /Production: Chiny /China 2008
94 min


Wybrane festiwale /Selected festivals:
2009 – Visions du Réel International Film Festival, Nyon

W okrytych śniegiem górach Changbai w północno-wschodnich Chinach żyje niezwykła rodzina: myśliwy z żoną, włóczęga Xiao Li, dwa psy oraz kot. Mieszkają na odludziu w walącej się chacie. Intensywna wycinka sprawiła, że w okolicy brakuje lasów. Pracujący w przemyśle drzewnym mieszkańcy regionu zostali bez środków do życia. Bohaterom filmu udaje się przetrwać zimy tylko dzięki polowaniu i zastawianiu sideł. Choć życie ich nie oszczędza, dolina, której ciszę zakłóca jedynie smutny śpiew Xiao Li, jest ich domem.

Gdy rząd rozpoczyna budowę zbiornika wody pitnej dla wielkiego miasta Harbin, myśliwy i jego rodzina otrzymują nakaz wyprowadzki. Mimo trudności, pozostają w dolinie. Ale władze oskarżają ich o kłusownictwo i konfiskują zapasy mięsa. Myśliwy ucieka, a jego żona jedzie do domu rodziców. Aresztowany Xiao Li wymyka się z rąk władz. Ledwo żywy wraca w góry, gdzie znów towarzystwa dotrzymują mu tylko zwierzęta i własne piosenki.

In the snowbound wilderness of the Changbai mountain range, in China's north-eastern Heilongjiang Province, we find an unusual family: a hunter, his wife, a vagrant named Xiao Li, two dogs and one cat. They live together in a decrepit house in an abandoned logging camp, miles from the nearest village. During the winter, they feed themselves by hunting and trapping; in the summer, they raise and sell some of their small herd of goats. A century of intensive logging has deforested the Changbai mountain range and left its inhabitants, who relied on the timber industry for their livelihood, unemployed and destitute. The hunter himself was once employed by the Bureau of Forestry; after he was laid off, he turned to herding and hunting to survive. Xiao Li, reduced to vagrancy after he was laid off from his job, sought refuge with the hunter, who offered him room and board in exchange for tending the goats and doing some odd jobs around the house. So it is that this tranquil valley shows signs of human habitation: the smell of cooking, smoke drifting from a chimney and the mournful echo of Xiao Li's singing. When the government begins clearing away houses to build a reservoir that will supply drinking water to Harbin, a city of over nine million people, the hunter and his household are asked to move. By wintertime, the house has been half-demolished but the family remains: they brave the heavy snowstorms and await the arrival of spring. Just before Chinese New Year, government inspectors investigating reports of illegal poaching find and confiscate the stores of meat that the family has set aside to last them through the long winter. The hunter flees to avoid capture, his wife returns to her parents' home and Xiao Li is arrested, but manages to escape. When he returns to the mountain, frostbitten and exhausted, he finds himself alone once again, with only his pets and songs to keep him company...

Pokazy specjalne /Special Screenings

Oto szczególnie polecane filmy festiwalu Planete Doc Review 2009:

1. Będzie głośno, reżyseria: Davis Guggenheim, USA 2008, 97 min 


opis filmu znajduje się w sekcji Muzyka i wolność

Będzie głośno to film oficjalnie zamykający 6. Festiwal Filmowy Planete Doc Review. Przed projekcją odbędzie się gala zamknięcia w Kinotece 16.05.2009 o godz. 19:00.

2. Polański. Ścigany i pożądany, reżyseria: Marina Zenovich, Wielka Brytania 2008, 99 min


opis filmu znajduje się w sekcji Historie intymne

3. Tajne muzea, reżyseria: Peter Woditsch, Belgia 2007, 55 min


opis filmu znajduje się w sekcji ART DOC


Pokaz filmu w ramach Nocy Muzeów – sobota, 16.05.2009, godz. 24:00.


4. Uchwycić rzeczywistość, reżyseria: Pepita Ferrari, Kanada 2008, 98 min


opis filmu znajduje się w sekcji ART DOC

5. W świętym ogniu rewolucji, reżyseria: Masha Novikova, Holandia 2008, 113 min



opis filmu znajduje się w sekcji Nauki polityczne

Zapraszamy do Kinoteki na spotkanie z Garrim Kasparowem, które odbędzie się w czwartek 14.05.2009 o godz. 20:00, po projekcji filmu W świętym ogniu rewolucji (pokaz o godz. 18:00).

Watch out for Special Screenings of Planete Doc Review Film Festival:

1. It Might Get Loud, Directed by: Davis Guggenheim, USA 2008, 97 min 

· film synopsis available in PLANETE DOC REVIEW film section Music and Freedom

It Might Get Loud will be the closing film of the 6th Planete Doc Review Film Festival. The screening will be preceded by the gala closing ceremony held in Kinoteka Theatre on 16 May 2009 at 7 pm. 

2. Polanski: Wanted and Desired, Directed by: Marina Zenovich, UK, 2008, 99 min

· film synopsis available in PLANETE DOC REVIEW film section Intimate Stories

3. Secret Museums, Directed by: Peter Woditsch, Belgium 2007, 55 min

· film synopsis available in PLANETE DOC REVIEW film section ART DOC

The screening will be held during Museum Night Warsaw on Saturday, 16 May 2009 at midnight.

4. Capturing Reality, Directed by: Pepita Ferrari, Canada 2008, 98 min 

· film synopsis available in PLANETE DOC REVIEW film section ART DOC

5. In the Holy Fire of Revolution, Directed by: Masha Novikova, The Netherlands 2008, 113 min


· film synopsis available in PLANETE DOC REVIEW film section Political Sciences

A meeting with Garry Kasparov will be held in Kinoteka Theatre on 14 May 2009 at 8 pm, after the screening of In The Holy Fire of Revolution (screening at 6 pm)

5. Wydarzenia towarzyszące /Special Events

Piątek – niedziela, 8–10.05.2009

1. Obchody Dnia Sprawiedliwego Handlu – Dekonsumpcja ’09

Obchody wokół tego specjalnego dnia odbędą się nie tylko w Kinotece, ale i w innych zaprzyjaźnionych miejscach na pl. Defilad: Café Kulturalnej i Teatrze Dramatycznym. Na koncert i tańce zapraszamy do Planu B na pl. Zbawiciela. 

2. Weekend z cyfrowym Planete Doc Review

Widzowie 22 kin Sieci Kin Studyjnych i Lokalnych w Polsce jednocześnie obejrzą w ciągu weekendu 10 filmów festiwalowych za pośrednictwem kina internetowego iplex.pl.

Piątek 8.05.2009, godz.18:00

 Debata pt. Co banki robią z naszymi pieniędzmi, po filmie Erwina Wagenhofera Zaróbmy jeszcze więcej. (początek debaty po seansie)..

Sobota, 09.05.2009, godz.18:00 

Debata pt. Polityka natury – o związkach polityki i ekologii, po filmie Franny Armstrong Wiek głupoty (początek debaty po projekcji ). Debata odbędzie się w 10 miastach Polski, w tym w warszawskiej Kinotece. 

Wstęp wolny. Pierwszeństwo mają posiadacze biletów na seans połączony z debatą. Bilety do nabycia w kasach Kinoteki.

Niedziela, 10.05.2009, godz. 15:00

Masterclass z Nikolausem Geyrhalterem i Wolfgangiem Widerhoferem – wykład mistrzowski dla filmowców i profesjonalistów jako uzupełnienie retrospektywy filmów Nikolausa Geyrhaltera.

Wstęp wolny dla przyjętych na masterclass profesjonalistów branży filmowej i dziennikarzy (termin zgłoszeń na masterclass upłynął przed rozpoczęciem festiwalu). Bilety dostępne wyłącznie w kasach Kinoteki. Ilość miejsc ograniczona.

Poniedziałek – czwartek, 11–14.05.2009, godz. 21:00
Spotkania z twórcami w Klubie Trójki Programu III Polskiego Radia transmitowane na całą Polskę z dwóch różnych przestrzeni – studia radiowego Trójki oraz z Kinoteki.

Poniedziałek, 11.05.2009, godz. 19:45

Debata pt. Sztuka filmowa a wydarzenia 1989 roku – w ramach sekcji filmowej M(a)U(e)R – Rewolucja 1989 roku w polskim i niemieckim filmie dokumentalnym – po filmie Bartka Konopki Królik po berlińsku (początek debaty po seansie).

Wstęp wolny. Pierwszeństwo mają posiadacze biletów na seans połączony z debatą. Bilety do nabycia w kasach Kinoteki.

Wtorek, 12.05.2009, godz. 18:00

Debata pt. Pomagają czy szkodzą? – O tym, jak pomóc Afryce i jak jej nie szkodzić, po projekcji filmu Jak wydoić nosorożca (początek debaty po seansie). Obecny będzie reżyser filmu: David E. Simpson.

Wstęp wolny. Pierwszeństwo mają posiadacze biletów na seans połączony z debatą. Bilety do nabycia w kasach Kinoteki.

Środa, 13.05.2009, godz. 19:30

Masterclass i nasz gość Rick Minnich, reżyser filmu Ojciec, który zapomniał (projekcja filmu o godz.18:00).

Wstęp wolny dla przyjętych na masterclass profesjonalistów branży filmowej i dziennikarzy (termin zgłoszeń na masterclass upłynął przed rozpoczęciem festiwalu). Bilety dostępne wyłącznie w kasach Kinoteki. Ilość miejsc ograniczona.

Czwartek, 14.05.2009, godz. 18:00

Spotkanie z Garrim Kasparowem, po polskiej premierze filmu Mashy Novikovej 
W świętym ogniu rewolucji (początek spotkania po seansie). 

Wstęp wolny. Pierwszeństwo mają posiadacze biletów na seans połączony ze spotkaniem. Bilety do nabycia w kasach Kinoteki.

Piątek, 15.05.2009, godz. 19:00

Debata pt. Co wolno wolnej kulturze? – o prawach autorskich – po filmie Kultura remixu (początek debaty po seansie). Obecny będzie reżyser filmu Brett Gaylor. 

Wstęp wolny. Pierwszeństwo mają posiadacze biletów na seans połączony z debatą. Bilety do nabycia w kasach Kinoteki.

Sobota, 16.05.2009:

1. godz. 15:00

Debata pt. Przełom, nadzieja, demokracja – wybory 1989–2009 – o przemianach w Polsce w latach 1989–2009 – po filmie Pawła Kędzierskiego Wybory 1989 – upadek komunizmu (początek debaty po seansie).

Wstęp wolny. Pierwszeństwo mają posiadacze biletów na seans połączony z debatą. Bilety do nabycia w kasach Kinoteki.

2. godz. 19:00

Uroczyste zamknięcie 6. Festiwalu Filmowego Planete Doc Review: rozdanie nagród oraz projekcja filmu Davisa Guggenheima Będzie głośno. 

Po uroczystości – impreza w warszawskim klubie Powiększenie.

3. godz. 24:00

Noc Muzeów, w ramach której zaprezentujemy film Petera Woditscha Tajne muzea.


Wstęp wolny, liczba miejsc ograniczona.

Niedziela, 17.05.2009, godz. 16:00

Debata pt. Iran dnia dzisiejszego – 30 lat po rewolucji, po filmie Petra Loma Listy do prezydenta (początek debaty po seansie).

Wstęp wolny. Pierwszeństwo mają posiadacze biletów na seans połączony z debatą. Bilety do nabycia w kasach Kinoteki.

------------------------------------------------------

Friday – Sunday, 8-10 May 2009

1. Fair Trade Day Celebrations – Dekonsumpcja 09

The fair trade and consumer awareness festival events will be held in Kinoteka Theatre and other friendly venues (all in the Palace of Culture, pl. Defiliad): Cafe Kulturalna and Dramatyczny Theatre. The concert and dancing will be held in Plan B in Pl.Zbawiciela.

2. Digital Planete Doc Review Weekend

This year, during the Digital Planete Doc Review Weekend, 10 of the festival films will be screened in 22 cinemas associated in the Arthouse Cinemas Network via the web-based iplex.pl cinema.

Friday, 08 May 2009, 6 pm

Debate entitled What Banks Are Doing with Our Money following the screening of Let’s Make Money (the debate starts after the screening).

Free admittance to the debate. Holders of tickets for the screening preceding directly the debate will be given preference. Tickets available in Kinoteka Theatre ticket office.

Saturday, 09 May 2009, 6 pm 

A debate on the relationship of politics and ecology following Franny Armstrong's film The Age of Stupid (the debate starts after the screening). The event will take place concurrently in 10 cities across Poland including Warsaw’s Kinoteka Theatre.

Free admittance to the debate. Holders of tickets for the screening preceding directly the debate will be given preference. Tickets available in Kinoteka Theatre ticket office.

Sunday, 10 May 2009, 3 pm

Masterclass with Nikolaus Geyrhalter and Wolfgang Widerhofer addressed to filmmakers and film professionals as a follow-up to Nikolaus Geyrhalter’s retrospective programme.

Admittance to the event is free for film professionals and journalists accredited for the masterclass. Tickets available exclusively in the ticket office of the Kinoteka Theatre. Entry on a first-come first-serve basis.

Monday-Thursday, 11 – 14 May 2009, 9 pm


Interviews with artists in the Klub Trójki (Polish Radio III Club) broadcast across Poland from various locations including the Kinoteka Theatre.

Monday, 11 May 2009, 7:45 pm

A debate “The Events of 1989 and the Art of Filmmaking” held as part of the M(a)U(e)R – 1989 Revolution in Polish and German Documentary Films section, following the screening of Bartek Konopka's Rabbit á la Berlin (the debate starts after the screening)

Free admittance to the debate. Holders of tickets for the screening preceding directly the debate will be given preference. Tickets available in Kinoteka Theatre ticket office.

Tuesday, 12 May 2009, 6 pm

A debate “Helping or Harming?” – On How To Help Africa Not Doing It Harm following the screening of Milking the Rhino (the debate starts after the screening) with the participation of the director David E. Simpson.

Free admittance to the debate. Holders of tickets for the screening preceding directly the debate will be given preference. Tickets available in Kinoteka Theatre ticket office.

Wednesday, 13 May 2009, 7:30 pm

Masterclass and a special guest Rick Minnich, director of Forgetting Dad (screening of the film at 6 pm). 

Admittance to the event is free for film professionals and journalists accredited for the masterclass. Tickets available exclusively in the ticket office of the Kinoteka Theatre. Entry on a first-come first-serve basis.

Thursday, 14 May 2009, 6 pm

Meeting with Garry Kasparov after the screening of the Polish premiere of Masha Novikovska’s In the Holy Fire of Revolution (the debate starts after teh screening). 

Free admittance to the debate. Holders of tickets for the screening preceding directly the debate will be given preference. Tickets available in Kinoteka Theatre ticket office.

Friday, 15 May 2009, 7 pm

A debate “What is Free Culture Allowed to Do?” on copyright issues following the screening of RiP: A Remix Manifesto (the debate starts after the screening). Brett Gaylor, the film’s director, will take part.

Free admittance to the debate. Holders of tickets for the screening preceding directly the debate will be given preference. Tickets available in Kinoteka Theatre ticket office.

Saturday, 16 May 2009:

1. 3 pm

A debate “Watershed, Hope and Democracy – Elections 1989 – 2009” on the transformations that shook Poland in the years 1989-2009 following the screening of Paweł Kędzierski’s film 1989 Elections – The End of Communism (the debate starts after the screening).

Free admittance to the debate. Holders of tickets for the screening preceding directly the debate will be given preference. Tickets available in Kinoteka Theatre ticket office.

2. 7 pm.

Gala closing ceremony of the 6th Planete Doc Review Film Festival. Presentation of awards and a screening of Davis Guggenheim’s It Might Get Loud. 

After the event – festival party at Warsaw’s Powiększenie club.

3. Midnight

Museum Night Warsaw and a special screening of Peter Woditsch's Secret Museums film.


Tickets: free. First-come, first-serve entry.

Sunday, 17 May 2009, 4 pm

A debate Iran Today – 30 Years After the Revolution following the screening of Letters to the President (the debate starts after the screening).

Free admittance to the debate. Holders of tickets for the screening preceding directly the debate will be given preference. Tickets available in Kinoteka Theatre ticket office.

5.1. Debaty /Debates

1. Co banki robią z naszymi pieniędzmi /What Banks Are Doing with Our Money
piątek, 8.05.2009, godz. 18:00 /Friday, 8 May 2009, 6 pm

2. Polityka natury /The Politics of Nature
sobota, 9.05.2009, godz. 18:00 /Saturday, 9 May 2009, 6 pm

3. Sztuka filmowa a wydarzenia 1989 roku /The Events of 1989 and the Art of Filmmaking
poniedziałek, 11.05.2009, godz. 19:45 /Monday, 11 May 2009, 7:45 pm

4. Pomagają czy szkodzą? – O tym, jak pomóc Afryce i jak jej nie szkodzić /Helping or Harming? – On How To Help Africa Not Doing It Harm
wtorek, 12.05.2009, godz. 18:00 /Tuesday, 12 May 2009, 6 pm 

5 Spotkanie z Garrim Kasparowem /Meeting with Garry Kasparov
czwartek, 14.05.2009, godz. 18:00 /Thursday, 14 May 2009, 6 pm 

6. Co wolno wolnej kulturze? /What is Free Culture Allowed to Do
piątek, 15.05.2009, ok. godz. 19:00 /Friday, 15 May 2009, 7 pm

7. Przełom, nadzieja, demokracja – wybory 1989–2009 /Watershed, Hope and Democracy – Elections 1989 – 2009.
sobota, 16.05.2009, godz. 15:00 /Saturday, 16 May 2009,3 pm 

8. Iran dnia dzisiejszego – 30 lat po rewolucji /Iran Today – 30 Years After the Revolution
niedziela, 17.05.2009, godz. 16:00 /Sunday, 17 May 2009, 4 pm

----------------------------------------------------------------

Co banki robią z naszymi pieniędzmi

Piątek, 8.05.2009, po projekcji filmu Zaróbmy jeszcze więcej, godz. 18:00

Film: Zaróbmy jeszcze więcej /Let’s Make Money
Reżyseria /Directed by: Erwin Wagenhofer
Produkcja /Production: Austria 2008
107 min

Gdy Erwin Wagenhofer kręcił swój film, Zachód kąpał się w prosperity, zaciągaliśmy ochoczo kolejne kredyty, a eksperci zachęcali do nowych inwestycji. W swoim wizjonerskim filmie reżyser pokazał, że świat finansów stoi na głowie. Czy kryzys był więc nieunikniony? Czy czynione w oderwaniu od norm etycznych inwestycje banków nie są jego pierwszą przyczyną? A przecież to nasze pieniądze są inwestowane. Czy możemy coś zrobić, czy jesteśmy skazani na bycie nieświadomymi sprawcami skrajnej niesprawiedliwości na świecie? Czy nadal obowiązuje hasło „business as usual”? 

Na te pytania spróbujemy odpowiedzieć w rozmowie zorganizowanej przez Krytykę Polityczną po premierze polskiej filmu Erwina Wagenhofera Zaróbmy jeszcze więcej.

Prelegentami będą:
Adam Leszczyński – dziennikarz Gazety Wyborczej

Jacek Żakowski – publicysta tygodnika Polityka

Marek Goliszewski – Business Centre Club 

Tadeusz Mosz – TVP 

Dyskusję poprowadzi Adam Ostolski z Krytyki Politycznej. 

Debata w języku polskim.

POTWIERDZENIE DANYCH W PONIEDZIAŁEK

What Banks Are Doing with Our Money

Friday, 8 May 2009, following the screening of Let’s Make Money at 6 pm

When Erwin Wagenhofer was shooting his film the Western world never stopped prospering, people were taking out loans and experts were advising what to invest in next. In his film Wagenhofer clairvoyantly showed that the financial world has gone mad. Was the crisis inevitable in any case? Are not the hardly ethical investment practices of “our banks” the major reason behind the downturn? Let us not forget that the money banks use to invest comes from our pockets. Is there anything we can do about it or are we destined to be the silent contributors to extreme injustice in the world? Is the 'business as usual' slogan still valid today? 

You can find out answers to these questions during a debate hosted by Krytyka Polityczna which will follow the Polish premiere of Erwin Wagenhofer’s Let’s Make Money.

Keynote speakers:
Adam Leszczyński – Gazeta Wyborcza daily reporter

Jacek Żakowski – Polityka weekly journalist

Marek Goliszewski – Business Centre Club or Tadeusz Mosz (TVP). 

 The debate will be moderated by Adam Ostolski of Krytyka Polityczna.

The debate will be held in Polish.

uwaga: skład debaty zostanie potwierdzony w poniedziałek

 

logo Krytyki Politycznej

Polityka natury. 

Sobota, 9.05.2009, po projekcji filmu Wiek głupoty, godz. 18:00 

Film: Wiek głupoty /The Age of Stupid

Reżyseria /Directed by: Franny Armstrong, Wielka Brytania /UK 2008
89 min

Krytyka Polityczna oraz tygodnik Polityka zapraszają na debatę o związkach polityki i ekologii.

Pretekstem do rozmowy będzie film Wiek głupoty Franny Armstrong oraz książka Bruno Latoura Polityka natury (Wydawnictwo Krytyki Politycznej, Warszawa 2009).

Prelegentami będą:

Prof. Maciej Nowicki – minister środowiska, ekolog, działacz społeczny 

Ewa Smuk-Stratenwerth – antropolog, ekolog, Stowarzyszenie „Ziarno”

Prof. Magdalena Środa – etyk, filozof

Maciej Gdula – Krytyka Polityczna, autor wstępu do książki Bruno Latoura Polityka natury


Moderatorem debaty będzie Edwin Bendyk – publicysta tygodnika Polityka, przewodniczący jury Green Warsaw Award. 

Debata Polityka Natury z udziałem socjologów, dziennikarzy, filozofów i ekologów odbędzie się w tym samym czasie w 10 miastach w Polsce podczas Weekendu z cyfrowym Planete Doc Review.

Zachęcamy do zapoznania się z zagadnieniami ekologii! 

· Sekcja filmowa Planete Doc Review Klimat na zmiany oraz konkurs Green Warsaw Award

· Dzień Sprawiedliwego Handlu organizowany przez Grupę eFTe

Debata w języku polskim.

The Politics of Nature 

Saturday, 9 May 2009, following the screening of The Age of Stupid at 6 pm 

Krytyka Polityczna and POLITYKA weekly invite you to a debate on the relationship of politics and ecology. 

Franny Armstrong's film The Age of Stupid and Bruno Latour’s book Politics of Nature (Wydawnictwo Krytyki Politycznej, Warsaw 2009) will serve as a starting point for discussion.

Keynote speakers:

Prof. Maciej Nowicki – Minister for the Environment, ecologist, social activist;
Ewa Smuk – Stratenwerth – Anthropologist, ecologist of the “Ziarno” Association;
Prof. Magdalena Środa – Ethical philosopher;
Maciej Gdula – Krytyka Polityczna, author of the Introduction to Bruno Latour’s Politics of Nature book;

 

The debate will be moderated by Edwin Bendyk of POLITYKA weekly, chairman of the Green Warsaw Award Jury. 

Politics of Nature debates with the participation of sociologists, journalists, philosophers and ecologists will take place concurrently in 10 cities across Poland during the Planete Doc Review Film Festival Digital Weekend.

If you want to know more about ecology and become more green-oriented the festival has something in store for you!

· PLANETE DOC REVIEW film section Climate for Change and Green Warsaw Award competition.

· Fair Trade Day organized by eFTe Warsaw

The debate will be held in Polish.

tekst jakos obok:

Ekologia: nadzieja i odpowiedzialność

Kto dziś publicznie przyzna się, że nie obchodzi go stan środowiska? Pojęcie ekologicznego odcisku, czyli wpływu, jaki człowiek poprzez swą cywilizację wywiera na ekosystem, coraz mocniej występuje w debacie publicznej. Zwłaszcza gdy uświadomiliśmy sobie, że światu grozi katastrofa klimatyczna, będąca prawdopodobnym skutkiem globalnego ocieplenia wywołanego przemysłową emisją gazów cieplarnianych. Do innych form ingerencji człowieka w naturę i ich konsekwencji już przywykliśmy: racjonalizujemy zmniejszającą się bioróżnorodność, tłumacząc sobie, że ekspansja ludzkich siedlisk kosztem natury jest konieczna, wszak ludzi przybywa, rośnie więc apetyt na surowce, jedzenie, wodę. Uzasadniamy uprzemysłowienie rolnictwa i hodowli koniecznością zwiększania wydajności produkcji, by sprostać rosnącemu popytowi.

Czasem jednak warto, tak jak czynią to autorzy filmów prezentowanych podczas festiwalu Planete Doc Review, zadać proste pytanie: czy dalszy rozwój ludzkości kosztem środowiska jest jeszcze możliwy? Czy obecnego globalnego kryzysu gospodarczego nie należy potraktować jako ostatniego sygnału ostrzegawczego, by zmienić zasady funkcjonowania gospodarki tak, by traktowała środowisko jako zasób o ograniczonej pojemności? Czy jednak jesteśmy w stanie wyobrazić sobie inny świat i inny sposób życia? Czy rozwój zrównoważony, uwzględniający poszanowanie środowiska jest w ogóle możliwy? A jeśli tak, to czy nie oznacza konieczności wyrzeczeń i rezygnacji z konsumpcyjnego stylu życia? Czy w takim razie nie jest także zagrożona nasza wolność, polegająca na swobodzie wyboru takiego sposobu życia, jaki pasuje do indywidualnych aspiracji, pragnień i potrzeb?

To tylko kilka problemów, które stoją przed uczestnikami każdej uczciwej, współczesnej debaty ekologicznej. Łączyć musi ona szacunek dla faktów, których dostarcza nauka, z szacunkiem dla wartości i ich pluralizmu oraz realizmem uwzględniającym wielość sprzecznych często interesów. Praktyczną próbą takiej debaty będzie dyskusja Ekologia: nadzieja i odpowiedzialność.

Edwin Bendyk (tygodnik Polityka)

Ecology – Hope and Responsibility

Would anyone dare openly and publicly admit to not caring about the state of the environment these days? The concept of the ecological footprint, or the impact that humankind exerts on the environment through civilisation, is making its presence felt in public debate with increasing vigour. This is especially the case now that we realise that the effects of global warming triggered by the emission of greenhouse gases may threaten the planet. We have already become blasé about the consequences of the other ways in which we tamper with nature. We rationalise decreasing biodiversity by saying that nature is the price that has to be paid to expand human settlement. No sooner said and more people turn up to increase our appetite for food, water and other resources. We justify the industrialisation of agriculture and animal husbandry by saying that greater productivity is required to cope with increasing demand.

However, it is sometimes worth asking ourselves a few simple questions, as have the directors of the ecological films presented at the Planete Doc Review Film Festival. Can continued human development at the expense of the environment be sustained? Ought not the current global economic crisis be construed as a final warning to rewrite the rule book for managing the economy so that the environment is treated as a resource whose capacity is limited? Can we picture a different world with a different way of life? Is it possible to have some sort of sustainable development that factors in respect for the environment? And, if so, would it necessarily imply a renunciation of our consumerist lifestyle? Should this be the case, would it not also threaten our freedom insofar as freedom depends on having the discretion to choose such a lifestyle to suit individual aspirations, wants and needs?

These are just a few of the issues that anyone taking part in any honest contemporary ecological discussion has to tackle. Such a debate needs to unite a respect for the facts raised, including scientific ones, with a respect for values and pluralism, and a realistic consideration of the many often conflicting interests. The discussion “The Politics of Nature” discussion will put this type of debate to the test.

Edwin Bendyk (POLITYKA weekly)

logo: POLITYKA, Krytyka Polityczna

Sztuka filmowa a wydarzenia 1989 roku

Poniedziałek, 11.05.2009, po projekcji filmu Królik po berlińsku, godz. 19:45

Film: Królik po berlińsku /Rabbit á la Berlin

Reżyseria /Directed by: Bartek Konopka, Polska /Niemcy /Poland /Germany 2009

52 min 

W ramach sekcji M(a)U(e)R – Rewolucja 1989 roku w polskim i niemieckim filmie dokumentalnym, zorganizowanej wraz ze Stowarzyszeniem Filmowców Polskich, Goethe-Institut, AG DOK – Arbeitsgemeinschaft Dokumentarfilm i German Films, pokażemy Państwu starannie wyselekcjonowane polskie i niemieckie dokumenty podejmujące temat upadku komunizmu i jego konsekwencji. Naturalnym dopełnieniem pokazów filmowych będzie debata pt. Sztuka filmowa a wydarzenia 1989 roku.

Jak by nie liczyć, od upadku komunizmu w Europie Wschodniej minęło właśnie równo dwadzieścia lat. Jak to zwykle bywa, okrągłe rocznice inspirują do podsumowań, refleksji, nasuwają pytania – co przez te lata zrobiliśmy z wywalczoną wolnością? Jakie w dniu dzisiejszym ponosimy konsekwencje tego wydarzenia? Czy zawsze obieraliśmy właściwy kierunek? Jednak z biegiem lat pamięć staje się coraz bardziej wybiórcza, a wspomnienia blakną. 

I tu właśnie szczególną rolę odgrywa film, który jako świadek wydarzeń tego pamiętnego roku przychodzi nam z pomocą, by odświeżyć wspomnienia. Lecz nie tylko o pamięć tu chodzi, ale i przemiany, które się dokonały w samej kinematografii, bowiem rok 1989 był przełomowy również dla filmowców. Realia produkcji filmów zmieniły się przecież drastycznie z dnia na dzień. 

Zapraszamy zatem na dyskusję panelową o filmie i wydarzeniach 1989 roku, w której wezmą udział Andrzej Wajda, Maciej Drygas, Bartek Konopka, a także niemiecki dokumentalista Thomas Frickel. Będzie to okazja do konfrontacji doświadczeń filmowców z obu stron Odry. Debatę poprzedzi polska premiera najnowszego filmu Bartka Konopki Królik po berlińsku, który jest dowodem na to, że refleksja nad wydarzeniami sprzed dwudziestu lat jest jak najbardziej aktualna. Film opowiada historię Europy Wschodniej z niecodziennej perspektywy – przez pryzmat perypetii pewnych królików, które zamieszkiwały okolice słynnego muru berlińskiego. Niestety pewnego dnia mur runął, a króliki musiały nauczyć się żyć na wolności. 

Debata prowadzona będzie przez Ryszarda Jaźwińskiego z Programu III Polskiego Radia i transmitowana na żywo na całą Polskę w Klubie Trójki.

Języki debaty: polski, niemiecki i angielski.

The Events of 1989 and the Art of Filmmaking

Monday, 11 May 2009, following the screening of Rabbit á la Berlin at 7:45 pm 

As part of the M(a)U(e)R – 1989 Revolution in Polish and German Documentary Films section, organised in conjunction with the Polish Filmmakers Association, Goethe-Institut, AG DOK – Arbeitsgemeinschaft Dokumentarfilm (Documentary Film Syndicate) and German Films, we will be showing some carefully selected Polish and German documentaries on the fall of communism and its aftermath. The debate on “The Events of 1989 and the Art of Filmmaking” will be a natural supplement to the film sessions.

It was twenty years ago today that communism in Eastern Europe was consigned to the dustbin of history. But who’s counting? Round-figure anniversaries have a way of inspiring us to take stock and look back on what has been. And they inevitably bring certain questions to mind. Questions like “What have we actually done with the freedom we fought for all those years ago?”, “How do we continue to pay for the consequences of those events today?” and “Did we take any wrong turns?” But memory has a habit of becoming increasingly selective as the years go by and memories fade.

This is where the medium of film comes into its own. Film, as an unforgetting witness to the events of that groundbreaking year, can help jog our memories. But this is not just about film as aide-memoire. It’s about the transformations that simultaneously took place in cinematography. Because 1989 was a watershed for filmmakers as well. Quite literally every aspect involved in making films was turned on its head overnight.

This is why we would like to invite you to the panel discussion on film and the events of 1989. Andrzej Wajda, Maciej Drygas, Bartek Konopka, and German filmmaker – Thomas Frickel will all be taking part. This will be an opportunity for directors from both sides of the Oder to get together and compare notes. The debate will be preceded by the premiere of Bartek Konopka’s latest film Rabbit à la Berlin, proof positive that the events of twenty years ago are still very much with us. Rabbit is a quirky take on the story of Eastern Europe told through the escapades of a group of rabbits living in the vicinity of the wall. All goes well until one fine day, the wall comes tumbling down and they have to learn how to live in freedom all over again. 

The debate will be moderated by Ryszard Jaźwiński from Polish Radio III (Radio Trójka) and broadcast live all over Poland.

The debate will be held in Polish, German and English.
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Pomagają czy szkodzą? – O tym, jak pomóc Afryce i jak jej nie szkodzić

Wtorek, 12.05.2009, po projekcji filmu Jak wydoić nosorożca, godz. 18:00 

Film: Jak wydoić nosorożca /Milking the Rhino

Reżyseria /Directed by: David E. Simpson, USA 2008
92 min 

Po filmie odbędzie się debata z udziałem reżysera oraz zaproszonych gości. 

Przez ostatnie kilkadziesiąt lat do Afryki docierała pomoc z całego świata: worki z ryżem, leki, budowa kolejnych obozów dla uchodźców, misje pokojowe. Problem w tym, że wiele z tych inicjatyw nie przyniosło oczekiwanych rezultatów, a wsparcie często nie docierało do najbardziej potrzebujących. Nie było pomysłu na efektywną pomoc, a decyzje, co jest dla jej mieszkańców najlepsze, zapadały poza Afryką, głównie na forach międzynarodowych.

Czy chroniąc przyrodę, można pomóc Afryce? Jaka jest przyszłość tej pomocy? Jakie błędy popełniono w przeszłości? Czego potrzebuje Afryka? Czy inicjatywy zaprezentowane w filmie Jak wydoić nosorożca mogą być skuteczną formą pomocy Afryce? Czy rozwój turystyki jest sposobem na rozwiązanie problemów Afryki?

Jeśli interesują Was odpowiedzi na powyższe pytania, serdecznie zapraszamy do udziału w debacie, podczas której zastanowimy się wspólnie nad tym, jak pomóc Afryce i jak jej nie szkodzić. Wezmą w niej udział:


David E. Simpson, reżyser filmu Jak wydoić nosorożca, oraz zaproszeni goście – Afrykańczycy mieszkający w Polsce: 

Richard Mbewe – z pochodzenia Zambijczyk, ekonomista i dziennikarz znany m.in. z programu telewizyjnego Plus Minus

Mamadou Diouf – z pochodzenia Senegalczyk, artysta, fundator Fundacji „Afryka Inaczej”, której celem jest mówić o Afryce w Polsce, oraz współautor portalu Afryka.org

Pedro Lwitu Bras Kabanje – z pochodzenia Angolczyk, w swojej ojczyźnie pracował jako nauczyciel, w Polsce kończy studia ekonomiczne oraz redaguje blog Sami o sobie na Afryka.org 


Moderatorem debaty będzie Paweł Średziński – prowadzący projekt internetowy i portal Afryka.org.

Afryka.org – pierwszy polski portal poświęcony Afryce, który powstał w maju 2007 roku z myślą o tych, którzy byli w Afryce, pojadą do niej albo nigdy tego nie zrobią, a chcą wiedzieć o niej więcej.

Języki debaty: polski i angielski.

“Helping or Harming?” – On How To Help Africa Not Doing It Harm

Tuesday, 12 May 2009, following the screening of Milking the Rhino at 6 pm

A debate with the film's director and invited guests will follow the screening.

If you are interested in getting an answer to the question above we invite you to participate in a debate with the director of Milking the Rhino David E. Simpson and other invitees – Africans living in Poland:

Richard Mbewe – Zambian national, economist and journalist;

Mamadou Diouf – born in Senegal, artist, founder of the “Africa Another Way Foundation” and a co-author of the Afryka.org web portal;

Pedro Lwitu Bras Kabanje – born in Angola, where he worked as a teacher; in Poland he is completing 

economic studies and works as an editor of Afryka.org;

Paweł Średziński, the executive editor of Afryka.org, will moderate the panel discussion with Polish and English simultaneous interpretation.

Afryka.org is the first Polish web portal about Africa. It was set up in May 2007 for all those who have been to Africa, who plan to go there or who will never have a chance to do so but would like to know more.

The debate will be held in Polish and English.

logo Afryka org + Afryka inaczej

Spotkanie z Garrim Kasparowem

Czwartek, 14.05.2009, po projekcji filmu In the Holy Fire of Revolution godz. 18:00

Film: W świętym ogniu rewolucji /In the Holy Fire of Revolution
Reżyseria /Directed by: Masha Novikova, Holandia /The Netherlands 2008
113 min 

Po polskiej premierze filmu Mashy Novikovej W świętym ogniu rewolucji. Fundacja im. Heinricha Bölla zaprasza na spotkanie z bohaterem filmu – światowym szachistą i rosyjskim politykiem – Garrim Kasparowem, które poprowadzi Jacek Żakowski – dziennikarz i publicysta.

Spotkanie odbędzie się w językach: polskim, rosyjskim i angielskim. 

Języki debaty: polski, rosyjski i angielski.

Meeting with Garry Kasparov

Thursday, 14 May 2009, following the screening of In the Holy Fire of Revolution at 6 pm 

After the Polish premiere of Masha Novikovska's film In the Holy Fire of Revolution the Heinrich Böll Foundation invites you to a meeting with the film's protagonist – world class chess champion Garry Kasparov moderated by journalist Jacek Żakowski.

The meeting will be held in Polish, Russian and English. 

The debate will be held in Polish, Russian and English

O Garrim Kasparowie, filmie W świętym ogniu rewolucji i współczesnej Rosji specjalnie dla Planete Doc Review pisze Maria Przełomiec – dziennikarka specjalizująca się w tematyce związanej z krajami byłego ZSRR. 

Kolejny raz w ramach Planete Doc Review będziemy mogli zobaczyć film o Rosji. Film będący w pewien sposób uzupełnieniem tego, co na festiwalu oglądaliśmy rok temu.

Myślę o Durakowie – wiosce głupców Nino Kirtadze, opowiadającej o specyficznym ośrodku wychowawczym, wpajającym kult rządzonej silną ręką wielkiej, prawosławnej Rosji, Rublowce Irene Langemena, pokazującej słynną podmoskiewską miejscowość zamieszkałą przez rosyjskie elity rządowo-
-finansowo-kulturalne i resztkę dawnych mieszkańców, oraz Annie siedem lat na froncie Mashy Novikovej – dokumencie poświęconym zabitej w 2004 roku przez nieznanych sprawców dziennikarce Annie Politkowskiej.

Tegoroczny film W świętym ogniu rewolucji opowiada o rosyjskiej opozycji, a właściwie jej części skupionej dookoła światowej sławy szachisty Garriego Kasparowa. 

Prawdę powiedziawszy, on sam zasługuje na osobny dokument. Urodzony w Baku chłopak, pół Żyd, pół Ormianin, który stracił ojca, gdy miał 7 lat, jako 17-latek został szachowym mistrzem świata juniorów. Potem przyszło mistrzostwo świata, tytuł arcymistrza. I tu w zasadzie powinien nastąpić happy end. Tylko że zamiast spokojnie i dostatnio żyć na Zachodzie, Garri Kasparow postanowił podjąć się gry najtrudniejszej, gry o rosyjską demokrację. 

Po oficjalnym zakończeniu szachowej kariery w roku 2005 zgłosił gotowość kandydowania w wyborach prezydenckich. Jeździł po Rosji, próbował spotykać się z wyborcami, co skutecznie uniemożliwiały podporządkowane Kremlowi władze lokalne. Ostatecznie wraz z byłym wicepremierem Rosji Borysem Niemcowem, znanym obrońcą praw człowieka Lwem Ponomariowem (notabene niedawno dotkliwie pobitym w Moskwie przez nieznanych sprawców) i kilkoma innymi działaczami pozaparlamentarnej opozycji założył nowy ruch, rosyjską Solidarność. 

Tym właśnie działaniom poświęcony jest przedstawiany w Warszawie film. Nie przypadkiem dokument pojawia się na warszawskim festiwalu w 2009 roku, czyli w 20. rocznicę zwycięstwa Solidarności. Do polskiego przykładu nawiązują w początkowej rozmowie bohaterowie filmu. Pewne analogie sugeruje zdjęcie Kasparowa z Janem Pawłem II. Garri Kasparow, będący zresztą honorowym gościem tegorocznych pokazów, najwyraźniej ma nadzieję na powtórzenie w Rosji polskiego fenomenu. Rzeczywiście widzimy w filmie rozpędzane przez milicję demonstracje, sfingowany proces. Na tym jednak podobieństwa się kończą. Geneza powstania rosyjskiej Solidarności jest zupełnie inna. To nie masowy ruch oddolny, ale ugrupowanie polityczne. Przypuszczalnie właśnie dlatego ma nieporównywalnie niższe poparcie niż jego polski pierwowzór. 

Gdy słyszymy, jak podczas demonstracji w 2007 roku Kasparow obiecuje, że za rok nie będzie już w Rosji śladu po rządach Putina, możemy się tylko uśmiechnąć. 

A właściwie mogliśmy, bo światowy kryzys ekonomiczny w sposób najbardziej zauważalny wypływa na kraje Europy Wschodniej, w tym Rosję. Jesienią w kilkunastu rosyjskich miastach doszło do pierwszych od lat oddolnie organizowanych manifestacji. Protestujący przeciwko podniesieniu ceł na samochody ludzie zwoływali się przez internet, przy pomocy SMS-ów. W trakcie kolejnych demonstracji do haseł ekonomicznych dołączyli żądanie polityczne – dymisji rządu Putina. Pytanie tylko, czy i w jakim stopniu podzielona rosyjska opozycja, w tym Solidarność Garriego Kasparowa, może wykorzystać tę szansę. 

Maria Przełomiec, a journalist specialising in former USSR countries writes exclusively for Planete Doc Review Film Festival about Garry Kasparov and the film In the Holy Fire of Revolution. 

This year’s Planete Doc Review Film Festival will be screening a Russian film that pretty much picks up from where we left off a year earlier. 

Here I’m thinking about Nino Kirtadze’s “Durakovo: The Village of Fools” which tells the story of an educational centre that instils the cult of being ruled by the iron fist of Orthodox Russia, about Irene Langemann’s “Rublyovka – Road to Bliss”, which explores the famous resort outside Moscow inhabited by Russia's ruling, financial and cultural elite, and what is left of its former residents, and about Masha Novikova's “Anna – Seven Years on the Frontline” dedicated to Anna Politkovskaya, the investigative journalist murdered in 2004 and whose killers are still at large. This year’s film In the Holy Fire of Revolution deals with the opposition in Russia, especially the faction centred round world famous chess player Garry Kasparov. 

Kasparov deserves a documentary in his own right. Born in Baku, Azerbaijan, to a Jewish father and an Armenian mother, he lost his father when he was 7 years old. Kasparov won the World Junior Chess Championship at the age of 17 and became a Grandmaster a year later. From here, the story should have quietly unfolded to its inevitable happy ending. But, Kasparov forsook a comfortable life in the West to buy into the toughest game in town, the Russian democracy stakes. 

Kasparov officially retired from chess in 2005 and ran as a candidate in the 2008 presidential elections. He travelled around Russia trying to meet voters but was prevented in doing so at every turn by local authorities in thrall to the Kremlin. He finally teamed up with former vice-president Boris Nemtsov, prominent human rights activist Lev Ponomaryov (who was severely beaten recently by a group of unknown assailants ), and several other non-parliamentary opposition activists to create a new movement, Russian “Solidarity”. 

This is what the film is about. That it should be screened at a festival in Warsaw in 2009, the 20th anniversary of the “Solidarity” victory is no accident. The leading characters touch on the Polish example in their opening discussion. The picture of Kasparov with Pope John Paul II suggests certain analogies.

The main hero, who would more than anything like to see the Polish phenomenon repeated in Russia, is in any case a guest of honour at this year's screenings. Sure enough, we are treated to live footage of demonstrations being broken up by the police and sham trials being conducted, but that is where the similarities end. The genesis of Russia's “Solidarity” insurrection is a completely different story from ours. Here we see political groupings at work rather than a grassroots mass movement. That probably explains why it attracts considerably less support than did its Polish prototype. You cannot help but smile when you hear Kasparov promise, during a 2007 demonstration, that there would be no trace of Putin's government within a year.

And well we might have. The effects of the global economic crisis are particularly visible in Eastern Europe and Russia is no exception. Dozens of Russian cities saw their first grassroots demonstrations in years during autumn. The Internet and text messages were deployed to bring people out onto the streets to protest against an increase in vehicle duty. Demands that Putin’s government resign could be seen alongside economic slogans in the ensuing demonstrations. Whether the divided Russian opposition, including Kasparov’s “Solidarity” movement, can seize this opportunity, and if so, to what extent, remains to be seen.

logo: Fundacja im. Heinricha Bölla

Co wolno wolnej kulturze?

piątek, 15.05.2009,, po filmie Kultura remixu, godz. 19:00 

Film: Kultura remixu /RIP: A Remix Manifesto

Reżyseria /Directed by: Brett Gaylor, Kanada /Canada 2008

85 min 

Redakcja Kultury Popularnej i Creative Commons Polska zapraszają na debatę o prawach autorskich z udziałem reżysera filmu Kultura remixu Bretta Gaylora. W debacie uczestniczyć będą także polscy eksperci w dziedzinie prawa autorskiego i wolnej kultury: 

Piotr Piesiewicz – doktor nauk prawnych, SWPS, specjalista w zakresie prawa własności intelektualnej
Tomek Kosiński – DJ Kosakot, dziennikarz muzyczny

Chcemy porozmawiać o teraźniejszości i przyszłości prawa autorskiego w Polsce i na świecie, zderzyć różne poglądy i stanowiska i zastanowić się nad możliwymi scenariuszami przyszłości prawa autorskiego w świecie cyfrowych technologii, mobilnych mediów i nieustannej wymiany informacji. 

Moderatorem debaty będzie Alek Tarkowski – koordynator Creative Commons Polska, ICM UW.

Języki debaty: polski i angielski.

What is Free Culture Allowed to Do?

Friday, 15 May 2009, following the screening of RIP: A Remix Manifesto at 7 pm

The debate will follow the screening of RIP: A Remix Manifesto (the debate starts after the screening)

The editorial staff of Kultura Popularna journal and Creative Commons Polska invite you to a debate on copyright and free culture with the director Brett Gaylor and Polish experts: 

Piotr Piesiewicz – PhD degree in Law, Warsaw School of Social Sciences and Humanities, expert in intellectual property law
Tomek Kosiński – DJ Kosakot, music journalist

We would like to talk about the state of play and the way ahead for copyright in Poland and elsewhere around the world, to bounce different ideas and viewpoints around, and to conjure up possible future scenarios for copyright in a world of digital technology, mobile media and constant information exchanges.

The debate will be held in Polish and English.

obok

Remix kultury

Jeszcze dziesięć lat temu mało kto interesował się prawem autorskim – branżową regulacją dotyczącą wąskiej grupy twórców i ich wydawców. Dzisiaj prawo autorskie zyskało miano ropy naftowej XXI wieku, stało się kołem zamachowym całych gałęzi gospodarki. Przepisy prawa autorskiego zaczęły dotyczyć nas wszystkich – wymiana dobrami kultury może dziś być przestępstwem, nastoletnie amatorskie projektantki mody martwią się o łamanie swoich praw, a remiksowanie nabiera niemal politycznego charakteru. Zależnie od kształtu, system praw autorskich może być kluczem zamykającym dostęp do kultury lub wytrychem otwierającym ją na oścież.

Zmianę spowodowały nowe technologie cyfrowe oraz użytkownicy wykorzystujący ich możliwości: miliony twórców i wydawców. W ślad za każdą technologią ułatwiającą tworzenie i kopiowanie dzieł, która zawita do naszych domów – komputerem, aparatem fotograficznym, skanerem i łączem internetowym – dociera też prawo autorskie.

Rewolucyjne zmiany w sferze kultury, które nastąpiły w ostatnich latach, często próbuje się regulować twardą ręką – przyjmując zasadę kontroli posiadaczy praw nad sposobami wykorzystania utworów. Ścisła kontrola hamuje jednak potencjał nowej kultury – wraz z jej obietnicą większej dostępności dziedzictwa oraz liczby osób będących twórcami. Tragedią okazało się przykładanie do zmienionej kultury reguł wypracowanych w zupełnie innej, analogowej rzeczywistości.

W odpowiedzi narasta ruch kulturowej ekologii, traktującej dziedzictwo kulturowe jako dobro wspólne równie istotne co czysta woda lub powietrze, a możliwość aktywnego w nim udziału za jedno z podstawowych praw człowieka, decydujących o szczęściu i jakości życia. Tak jak w oryginalnym ruchu ekologicznym, można w nim znaleźć zarówno radykałów wymachujących pirackimi flagami i głoszących koniec systemu praw autorskich, jak i działaczy umiarkowanych, wierzących w rewolucję kulturową poprzez reformę obowiązującego systemu.

W budowanie wolnej kultury są zaangażowani adwokaci i DJ-e, nastoletni programiści i naukowcy – a ich narzędziami są na równi alternatywne mechanizmy prawne, programy komputerowe i remiksy popularnych utworów.

Alek Tarkowski, Creative Commons Polska 









Cultural Remix

Few people took any interest in copyright ten years ago. This was an area that only affected a small group of writers and their publishers. These days, copyright is the “crude oil of the 21st century” and has become the flywheel of every branch of the economy. Copyright legislation has begun to affect everyone. Remixing is beginning to assume an almost political character in this day and age where exchanging cultural goods can be a criminal offence and even amateur teenage fashion designers live in fear of having their copyright infringed. Copyright is a key that can either lock or unlock access to culture. 

This change has been brought about by recent advances in digital technology and by millions of new writers and publishers who know how to exploit them. All those computers, cameras, scanners, Internet connections and so on we have sitting at home, and which make it that much easier to create and replicate intellectual property, have implications for copyright.

There have been frequent attempts, predicated on the view that the rights of copyright holders must prevail over those of end users, to tightly regulate the ground-breaking cultural changes of the past few years. A strict regulatory regime, however, hinders the potential of cultural innovations and frustrates their promise of granting wider access to our cultural heritage and making it possible for more people to contribute to it.

The response is the increasing momentum of the cultural ecology movement. This treats cultural heritage as a common good on an equal footing with clean air and water, and provides an opportunity to play an active role in making decisions about the basic human right to happiness and quality of life. As was the case with the original ecological movement, cultural ecology has both its radicals, flying the Jolly Roger and calling for an end to copyright, and its moderates, who believe in achieving gradual revolution by reforming the system.

Lawyers are joining forces with DJs, teenagers, programmers and scientists to build a free culture. Their tools are alternative legal mechanisms, computer software and remixes of popular songs. 

Alek Tarkowski, Creative Commons Polska

logo: creative commons i kultury popularnej.

Przełom, nadzieja, demokracja – wybory 1989–2009

Sobota, 16 maja 2009, po filmie Wybory 1989 – upadek komunizmu, godz. 15:00 

Film: Wybory 1989 – upadek komunizmu /Elections 1989 – end of Communism
Reżyseria /Directed by: Paweł Kędzierski, WFDiF, Polska /Poland 1989
66 min 

Po projekcji filmu Pawła Kędzierskiego Wybory 1989 – upadek komunizmu Fundacja im. Heinricha Bölla zaprasza na debatę o przemianach w Polsce w latach 1989–2009.

Prelegenci: 

Dr Maciej Gdula – członek zespołu Krytyki Politycznej 

Waldemar Kuczyński – ekonomista, publicysta, minister w rządzie Tadeusza Mazowieckiego 

Anna Radwan-Röhrenschef – prezeska Polskiej Fundacji im. Roberta Schumana 

Moderatorem spotkania będzie Adam Leszczyński – dziennikarz Gazety Wyborczej.

Zachęcamy również do zapoznania się z polskimi i niemieckimi filmami o przemianach 1989 roku: 


· Sekcja filmowa Planete Doc Review M(a)U(e)R – Rewolucja 1989 roku w polskim i niemieckim filmie dokumentalnym

Debata odbędzie się w języku polskim.

Pierwsze, prawie wolne wybory parlamentarne w Polsce otaczała atmosfera zwycięstwa nad komunizmem i budowania nadziei na przyszłość. 4 czerwca 1989 roku stał się zwieńczeniem wieloletniej walki opozycyjnej, początkiem nowego porządku, „nowej jakości”, która objęła całe społeczeństwo. Na sztandarach dopuszczonej do wyborów opozycji widniały hasła wolności, demokracji i pluralizmu. Przy urnach wyborczych Polacy wybierali kandydatów z „drużyny Lecha” – niedawnego „wroga panującego ustroju”. Sukces obozu Solidarności w czerwcowych wyborach przerósł oczekiwania. Podmuch przełomu dotarł do wielu krajów bloku socjalistycznego. Choć nie wszędzie udało się uniknąć użycia przemocy, demokracja rodziła się w dużej mierze na drodze pokojowych przemian, jak miało to miejsce – poza Polską – w Czechosłowacji czy na Węgrzech. Powrót do Europy, rozumianej jako wspólnota demokratycznych wartości, stał się w roku 1989 jednym z najpopularniejszych haseł zarówno w Polsce, jak i w innych krajach Europy Środkowej i Wschodniej. Bez przemian roku 1989, zapoczątkowanych na polskim wybrzeżu, nie byłoby dzisiejszej Unii Europejskiej 27 państw.

Wydaje się, że dwadzieścia lat po przełomowych wyborach demokracja spowszedniała i euroentuzjazm początku lat dziewięćdziesiątych przygasł. Wyniki wyborów do Parlamentu Europejskiego w roku 2004 odzwierciedlają propagowany przez część elit politycznych sceptycyzm i nieufność wobec Unii. Niska, dwudziestoprocentowa frekwencja wyborcza nie świadczy co prawda o braku akceptacji Polaków dla członkostwa w Unii, niemniej – jako wyraz nikłej społecznej świadomości o sensie wyborów bądź braku wiary w siłę oddanego głosu – jest zjawiskiem niepokojącym dla rozwoju demokracji. Tuż przed następnymi wyborami do Parlamentu Europejskiego Unia nie wyszła jeszcze z kryzysu legitymizacji, wywołanego odrzuceniem Konstytucji Europejskiej przez Francję i Holandię oraz irlandzkim „nie” dla traktatu lizbońskiego. Europa (jak i cały świat) zmaga się z kryzysem gospodarczym i finansowym. Nowo wybrany Parlament Europejski będzie musiał podjąć się wydobycia Europy z dołka i wprowadzenia jej losów na nowe tory. 

Idąc do wyborów w 1989 r. wybieraliśmy nową, lepszą Polskę w demokratycznej Europie, w czerwcu 2009 r. mamy szansę oddać głos na lepszą Europę. Czy Polska szansę tę wykorzysta? Jakie nadzieje wiązali Polacy z wyborami '89? Które zostały spełnione, czego zabrakło? Czy wybraliśmy słuszną drogę? Czy dziś wybralibyśmy podobnie? Co wybory w roku 1989 mówiły o polskim społeczeństwie? Co mówią o nas wybory z ostatnich lat? Jakich wyborów dla Europy dokonamy za niespełna miesiąc, wyłaniając reprezentację Polski do Parlamentu Europejskiego? Czy Europa potrzebuje dziś kolejnego przełomu?

Fundacja im. Heinricha Bölla

Watershed, Hope and Democracy – Elections 1989 – 2009.

Saturday, 16 May 2009, following the screening of Elections 1989 – end of Communism at 3 pm 

When we deposited ballots in the ballot boxes in 1989 we were voting for a new and better Poland – a country of a democratic Europe. In June 2009, we will be given an opportunity to vote for a better Europe. Is Poland ready to benefit from this opportunity? What were the hopes of Poles in 1989? Which of the hopes were fulfilled and which were dashed? Did we go in the right direction? Would we check the same boxes on the ballots today? What did the 1989 elections say of the Polish society? What do recent elections say about Poland? How will Poles vote in the upcoming elections to the European Parliament? Is Europe facing another massive watershed?

The Heinrich Böll Foundation invites you to a debate about the system transformations that began in 1989 and continue until today. 

The event will follow directly the screening of Paweł Kędzierski's film: 1989 Elections – The End of Communism (the film starts at 3 pm).

Keynote speakers: 

Dr Maciej Gdula – Krytyka Polityczna editorial staff member 

Waldemar Kuczyński – Economist, former Minister in the Cabinet headed by former Prime Minister Tadeusz Mazowiecki; 

Anna Radwan – Röhrenschef – President of the Polish Robert Schuman Foundation; 

The debate will be moderated by Adam Leszczyński of Gazeta Wyborcza daily.

To all those interested in the subject, we recommend watching Polish and German films about the transformations that shook Europe in the period 1989-2009: 

· PLANETE DOC REVIEW film section M(a)U(e)R – 1989 Revolution in Polish and German Documentary films

The debate will be in Polish.

logo: Fundacja Heinricha Bölla

Iran dnia dzisiejszego – 30 lat po rewolucji

Niedziela, 17.05.2009, po filmie Listy do prezydenta, godz. 16:00

Film: Listy do prezydenta /Letters to the President
Reżyseria /Directed by: Petr Lom, Węgry /Hungary 2008

72 min 

Amnesty International serdecznie zaprasza na debatę poświęconą tematyce praw człowieka w dzisiejszym Iranie w kontekście zmian polityczno-społecznych, które miały miejsce po obaleniu monarchii Pahlavich w 1979 roku. 

Punktem wyjściowym spotkania będzie film Listy do prezydenta (początek debaty po projekcji),a prelegentami będą: reżyser filmu Petr Lom, Mohammad Shirvani, reżyser irańskiego pochodzenia, którego film 444 dni znajduje się w sekcji filmowej festiwalu Iran Gate, oraz Aleksandra Amal El-Maaytah – członkini zespołu rzecznictwa na rzecz praw człowieka Amnesty International. Debatę poprowadzi przedstawiciel Amnesty International. 

Debata będzie częścią działań Amnesty International wspierających Kampanię na rzecz Równości, inicjatywę mającą na celu zakończenie dyskryminacji kobiet w irańskim prawie. 

Zachęcamy do zapoznania się z filmami o Iranie:

· Sekcja filmowa Planete Doc Review Iran Gate 

Języki debaty: polski i angielski.

Iran Today – 30 Years After the Revolution

Sunday, 17 May 2009, following the screening of Letters to the President at 4 pm

Amnesty International warmly invites you to a debate on human rights in Iran within the context of the socio-political changes that have taken place since the Pahlavi dynasty was toppled in 1979. 

The film Letters to the President is our point of departure and our keynote speakers are Peter Lom, who Directed the film, Mohammad Shirvani, an Iranian-born director whose film “444-Day Face-Off” can be found in the “Iran Gate” section of the festival, and Aleksandra Amal El-Maaytah, a member of Amnesty International’s Human Rights Advocacy Team. The debate will be moderated by Amnesty International.

The debate is part of Amnesty International's "Campaign for Equality" – an Iranian women's rights initiative.



If you want to know more on Iran, the festival has something in store for you!

· PLANETE DOC REVIEW film section Iran Gate

The debate will be conducted in Polish with English and Persian interpreters.

logo Amnesty International 

5.2. Masterclass: Nikolaus Geyrhalter

Planete Doc Review zaprasza na masterclass: Nikolaus Geyrhalter

Niedziela, 10.05.2009, godz. 15:00 

Retrospektywę filmów Nikolausa Geyrhaltera podczas 6. edycji festiwalu Planete Doc Review uzupełni wykład mistrzowski dla filmowców i profesjonalistów, podczas którego o procesie realizacji filmów opowiedzą: Nikolaus Geyrhalter oraz Wolfgang Widerhofer ​– montażysta, współautor scenariuszy i współproducent prezentowanych filmów. 

Nikolaus Geyrhalter – austriacki dokumentalista, twórca młody, ale znany w świecie i szeroko nagradzany na najważniejszych festiwalach filmów dokumentalnych. Jego pełnometrażowe dokumenty zgromadziły ogromną widownię w kinach wielu krajów – od USA, przez Europę, po Japonię. 

Wolfgang Widerhofer studiował teatrologię i historię w Wiedniu oraz uczestniczył w warsztatach scenariuszowych przy Wyższej Szkole Filmowej i Telewizyjnej w Monachium. Z Geyrhalterem zrealizował wszystkie jego filmy począwszy od Wyrzuconych na brzeg. Przy ostatnich trzech produkcjach Widerhofer był także współautorem scenariusza. Od 2003 r. jest producentem w NGF, gdzie odpowiada za nadzór nad dramaturgią projektów, w tym projektów innych reżyserów. Za montaż i scenariusz filmu Chleb nasz powszedni Wolfgang Widerhofer otrzymał Nagrodę im. Adolfa Grimme’a.

Masterclass poprowadzi Irena Gruca-Rozbicka w języku niemieckim z polskim i angielskim tłumaczeniem.

Wstęp wolny dla przyjętych na masterclass profesjonalistów branży filmowej i dziennikarzy (termin zgłoszeń na masterclass upłynął przed rozpoczęciem festiwalu). Bilety dostępne wyłącznie w kasach Kinoteki. Ilość miejsc ograniczona.

Uzupełnieniem wykładu mistrzowskiego jest broszura Nikolaus Geyrhalter. Retrospektywa Mistrza i wykład mistrzowski autorstwa Ireny Grucy-Rozbickiej.

Planete Doc Review Film Festival invites you to take part in a masterclass with Nikolaus Geyrhalter

Sunday, 10 May 2009, 3 pm

During the retrospective programme of Nikolaus Geyrhalter's films at the 6th Planete Doc Review Film Festival, there will be held a masterclass for filmmakers and industry professionals given by Nikolaus Geyrhalter and Wolfgang Widerhofer – the editor, scripts co-author and co-producer of Geyrhalter’s films.

Nikolaus Geyrhalter is an Austrian documentary filmmaker, a young artist who he has managed to gain recognition worldwide and has received numerous awards at the most important documentary film festivals. His feature-length documentaries have attracted large audiences to cinemas around the world – from the USA, to Europe to Japan. 

Wolfgang Widerhofer has studied theatre studies and history in Vienna and participated in screenplay workshops at the University of Film and Television in Munich. He has worked with Geyrhalter on all of his films, starting from Washed Ashore. In the case of the last three productions, Widerhofer is also the co-author of the script. Since 2003, Widerhofer has been a producer at NGF, responsible for supervision of project dramaturgy, including the supervision of projects by other directors. Wolfgang Widerhofer received the Adolph Grimme award for the screenplay and editing of Our Daily Bread. 

 The masterclass will be led by Irena Gruca-Rozbicka in German with simultaneous interpretation into Polish and English. 

Admittance to the event is free for film professionals and journalists accredited for the masterclass. Tickets available exclusively in the ticket office of the Kinoteka Theatre. Entry on a first-come first-serve basis.

The masterclass will be supplemented with a brochure by Irena Gruca-Rozbicka entitled: Nikolaus Geyrhalter. Retrospective and Masterclass.

logo Media, Austriackie Forum Kultury

5.3. Masterclass: Rick Minnich 

Planete Doc Review zaprasza na wykład mistrzowski: Rick Minnich

Środa, 13.05.2009, godz. 19:30 

Gościem 6. edycji festiwalu Planete Doc Review jest Rick Minnich, reżyser filmu Ojciec, który zapomniał. Podczas wykładu mistrzowskiego dla filmowców i profesjonalistów opowie m.in. jak zrealizować film o traumie rodzinnej.

Masterclass poprowadzi Michał Chaciński w języku angielskim z polskim tłumaczeniem.

Wstęp wolny dla przyjętych na masterclass profesjonalistów branży filmowej i dziennikarzy (termin zgłoszeń na masterclass upłynął przed rozpoczęciem festiwalu). Bilety dostępne wyłącznie w kasach Kinoteki. Ilość miejsc ograniczona.

Planete Doc Review Film Festival invites everyone to take part in a masterclass with Rick Minnich

Wednesday, 13 May 2009, at 7:30 pm

Rick Minnich, director of the film Forgetting Dad will be a guest of the 6th Planete Doc Review Film Festival. During a masterclass for filmmakers and professionals he will talk on how to create a film about family trauma.


The masterclass will be led by Michał Chaciński in English with simultaneous interpretation into Polish.

Admittance to the event is free for film professionals and journalists accredited for the masterclass. Tickets available exclusively in the ticket office of the Kinoteka Theatre. Entry on a first-come first-serve basis

Michał Chaciński o filmie i reżyserze:

W podgatunku dokumentów o rodzinie, w którym filmowcy rozliczają się ze swoją przeszłością, najbardziej cenię te filmy, w których czuje się, że autor razem z nami szuka odpowiedzi na pytania. Nie wierzę filmowcom, którzy mają wyjaśnienie każdego rodzinnego konfliktu, bo relacja między ludźmi – nawet ta relacja, w której bierzemy bezpośredni udział – zawsze pozostaje tajemnicą. Drugi człowiek, jego motywacje i dążenia to zagadka, której do końca nie rozwiążemy. Jeśli wydaje nam się że jest inaczej, jesteśmy naiwni.

Rick Minnich nakręcił film Ojciec, który zapomniał w taki sposób, jakby w miarę opowiadania nam historii swojego ojca zaczynał rozumieć, że nie jest ona tak prosta, jak mu się zdawało. Początek jest dramatyczny, ale i łatwy do zrozumienia: wypadek, ojciec traci pamięć, rodzina jest wstrząśnięta. Dalszy ciąg możemy przewidzieć: poszukiwanie wspomnień, definiowanie na nowo, kim dla siebie jesteśmy, ponowne odpowiedzi na pytania, których nie trzeba było zadawać od dekad. I kiedy wydaje się, że będziemy śledzić przewidywalną historię, odwołującą się do naszego strachu utraty wszystkiego, co mamy i czym jesteśmy, czyli pamięci, Minnich skręca w innym kierunku. Zaczyna zastanawiać się, co byłoby, gdyby wypadek okazał się tylko pretekstem, a amnezja ojca była udawana. Jego opowieść przestaje być dramatem o roli przypadku w życiu człowieka. Zmienia się w gorzką analizę strategii ucieczki od odpowiedzialności, od dorosłości, od problemów, czyli zachowania, które co pewien czas kusi przecież każdego. Historia o nieprzewidywalności ludzkiego losu staje się nagle opowieścią o nieprzewidywalności ludzkiego charakteru, a bohater z ofiary zmienia się w sprawcę.

Minnich unika zasadniczego błędu i nie poucza, nie krytykuje, nie ocenia. Stawia pytanie o motywację, ale zadaje je ostrożnie. Rozumie, że dyskutując z wyborem drogi życiowej drugiego dorosłego człowieka, trzeba mieć świadomość niekompletnych danych. 

Masterclass z Rickiem Minnichem nie może być tylko rozmową o filmie. Musi być także rozmową o tym, na ile jesteśmy w stanie poznać drugą osobę. 

Michał Chaciński about the film and director:

When it comes to that subcategory of family records in which filmmakers come to terms with their past, I particularly like those films where the director gives the impression of seeking out the answers together with us. I don’t trust filmmakers who have an explanation for every little family conflict. Any relationship between two people – even one in which we are directly involved – is destined to remain a mystery. The other party, his or her aspirations and motives, is a riddle which will never be completely resolved. To think otherwise is to kid yourself.

When Rick Minnich began work on Forgetting Dad, the story of his father, he very soon realised that this assignment was going to be a lot tougher than it first appeared. The opening sequence is dramatic but easy to follow – dad has an accident, loses his memory and the family is devastated. The trawling for recollections, the redefining of personal identity and the answering of questions that no one has needed to ask for decades that come next are all fairly predictable. But just as we settle into this transparent storyline, which preys on our fear of losing our memory, i.e. everything we have and who we are, Minnich abruptly changes track and starts to wonder what would happen if the accident had been a pretext and his father was merely feigning amnesia. A drama about how an accident can affect someone's life turns into a bitter analysis of a strategy to duck responsibility, run away from adulthood and avoid problems – a pattern of behaviour that has tempted all of us at some time or other. A story about the fickleness of human fate suddenly becomes a story about the fickleness of human character and the lead character changes from being a victim to oppressor.

Minnich steers clear of the basic pitfalls. He refrains from preaching, criticising or evaluating. He poses questions about motivation but does so with caution. He understands that we only have incomplete data when discussing the life path of another adult.

The master class with Rick Minnich cannot be restricted to talking about the film. There needs to be a discussion on how far we can get to know another person.

. 

logo Media

5.4. Klub Trójki /Polish Radio III Club

Klub Trójki to audycja Programu III Polskiego Radia przeznaczona dla wszystkich ludzi zainteresowanych istotą procesów zachodzących wokół nich. Zagadnieniami nie tylko „tu i teraz”, ale przede wszystkim „po co" i „dlaczego”. Program polega na godzinnej rozmowie z zaproszonymi gośćmi – pisarzami, artystami, naukowcami – którzy zajmują się tworzeniem, rozwijaniem i badaniem idei kształtujących współczesną kulturę. W audycji uczestniczą także słuchacze, którzy telefonicznie wyrażają swoje opinie lub zadają pytania. Czasem, w przypadku debaty lub dyskusji po pokazie filmu, audycje odbywają się przy udziale publiczności.

W ramach festiwalu Planete Doc Review 2009 odbędą się cztery audycje Klubu Trójki, w dniach 
11–14.05.2009, realizowane w różnych przestrzeniach, w tym w Kinotece – i zróżnicowane dzięki temu pod względem atmosfery i bogactwa dźwięków.

Szczegóły audycji Klubu Trójki:

Poniedziałek, 11.05.2009, godz. 21:00
Debata w Kinotece Wydarzenia 1989 roku w sztuce filmowej z udziałem Andrzeja Wajdy, Macieja Drygasa, Bartka Konopki i Thomasa Frickela. Rozmowę poprowadzi Ryszard Jaźwiński.

Wtorek, 12.05.2009, godz. 21:00
Spotkanie z Johnem Websterem – reżyserem filmu Recepta na klęskę. Rozmowę poprowadzi Dariusz Bugalski.

Środa, 13.05.2009, godz. 21:00
Spotkanie z Garrim Kasparowem. Rozmowę poprowadzi Jerzy Sosnowski.

Czwartek, 14.05.2009, godz. 21:00
Audycja na temat praw autorskich z udziałem Bretta Taylora, reżysera filmu Kultura remixu. Rozmowę poprowadzi Dariusz Bugalski.

Klub Trójki is a Polish Radio III programme dedicated to all those interested in understanding what is going on around them. Klub Trójki does not just report on what is happening, it tries to answer all the “why” questions. There is an hour of interviews with special guests – writers, artists and scientists – involved in creating, developing and analysing the concepts that shape contemporary culture. Listeners are also invited to phone in to ask questions or give their opinions. Sometimes, when the debate involves a film that has just been shown, the audience is brought in to participate.

There will be four of these programmes as part of the 2009 Planete Doc Review Film Festival. These will be broadcast at various locations, including Kinoteka Theatre – between 11 and 14 May. This should ensure a diversity of environments and a richness of sounds.

Klub Trójki Programme Details:

Monday, 11 May 2009, 9 pm
Debate at the Kinoteka Theatre “The Events of 1989 and the Art of Filmmaking”. Andrzej Wajda, Maciej Drygas, Bartek Konopka and Thomas Frickel talk about the significance of the year 1989 to the art of filmmaking. Moderated by Ryszard Jaźwiński.


Tuesday, 12 May 2009, 9 pm
 A meeting with John Webster, director of: “Recipes for Disaster”. Moderated by Dariusz Bugalski.

Wednesday, 13 May 2009, 9 pm
 A meeting with Garry Kasparov moderatedJerzy Sosnowski.Moderated by 

Thursday, 14 May 2009, 9 pm
 A programme on copyright with Brett Gaylor, director of “RIP: A Remix Manifesto”. Moderated by Dariusz Bugalski.

logo: Trójka

5.5. Spotkanie koprodukcyjne /Co-production Meeting

9–10.05.2009, Warszawa /9-10 May 2009, Warsaw

Dragon Forum, Instytut Goethego Warszawa, Planete Doc Review, AG DOK i German Films organizują po raz pierwszy polsko-niemiecki warsztat koprodukcyjny filmu dokumentalnego podczas festiwalu Planete Doc Review 2009. 

Prezentacje i panele koprodukcyjne dla producentów, dystrybutorów oraz twórców filmowych z Polski i Niemiec, niezależnie od stopnia rozwoju ich projektów (pomysł, scenariusz, zdobywanie funduszy czy zamykanie budżetu), poprowadzą przedstawiciele czołowych instytucji i organizacji finansujących produkcję filmową, redaktorzy zamawiający oraz dystrybutorzy. 

Głównymi tematami spotkania będą: finansowanie projektów dokumentalnych, dystrybucja filmu dokumentalnego oraz wzmocnienie sieci kontaktów. 

Warsztat odbędzie się w języku angielskim.

Więcej informacji na stronie www.dragonforum.pl

Dragon Forum, Goethe-Institut Warsaw, Planete Doc Review AG DOK and German Films are organising the 1st German-Polish Documentary Film Co-production Workshop during Planete Doc Review Film Festival. 

Co-production panels, presentations and individual meetings for producers, film distributors as well as other filmmakers from Germany and Poland, regardless of the stage of the development of their projects (concept, script writing, fundraising or budget closing), will be run by representatives of the leading funding institutes and organizations, commissioning managers and distributors.

The main focus of the Workshop will be financing documentary projects, distribution of documentary films and reinforcing networking processes. The Workshop will be conducted in English.

For further information visit our website: www.dragonforum.pl
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5.6. Weekend z cyfrowym Planete Doc Review /Digital Planete Doc Review Weekend

8–10 maja 2009 – festiwal Planete Doc Review w 22 kinach w Polsce !

Nowoczesne technologie otwierają przed nami kolejne możliwości. Tworzy się społeczność, w której oglądane równocześnie filmy mogą nie tylko wzbogacić wrażenia zmysłowe widzów, ale i dać każdemu szansę, by poczuł się mieszkańcem globalnej wioski i dostrzegł złożoność otaczającego świata.

Po raz pierwszy w Polsce, jeśli nie na świecie, festiwalem filmowym mogą cieszyć się widzowie nie tylko w jednym mieście, ale w prawie całym kraju.

Na festiwalu Planete Doc Review 2009, dzięki kinu internetowemu iplex.pl oraz Sieci Kin Studyjnych i Lokalnych, widzowie 22 kin w Polsce będą mieli szansę obejrzeć 10 filmów festiwalowych w tym samym czasie oraz zagłosować na najlepszy film, który otrzyma Nagrodę Sieci Kin Studyjnych i Lokalnych.

Głosowaniu towarzyszy konkurs dla publiczności, w którym można wygrać atrakcyjne nagrody. Szczegóły konkursu na stronie internetowej www.kinastudyjne.pl
Podczas Weekendu z cyfrowym Planete Doc Review, 9 maja 2009 r. o godz. 19:30, w 10 miastach Polski po projekcji filmu Wiek głupoty Franny Armstrong odbędą się debaty o związkach polityki i ekologii organizowane przez Krytykę Polityczną, z udziałem socjologów, dziennikarzy, filozofów, publicystów i ekologów.

8-10 May 2009 – The Planete Doc Review Film Festival will be hitting 22 cinemas across Poland!

Modern technology is opening up a panorama of possibilities. A whole new community is in the making – community in which films not only enrich our sensory perceptions, but make us feel at home in the global village and offer a glimpse into the complexity of the world around us. 

For the first time in Poland, and perhaps even the world, people will be able to come to a festival that is not confined to any one place, but staged right across the country.

People will be able to view 10 of the films at this year's Planete Doc Review festival in any one of 22 cinemas at the same time before casting their votes for the winner of the Arthouse Cinemas Award. All this has been made possible by the iplex.pl online cinema and the Arthouse Cinemas Network.

Those audience members who take part in the voting will be in the running for some attractive prizes. For more details, please go to www.kinastudyjne.pl
There will also be a debate on the links between politics and ecology during the Digital Planete Doc Review Weekend. The debate will been organised by Krytyka Polityczna journal and will be held in 10 cities across Poland on 9 May 2009 at 7:30 pm, just after Franny Armstrong's The Age of Stupid. Sociologists, journalists, philosophers, commentators and ecologists will be taking part.
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5.7. Wirtualne kino /Streaming

Festiwal Filmowy Planete Doc Review w wirtualnym kinie iplex.pl

W tym roku po raz drugi Festiwal Planete Doc Review umożliwi wszystkim miłośnikom filmu dokumentalnego projekcje filmowe w domowym zaciszu – w wirtualnym kinie iplex.pl.

Wystarczy zalogować się na stronie www.iplex.pl w dniach 8–17.05.2009.

Również dzięki iplex.pl po raz pierwszy w Polsce odbędą się projekcje filmowe w 22 kinach równocześnie – w Sieci Kin Studyjnych i Lokalnych podczas Weekendu z cyfrowym Planete Doc Review (8–10.05.2009).

Planete Doc Review Film Festival at the virtual cinema iplex.pl

This year for the second time, film lovers will be given an opportunity to watch the films screened at the Planete Doc Review Film Festival from the comfort of their homes. At the virtual iplex.pl cinema viewers will be able to watch festival films.

You just need to visit the website www.iplex.pl between 8 and 17 May 2009 to watch festival films. 

This year, during the Digital Planete Doc Review Weekend (8-10 May 2009), 10 selected festival films will be screened in 22 cinemas associated in the Arthouse Cinemas Network via the Internet iplex.pl cinema.

nowe logo iplex

5.8. Dzień Sprawiedliwego Handlu /Fair Trade Day

Dzień Sprawiedliwego Handlu – Dekonsumpcja ’09 /Fair Trade Day – Dekonsumpcja 09

W drugą sobotę maja przypada Światowy Dzień Sprawiedliwego Handlu. 

W dniach 8-10.05.2009 zapraszamy wraz z Grupą eFTe Warszawa, we współpracy z Café Kulturalną, Teatrem Dramatycznym i Planem B na drugą już edycję dwudniowego święta świadomej konsumpcji. 

Zrób to sam. Napraw. Wymień się. Jest mnóstwo alternatyw dla kupowania. A jeśli kupujesz, kupuj z głową. Nie daj się wkręcić w wir konsumpcji. Zastanów się, co wkładasz do koszyka, dlaczego, dla kogo i jakie to ma skutki. Sprawdź, jaki świat kształtują twoje pieniądze.

Od lat szukamy sposobów na bardziej odpowiedzialne społecznie i ekologicznie życie. Rozejrzyjmy się dookoła – Warszawa daje nam mnóstwo okazji do działania. Targi z lokalną żywnością, sklepy z używaną odzieżą, balkony i ogródki czekające na hodowane przez nas warzywa, no i przede wszystkim ludzie. Korzystajmy z doświadczeń wszystkich pokoleń. Bo świadoma konsumpcja to nie nowość. To też nic trudnego. Podczas Dekonsumpcji zobaczysz, jakie są alternatywy dla kupowania i dlaczego warto się w to włączyć.

Festiwal Planete Doc Review zaprasza na specjalny blok filmów o tematyce społeczno-ekologicznej oraz na debatę o związkach między ekologią i polityką.

· Sekcja filmowa Planete Doc Review Klimat na zmiany oraz konkurs Green Warsaw Award

· Polityka natury. Debata Krytyki Politycznej i tygodnika Polityka w Kinotece – sobota, 9.05.2009, po projekcji filmu Wiek głupoty, godz. 19:30

A poza tym:

Śniadanie eFTe – sprawiedliwy handel i lokalna żywność

Robione Rękami – warsztaty rękodzieła:

– biżuteria ze śmieci

– torebki foliowe remastered

– szycie wszystkiego

– naprawa parasoli

– ogród w mieście

Dyskusje społeczne

– Lokalne zakupy – przyszłość bazarów w Warszawie

– Przedsiębiorstwa społeczne od podstaw

– Kryzys finansowy a świadoma konsumpcja

– Ekorodziny – czyli eko dla niemowlaków i tych, co się nimi zajmują

– Ogrody w mieście: na balkonie i na klombie

– Miejskie pszczelarstwo

– Czego nie wiesz o produkcji żywności

Warsztat rowerowy

eFTe Mapa Warszawy – zaznacz swój punkt!

Pokazy eFTe-animacji

Wystawa sztuki z odzysku

Pokaz mody lumpeksowej

Wymienialnia ubrań

Slow food i eFTe cookbook – czyli wszystko o dobrym jedzeniu

Warsztaty lokalnego gotowania

Warsztat Świadoma konsumpcja dla początkujących

Wieczorne tańce z lokalnym kolektywem DJ-skim Warzywa i Owoce

Koncert zespołu Paula i Karol

Obchody odbędą się nie tylko w Kinotece, ale i w innych zaprzyjaźnionych miejscach na pl. Defilad: Cafe Kulturalnej i Teatrze Dramatycznym. Na koncert i tańce zapraszamy do Planu B na pl. Zbawiciela.

Szczegółowy plan co-gdzie-kiedy znajdziesz na stronie docreview.pl i efte.org /dekonsumpcja09 oraz na ulotkach w miejscach festiwalowych.

 Grupa eFTe Warszawa

Jesteśmy grupą osób myślących o świadomej konsumpcji i działających na jej rzecz. Nie jesteśmy ekspertami, ale staramy się wiedzieć coraz więcej o konsekwencjach naszych zakupów, tą wiedzą chcemy się dzielić. eFTe to ludzie, myślenie i działanie oraz codzienne wybory konsumenckie.

Chcesz wiedzieć więcej lub nas spotkać – napisz! grupa@efte.org
The second Saturday in May is International Fair Trade Day.

On 8-10 May 2009 Planete Doc Review with Grupa eFTe Warszawa, Café Kulturalna, Dramatyczny Theatre and Plan B invite everyone to a two-day festival celebrating consumer awareness.. 

Do-It-Yourself. Fix it. Swap it. There are plenty of alternatives to consumption. And when you do buy something, do it consciously. Don’t let yourself get lost in the whirlwind of consumerism. Think about what you throw into your shopping cart, why you’re buying it, for whom, and what the consequences of your purchases are. Find out what type of world your money is creating. 

For years we’ve been looking for the most socially responsible and ecologically-sound means of living. If we look beyond our doorstep, we’ll quickly find out that Warsaw becomes a playground for our positive actions: markets with locally-sourced food, second-hand stores, balconies and community gardens which are just begging us to start planting, and above all, people willing to get involved. Let’s make use of the knowledge of all the generations around us. Because consumer awareness is nothing new. It’s not too hard either. During the “Dekonsumpcja” festival weekend you’ll find out what alternatives to consumption are out there and why it’s worth getting involved. 

Planete Doc Review Film Festival invites everyone to a special section of films about social and ecological issue and to a debate on the ties between ecology and politics.

· Planete Doc Review Film Festival section Climate for Change and Green Warsaw Award competition.

· Politics of Nature. Debate organised by Krytyka Polityczna journal and Polityka weekly in Kinoteka Theatre on Saturday, 9 May 2009 following the screening of “Age of Stupid” at 6:00 pm

Apart from that:

eFTe breakfast – fair trade and local produce

Hand-Made: craft workshops 

· Jewellery from garbage 

· Re-mastering plastic bags 

· Sew anything and everything 

· Fixing umbrellas

· City Garden

Social Debates 

· Shop Locally – the future of open market spaces in Warsaw

· The basics of social enterprises 

· The effects of the financial crisis on consumer awareness 

· Eco-families or ecology for babies and those who care for them

· City gardens – balconies and flower beds

· City beehives

· What you don’t know about food production

Bicycle maintenance workshops 

Help create the collaborative eFTe map of Warsaw 

eFTe animation screenings 

Art show based on trash and reused materials 

Second-hand clothes fashion show

Clothes swap

Slow food and eFTe cookbook or everything you need to know about good food

Local cooking classes

“Consumer Awareness for Beginners” workshop

Dance party with Warsaw DJ collective “Warzywa i owoce” (trans. “Fruits and Vegetables”!)

Concert by Paula and Karol

The festival events will be held in Kinoteka Theatre and other friendly venues (all in the Palace of Culture, pl. Defiliad): Cafe Kulturalna and Dramatyczny Theatre. The concert and dancing will be held in Plan B in Pl.Zbawiciela.

For exact times and locations of our events logon to docreview.pl or efte.org /dekonsumpcja09 or pick up a flyer which can be found at any festival venue.

What’s the eFTe Warsaw Group?

Made up of a friendly bunch of people that think and act for ethical consumption, we aren’t experts, but try to learn as much as we can about the consequences of our choices as consumers. What excites us most is trying to share our knowledge. eFTe is about people, thinking, acting, and everyday consumer choices.

If you want to know more or meet us, send us a message!

grupa@efte.org
logo EFTE

5.9. Noc Muzeów /Museum Night Warsaw

sobota, 16.05.2009, start 24:00 /Saturday, 16 May 2009, starts at midnight

Wstęp wolny, liczba miejsc w sali ograniczona /Tickets: free; First-come, first-serve entry.

Taką noc Warszawa przeżywa tylko raz w roku. Nikogo nie dziwią kilkudziesięciometrowe kolejki do muzeów i galerii, przepełnione do granic możliwości stare autobusy „ogórki” i tłumy ludzi, którzy niczym w Barcelonie czy Florencji do późnych godzin spacerują po ulicach miasta.

Noc Muzeów stała się modna. Młodsi i starsi, studenci i emeryci biegają od wystawy do wystawy, bo chcą jak najwięcej zobaczyć. 

16 maja Biuro Promocji Miasta już po raz szósty zorganizuje Noc Muzeów w Warszawie. Odbędzie się ona, jak co roku, w terminie Europejskiej Nocy Muzeów. Za każdym razem uczestniczy w niej ponad 40 państw i ok. 2 tysięcy muzeów i galerii. 

Planete Doc Review przyłączył się do akcji. Podczas Nocy Muzeów zostanie zaprezentowany film Tajne muzea (reż. Peter Woditsch, Belgia 2007, 58 min).

Sztukę erotyczną tworzą najsławniejsi artyści świata, ale tylko kilku specjalistów wie, gdzie te dzieła ukryto. Reżyser podejmuje próbę wyśledzenia takich zaginionych i zapomnianych skarbów przechowywanych w bankowych sejfach, za grubymi ścianami i tajemnymi drzwiami Watykanu, w specjalnych magazynach w Luwrze, w zamkniętych salach uniwersytetów i brytyjskiej biblioteki narodowej, a także w prywatnych domach. 

There is only one such night each year. The gigantic queues forming outside museums and galleries, old buses packed to the gills and crowds of people on the streets as if it were not plain old Warsaw but Barcelona or Florence buzzing with energy on each and every night of the year. 

Museum Night is en vogue. Youngsters, adults, college students and pensioners chase from one exhibition to another trying hard not to miss out on any hot events. 

Warsaw's Promotional Council will organise the 6th Museum Night Warsaw on 16 May 2009. It will coincide with the European Museum Night – an international event with over 40 countries participating and roughly 2,000 museums and galleries opening their doors to art lovers. 

The Planete Doc Review Film Festival has a special event in store for festival-goers. 

On Museum Night Warsaw we invite you to a screening of Secret Museums (Directed by: Peter Woditsch, Belgium /2007 /58 min).

While erotic art is created by the world's best-known artists, only a few experts know where it is hidden. Director Peter Woditsch attempts to track down these lost and forgotten treasures, which are concealed in bank safes, behind thick walls and secret doors of the Vatican, in special warehouses of the Louvre, in alcoves of universities and the British Library, in private homes. In a world in which erotic images abound in magazines, television, videos and on the Internet, why is this art so forbidding, so powerful? Why does it need to be destroyed, hidden or ignored?

5.10. Rozdanie nagród i impreza zamknięcia /Award Ceremony and Closing Party

Zapraszamy wszystkich widzów na galę zakończenia 6. Festiwalu Filmowego Planete Doc Review!

Ceremonia wręczenia nagród w festiwalowych konkursach oraz pokaz filmu Będzie głośno Davisa Guggenheima odbędą się w Kinotece 16.05.2009 o godz. 19:00.


opis filmu znajduje się w sekcji Muzyka i wolność

Zapraszamy również na imprezę do klubu muzycznego Powiększenie mieszczącego się w Warszawie przy ul. Nowy Świat 27.

Everyone is invited to take part in the gala closing ceremony of the 6th Planete Doc Review Film Festival!

The award ceremony of winning films in the different festival competitions will be held in Kinoteka Theatre on 16 May 2009 at 7 pm and will be followed by a screening of It Might Get Loud.

· film synopsis available in the Music and Freedom film section

After the closing ceremony join us at the last festival party in Powiększenie club at ul. Nowy Świat 27.

logo klubu Powiększenie 

6. Konkursy dla publiczności /Competitions for Audience

6.1. Konkurs na recenzję /Best Film Review Competition


Napisz recenzję filmu i wygraj cenny sprzęt HP!

Write a film review and win HP equipment!

Filmy Planete Doc Review stawiają niewygodne pytania, przenoszą nas w najdalsze zakątki świata, wzruszają, skłaniają do refleksji. A Ty co o nich myślisz?

Podziel się z nami swoimi wrażeniami i napisz recenzję jednego z filmów festiwalowych.

Atrakcyjne nagrody czekają na autorów najlepszych recenzji filmów prezentowanych podczas festiwalu.

· Pierwsze miejsce: 
Urządzenie wielofunkcyjne HP Photosmart C8180 to najbardziej innowacyjne, fotograficzne urządzenie z sześcioma indywidualnymi wkładami atramentowymi, pracujące w sieci bezprzewodowej Bluetooth® oraz drukujące i nagrywające zdjęcia wprost na płyty CD /DVD. Urządzenie to oferuje ponadto skanowanie slajdów i negatywów oraz zaawansowaną edycję, udostępnianie i drukowanie zdjęć laboratoryjnej jakości bez komputera przy użyciu interaktywnego dotykowego wyświetlacza LCD.

foto: HP Photosmart C8180.jpg

· Drugie miejsce: 
Urządzenie wielofunkcyjne HP Photosmart Premium Fax All-in-One to rozwiązanie dla zapracowanych użytkowników indywidualnych, którzy poszukują bezprzewodowego urządzenia pozwalającego zrobić więcej w krótszym czasie – od drukowania, kopiowania i wysyłania faksem wielostronicowych dokumentów po drukowanie zdjęć, nadruki na płytach CD /DVD i drukowanie przez interfejs Bluetooth®. Dodatkowo urządzenie jest zgodne z normą ENERGY STAR®, co przyczynia się do ochrony środowiska.

foto: HP Photosmart Premium Fax All-in-One.jpg

· Trzecie miejsce: 
Urządzenie wielofunkcyjne HP Deskjet F735 jest idealne dla użytkowników domowych zainteresowanych eleganckim urządzeniem gwarantującym najniższe koszty eksploatacji w swojej klasie, niezawodność, dużą wydajność i prawdziwie łatwą obsługę. Jedno wygodne w obsłudze urządzenie pozwala drukować, kopiować i skanować bieżące dokumenty, strony internetowe i realistyczne zdjęcia, które zachowują wysoką jakość oraz pozostają odporne na blaknięcie przez dziesięciolecia. Dodatkowo posiada innowacyjny system Smart Web Printing – drukowanie stron internetowych jeszcze nigdy nie było tak efektywne.

foto: HP Deskjet F735.jpg

· Wyróżnienia: 


Przewodniki Citydoping:

Myślałeś do tej pory, że Warszawa jest miastem szarym i nudnym? Wybierz się na spacer po stolicy wraz z przewodnikiem Citydoping. Pokażemy Ci unikatowe sklepy, interesujące galerie, offowe teatry i kluby. Zasugerujemy niebanalne miejsca, gdzie można smacznie zjeść oraz zadbać o swoje ciało. Te warszawskie skarby bywają dobrze ukryte w miejskiej tkance. My pomożemy Ci je odnaleźć! 


Oraz filmy na DVD (dystrybutora Against Gravity), torby i długopisy z latarkami.

Zdjęcie citydoping 

Recenzje prosimy przesyłać wyłącznie przez internet na adres recenzja@docreview.pl

Za ważne uznaje się wyłącznie zgłoszenia zawierające dane osobowe autora: imię i nazwisko, adres i telefon. 

Konkurs trwa od 8 do 18 maja 2009 do godz. 12:00. 

Uczestnicy Konkursu – zwycięzcy konkursowych nagród – zostaną powiadomieni o przyznaniu nagród pocztą elektroniczną bądź telefonicznie do dnia 22 maja 2009 r.

Nagrody zostaną przekazane zwycięzcom w ciągu 14 dni od ogłoszenia wyników konkursu.

Szczegółowy regulamin konkursu również na stronach www.docreview.pl
The films screened at the Planete Doc Review Film Festival pose difficult questions, they take viewers to faraway places, they move people and make them think. And how do you find them?

You can tell us what you think about festival films by writing a review. The authors of the best reviews of the films screened during the festival will enter a competition to win attractive prizes:

· Main prize – multifunction printer HP Photosmart C8180

· first runner up – multifunction printer HP Photosmart Premium Fax All-in-One

· second runner up – multifunction printer HP Deskjet F735

· special mentions: Citydoping guidebooks, DVD – Against Gravity Distributor films, Planete Doc Review festival tote bags and special flashlight pens

Submit reviews online at: recenzja@docreview.pl

Detailed competition rules and regulations are available at: www.docreview.pl
logo: HP,citydoping

6.2. Proza dokumentalna /Written Documentary

Proza dokumentalna już po raz drugi towarzyszy festiwalowi Planete Doc Review. Wobec zainteresowania, jakim cieszyła się zeszłoroczna edycja konkursu reportażu, postanowiliśmy nie zmieniać zasad i powierzyć Czytelnikom wybór najlepszych tekstów dokumentalnych 2009 roku.

We współpracy z Warszawską Firmą Wydawniczą przygotowaliśmy portal konkursowy pod adresem www.docreview.wfw.com.pl i zaprosiliśmy reportażystów, aby tu nadsyłali swoje teksty. Na tak przedstawione propozycje można było głosować do 11 maja. 20 tekstów, które otrzymały największą liczbę głosów, weszło w skład drukowanej antologii towarzyszącej festiwalowi Planete Doc Review. Zbiór ten jest do nabycia w sklepie festiwalowym oraz w księgarni internetowej na stronie www.wfw.com.pl. W ten sposób udało nam się poddać dokument literacki pod taką samą ocenę gości Planete Doc Review, jak dokument filmowy i radiowy, zaś zawartość antologii konkursu reportażu pokazuje, które aspekty opisywanej językiem rzeczywistości poruszają Czytelników najmocniej.

Written documentaries will be accompanying the Planete Doc Review Film Festival again this year. The interest generated by last year’s inaugural reportage competition convinced us to leave the rules intact and let the readers select the best documentary stories for 2009.

Journalists were invited to submit their articles to www.docreview.wfw.com.pl, the competition portal we set up in conjunction with Warszawska Firma Wydawnicza. Voting was open until 11 May and the 20 articles which garnered the greatest number of votes were printed in the anthology that accompanied the Planete Doc Review Film Festival. This collection is now available for purchase at the festival store and the online bookstore at www.wfw.com.pl. In this way, we have managed to subject this literary document to the same appraisal from Planete Doc Review festivalgoers that film and radio documentaries have to bear. The contents of the anthology of the Reportage Competition illustrate which aspects of the real world described in the language of reality had the greatest emotional impact on people.

logo warszawska firma wydawnicza

7. Mecenat i Partnerzy /Sponsors and Partners

Plansza z logo wszystkimi
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MECENASOWI FESTIWALU:

Main Sponsor of the Festival:

BANK MILLENNIUM

Pan Dyrektor Wojciech Kaczorowski

Pan Dyrektor Konrad Konieczny

Pani Elżbieta Ambroziak
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PLANETE /CANAL+

Pani Dyrektor Beata Ryczkowska

Pani Joanna Pogorzelska
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Pani Joanna Owsianko

POLSKI INSTYTUT SZTUKI FILMOWEJ

Pani Dyrektor Agnieszka Odorowicz

Pani Anna Sienkiewicz-Rogowska

Pani Anna Chojnacka
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STOWARZYSZENIE FILMOWCÓW POLSKICH

Pan Prezes Jacek Bromski

Pani Anna Romanowska-Wróblewska

Pani Mariola Stańczak

FUNDACJA IM. HEINRICHA BÖLLA

Pani Dyrektor Agnieszka Rochoń

Pani Małgorzata Kopka

Pani Renata Rakoczy-Dahlmann

SIEĆ KIN STUDYJNYCH I LOKALNYCH

Pan Dyrektor Andrzej Goleniewski

Pani Katarzyna Terlecka

Pani Urszula Silwon

MEDIA DESK

Pani Dyrektor Joanna Wendorff

Pani Małgorzata Kiełkiewicz

INSTYTUT GOETHEGO 

Dr Martin Wälde

Pani Renata Prokurat

Pani Katarzyna Białousz

AUSTRIACKIE FORUM KULTURY

Pani Ernestine Baig

AMBASADA KRÓLESTWA NIDERLANDÓW

Pan Martin Van Dijk

AMNESTY INTERNATIONAL

Pani Draginja Nadaždin

Pani Agnieszka Krzyżak

HOTEL MARRIOTT

Pani Elżbieta Grygiencz

Pan Mariusz Paszkiel

AG DOK

Pan Thomas Frickel

Pan Jörg Witte

GERMAN FILMS

Pani Sandra Buchta

Pani Simone Baumann

SONY

Pan Marcin Tkaczyk

HEWLETT PACKARD POLSKA

Pani Izabela Sulima

MISTRZOWSKA SZKOŁA REŻYSERII FILMOWEJ ANDRZEJA WAJDY

Pani Joanna Skalska

Pani Katarzyna Ślesicka

Pan Tomasz Ślesicki

UNIWERSYTET WARSZAWSKI

Pan Kamil Melcer

AFRYKA.ORG

Pan Paweł Śledziński

KULTURA POPULARNA

Pani Agata Nowotny

Pani Agnieszka Strzemińska

ARCANA STUDIO

Dorota Roszkowska

KINO ŚWIAT

Pan Dyrektor Tomasz Karczewski

IPLEX.PL

Pan Łukasz Skrzypek

WARSZAWSKA FIRMA WYDAWNICZA

Pan Jan Majdecki

BĘC ZMIANA

Pani Bogna Świątkowska

CITYDOPING 

Pani Karolina Pruchniewska

CENTRUM PRASOWE PAP

Pani Hanna Kollat

KINO ŚWIAT

Pan Tomasz Karczewski

EFTE

Pan Maciej Jakubczyk

Pani Katarzyna Szeniawska

Pani Paula Bialski

GAZETA WYBORCZA

Pani Anna Pruszyńska

Pani Beata Kęczkowska

Pani Izabela Sowa

Pan Tadeusz Sobolewski

GAZETA.PL

Pani Malwina Grochowska

Pani Maria Malicka

POLITYKA
Pani Joanna Winiarska

Pani Agnieszka Chrobot

Pan Edwin Bendyk

Pan Janusz Wróblewski

KRYTYKA POLITYCZNA

Pan Sławomir Sierakowski

Pan Przemysław Wiśniewski

EMPIK
Pani Monika Marianowicz 

Pani Justyna Kępka

Pan Przemysław Neyman

AKTIVIST /EXCLUSIV

Pani Maja Duczyńska

Pani Agata Michalak

Pan Łukasz Figielski

KINO

Pan Jacek Cegiełka

Pani Iwona Cegiełkówna

Pani Magda Sendecka

Pan Andrzej Kołodyński

Pan Konrad J. Zarębski

FILM

Pani Monika Łuczak

Pan Jacek Rakowiecki

Pan Bartosz Żurawiecki

MACHINA

Pani Aleksandra Salecka

Pani Anna Serdiukow

GAZETA STUDENCKA

Pani Sylwia Kawalerowicz

POLSKIE RADIO PROGRAM 3

Pani Sylwia Hejj

Pan Adam Piśko

Pan Ryszard Jaźwiński

FILMWEB.PL

Pan Krzysztof Michałowski

Pan Wojciech Przybylski

TVP

Pan Marek Gajda

Pan Łukasz Kłuskiewicz

TVP KULTURA

Pani Katarzyna Malinowska

Pan Wojciech Diduszko

Pan Tomasz Płuciennik

Pani Anna Czarkowska

TVP 2

Pan Piotr Kuciński

Pani Grażyna Torbicka

TVP INFO /STUDIO WSCHÓD

Pani Maria Przełomiec

KINOTEKA

Pani Małgorzata Kirstein

Pan Łukasz Szewczak

KLUB POWIĘKSZENIE

Pan Michał Borkiewicz

WARSAW INSIDER

Pani Katarzyna Kaczor 

KMAG

Pani Ewa Opalińska

TYGODNIK POWSZECHNY

Pani Anita Piotrowska

STROER INFOSCREEN

Pan Tomasz Teodorczyk

Pan Jacek Sylwin

Pan Jerzy Brize

Pani Patrycja Volny

Pan Kosma Janusz Kaczmarski

Pani Alicja Delgas

I inni…

And others…

9. Organizatorzy festiwalu /Festival Organisers and Collaborators 

zdjęcia:

Ania

Ola

Kinga

Michał Libera

Dorota Chrobak

Michał Bielwaski z zeszłego roku, reszta z tego roku sa na ftpie

KONTAKT:

CONTACT DETAILS:

info@docreview.pl
ul. Widok 5 /7 /9 pok. 410

00-023 Warszawa

0 22 828 10 79

www.docreview.pl

www.againstgravity.pl
DYREKTOR FESTIWALU: 

FESTIVAL DIRECTOR: 

Artur Liebhart

aliebhart@docreview.pl
KOORDYNATORKA FESTIWALU: 

FESTIVAL COORDINATOR: 

Anna Desponds

annad@docreview.pl
TRANSPORT, PROGRAM FESTIWALU I PROJEKCJE: 

TRANSPORT FESTIVAL PROGRAM AND SCREENINGS: 

Kinga Dąbrowska

kinga@docreview.pl
WYDARZENIA SPECJALNE:

SPECIAL EVENTS:

Michał Paluektau

michalp@docreview.pl
Współpraca: Jacek Wiśnicki

KONTAKTY MIĘDZYNARODOWE, MEDIA:
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Aleksandra Klanowska
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OPIEKUN JURY, MENEDŻER:
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KATALOG:

FESTIVAL CATALOGUE:

Koordynacja /Coordination: Elżbieta Chrzanowska

Opisy /Film synopses:

Michał Bielawski 

Anna Pękala

Dorota Chrobak

Wojciech Diduszko

Anna Stylińska

Magdalena Bartczak

Michał Burszta

Tłumaczenie /Translations: Weronika Sobita, Magda Szwedowska, Stephen Canty, Magdalena Mazur, Karolina Dąbrowska

Piktogramy /Pictograms: Semafor

Adiustacja /Revision: Elżbieta Groszek, Ewa Szulc, Magdalena Szwedowska

DESIGN: Paweł Palikot

DRUK /PRINTING: Metro Print, Beata Świątek

STRONA INTERNETOWA /WEBSITE: Pracownia Pakamera

WSPÓŁPRACA /COOPERATION: Małgorzata Mazur

Fotografie /PHOTOGRAPHY: Vita Drygas

SEKCJA 1989 /1989 FILM SECTION:

Kurator programu /Program Curator: Irena Gruca

Koordynacja sekcji /Section Coordinator: Anna Stylińska

PROWADZENIE MASTERCLASS /MASTERCLASS HOSTS:

Irena Gruca

Michał Chaciński

SPOTKANIA Z TWÓRCAMI:

MEETINGS WITH ARTISTS:

Michał Bielawski, Dorota Chrobak, Michał Libera, Małgorzata Nowicka

Tłumaczenia /Interpretation: Karolina Dąbrowska, Małgorzata Nowicka, Lena Bogołębska, Monika Nawracka i inni.

Opieka nad gośćmi: Joanna Gerlee

TŁUMACZENIA WYDARZEŃ SPECJALNYCH:

SPECIAL EVENTS INTERPRETORS

Monika Ordon-Krzak

Krystyna Kopczyńska

Magda Fitas

Tomek Zając

Ewa Kanigowska-Giedroyć

TŁUMACZENIA FILMÓW:

FILM SUBTITLING:

Koordynacja /Coordinator: Kinga Dąbrowska

Tłumacze /Translators:

Karolina Bober

Joanna Fekecz 

Paweł Lesisz

Małgorzata Nowicka

Paulina Jeziorek

Michał Kwiatkowski

Joanna Niesłuchowska

Karolina Dąbrowska

Małgorzata Behlert

Agata Diduszko

Napisy elektroniczne /Electronic subtitles: Apkit, Magdalena Ejsak, Arkadiusz Ejsak

Adiustacja /Subtitles revision: Elżbieta Groszek

NIEZAWODNI KINOOPERATORZY /RELIABLE CINEMA PROJECTIONISTS

KONKURS /COMPETITION: Elżbieta Chrzanowska

CENTRUM FESTIWALOWE, KOORDYNACJA WOLONTARIATU:

FESTIVAL CENTRE, VOLUNTEER COORDINATION CENTRE:

Marta Sowińska

Katarzyna Świątoniowska

WSPANIALI WOLONTARIUSZE:

OUR BELOVED VOLUNTEERS:

Marta Barszczewska, Anna Bielecka, Klaudia Brzezińska, Alan Brzozowski, Grzegorz Bucholc, Aleksandra Burak, Paulina Butlewska, Adriana Chołuj, Paulina Czarnecka, Olga Czyżykiewicz, Iwona Domarecka, Marcelina Drozd, Sandra Figura, Christian Filipowicz, Michał Fogiel, Paulina Georgiewa, Justyna Giez, Monika Góra, Michał Grosz, Łukasz Grudzień, Karolina Grzegorzak, Justyna Gwizd, Karolina Iwańczyk, Urszula Jagodzińska, Katarzyna Jankiewicz, Ewa Jesionek, Anna Kalinowska, Anna Kamińska, Katarzyna Kitlitz, Katarzyna Kozak, Katarzyna Krakowska, Katarzyna Lesisz, Magdalena Lewna, Dariusz Luchowski, Aleksandra Maciejewicz, Katarzyna Materkowska, Maryna Meleshko, Martyna Menge, Zuzanna Mierzejewska, Marija Mitrovic, Martyna Muc, Martyna Nawrocka, Magda Nosek, Ewelina Nyckowska, Anna Obst, Dorota Olko, Anna Oporska, Natalia Osica, Weronika Pacewicz, Ilona Piczak, Witold Piecuch, Anna Pindera, Maria Puławska, Maria Rózga, Tomasz Ratter, Monika Rendzner, Lenka Shapovalova, Paweł Sikorski, Martyna Słomińska, Magdalena Smalcerz, Katarzyna Spałek, Emilia Sulej, Aleksandra Szczepanek, Karol Węgrzyn, Agata Witt, Emilia Woźniak, Marta Zagrajek, Natalia Zawadzka

KONTAKTY Z KINEMATOGRAFIĄ JAPOŃSKĄ:

CONTACTS WITH JAPANESE CINEMATOGRAPHY:

Akiko no Keisuke

10. Filmy A–Z według tytułów angielskich /Film Index by English Title

1977, Peque Varela, UK 2007, 8 min 

444 Days (444 dni), Mohammad Shirvani, Iran, 76 min

69 (69), Nikolaj Viborg, Denmark 2008, 60 min

1989 Elections – The End of Communism (Wybory 1989 – upadek komunizmu), Paweł Kędzierski, Polska 1989, 66 min

7915 km (7915 km), Nikolaus Geyrhalter, Austria 2008, 106 min

About Water, People and Yellow Cans (O wodzie, ludziach i żółtych kanistrach), Udo Maurer, Austria 2007, 90 min

Actors, The (Aktorzy), Tomasz Wolski, Poland 2009, 28 min

Afghan Star (Afgański Idol), Havana Marking, UK 2008, 87 min

After the Victory 1989–1995 (Po zwycięstwie 1989–1995), Marcel Łoziński, Poland /France 1995, 50 min

Age of stupid, The (Wiek głupoty), Franny Armstrong, UK 2008, 85 min

Alter Egos (Alter ego), Laurence Green, Canada 2004, 53 min

Andrzej Wajda: Let's Shoot! (Andrzej Wajda: róbmy zdjęcie!), Thierry Paladino /Piotr Stasik /Maciej Cuske /Marcin Sauter, Poland 2008, 54 min

Another Planet (Na innej planecie), Ferenc Moldoványi, Hungary 2008, 95 min

Art of Silence, The (Sztuka milczenia), Rafael Lewandowski, Poland 2008, 56 min

At Dawn and Before Dusk (O świcie i przed zmierzchem), Kazimierz Karabasz, Poland 1999, 56 min

Atomic Café (Atomic Café), Jayne Loader /Kevin Rafferty /Pierce Rafferty, USA 1982, 103 min

Auschwitz-Dialogues, The (Kto rządzi w Auschwitz), Marian Ehret, Poland /Germany 2008, 60 min

Auto-mate (Maszyna), Martin Mareček, Czech Republic 2009, 90 min

Azadi Cinema (Kino Azadi), Mehdi Torfi, Iran 2008, 32 min

Bahrtalo! Good luck! (Bahrtalo!), Róbert Lakatos, Hungary /Austria /Germany 2008, 80 min

BAM (Kolej przez tajgę), Jouni Hiltunen, Finland 2008, 52 min

Beautiful Misunderstanding (Beautiful Misunderstanding), Paweł Ferdek, Poland 2009, 27 min

Beetle KFZ 1348, The (Ciekawy przypadek Volkswagena nr rejestracyjny KFZ 1348), Gabriel Mascaro /Marcelo Pedroso, Brazil 2008, 81 min 

Big John (Big John – zapaśnik po norwesku), Håvard Bustnes, Norway 2008, 85 min

Big Sellout, The (Wielka prywatyzacja), Florian Optiz, Germany 2006, 94 min 

Blind Loves (Ślepa miłość), Juraj Lehotský, Slovakia 2008, 77 min

Blindsight (Ślepy los), Lucy Walker, UK 2006, 104 min

Borderline (Granica – akapit życia, strefa śmierci), Holger Jancke „Mad Bianco”, Germany 2003, 79 min

Boris Ryzhy (Boris Ryży historia poety), Aliona van der Horst, The Netherlands 2008, 60 min

Brothers and Sisters (Bracia i siostry), Pavel Schnabel, Germany 1991, 96 min

Building 173 (Budynek nr 173), Charlotte Mikkelborg, UK 2008, 52 min

Burma VJ – Reporting from a Closed Country (Birma VJ), Anders Østergaard, Norway /Sweden /Denmark /UK 2008, 84 min

Capturing Reality (Uchwycić rzeczywistość), Pepita Ferrari, Canada 2008, 98 min

Carmen Meets Borat (Carmen i Borat), Mercedes Stalenhoef, The Netherlands 2008, 86 min

Censor’s Great Escape, The ( Wielka ucieczka cenzora), Grzegorz Braun, Poland 1999, 56 min

Children of the Revolution (Dzieci rewolucji), Maria Zmarz-Koczanowicz, Poland 2002, 58 min

Cityscape (Krajobraz miasta), Ryan Larkin, Canada 1966, 2 min

Consulting God (Z bożą pomocą), Sadegh Jafari, Iran 2008, 26 min 

Cooking History (Kucharze historii), Peter Kerekes, Slovakia 2009, 88 min

Cyanosis (Cyjan), Rokhsareh Ghaemmaghami, Iran 2007, 30 min

Decalogue III. Observe the Sabbath and Keep It Holy (Dekalog III. Pamiętaj abyś dzień święty święcił), Maciej Cuske, Poland 2008, 28 min

Devil Hides in Doubt (Diabeł tkwi w szczegółach), Eva Stotz, Germany 2008, 61 min

Dish, The (Okno na świat), Mohammad Rasoulof, UK 2008, 45 min

Do-It-Yourself (Zrób to sam), Eric Ledune, Belgium 2007, 13 min

Dolls Woman from Damascus (Barbie z Damaszku), Diana el Jeiroudi, Denmark 2008, 53 min

Dwarfs Go to Ukraine (Krasnoludki jadą na Ukrainę), Mirosław Dembiński, Poland 2005, 55 min

Eloquent Nude (Inteligentna nagość), Ian McCluskey, USA 2007, 58 min

Elsewhere (Gdzie indziej), Nikolaus Geyrhalter, Austria 2001, 240 min

English Surgeon, The (Angielski lekarz), Geoffrey Smith, UK 2007, 93 min

Enjoy Poverty (Zasmakuj ubóstwa), Renzo Martens, The Netherlands 2008, 90 min

Enrique and Judita (Enrique i Judita), Andrea Roggon, Germany 2008, 75 min

Everyone is Silent About Something Else (Każdy milczy o czymś innym), Marc Bauder /Dörte Franke, Germany 2006, 72 min

Examined Life (Życie pod lupą), Astra Taylor, Canada 2008, 88 min

Face the Wall (Twarzą do ściany), Stefan Weinert, Germany /Luxembourg 2009, 85 min

Father (Ojciec), Sebastian Danta, Australia 2008, 8 min

Father and Enemy (Ojciec i wróg), Susanne Jäger, Germany 2005, 58 min

Fierce Light: When Spirit Meets Action (Ostre światło: gdy duchowość lączy się z działaniem), Velcrow Ripper, Canada 2008, 98 min

Filmphobia (Fobie i film), Kiko Goifman, Brazil 2008, 82 min

Final Fitting (Ostatnia przymiarka), Reza Haeri, Iran 2008, 30 min

Fire under the Snow (Ogień pod śniegiem), Makoto Sasa, USA 2008, 75 min

Flying on One Engine (Czynić dobro i złorzeczyć), Joshua Weinstein, USA /India 2008, 52 min

Fog, The (Mgła), Irena Kamieńska, Poland 1993, 20 min

Football under Cover (Futbol ściśle tajny), David Assmann /Ayat Najafi, Germany 2008, 86 min

For the Well-Being of Children – Escape to Motherland (Dla dobra dzieci– ucieczka do ojczyzny), Winfried Junge, DDR 1963, 16 min

Forgetting Dad (Ojciec, który zapomniał), Rick Minnich /Matthew Sweetwood, Germany 2008, 83 min

Fortress, The (Forteca), Fernand Melgar, Switzerland 2008, 100 min

Forward and Back (Naprzód i z powrotem), Hans Birkmann, Germany 1990, 10 min

Fridge, The (Zaczarowana lodówka), Lucie Štamfestová, Czech Republic 2007, 7 min

Generation 89 (Pokolenie 89), Maria Zmarz-Koczanowicz, Poland 2002, 61 min

Gyumri (Gyumri), Jana Ševčíková, Czech Republic 2008, 68 min

Harvesting the Wasteland (Ziemia jałowa), Hilde Kjøs /Karoline Grindaker, Norway 2008, 58 min

Hear Us All (Usłysz nas wszystkich), Maciej Drygas, Poland 2009, 15 min

Here We Come (Nadchodzimy), Nico Raschick, Germany 2006, 90 min

Hotel “Panopticon” (Hotel Panoptykon), Piotr Jaworski, Poland 1997, 30 min

Hotel Sahara (Hotel Sahara), Bettina Haasen, Germany 2008, 85 min

In a Dream (Jak we śnie), Jeremiah Zagar, USA 2008, 75 min

In the Eyes of the Censor (Oczami cenzora), Krzysztof Krauze, Poland 1999, 29 min

In the Holy Fire of Revolution (W świętym ogniu rewolucji), Masha Novikova, The Netherlands 2008, 113 min

In the Same Boat (Na tym samym wózku), Emilly Bissland, Australia 2007, 7 min

In Those Days (Tamte dni), Nadine Buss, France 2005, 8 min

Incantatio (Incantatio), Tomek Wysokinski, Poland 2009, 15 min

Independents, The (Niezależni), Jacek Talczewski, Poland 2007, 38 min

It Might Get Loud (Będzie głośno), Davis Guggenheim, USA 2008, 97 min

It's Always Late for Freedom (Spóźniona wolność), Mehrdad Oskouei, Iran 2008, 53 min

It's Always the Same Story (W kółko to samo), Joris Clerte /Anne Morin, France 2007, 5 min

Ivetka and the Mountain (Nawiedzenie), Vit Janeček, Czech Republic 2008, 84 min

John and Michael (John i Michael), Shira Avni, Canada 2004, 11 min

Kites, The (Latawce), Beata Dzianowicz, Poland 2007, 80 min

Lads and Jockeys (Chłopaki i dżokeje), Benjamin Marquet, France 2008, 100 min

Leipzig in Autumn (Lipsk jesienią), Gerd Kroske /Sebastian Richter /Andreas Voigt, Germany 1989, 52 min

Lenin Only Got As Far As Lüdenscheidt (Lenin dotarł tylko do Lüdenscheidt), André Schäfer, Germany 2008, 88 min

Let's Be Together (Zostańmy razem), Nanna Frank Møller, Denmark 2008, 80 min

Let's Make Money (Zaróbmy jeszcze więcej), Erwin Wagenhoffer, Austria 2008, 107 min

Letters to the President (Listy do prezydenta), Petr Lom, Hungary 2008, 72 min

Lies (Kłamstwa), Jonas Odell, Sweden 2008, 13 min

Life Extended (Przedłużyć życie), Bigert & Bergström, Sweden 2008, 58 min

Life of Monuments, The ( Z życia pomników), Tadeusz Pałka, Poland 1990, 17 min

Living Room of the Nation, The (Fiński pokój), Jukka Kärkkäinen, Finland 2009, 82 min

Living, The (Przeżyć głód), Siergiej Bukowski, Ukraine 2008, 75 min

Londek (Londek), Rafał Żurek, Poland 2008, 27 min

Long Distance Love (Milość na odległość), Magnus Gertten /

 HYPERLINK "http://www.sfi.se/sv/svensk-film/Filmdatabasen/?type=PERSON&itemid=358718"
Elin Jönsson, Sweden 200, 77 min
Lost Colony, The (Stracony instytut), Astrid Bussink, The Netherlands 2008, 72 min

Lucky Ones, The (Szczęściarze), Tomasz Wolski, Poland 2009, 26 min

Maggie in Wonderland (Maggie w Krainie Czarów), Mark Hammarberg /Ester Martin Bergsmark /Beatrice "Maggie" Andersson, Sweden 2008, 72 min

Major or the Orange Revolution (Major albo rewolucja krasnoludków), Maria Zmarz-Koczanowicz, Poland 1989, 30 min

Material (Materiał), Thomas Heise, Germany 2008, 164 min

Megumi (Megumi), Mirjam van Veelen, The Netherlands 2008, 63 min

Michal Bukojemski Jail Messages (Michała Bukojemskiego grypsy z interny), Michał Bukojemski, Poland 2007, 44 min

Milking the Rhino (Jak wydoić nosorożca), David E. Simpson, USA 2008, 83 min

My Back (Za moimi plecami), Kiarash Asadi Zadeh, Iran 2008, 4 min

My Iranian Paradise (Moj irański raj), Annette Mari Olsen /Katia Forbert Petersen, Denmark 2009, 78 min

Nazis and Blondes (Naziści i blondyni), Arbo Tammiksaar, Estonia /Latvia 2008, 58 min

Never Like the First Time (Nie ma jak pierwszy raz), Jonas Odell, Sweden 2006, 15 min

Nose, Iranian Style (Nos po irańsku), Mehrdad Oskouei, Iran 2005, 52 min

On the Way to School (W drodze do szkoły), Orhan Eskiköy /Özgür Doğan, The Netherlands 2009, 81 min

Once There Was a Wall (Był sobie mur), Andrzej Titkow, Poland 1995, 27 min

One Day in People’s Poland (Jeden dzień w PRL), Maciej Drygas, Poland /France 2005, 58 min

Our Daily Bread (Nasz chleb powszedni), Nikolaus Geyrhalter, Austria 2005, 92 min

Our Street (Nasza ulica), Marcin Latałło, Poland /France 2008, 80 min 

Parents' Circle (Krąg rodziców), Tadeusz Król, Poland 2008, 45 min

Patti Smith Dream of Life (Patti Smith sen życia), Steven Sebring, USA 2008, 109 min

Peace with Seals (Przymierze z fokami), Miroslav Novak, Czech Republic /Italy 2007, 96 min

Persian Cat Walk (Wybieg po persku), Marjan Alizadeh, Iran 2008, 60 min

Persona Non Grata (Historia księdza persona non grata), Fabio Wuytack, Belgium 2008, 90 min

Pinuccio Lovero. Midsummer Death’s Dream (Pinuccio Lovero), Pippo Mezzapesa, Italy 2008, 62 min

Piotr Anderszewski – Travelling Piano (Piotr Anderszewski – podróżujący fortepian), Bruno Monsaingeon, Poland /France 57 min

Polanski. Wanted and Desired (Polański. Ścigany i pożądany), Marina Zenovich, UK 2008, 99 min

Power of the Powerless, The (Siła bezsilnych), Cory Taylor, USA 2009, 78 min

Pray the Devil Back to Hell (Idź diable precz), Abigail Disney /Gini Reticker, USA 2008, 60 min

Pripyat (Prypeć), Nikolaus Geyrhalter, Austria 1999, 100 min

Queen and I, The (Królowa i ja), Nahid Persson Sarvestani, Sweden 2008, 90 min

Rabbit á la Berlin (Królik po berlińsku), Bartek Konopka, Poland /Germany 2009, 52 min

Real Shaolin, The (Prawdziwy Shaolin), Alexander Sebastien Lee, USA 2008, 89 min

Recipes for Disaster (Recepta na klęskę), John Webster, Finland 2008, 85 min

René (René), Helena Třeštíková, Czech Republic 2008, 83 min

Revolution that Wasn't, The (Rewolucja, której nie było), Aliona Polunina, Estonia /Finland 2008, 96 min

RIP: A Remix Manifesto (Kultura remixu), Bret Gaylor, Canada 2008, 87 min

Road to Mecca – The Journey of Muhammad Asad, A (Droga do Mekki), Georg Misch, Austria /Denmark /The Netherlands 2008, 92 min

Rock – Monolgue, The (Rockowy monolog), Vladimir Kozlov, Russia 2008, 69 min

Romanian Letter, The (Rumuński list), Jacek Raginis, Poland 2005, 30 min

Rumba (Rumba), Renata Zbąska, Poland 2008, 13 min

Russian Monopoly (Rosyjskie Monopoly), Christiane Büchner, Germany 2008, 52 min

Ryan (Ryan), Chris Landreth, Canada 2004, 14 min

Sea Point Days (Stare dobre Sea Point), Francois Verster, UK 2008, 94 min

Secret Museums (Tajne muzea), Peter Woditsch, Belgium 2007, 55 min

Slaves (Niewolnicy), Hanna Heilborn /David Aronowitsch, Sweden /Norway 2008, 15 min

Solidarity – How We Tore Down the Iron Curtain (Solidarność. Jak zerwaliśmy żelazną kurtynę), Krystyna Mokrosińska, Poland 2000, 52 min

Soul Power (Soul Power), Jeffrey Levy – Hinte, USA 2008, 93 min

Sound of Insects – The Record of a Mummy, The (Odgłosy robaków – zapiski mumii), Peter Liechti, Switzerland 2009,88 min

Sounds Like Teen Spirit (Sounds Like Teen Spirit), Jamie Jay Johnson, UK 2008, 89 min

Spare Change (Trochę drobnych), Ryan Larkin /Laurie Gordon /Marcy Page, Canada 2008, 7 min

Spring, The (Źródło), Vita Żelakeviciute, Poland 2008, 57 min

 Story of a Conscience,A ( Historia pewnego sumienia), Grzegorz Linkowski, Poland 2003, 23 min

Street Music (Muzyka uliczna), Ryan Larkin, Canada 1972, 9 min

Survival Song (Survival Song), Yu Guyangyi, China 2008, 94 min

Syrinx (Fletnia Pana), Ryan Larkin, Canada 1965, 3 min

Table without Corners (Stół bez kantów), Piotr Bikont, Poland 1999, 52 min

That Should Not Be (Zanim przeklną nas dzieci), Jean-Paul Jaud, France 2008, 112 min

Times of Harvey Milk, The (Czasy Harveya Milka), Rob Epstein /Richard Schmiechen, USA 1984, 88 min

Too Much Future Punk East (Enerdowski punk), Carsten Fiebeler, Germany 2006, 92 min

Torgheh (Torgheh), Mohammad Hasan Damanzan, Iran 2008, 52 min

Troublemaker – The Oskar Brüsewitz Investigation (Wichrzyciel – śledztwo w sprawie Oskara Brüsewitza), Thomas Frickel, Germany 1992, 95 min

Underground Bar (Specjalność zakładu), Thomas Heise, Germany 1990, 26 min

Vanishing Border, The (Znikająca granica), Thomas Kutschker, Germany 1999, 80 min

Walking (Przechadzka), Ryan Larkin, Canada 1968, 5 min

Wall, The (Mur), Jürgen Böttcher, Germany 1990, 96 min

Waltz with Bashir (Walc z Baszirem), Ari Folman, France /Germany /Israel 2007, 87 min

Washed Ashore (Wyrzuceni na brzeg), Nikolaus Geyrhalter, Austria 1994, 86 min

Waste Paper (Makulatura), Kerstin Süske, Germany 1989, 22 min

We Will Never Give Up – The Schütze Family. Life in Germany in 1989-1999 (Nie poddajemy się… Rodzina Schütze. Życie w Niemczech w latach 1989-1999), Wolfgang Ettlich, Germany 1999, 106 min

We’ll Meet Again (Mój brat), Thomas Heise, Germany 2005, 57 min

What Kind of Poland? (Jaka Polska), Paweł Kędzierski /Andrzej Piekutowski, Poland 1996, 63 min

Where to? (Dokąd?), Paweł Kędzierski, Poland 1990, 17 min

Wild Hearts, The (Dzikie serca), Michael Noer, Denmark 2008, 84 min

World According to Monsanto, The (Świat według Monsanto), Marie – Monique Robin, France /Germany 2008, 108 min

Year after Dayton, The (Rok po Dayton), Nikolaus Geyrhalter, Austria 1997, 204 min

Yes Men Fix the World, The (Yes-Meni naprawiają świat), Andy Bichlbaum,Mike Bonanno, Kurt Engfehr, France 2008, 90 min

Youssou N’Dour: I Bring What I Love (Youssou N’Dour: Daję to co kocham), Elizabeth Chai Vasarhelyi, USA 2008, 102 min

Zietek (Ziętek), Bartosz Blaschke, Poland 2008, 27 min

11. Filmy A–Z według tytułów polskich /Film Index by Polish Title

1977, Peque Varela, Wielka Brytania 2007, 8 min 

444 dni (444 Days), Mohammad Shirvani, Iran, 76 min

69 (69), Nikolaj Viborg, Dania 2008, 60 min

7915 km (7915 km), Nikolaus Geyrhalter, Austria 2008, 106 min

Afgański Idol (Afghan Star), Havana Marking, Wielka Brytania 2008, 87 min

Aktorzy (The Actors), Tomasz Wolski, Polska 2009, 28 min

Alter Ego (Alter egos), Laurence Green, Kanada 2004, 53 min

Andrzej Wajda: róbmy zdjęcie! (Andrzej Wajda: Let’s Shoot!), Thierry Paladino /Piotr Stasik /Maciej Cuske /Marcin Sauter, Polska 2008, 54 min

Angielski lekarz (The English Surgeon), Geoffrey Smith, Wielka Brytania 2007, 93 min

Atomic Café (Atomic Café), Jayne Loader /Kevin Rafferty /Pierce Rafferty, USA 1982, 103 min

Bahrtalo! (Bahrtalo! Good luck!), Róbert Lakatos, Węgry /Austria /Niemcy 2008, 80 min

Barbie z Damaszku (Dolls Woman from Damascus), Diana el Jeiroudi, Dania 2008, 53 min

Beautiful Misunderstanding (Beautiful Misunderstanding), Paweł Ferdek, Polska 2009, 27 min

Będzie głośno (It Might Get Loud), Davis Guggenheim, USA 2008, 97 min

Big John – zapaśnik po norwesku (Big John), Håvard Bustnes, Norwegia 2008, 85 min

Birma VJ (Burma VJ – Reporting from a Closed Country), Anders Østergaard, Norwegia /Szwecja /Dania /Wielka Brytania 2008, 84 min

Boris Ryży historia poety (Boris Ryży), Aliona van der Horst, Holandia 2008, 60 min

Bracia i siostry (Brothers and Sisters), Pavel Schnabel, Niemcy 1991, 96 min

Budynek nr 173 (Building 173), Charlotte Mikkelborg, Wielka Brytania 2008, 52 min

Był sobie mur (Once There Was a Wall), Andrzej Titkow, Polska 1995, 27 min

Carmen i Borat (Carmen Meets Borat), Mercedes Stalenhoef, Holandia 2008, 86 min

Chłopaki i dżokeje (Lads and Jockeys), Benjamin Marquet, Francja 2008, 100 min

Ciekawy przypadek Volkswagena nr rejestracyjny KFZ 1348 (The Beetle KFZ 1348), Gabriel Mascaro /Marcelo Pedroso, Brazylia 2008, 81 min 

Cyan (Cyjanosis), Rokhsareh Ghaemmaghami, Iran 2007, 30 min

Czasy Harveya Milka (The Times of Harvey Milk), Rob Epstein /Richard Schmiechen, USA 1984, 88 min

Czynić dobro i złorzeczyć (Flying on One Engine), Joshua Weinstein, USA /Indie 2008, 52 min

Dekalog III Pamiętaj abyś dzień święty święcił (Decalogue III Observe the Sabbath and Keep It Holy), Maciej Cuske, Polska 2008, 28 min

Diabeł tkwi w szczegółach (Devil Hides in Doubt), Eva Stotz, Niemcy 2008, 61 min

Dla dobra dzieci – ucieczka do ojczyzny (For the Well-Being of Children – Escape to Motherland), Winfried Junge, DDR 1963, 16 min

Dokąd? (Where to?), Paweł Kędzierski, Polska 1990, 17 min

Droga do Mekki (A Road to Mecca – The Journey of Muhammad Asad), Georg Misch, Austria /Dania /Holandia 2008, 92 min

Dzieci rewolucji (Children of the Revolution), Maria Zmarz-Koczanowicz, Polska 2002, 58 min

Dzikie serca (The Wild Hearts), Michael Noer, Dania 2008, 84 min

Enerdowski punk (Too Much Future Punk East), Carsten Fiebeler, Niemcy 2006, 92 min

Enrique i Judita (Enrique and Judita), Andrea Roggon, Niemcy 2008, 75 min

Fiński pokój (The Living Room of the Nation), Jukka Kärkkäinen, Finlandia 2009, 82 min

Fletnia Pana (Syrinx), Ryan Larkin, Kanada 1965, 3 min

Fobie i film (Filmphobia), Kiko Goifman, Brazylia 2008, 82 min

Forteca (The Fortress), Fernand Melgar, Szwajcaria 2008, 100 min

Futbol ściśle tajny (Football under Cover), David Assmann /Ayat Najafi, Niemcy 2008, 86 min

Gdzie indziej (Elsewhere), Nikolaus Geyrhalter, Austria 2001, 240 min

Granica – akapit życia, strefa śmierci (Borderline), Holger Jancke „Mad Bianco”, Germany 2003, 79 min

Gyumri (Gyumri), Jana Ševčíková, Republika Czeska 2008, 68 min

Historia księdza – persona non grata (Persona Non Grata), Fabio Wuytack, Belgia 2008, 75 min

Historia pewnego sumienia (A Story of a Conscience), Grzegorz Linkowski, Polska 2003, 23 min

Hotel Panoptykon (Hotel „Panopticon”), Piotr Jaworski, Polska 1997, 30 min

Hotel Sahara (Hotel Sahara), Bettina Haasen, Niemcy 2008, 85 min

Idź diable precz (Pray the Devil Back to Hell), Abigail Disney /Gini Reticker, USA 2008, 60 min

Incantatio (Incantatio), Tomek Wysokinski, Polska 2009,15 min

Inteligentna nagość (Eloquent Nude), Ian McCluskey, USA 2007, 58 min

Jak we śnie (In a Dream), Jeremiah Zagar, USA 2008, 75 min

Jak wydoić nosorożca (Milking the Rhino), David E. Simpson, USA 2008, 83 min

Jaka Polska? (What Kind of Poland?), Paweł Kędzierski /Andrzej Piekutowski, Polska 1996, 63 min

Jeden dzień w PRL (One Day in People’s Poland), Maciej Drygas, Polska /Francja 2005, 58 min

John i Michael (John and Michael), Shira Avni, Kanada 2004, 11 min

Każdy milczy o czymś innym (Everyone is Silent About Something Else), Marc Bauder /Dörte Franke, Niemcy 2006, 72 min

Kino Azadi (Azadi Cinema), Mehdi Torfi, Iran 2008, 32 min

Kłamstwa (Lies), Jonas Odell, Szwecja 2008, 13 min

Kolej przez tajgę (BAM), Jouni Hiltunen, Finlandia 2008, 52 min

Krajobraz miasta (Cityscape), Ryan Larkin, Kanada 1966, 2 min

Krasnoludki jadą na Ukrainę (Dwarfs Go to Ukraine), Mirosław Dembiński, Polska 2005, 55 min

Krąg rodziców (Parents' Circle), Tadeusz Król, Polska 2008, 45 min

Królik po berlińsku (Rabbit á la Berlin), Bartek Konopka, Polska /Niemcy 2009, 52 min

Królowa i ja (The Queen and I), Nahid Persson Sarvestani, Szwecja 2008, 90 min

Kto rządzi w Auschwitz (The Auschwitz-Dialogues), Marian Ehret, Polska /Niemcy 2008, 60 min

Kucharze historii (Cooking History), Peter Kerekes, Słowacja 2009, 88 min

Kultura remixu (RIP: A Remix Manifesto), Bret Gaylor, Kanada 2008, 87 min

Latawce (The Kites), Beata Dzianowicz, Polska 2007, 80 min

Lenin dotarł tylko do Lüdenscheidt (Lenin Only Got As Far As Lüdenscheidt), André Schäfer, Niemcy 2008, 88 min

Lipsk jesienią (Leipzig in Autumn), Gerd Kroske /Sebastian Richter /Andreas Voigt, Niemcy 1989, 52 min

Listy do prezydenta (Letters to the President), Petr Lom, Węgry 2008, 72 min

Londek (Londek), Rafał Żurek, Polska 2008, 27 min

Maggie w Krainie Czarów (Maggie in Wonderland), Mark Hammarberg /Ester Martin Bergsmark /Beatrice "Maggie" Andersson, Szwecja 2008, 72 min

Major albo rewolucja krasnoludków (Major or the Orange Revolution), Maria Zmarz-Koczanowicz, Polska 1989, 30 min

Makulatura (Waste Paper), Kerstin Süske, Niemcy 1989, 22 min

Maszyna (Auto-mate), Martin Mareček, Czechy 2009, 90 min

Materiał (Material), Thomas Heise, Niemcy 2008, 164 min

Megumi (Megumi), Mirjam van Veelen, Holandia 2008, 63 min

Mgła (The Fog), Irena Kamieńska, Polska 1993, 20 min

Michała Bukojemskiego grypsy z interny (Michal Bukojemski Jail Messages), Michał Bukojemski, Polska 2007, 44 min

Miłość na odległość (Long Distance Love), Magnus Gertten /

 HYPERLINK "http://www.sfi.se/sv/svensk-film/Filmdatabasen/?type=PERSON&itemid=358718"
Elin Jönsson, Szwecja 200, 77 min
Mój brat (We’ll Meet Again), Thomas Heise, Niemcy 2005, 57 min

Mój irański raj (My Iranian Paradise), Annette Mari Olsen /Katia Forbert Petersen, Dania 2009, 78 min

Mur (The Wall), Jürgen Böttcher, Niemcy 1990, 96 min

Muzyka uliczna (Street Music), Ryan Larkin, Kanada 1972, 9 min

Na innej planecie (Another Planet), Ferenc Moldoványi, Węgry 2008, 95 min

Na tym samym wózku (In the Same Boat), Emilly Bissland, Australia 2007, 7 min

Nadchodzimy (Here We Come), Nico Raschick, Niemcy 2006, 90 min

Naprzód i z powrotem (Forward and Back), Hans Birkmann, Niemcy 1990, 10 min

Nasz chleb powszedni (Our Daily Bread), Nikolaus Geyrhalter, Austria 2005, 92 min

Nasza ulica (Our Street), Marcin Latałło, Polska /Francja 2008, 80 min 

Nawiedzenie (Ivetka and the Mountain), Vit Janeček, Czechy 2008, 84 min

Naziści i blondyni (Nazis and Blondes), Arbo Tammiksaar, Estonia /Łotwa 2008, 58 min

Nie ma jak pierwszy raz (Never Like the First Time), Jonas Odell, Szwecja 2006, 15 min

Nie poddajemy się… Rodzina Schütze. Życie w Niemczech w latach 1989–1999 (We Will Never Give Up – The Schütze Family. Life in Germany in 1989–1999), Wolfgang Ettlich, Niemcy 1999, 106 min

Niewolnicy (Slaves), Hanna Heilborn /David Aronowitsch, Szwecja /Norwegia 2008, 15 min

Niezależni (The Independents), Jacek Talczewski, Polska 2007, 38 min

Nos po irańsku (Nose, Iranian Style), Mehrdad Oskouei, Iran 2005, 52 min

O świcie i przed zmierzchem (At Dawn and Before Dusk), Kazimierz Karabasz, Polska 1999, 56 min

O wodzie, ludziach i żółtych kanistrach (About Water, People and Yellow Cans), Udo Maurer, Austria 2007, 90 min

Oczami cenzora (In the Eyes of the Censor), Krzysztof Krauze, Polska 1999, 29 min

Odgłosy robaków – zapiski mumii (The Sound of Insects – The Record of a Mummy), Peter Liechti, Szwajcaria 2009, 88 min

Ogień pod śniegiem (Fire under the Snow), Makoto Sasa, USA 2008, 75 min

Ojciec (Father), Sebastian Danta, Australia 2008, 8 min

Ojciec i wróg (Father and Enemy), Susanne Jäger, Niemcy2005, 58 min

Ojciec, który zapomniał (Forgetting Dad), Rick Minnich /Matthew Sweetwood, Niemcy 2008, 83 min

Okno na świat (The Dish), Mohammad Rasoulof, Wielka Brytania 2008, 45 min

Ostatnia przymiarka (Final Fitting), Reza Haeri, Iran 2008, 30 min

Ostre światło: gdy duchowość lączy się z działaniem (Fierce Light: When Spirit Meets Action), Velcrow Ripper, Kanada 2008, 98 min

Patti Smith sen życia (Patti Smith Dream of Life), Steven Sebring, USA 2008, 109 min

Pinuccio Lovero (Pinuccio Lovero. Midsummer Death’s Dream), Giuseppe Mezzapesa, Włochy 2008, 62 min

Piotr Anderszewski – podróżujący fortepian (Piotr Anderszewski – Travelling Piano), Bruno Monsaingeon, Polska /Francja 57 min

Po zwycięstwie 1989–1995 (After the Victory 1989–1995), Marcel Łoziński, Polska /Francja 1995, 50 min

Pokolenie 89 (Generation 89), Maria Zmarz-Koczanowicz, Polska 2002, 61 min

Polański. Ścigany i pożądany (Polanski. Wanted and Desired), Marina Zenovich, Wielka Brytania 2008, 99 min

Prawdziwy Shaolin (The Real Shaolin), Alexander Sebastien Lee, USA 2008, 89 min

Prypeć (Pripyat), Nikolaus Geyrhalter, Austria 1999, 100 min

Przechadzka (Walking), Ryan Larkin, Kanada 1968, 5 min

Przedłużyć życie (Life Extended), Bigert & Bergström, Szwecja 2008, 58 min

Przeżyć głód (The Living), Siergiej Bukowski, Ukraina 2008, 75 min

Przymierze z fokami (Peace with Seals), Miroslav Novak, Czechy /Włochy 2007, 96 min

Recepta na klęskę (Recipes for Disaster), John Webster, Finlandia 2008, 85 min

René (René), Helena Třeštíková, Czechy 2008, 83 min

Rewolucja, której nie było (The Revolution that Wasn't), Aliona Polunina, Estonia /Finlandia 2008, 96 min

Rockowy monolog (The Rock – Monolgue), Vladimir Kozlov, Rosja 2008, 69 min

Rok po Dayton (The Year after Dayton), Nikolaus Geyrhalter, Austria 1997, 204 min

Rosyjskie Monopoly (Russian Monopoly), Christiane Büchner, Niemcy 2008, 52 min

Rumba (Rumba), Renata Zbąska, Polska 2008, 13 min

Rumuński list (The Romanian Letter), Jacek Raginis, Polska 2005, 30 min

Ryan (Ryan), Chris Landreth, Kanada 2004, 14 min

Siła bezsilnych (The Power of the Powerless), Cory Taylor, USA 2009, 78 min

Solidarność. Jak zerwaliśmy żelazną kurtynę (Solidarity – How We Tore Down the Iron Curtain), Krystyna Mokrosińska, Polska 2000, 52 min

Soul Power (Soul Power), Jeffrey Levy – Hinte, USA 2008, 93 min

Sounds Like Teen Spirit (Sounds Like Teen Spirit), Jamie Jay Johnson, Wielka Brytania2008, 89 min

Specjalność zakładu (Underground Bar), Thomas Heise, Niemcy 1990, 26 min 

Spóźniona wolność (It's Always Late for Freedom), Mehrdad Oskouei, Iran 2008, 53 min

Stare dobre Sea Point (Sea Point Days), Francois Verster, Wielka Brytania 2008, 94 min

Stół bez kantów (Table without Corners), Piotr Bikont, Polska 1999, 52 min

Stracony instytut (The Lost Colony), Astrid Bussink, Holandia 2008, 72 min

Survival Song (Survival Song), Yu Guyangyi, Chiny 2008, 94 min

Szczęściarze (The Lucky Ones), Tomasz Wolski, Polska 2009, 26 min

Sztuka milczenia (The Art of Silence), Rafael Lewandowski, Polska 2008, 56 min

Ślepa miłość (Blind Loves), Juraj Lehotský, Słowacja 2008, 77 min

Ślepy los (Blindsight), Lucy Walker, Wielka Brytania 2006, 104 min

Świat według Monsanto (The World According to Monsanto), Marie – Monique Robin, Francja /Niemcy 2008, 108 min

Tajne muzea (Secret Museums), Peter Woditsch, Belgia 2007, 55 min

Tamte dni (In Those Days), Nadine Buss, Francja 2005, 8 min

Torgheh (Torgheh), Mohammad Hasan Damanzan, Iran 2008, 52 min

Trochę drobnych (Spare Change), Ryan Larkin /Laurie Gordon /Marcy Page, Kanada 2008, 7 min

Twarzą do ściany (Face the Wall), Stefan Weinert, Niemcy /Luxemburg 2009, 85 min

Uchwycić rzeczywistość (Capturing Reality), Pepita Ferrari, Kanada 2008, 98 min

Usłysz nas wszystkich (Hear Us All), Maciej Drygas, Polska 2009, 15 min

Walc z Baszirem (Waltz with Bashir), Ari Folman, Francja /Niemcy /Izrael 2007, 87 min

W drodze do szkoły (On the Way to School), Orhan Eskiköy /Özgür Doğan, Holandia 2009, 81 min

W kółko to samo (It's Always the Same Story), Joris Clerte /Anne Morin, Francja 2007, 5 min

W świętym ogniu rewolucji (In the Holy Fire of Revolution), Masha Novikova, Holandia 2008, 113 min

Wichrzyciel – śledztwo w sprawie Oskara Brüsewitza (Troublemaker – The Oskar Brüsewitz Investigation), Thomas Frickel, Niemcy 1992, 95 min

Wiek głupoty (The Age of Stupid), Franny Armstrong, Wielka Brytania 2008, 89 min

Wielka prywatyzacja (The Big Sellout), Florian Optiz, Niemcy 2006, 94 min 

Wielka ucieczka cenzora (The Censor’s Great Escape), Grzegorz Braun, Polska 1999, 56 min

Wybieg po persku (Persian Cat Walk), Marjan Alizadeh, Iran 2008, 60 min

Wybory 1989 – upadek komunizmu (1989 Elections – The End of Communism), Paweł Kędzierski, Polska 1989, 66 min

Wyrzuceni na brzeg (Washed Ashore), Nikolaus Geyrhalter, Austria 1994, 86 min

Yes – Meni naprawiają świat (The Yes Men Fix the World), Andy Bichlbaum, Mike Bonanno, Kurt Engfehr, Francja 2008, 90 min

Youssou N’Dour: Daję to co kocham (Youssou N’Dour: I Bring What I Love), Elizabeth Chai Vasarhelyi, USA 2008, 102 min

Z bożą pomocą (Consulting God), Sadegh Jafari, Iran 2008, 26 min 

Z życia pomników (The Life of Monuments), Tadeusz Pałka, Polska 1990, 17 min

Za moimi plecami (My Back), Kiarash Asadi Zadeh, Iran 2008, 4 min

Zaczarowana lodówka (The Fridge), Lucie Štamfestová, Czechy 2007, 7 min

Zanim przeklną nas dzieci (That Should Not Be), Jean-Paul Jaud, Francja 2008, 112 min

Zaróbmy jeszcze więcej (Let's Make Money), Erwin Wagenhoffer, Austria 2008, 107 min

Zasmakuj ubóstwa (Enjoy Poverty), Renzo Martens, Holandia 2008, 90 min

Ziemia jałowa (Harvesting the Wasteland), Hilde Kjøs /Karoline Grindaker, Norwegia 2008, 58 min

Ziętek (Zietek), Bartosz Blaschke, Polska 2008, 27 min

Znikająca granica (The Vanishing Border), Thomas Kutschker, Niemcy 1999, 80 min

Zostańmy razem (Let's Be Together), Nanna Frank Møller, Dania 2008, 80 min

Zrób to sam (Do-It-Yourself), Eric Ledune, Belgia 2007, 13 min

Źródło (The Spring), Vita Żelakeviciute, Polska2008, 57 min

Życie pod lupą (Examined Life), Astra Taylor, Kanada 2008, 88 min

