
    
      
        
      

    

  
  Książki


  Recenzje


  Człowiek, który był samotny

  Katarzyna Piekarz

  Walter Tevis Człowiek, który spadł na Ziemię
  

  
  Mając świadomość, że od ciebie zależy przyszłość twojej rasy, czy będziesz w stanie przestać myśleć o tym, jak bardzo jesteś samotny?
Ekstrakt: 70%
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Książka Waltera Tevisa Człowiek, który spadł na Ziemię ukazała się po raz pierwszy w 1963 roku. Z tego powodu czytelnik musi wziąć pod uwagę, że niesamowite patenty oraz nowości opisane przez autora będą wydawać się bardzo przestarzałe w stosunku do osiągnięć nauki, które mamy w chwili obecnej. Nie zmienia to jednak faktu, że jedenasty tom Artefaktów Wydawnictwa MAG stanowi wspaniały przykład fantastyki, która potrafi poruszyć nasze uczucia. 
Thomas Jerome Newton nie jest człowiekiem, lecz przybyszem z innej planety. Zjawia się na Ziemi, gdzie w ciągu zaledwie kilku lat próbuje zebrać jak największe fundusze w celu wyruszenia na pomoc swojej rodzimej planecie  Antei. W miejscu jego urodzenia w wyniku licznych wojen oraz użycia niszczycielskiej broni prawie wszystkie zapasy paliwa oraz wody pitnej zostały wyczerpane. Zdesperowani rodacy Thomasa decydują się na wysłanie go na Ziemię w nadziei, że mężczyzna uratuje ich od zagłady. Główny bohater zostaje odpowiednio przeszkolony, upodobniony wyglądem do człowieka i zaopatrzony w wiedzę o technologiach, które może sprzedać ludziom w celu pozyskania środków na przeprowadzenie swojego planu. 
Sama historia jest prosta. Chwilami może wydawać się wręcz banalna i dosyć łatwa do przewidzenia, lecz nie jest to kolejna opowieść o kosmicie. Autor nie skupia się nadmiernie na opisywaniu rodzimej planety bohatera, nie rozwija postaci drugoplanowych ani nie bawi się we wchodzenie w szczegóły. Człowiek, który spadł na Ziemię to książka o samotności. Przerażającej, wszechogarniającej i obezwładniającej. Wyobcowaniu i poczuciu, że nie należy się do tego świata. Nasza podróż wraz z bohaterem to nie poznawanie kolejnych przygód, lecz obserwowanie, jak z każdym dniem istota, która przybyła z innej planety, odczuwa tęsknotę. Kolejne upływające lata sprawiają, że Thomas zaczyna przejmować ludzkie nawyki i im bliższy cel, tym bardziej się rozmywa. 
Książka Tevisa pomimo tego, że została wydana ponad pół wieku temu, wciąż pozostaje aktualna. Pokazuje ludzki strach przed konfliktami zbrojnymi, zniszczeniem oraz samotnością. Pisana w okresie Zimnej Wojny przynosi czytelnikowi uczucie lęku, który dręczył ludzi żyjących w tamtych czasach wiecznego napięcia oraz braku stabilności. Niewątpliwie jest to pozycja godna polecenia.
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  Wyścig zbrojeń w wydaniu wschodnim

  Dawid Kantor

  Ken Liu Ściana Burz
  

  
  Drugi tom trylogii zatytułowanej Pod sztandarem dzikiego kwiatu w pełni wprowadza w zarysowaną przez Kena Liu historię Dynastii Mlecza. Jednak jeszcze ciekawsza niż sama fabuła zdaje się rozkwitająca w tym tomie koncepcja low steampunku przesyconego duchem starożytnych Chin.
Ekstrakt: 70%
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Każdy kto miał okazję sięgnąć po Królów Dary wie, że po burzliwym okresie wojen i rewolucji nadszedł okres rządów przebiegłego oszusta i politycznego wizjonera Kuniego Garu. Jak nietrudno się domyślić, w początkowej części Ściany Burz znajdziemy typowy dla wielu powieści fantasy opis tworzenia się nowego porządku po upadku tyranii, oraz kulisy politycznych zmagań i próby dostosowania się rewolucjonistów do roli władców. Nowy cesarz stara się obłaskawić wszystkie frakcje od arystokratów po naukowców, a przy okazji przebudować system awansu społecznego, który ma promować do elity najzdolniejszych, niezależnie od ich urodzenia. Wprowadzenie w życie politycznych ideałów Kuni musi pogodzić z życiem prywatnym, wychowaniem zaniedbanych w trakcie wojny dzieci i nadchodzącą koniecznością wyznaczenia następcy tronu.
Podobny schemat fabularny pojawia się w licznych cyklach fantasy i początkowo doświadczony czytelnik raczej nie znajdzie zaskakujących wydarzeń. Jednak dalszy rozwój fabuły zmienia perspektywę i wstęp okazuje się być jedynie przygotowaniem pola do właściwej akcji drugiego tomu. Oto cywilizacja Archipelagu Dary, u szczytu swego rozkwitu, musi poradzić sobie z inwazją zupełnie obcego ludu wyposażonego w niewyobrażalną wręcz dla mieszkańców wysp broń. I tak Ken Liu serwuje czytelnikom kolejną serię epickich bitew, podstępów i zdrad, prezentuje pionierską robinsonadę i stwarza pole do zupełnie nowych rozważań, odmiennych od tych z pierwszego tomu. Znaczna część powieści przesycona jest wrażeniem spotkania z nieznanym. Autor osiągnął je sytuując akcję pierwszego tomu na hermetycznym archipelagu, którego mieszkańcy byli przekonani o swojej samotności na bezkresnym oceanie.
Wydarzenia na kartach Ściany Burz zaprezentowane są ponownie z nieco odleglejszej perspektywy, skupiającej się na długim okresie czasu i licznych bohaterach z obu stron konfliktu. Postaci ze swą wiarygodnością i różnorodnością stanowią mocny punkt powieści, a Ken Liu ma szczególny talent do sytuowania drugo i trzecioplanowych uczestników wydarzeń w taki sposób, że ich cechy mają niebanalny wpływ na rozwój akcji. Jednak podobnie jak w pierwszym tomie, pomimo znajomości motywacji i rozterek postaci, czytelnik pozostaje w stosunku do nich nieco zdystansowany. Przyczyną zdaje się być duża ilość bohaterów i ich mała wyrazistość, a także wspomniane wyżej historyczne ujęcie.
Elementem wyróżniajacym powieść pisarza o chińskich korzeniach jest wyjątkowy sposób kreacji świata przedstawionego. To co w Królach Dary można było odczuć jako łagodne oddziaływanie wschodniego ducha, w Ścianie Burz staje się jeszcze wyraźniejsze. Rozbudowana filozofia i tradycje wpływają na motywacje bohaterów, a największą siłą okazuje się rozum przynoszący owoce w postaci niekonwencjonalnych rozwiązań i wynalazków. Uniwersum cyklu Kena Liu można określić mianem low steampunkowego  poziom zaawansowania technicznego Dary odpowiada starożytnym Chinom wzbogaconym o silniki parowe, łodzie podwodne czy sterowce. W każdym odkryciu i jego zastosowaniu przejawia się w jakiś sposób pomysłowość i duch Starożytnego Państwa Środka.
Tym co w lekturze powieści przynosi chyba najwięcej satysfakcji jest obserwacja konsekwencji, z jaką autor stworzył świat Dary. Każdy wprowadzony przez twórcę element ponadnaturalny, specyficzny warunek środowiska, czy rewolucyjny wynalazek owocuje logicznym wykorzystaniem i reakcją. Ta literacka sztuka została najlepiej zobrazowana w wyścigu zbrojeń mieszkańców Dary z ludem Lyucu (najeźdźcami)  każda przewaga rodzi logiczną odpowiedź przy wykorzystaniu zadanych warunków uniwersum. Liu nie ma jednak zamiaru tworzyć w pełni spójnych naukowo i szczegółowo opisanych konstrukcji technicznych czy biologicznych rodem z hard science fiction. Prezentowane w kulminacyjnych momentach bitew oraz kampanii wojennych wynalazki i taktyki, zastosowania zwierząt bojowych, czy warunków środowiska mają przynosić czytelnikowi przyjemność, bez konieczności zagłębiania się w techniczne szczegóły. Taki obraz pozostawi jednak dociekliwemu czytelnikowi kilka zgrzytów, jak choćby funkcjonowanie łodzi podwodnych, czy kondensatorów.
Ściana Burz odsuwa nieco na bok problem moralności władzy, na którym zogniskowany był pierwszy tom, obrazuje natomiast zetknięcie cywilizacji i mechanizmy, jakie nim rządzą. Kuni Garu prowadząc politykę otwartości i przełamywania schematów uzyskiwał niedostępne dla innych efekty, a ostatecznie zasiadł dzięki niej na tronie i utrzymał kruchy pokój. Jednak w perspektywie zewnętrznego zagrożenia, nadmierne rozmycie i brak jasno zarysowanych granic owocuje przyjęciem przez część bohaterów i mieszkańców Dary perspektywy najeźdźców. Na rzecz akceptacji Lyucu, czy własnych interesów porzucają zupełnie rodziny i ważny z perspektywy filozofii Dary honor. Wyspy w nowej wojnie poszukują nie tylko militarnej przewagi, ale także nowej tożsamości opartej na równowadze postępu i tradycji.
Choć Ściana Burz nie jest powieścią przełomową, bez wątpienia warto po nią sięgnąć (oczywiście poprzedzając lekturą tomu pierwszego). Zgrabny język, porywająca fabuła i świat skrojony w zgodzie ze wschodnim duchem dają dużą przyjemność z lektury.
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  Odwrócić lustereczko

  Joanna Kapica-Curzytek

  Frans de Waal Bystre zwierzę
  

  
  Z książki Bystre zwierzę wynika, że nie tylko człowiek jest istotą myślącą, świadomą i racjonalną. Wiemy to od niedawna, za sprawą stosowania nowych metod badawczych. Zatem najwyższy czas na aktualizację naszej wiedzy o zwierzętach.
Ekstrakt: 80%
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To już piąta książka Francisa de Waala, pochodzącego z Holandii biologa. Jest on znanym popularyzatorem nauki, a przede wszystkim  badaczem dziedziczonych i nabytych zachowań zwierząt. Inspiracja do spojrzenia na ich świat innym okiem niż zwykle to czynimy jest przewodnią ideą jego książek. Chodzi o zauważenie, że zachowania człowieka  bądź co bądź, także zwierzęcia  wcale nie różnią się aż tak bardzo od pozostałych gatunków. W związku z tym, w świecie zoologii my, ludzie nie mamy absolutnie podstaw, żeby zadzierać nosa! 
Dziedzina, którą zajmuje się de Waal jest stosunkowo nowa, rozwija się od około dwudziestu lat. Autor zarysowuje  w przystępny i popularyzatorski sposób  filary nauki, którą proponuje nazwać kognitywistyką ewolucyjną czyli badaniami procesów poznawczych ludzi i zwierząt z perspektywy ewolucyjnej. To stosunkowo nowe podejście, definiujące proces uczenia się nie jako bodźcowanie (z zewnątrz), ale jako gromadzenie przydatnych informacji i wiedzy, jak je wykorzystać, gdy będzie to potrzebne. Uczenie się jest zatem narzędziem interakcji ze światem oraz swoistym przetwarzaniem danych. Jak się okazuje, nie tylko umysł człowieka jest do tego zdolny. 
Frans de Waal specjalizuje się w badaniach zachowania i procesów poznawczych ssaków naczelnych, ale w Bystrym zwierzęciu nie ogranicza się jedynie do opisów eksperymentów z ich udziałem. Bohaterami naukowych opowieści autora są także niższe małpy, słonie, konie, delfiny, psy, ptaki (najbardziej inteligentne z nich to krukowate), a także ośmiornice. Sympatycznym uzupełnieniem treści książki są odręczne rysunki autora, ilustrujące niektóre doświadczenia. 
Bystre zwierzę to również ciekawie nakreślony problem tzw. ciągłości ewolucyjnej między ludźmi i zwierzętami. De Waal poddaje pod refleksję próby wyrywania umysłu ludzkiego ze szponów biologii i próbuje pokazać, że umysł ludzi w gruncie rzeczy nie jest aż tak wyjątkowy (w świecie zwierząt) jak nam się wydaje. Cała książka pełna jest interesujących i niebanalnych argumentów popartych badaniami naukowymi. Znakomicie pokazane są na przykład sytuacje dowodzące, że zwierzęta nie myślą tu i teraz (jak na ogół się sądzi), ale mają doskonałe poczucie przeszłości (gromadzą doświadczenia) i z wyprzedzeniem planują swoje czynności, co dowodzi, że mają poczucie przyszłości. Również interesująco pokazane są obrazy dotyczące samoświadomości zwierząt. 
Do zbudowania potocznego (już znacznie zdezaktualizowanego) obrazu umysłów i możliwości zwierząt przyczyniły się wcześniej doświadczenia z nimi, prowadzone w duchu tzw. behawioryzmu, czyli modelu bodziec-reakcja, którego najbardziej znanym przykładem jest legendarny pies Pawłowa. De Waal wskazuje, że w sytuacjach testowych ludzie nierzadko miewali nieuzasadnioną przewagę w porównaniu ze zwierzętami i przytacza wiele przykładów eksperymentów, pozwalających zgodzić się nam z jego stanowiskiem. 
Obecny dynamiczny rozwój etologii jest uwarunkowany między innymi tym, że badacze zmieniają metody badawcze  i to przyczynia się do rewidowania w dużym stopniu naszej wiedzy o zwierzętach. Prześledzenie tego podczas lektury książki jest frapujące, pozwala też dostrzec uniwersalny sens nauki, czasem niewolnej od podążania fałszywym tropem. Autor świetnie pokazuje, jakie zmiany dokonały się w podejściu badawczym etologów, którzy coraz częściej prowadzą udane badania z udziałem innych gatunków zwierząt niż tylko ssaki naczelne. Chodzi przede wszystkim o zbudowanie jednolitej teorii, która dotyczy wszelkiego typu zjawisk poznawczych występujących w przyrodzie. W książce zadziwiają nie tylko możliwości zwierząt (proszę zwrócić uwagę na ośmiornicę!), ale też pomysłowość badaczy planujących poszczególne eksperymenty. 
Bystre zwierzę przekonuje nas, że wcale nie jest tak łatwo dokonać porównań między człowiekiem a zwierzęciem, a wszelkie wartościowanie jest zbyt daleko idącym i krzywdzącym uproszczeniem. De Waal podkreśla nie tylko, że rozpoznanie tego, co odróżnia nas od zwierząt, jest intelektualną ślepą uliczką, ale kwituje to w taki sposób: jakimi przedziwnymi jesteśmy zwierzętami, jeśli jedyne pytanie, jakie przychodzi nam do głowy w związku z naszym miejscem w świecie, to: >Lustereczko, powiedz przecie, kto jest najmądrzejszy na świecie?
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  Dozwolone do lat dwunastu

  Beatrycze Nowicka

  Jessica Khoury Zakazane życzenie
  

  
  Osoby, którym Zmierzch wydawał się szczytem literackiej szmiry, powinny sięgnąć po Zakazane życzenie Jessiki Khoury, żeby się przekonać, że Stephenie Meyer wcale nie pisała tak źle.
Ekstrakt: 40%
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Po tego typu pozycje sięgam, żywiąc odrobinę nadziei, że może tym razem trafię na coś napisanego przyzwoitym stylem, a jak nie, to będzie się z czego pośmiać. Co jednak zrobić z pozycjami takimi jak Zakazane życzenie, które są słabe, a jednocześnie niezbyt zabawne? Cóż, każdemu wedle zasług.
Jak to często bywa, pomysł wyjściowy nie był zły  świat inspirowany baśniami z tysiąca i jednej nocy pozwala na wprowadzenie przyjemnej egzotyki. Niestety, w powieści Khoury kuleją wszystkie elementy, ze szczególnym uwzględnieniem stylu, konstrukcji fabuły oraz wiarygodności psychologicznej bohaterów. Do tego całość jest wręcz rażąco infantylna, czytałam wiele znacznie dojrzalszych książek przeznaczonych dla dzieci, a nie dla nastolatków.
Podczas lektury romansowych fantasy tworzonych przez Amerykanki niejednokrotnie zastanawiałam się, czy te kobiety doświadczyły w swoim życiu jakichś poważniejszych problemów, konfliktów, komplikacji. Nawet jeżeli, to najwyraźniej nie umiały lub nie chciały wykorzystać swoich doświadczeń podczas pisania, bo wszelkie dramaty i traumy, jakimi często dość hojnie obdarowują swoich bohaterów, wypadają sztucznie i mdło. Jessica Khoury napisała w podziękowaniach: historia Zahry wołała do mnie przez całe lata. Fabuła istotnie sprawia wrażenie fantazji dojrzewającej dziewczynki, szkoda, że te całe lata nie posłużyły temu, by rzecz rozwinąć.
Zacznijmy od samego początku: Wyczuwam go, gdy tylko stawia stopę w jaskini. I poruszam się po raz pierwszy od stuleci. Jestem obłokiem dymu uwięzionym w lampie. Kłębię się i przeciągam, otrząsając z pięciusetletniego letargu. Trwałam w bezruchu setki lat i czuję się, jakbym zdążyła do połowy przeistoczyć się w kamień. Odgłos jego kroków wstrząsa mną jak uderzenie pioruna. Pytanie do czytelnika: ile czasu bohaterka spędziła w lampie? Na wypadek, gdyby jednak ta informacja umknęła odbiorcy, autorka powtarza ją w początkowych rozdziałach jeszcze kilkakrotnie. Warto też zwrócić uwagę na porównanie, podobnie kwiecistych przykładów znajdzie się jeszcze trochę: ścięgna na jego szyi poruszają się niby trącone placami struny cytry, wody rzeki () wpadają do czekającego na nie morza, tak jak usychająca z miłości oblubienica mknie na spotkanie oblubieńca.
Wracając zaś do treści, młodzieniec pociera lampę i bohaterka (warto tu może wspomnieć o jej wieku  Zahra liczy sobie cztery tysiące lat) ma okazję go sobie obejrzeć. Autorka opisuje go tak oto: silny i młody przedstawiciel starożytnego ludu Amulenów, może mieć siedemnaście-osiemnaście wiosen. Człowiek z krwi i kości, smukły i dobrze zbudowany. Oto młodzieniec, który by przeżyć, okradał sprzedawców owoców. Zastanawiam się, czy Aladynowi nad głową wyświetla się nazwa profesji? Nieco dalej Khoury uzupełnia jakże porywający opis fizjonomii przyszłego ukochanego protagonistki: jego miedziane oczy są wielkie i pełne emocji, usta wydatne i kształtne () przystojny chłopak, którego mocna budowa ciała zapowiada mającą się niebawem dokonać przemianę w mężczyznę. Główna bohaterka jest zmiennokształtna, zwykle jednak przybiera postać urodziwej młodej kobiety i dba o to, by wyczarować na sobie eleganckie (z upodobaniem opisywane) suknie nawet wtedy, gdy akurat trafia w ręce Złego Lorda czy ratuje ukochanego przed śmiercią. Dbanie o wygląd ma oczywiście zalety  pierwszymi słowami Aladyna do Zahry jest zdumione jesteś dziewczyną (na co on się peszy). Wprawdzie bohater od dzieciństwa słuchał opowieści o złych dżinnach, które sprowadzają klęski oraz domagają się ofiar z ludzi, mieszkanka lampy nie budzi jego przerażenia ani nawet nieufności. Sama Zahra okazuje się dżinnem, który wedle legend doprowadził do zguby całe królestwo, ale to również chłopakowi nie przeszkadza. Aladyn z zapałem stwierdza jesteś inna, mimo że znają się gdzieś tak około kwadransa. Niedługo później z winy dżinnicy, która  jak na starożytną istotę przystało  bawi się w kapryśne gierki, bohater zostaje pobity i omal nie traci życia. Gdy jest nieprzytomny, Zahra rozbiera go sobie (właściwie to ranny został w rękę i w szyję, ale szkoda nie skorzystać z okazji), tudzież płoni się na widok jego nagiego torsu. Jakiś czas potem Aladyn oczęta otwiera i stwierdza aleś ty śliczna. Po czym oboje zgodnie wyruszają do jego rodzinnego miasta i w karczmie wysłuchują plotek na temat lokalnego odpowiednika Zorro (tu zwanego Feniksem), a młodzieniec nad kuflem piwa opowiada o swoim nieszczęśliwym dzieciństwie: ojciec Dariana () wezyr, zmusił mnie, bym patrzył, jak ucinają głowy moim rodzicom. Darian też tam był. Śmiał się ze mnie, gdy zacząłem płakać. () Zmusił mnie, bym trzymał ich głowy, podczas gdy on zatykał je na włóczniach. Na chwilę obecną nie jestem w stanie sobie przypomnieć bardziej drewnianego opisu czy wyznania, tłumaczącego przeszłość i motywacje bohatera fantastycznego (choć zapewne się takowe trafiały). Kilka stron dalej protagoniści przypadkiem spotykają pewną osobę, która wyznaje im, że jest wyżej wzmiankowanym Feniksem. Na tym może poprzestanę, sądząc, że kwestie przytoczone do tej pory pozwalają wyrobić sobie zdanie na temat sensowności fabuły oraz kreacji bohaterów.
Warto tylko jeszcze napomknąć, że Zahra niby to jest bardzo potężna, a jak Aladyn życzy sobie być księciem, jest w stanie wyczarować mu jedynie statek bez załogi i eleganckie ubrania. Na uwagę zasługują też zawodowi łowcy dżinów, którzy nie reagują, gdy jakieś sto pięćdziesiąt kroków od miejsca, gdzie stoją, obiekt ich łowów łamie pnie drzew (choć można by rzec, jakie dżiny, tacy łowcy).
Ktokolwiek liczył na jakąś szerzej zakrojoną intrygę, raczej się zawiedzie. Gdy przyjrzeć się bliżej, na kartach Zakazanego życzenia nie dzieje się zbyt wiele. Tu przyznam, że z pewną nostalgią wspominam czasy, gdy wiele książek fantasy liczyło sobie mniej niż dwieście pięćdziesiąt stron i to wystarczyło, by przedstawić całkiem skomplikowane fabuły.
Przekład nie przydaje powieści uroku, choć w sumie na Zakazane życzenie szkoda byłoby czasu porządnego tłumacza: pustynia wiruje wokół drzwi i wsiąka w nie, jutro się hajtam, Aladyn () skacze wzrokiem po zebranych, wąż ci się zestresował. Korekcie zdarzyło się przepuścić zanużone [w piasku wyjście] oraz znurzenie.
Na koniec jeszcze kilka co smakowitszych fragmentów: pożądanie skleja nasze ciała, przyciskam ręce do jego nagiego torsu i czuję () rozdymające się do granic możliwości płuca, moje serce to zdradziecka gwiazda, jego usta są stęsknione i złaknione, czuję od niego () nieopisaną ulgę, czy  już w nieco innym temacie  zrównano z ziemią mury między dzielnicami, żeby wspomóc integrację ludności.
Ponieważ książki dla młodszego czytelnika oceniam zwykle łagodniej, pozwoliłam sobie ocenę podnieść, choć  jak widać  niewiele to pomogło. Ze swej strony odradzam.
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  Fantastyka pod piracką banderą

  Marcin Mroziuk

  Anna Hrycyszyn Zatopić Niezatapialną
  

  
  Przedstawione w Zatopić »Niezatapialną« perypetie pięknej piratki z pewnością powinny zainteresować czytelników lubiących przygodowy steampunk. Nie da się jednak ukryć, że Anna Hrycyszyn nie potrafiła w pełni wykorzystać potencjału tkwiącego w tej historii.
Ekstrakt: 60%
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Początek Zatopić »Niezatapialną« jest naprawdę obiecujący. Z rosnącym zainteresowaniem obserwujemy tutaj przebieg starcia tytułowego pirackiego parowca ze ścigającą go jednostką Straży Przybrzeżnej. Wkrótce możemy się przekonać, że o wyniku tej potyczki zadecydują nie tylko umiejętności załóg i siła dział statków, ale także możliwość użycia nadchemicznych substancji. Szybko również zdobywa naszą sympatię kapitan Niezatapialnej Jollienesse Rożnowski (używająca obecnie skróconej wersji imienia  Nes). Mimo swej profesji wydaje się ona kierować swoistym kodeksem honorowym. Dowodzona przez nią załoga jest niemal w całości kobieca (wyjątkiem jest tylko kucharz), a podczas łupieżczych napadów stroni od niepotrzebnego okrucieństwa i utrzymuje przyjazne stosunki z mieszkańcami wielu nadbrzeżnych osad. W miarę rozwoju wydarzeń odkrywamy z kolei, że również przeszłość kapitan Rożnowski kryje intrygujące sekrety, gdyż kiedyś obracała się ona w zupełnie innych sferach.
Póki co okazuje się jednak, że nadchodzą trudne czasy dla piratów, gdyż w stolicy postanowiono rozprawić się z tą plagą nękającą kupców transportujących swe towary rzekami Palude. Na pierwszy ogień idzie właśnie Niezatapialna, a misję ujęcia piratek (koniecznie żywcem!) otrzymuje kapitan Feliks Ucelli. To właśnie obserwowanie działań Nes i Feliksa oraz zmieniających się relacji między nimi zapewnia czytelnikom wiele wrażeń. Trzeba przyznać, że Annie Hrycyszyn w przypadku tych dwojga bohaterów udało się stworzyć rzeczywiście barwne portrety oraz zapewnić odpowiednią dozę komplikacji w ich losach.
Niestety w historii tej zdecydowanie słabiej wypada drugi plan. Pal licho, że po prawdzie trudno nam odróżnić od siebie poszczególnych członków załogi Niezatapialnej; w zasadzie tylko kucharz vAnkara i felczer Gracja nie wtapiają się w tło tej grupy, tyle że dzieje się tak głównie z racji ich profesji. Jest zdecydowanie gorzej, kiedy autorka niespodziewanie porzuca tak intrygujące postacie jak porucznik Edward Arbre de Succomber, którego słowa stały się swoistym katalizatorem dla niecodziennej decyzji Feliksa, czy bogacz Henryk Dunkejn, który w zaskakujący sposób potraktował Nes. W tym momencie pojawia się bowiem u czytelników co najmniej uczucie niedosytu, a można mówić nawet o lekkim rozczarowaniu.
Niewątpliwie zaletą powieści są natomiast przekonująco nakreślone sceny potyczek, gdyż możemy niemal poczuć wokół siebie zamęt bitewny towarzyszący kolejnym salwom z dział okrętowych i nagłym manewrom statków. Można by wprawdzie ponarzekać, że w starciach tych mamy stosunkowo niewiele fantastyki, ale to akurat już chyba tylko kwestia gustu. Z kolei Zatopić »Niezatapialną« bez wątpienia sporo jeszcze zyskałoby, gdyby Anna Hrycyszyn zdecydowała się bardziej szczegółowo nakreślić obraz stosunków społecznych panujących w unii Tuuli i Palude, a także topografię tych krain. Biorąc pod uwagę, że to powieściowy debiut autorki, można mieć nadzieję, że w kolejnych książkach uda jej się stworzyć bardziej rozbudowaną wizję fantastycznego świata, jednak póki co czytelnikom musi wystarczyć możliwość śledzenia zmiennych kolei losów pary intrygujących bohaterów.
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  Mała Esensja:Czasem trudno dojść do słowa

  Marcin Mroziuk

  Maja Hjertzell Wiktorio, I love you
  

  
  Maja Hjertzell nie przedstawia w swej książce dzieciństwa jako okresu beztroskiego szczęścia, lecz z powagą podchodzi do problemów młodych bohaterów. Mimo to Wiktorio, I love you nie jest nawet w najmniejszym stopniu przygnębiającą lekturą, oferuje nam wciągającą i utrzymaną w pogodnym klimacie historię połączoną z mądrym przesłaniem.
Ekstrakt: 90%
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Obserwując perypetie głównej bohaterki Wiktorio, I love you, możemy się przekonać, że dzieci często potrzebują trochę więcej czasu, aby odnaleźć się po przeprowadzce w zupełnie nowe miejsce. W dodatku dziewięcioletnia Linn musi pogodzić się z rozstaniem rodziców, a ojca, który mieszka w Sztokholmie z nową rodziną, widuje teraz dość rzadko. Co gorsza, starania mamy dziewczynki też nie zawsze przynoszą zamierzony rezultat. Pomysł zorganizowania przyjęcia urodzinowego sam w sobie nie jest przecież zły, ale nie ma już większego sensu upieranie się przy nim, kiedy Linn nie ma ochoty na taką zabawę z gośćmi wybranymi przez mamę. Możemy odnieść wrażenie, że w ogóle największym problemem jest, że dorośli niezbyt zwracają uwagę na to, co mówią dzieci. Trudno się więc nawet specjalnie dziwić, że dziewięciolatka czasami zachowuje się zwyczajnie głupio
Na szczęście dziewczynka wkrótce spotyka kobietę, która swoim stylem bycia różni się od większości dorosłych. Nie da się ukryć, że już pojawienie się Wiktorii Andersson było dość widowiskowe. Pewnego dnia po prostu zaparkowała swój książkobus pod blokiem Linn, czyniąc przy tym nieco hałasu i kompletnie nie przejmując się narzekaniami (czy nawet wręcz pogróżkami) starszej pani, będącej postrachem wszystkich sąsiadów. Od tej pory dziewczynka chętnie rozmawia z bibliotekarką i stara się przebywać w jej towarzystwie pod byle pretekstem. Inną sprawą jest, że głównej bohaterce niekiedy trudno pogodzić się z tym, że Wiktoria, jako dorosła kobieta, ma też swoje życie osobiste. Wkrótce okazuje się, że bibliotekarka potrafi zdobyć sympatię także innych osób, w tym będącego w zbliżonym wieku do Linn Simona. Jak łatwo się domyślić, przyjaźń tego chłopca z główną bohaterką będzie tylko kwestią czasu.
Fabuła Wiktorio, I love you jednak wcale nie jest taka przewidywalna, gdyż będziemy tutaj jeszcze świadkami chwil pełnych grozy i napięcia, a w końcu okaże się również, że dla nikogo nie jest za późno na wyciągnięcie wniosków z popełnionych błędów i zmianę własnego zachowania. Zachęcam więc do sięgnięcia po tę świetnie napisaną i naprawdę mądrą książkę zarówno rówieśników Linn, jak i ich rodziców, bo ci ostatni dzięki tej lekturze mają szansę lepiej zrozumieć także swoje dzieci.
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  Co może wyniknąć z podłożenia świni

  Joanna Kapica-Curzytek

  Steve Jenkins, Derek Walter, Carpice Crane Esther the Wonder Pig
  

  
  Świnia jako domowe zwierzątko do kochania? Cóż za pomysł? A jednak! Co więcej, tytułowa bohaterka książki Esther the Wonder Pig, stała się gwiazdą światowego formatu.
Ekstrakt: 70%
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To nie tak miało być. Esther zjawiła się w życiu dwóch facetów całkowicie niespodziewanie. Wszystko przez to, że Steve jest łatwowierny i nigdy nie dostrzega, że ktoś chce go wpuścić w maliny. Tym razem zdarzyła się rzecz dużo gorsza: jego była dziewczyna podłożyła mu świnię. Prawdziwą!
To zupełnie nie tak miało być, bo Esther trafiła do domu Stevea i Dereka jako świnka  miniaturka. Przynajmniej taka była umowa między nią a nimi. Rzeczywistość przerosła jednak (w dosłownym sensie) wszelkie oczekiwania, Esther rozrastała się w zastraszająco szybkim tempie (pamiętacie może kreskówkę Proszę słonia?) Zaś obaj sympatyczni Kanadyjczycy nagle zostali postawieni wobec problemu znalezienia dla Esther większej przestrzeni w swoim niezbyt obszernym domu, gdzie mieszkały już dwa psy i dwa koty. Ze wzruszeniem czytamy, że stopniowo Esther zaczęła zajmować coraz więcej miejsca w ich sercach.
Jak wszyscy doskonale wiemy, prawdziwa miłość wymaga poświęceń i nigdy nie przypomina idylli z baśni. Tak było i w przypadku Esther. Spore fragmenty książki czyta się jak thriller katastroficzny. Zanim (coraz większa) świnka znalazła stałe miejsce w domu, zanim wypracowano wszystkie rytuały i domowe reguły związane z jej obecnością, upłynęło dużo wody, a w domu zdarzyło się kilka dramatycznych świniogedonów i nieodwracalnych końców świata. Apokalipsa ma jednak to do siebie, że nie trwa wiecznie i w końcu w domu Stevea i Dereka zagościła sielanka (no, prawie). To nic, że nie wszyscy znajomi i członkowie rodziny dogadywali się z Esther. Ważne było to, ile ona sama znaczyła dla swoich właścicieli  o czym Steve opowiada ze swadą i poczuciem humoru.
Zdarzyło się jeszcze coś, czego obaj szczęśliwi posiadacze Esther zupełnie nie byli w stanie przewidzieć w czasach przed jej panowaniem w ich domu. Sympatyczna świnka sprawiła, że uwrażliwili się na przypadki okrutnego traktowania zwierząt hodowlanych i z czasem przeszli na dietę wegańską. Bekon już nigdy nie będzie dla nich tylko bekonem!
Książka pokazuje także inny aspekt naszej współczesności: to dowód na ogromną siłę mediów społecznościowych. Esther zaistniała dzięki obecności w sieci. Któregoś dnia Steve stworzył jej profil, który błyskawicznie przysporzył śwince sympatyków na całym świecie. Spójrzcie zresztą na zamieszczone w książce zdjęcia  jak tu nie lubić tak sympatycznego zwierzaka? Sieć ma moc, dzięki czemu Esther stała się także celem zbiórki pieniędzy z crowdfundingu, ale to już zbyt długa historia, proszę zresztą sięgnąć po tę książkę i wszystkiego dowiedzieć się już z pierwszej ręki (by nie rzec: z pierwszej racicy).
Drobne zastrzeżenie do polskiego wydania książki: czy nie można było zaproponować polskojęzycznego tytułu? Angielszczyzna naprawdę nie musi się wszędzie wdzierać na siłę, a już na pewno nie jest to potrzebne w literaturze. Oczywiście zgoda, że Esther the Wonder Pig to swoisty znak firmowy  ale można było to ująć raczej w podtytule. Osobiście stanowczo sprzeciwiam się temu, aby książki tłumaczone na język polski nosiły angielskojęzyczne tytuły.
Na pewno nie zawiedzie nas ta pogodna, optymistyczna książka o niezwykłej relacji ludzi i zwierząt, ich wzajemnej bezwarunkowej miłości. Esther podbija serca i wzbudza sympatię, ale jest też bohaterką wspaniałej, inspirującej opowieści o uważnym i odpowiedzialnym podejściu do świata przyrody. Do przeczytania, do śmiechu  i do głębszego przemyślenia!




Tytuł: Esther the Wonder Pig
Tytuł oryginalny: Esther the Wonder Pig
Data wydania: 8 marca 2017
Autorzy: Steve Jenkins, Derek Walter, Carpice Crane
Przekład: Magdalena Korobkiewicz
Wydawca:  Nasza Księgarnia
ISBN: 978-83-10-13119-5
Format: 240s. 135×204mm
Cena: 31,90
Gatunek: biograficzna / wywiad / wspomnienia, non-fiction
WWW: Polska strona
Kupw: MadBooks.pl: 20,75zł
Wyszukajw: Selkar.pl
Wyszukajw: Kumiko.pl
Wyszukajw: Matras.pl
Kupw: TaniaKsiążka.pl: 23,93zł
Wyszukajw: Skąpiec.pl
Zobacz w: Kulturowskazie
Ekstrakt: 70%
  



  
  
  
  
  Magazyn Esensja - Magazyn Esensja nr 4 (CLXVI) maj 2017
  




  
  

  Walc nasz (zbyt) powszedni

  Daniel Markiewicz

  Anne Enright Zapomniany walc
  

  
  Jeśli miałbym podsumować Zapomniany walc Anne Enright jednym cytatem, wybrałbym linijkę otwierającą Cudzoziemkę zespołu Hey. Książka wydaje się zawieszona między dwiema grupami odbiorców: zdecydowanie za mądra dla głupich, ale dla bardziej wyrobionych czytelników może okazać się niewystarczająca.
Ekstrakt: 60%
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Gdyby nie dziecko, żadne z tych wydarzeń by nie nastąpiło  brzmi pierwsze zdanie omawianej powieści. Zdradza ono z jednej strony to, wokół czego będzie oscylowała akcja, z drugiej daje zapowiedź niecodziennie prowadzonej narracji. Ta ostatnia jest prawdopodobnie największą siłą tej książki. Ale po kolei. 
Fabularnie mamy tu do czynienia z bardzo prostą historią: miłość, romans, zdrada, wszystko stare jak pismo klinowe, proste i przewidywalne. Z takich założeń, jeśli mierzy się w stworzenie naprawdę dobrej literatury, można wybronić się tylko sposobem: stylem czy nieoczywistymi rozwiązaniami. Niestety ten pierwszy wypada dość blado, choć spełnia swoje podstawowe zadanie: przekazuje treść w sposób niezwykle sprawny, ale jednocześnie niebezpiecznie zbaczający w stronę kiczu. Zdarzają się naprawdę ryzykowne frazy w stylu maleńkiego rozdarcia w tkaninie życia, w warstwie stylistycznej bywa to bliskie niezbyt dobremu romansowi. 
Tyle że nie do końca. Autorka przed popadnięciem w literacką miernotę zabezpiecza się na kilka sposobów. Narrację prowadzi pierwszoosobowo, wyposażając swoją bohaterkę, Ginę, w zmysł autoironiczny, co już samo w sobie jest zabiegiem udanym, wpuszczającym między karty powieści sporo oddechu. Sama opowieść nie jest snuta liniowo, liczne retrospekcje odkrywają przed czytelnikiem kolejne elementy układanki, która choć nie składa się ostatecznie w naprawdę satysfakcjonującą czy zaskakującą całość, to jednak niesie pewną wartość narracyjną. Status wiedzy odbiorcy idzie tu w parze z niepewnością samej bohaterki, liczne przeskoki czasowe dobrze oddają zamęt w głowie Giny. Do tego, już na poziomie fabularnym, dochodzi jeszcze związana z pierwszym zdaniem tajemnica  pisarka wprowadza na scenę dziecko, ale do ostatnich stron nie można być pewnym, jak ostatecznie tę postać wykorzysta. 
W 2007 roku Enright dostała za inną swoją powieść Nagrodę Bookera, tym faktem Zapomniany walc jest też reklamowany, co stawia go w jednym szeregu z dziełami między innymi Richarda Flanagana czy Juliana Barnesa. Takie towarzystwo sprawia jednak, ze historia Giny wypada jeszcze bardziej blado  choć nie jest to oczywiście niskich lotów romans, daleko jej także do najwyższej książkowej półki. Przyznaję, że zwłaszcza końcowe fragmenty przywodzą na myśl twórczość Jonathana Franzena, ale jednak i rozmach zdecydowanie mniejszy, i siła, z jaką trafia w czytelnika finał, nie tak duża. 
Trudno jednak wytaczać najcięższe działa i zarzucać książce że nie jest tym, czym  być może  wcale nie miała być. Zapomniany walc, mimo swoich wad, w dalszym ciągu pozostaje sprawnie napisaną nowelą o ludzkich pragnieniach, wyborach i piętnie, jakie odciskają. Nie jest to wybitny popis laureatki Booker, ale całkiem dobra powieść obyczajowa  owszem.




Tytuł: Zapomniany walc
Tytuł oryginalny: The Forgotten Waltz
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Autor: Anne Enright
Przekład: Grzegorz Buczkowski
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ISBN: 978-83-943523-2-5
Format: 256s.
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WWW: Polska strona
Kupw: MadBooks.pl: 25,50zł
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  Są światy inne niż ten

  Magdalena Kubasiewicz

  Brandon Sanderson Bezkres magii
  

  
  W Bezkresie magii Brandon Sanderson prezentuje czytelnikom opowiadania powiązane z opublikowanymi już przez niego książkami. I chociaż są to opowiadania dobre, ich lekturę polecam raczej najbardziej zagorzałym fanom autora.
Ekstrakt: 70%
[image: Bezkres magii]
Bezkres magii zawiera opowieści z sześciu różnych układów świata Cosmere, w którym została osadzona akcja książek Sandersona. Autor przerzuca czytelników pomiędzy różnymi planetami, różniącymi się zarówno warunkami naturalnymi, jak i systemami magii oraz sposobem organizacji społeczeństw. Jednocześnie w wielu miejscach wyraźnie sugeruje, że wszystkie te światy są w pewien sposób ze sobą połączone i miały wspólny początek.
Zazwyczaj w zbiorach opowiadań zdarzają się teksty bardzo dobre, średnie i słabe. W Bezkresie magii obecności tekstów kiepskich nie odnotowałam - Sanderson to pisarz, który posługuje się słowem na tyle sprawnie, że nawet prostsze historie spod jego pióra (jak Nadzieja Elantris) czyta się przyjemnie. Wykreowane przez niego światy są interesujące, systemy magii niebanalne, nie można też odmówić mu braku pomysłowości. (Zazwyczaj tym, co najbardziej przeszkadzało mi w jego twórczości, była kreacja postaci kobiecych: w krótkich formach jednak ten problem się nie pojawia. Tym samym wszystkie opowieści z Bezkresu magii są co najmniej dobre i bardzo różnorodne. Mamy minipowieści (jak znakomita Dusza cesarza, mogąca spokojnie funkcjonować niezależnie od Elantris), teksty ewidentnie uzupełniające powieści i w oderwaniu od nich nie mające większego sensu (Z mgły zrodzony. Tajna historia), drobiazgi (wspomniana już Nadzieja Elantris, na którą składa się właściwie kilka scenek), opowiadania mówiące nam nieco więcej o niektórych bohaterach (przykładowo Jedenasty metal), pisane w nietradycyjnej formie (Allomanta Jak i Czeluście Eltanii, odcinki od 28 do 30  tekst przedstawiony w formie relacji podróżnika, opatrzonej komentarzami) czy nawet powieść graficzną (fragment Białego piasku). Niemal każde opowiadanie w zbiorku ma w sobie coś, czym może zafascynować: na przykład w Allomancie były to komentarze, jakimi opatrzono relację podróżnika, w Szóstym ze zmierzchu klimat, w Duszy cesarza przepisywanie historii przedmiotów.
Znajomość książek Sandersona w teorii nie jest konieczna, by móc przeczytać zbiorek z przyjemnością. W przypadku niektórych tekstów tak jest rzeczywiście: chociażby Duszy cesarza, Białego piasku czy Szósty ze zmierzchu. Mogą one też stanowić swego rodzaju próbkę, pomóc zdecydować, czy sięgnąć po powieści, których akcja osadzona jest w konkretnym układzie. Ja sama na pewno zainteresuję się światem Szóstego ze zmierzchu i rozważałam zakup Białego piasku (a zrezygnowałam ostatecznie głównie ze względu na skojarzenia z Naruto). A jednak, nie polecam Bezkresu magii osobom, które powieści autora jeszcze nie poznały bądź przeczytały jedną czy dwie. Osobiście zupełnie inaczej odbierałam opowiadania uzupełniające historie, które już wcześniej poznałam, niż teksty nawiązujące do obcych mi uniwersów. Niektóre opowiadania zawierają też mocne spojlery albo czytane w całkowitym oderwaniu od powieści są trudne do zrozumienia. Na przykład sięgając po Tajną historię przed lekturą książek z serii Ostatniego Imperium czytelnik zagwarantowałby sobie zepsucie zabawy, na starcie znając wszystkie twisty fabularne. Ja sama nie znając jeszcze Archiwum Burzowego Światła miałam pewien problem z Tancerką ostrza.
Bezkres magii to świetna pozycja dla fanów autora. Pozwala jeszcze raz wrócić do lubianych światów, poszerzyć posiadane informacje, w dodatku podkreśla wspólną historię układów Cosmere. Wielbiciele twórczości Sandersona mogą dobrze się bawić wychwytując nawiązania. Dla osób lubiących, żeby książki ładnie wyglądały na półce, nie bez znaczenia będzie także śliczne wydanie.




Tytuł: Bezkres magii
Tytuł oryginalny: Arcanum Unbounded
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Autor: Brandon Sanderson
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ISBN: 978-83-7480-681-7
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Zobacz w: Kulturowskazie
Ekstrakt: 70%
  



  
  
  
  
  Magazyn Esensja - Magazyn Esensja nr 4 (CLXVI) maj 2017
  




  
  

  Znakomity pomysł i tylko tyle

  Joanna Kapica-Curzytek

  Joe Hill Strażak
  

  
  Są w Strażaku fajerwerki i przebłyski niezłych pomysłów, jest rozrywka, ale to zdecydowanie za mało, by stać się klasyką gatunku.
Ekstrakt: 60%
[image: Strażak]
Wśród mieszkańców Stanów Zjednoczonych wybuchła epidemia smoczej łuski. To zaraźliwa choroba skóry, która kończy się śmiertelnym samozapłonem. Personel służby zdrowia robi, co może, aby opanować epidemię, jednak na próżno. Wśród nich jest pielęgniarka Harper, pełna poświęcenia i współczucia dla swoich pacjentów. Sama jednak nie może liczyć na dobre słowo od męża, zwłaszcza po tym, jak Harper w tak fatalnym momencie zachodzi w ciążę. 
Początek powieści naprawdę wbija w fotel i jest bardzo obiecujący. Joe Hill wykorzystuje znakomity pomysł literacki, prowadzi nas przez panoramiczny, świetnie nakreślony krajobraz świata dotkniętego katastrofą. I jest trochę tak jak w Dżumie Alberta Camus, gdzie poszczególni bohaterowie próbują z różnym skutkiem mierzyć się z zagrożeniem jako ludzie. 
I gdy z niecierpliwością czekamy, co będzie dalej, trafiamy do dziwnego obozu ocaleńców, którzy pozostają pomiędzy zarażonymi, a jednocześnie potrafią panować nad tą chorobą. Muszą się ukrywać, ponieważ po okolicy krążą Szwadrony Kremacyjne, ścigające zainfekowanych ludzi. Sceny z obozu są swego rodzaju groteskowym spojrzeniem na religijne (lub parareligijne) komuny, funkcjonujące pod przewodnictwem charyzmatycznego guru. Ale to, niestety, najsłabsza część powieści: tempo narracji wyraźnie siada. Rozgrywki między członkami społeczności pozbawione są jakiegoś głębszego sensu, a całość przypomina raczej nieskomplikowaną prozę dla młodzieży niż horror, którym Strażak ma ambicję być. Również stosowane przez autora z uporem maniaka (nie tylko w tym utworze!) retrospekcje przeszkadzają temu, by powieść stała się bardziej wciągająca. 
Tytułowa postać ma zdecydowanie niewykorzystany potencjał. Strażak jest do bólu schematyczny, jak gdyby wycięty prosto z powieścidełka dla nastolatek: och, jaki silny, bohaterski i zaradny. Materiał na romans  jakże by inaczej. I zawsze we właściwym czasie na właściwym miejscu. Autor niespecjalnie zadał sobie trudu, by zgłębić psychologię tego bohatera czy postarać się o jakieś nietuzinkowe szczegóły jego portretu. Pozostaje też niedosyt w odniesieniu do Harper  dziewczyny zupełnie bez właściwości. To, że jest ona w ciąży, też mogłoby dodać powieści szczególnej etycznej głębi, ale tak się, niestety, nie dzieje. 
Autor próbuje zarysować dwa przeciwstawne światy dobra i zła  o ile Harper znajduje się po stronie dobra, jej mąż Jakob staje po drugiej stronie. Konflikt pomiędzy tymi siłami toczy się aż do zakończenia powieści, które  to trzeba przyznać  jest zaskakujące i nie pozbawione interesujących odniesień do prawdziwych realiów naszego świata (jak na przykład przyjmowanie uchodźców). Trzeba jednak mieć sporo cierpliwości, zanim przedrzemy się przez kolejne etapy mozolnej i nie zawsze zrozumiałej wędrówki Harper do celu. Oprócz brawurowego początku i chwilami intrygującego zakończenia, przypominającego wędrówkę do ziemi obiecanej  na pewno nie jest to powieść, która czyta się sama. 
Ciekawe są intertekstowe nawiązania w Strażaku. Znajdziemy tu odniesienia na przykład do Mary Poppins czy Harryego Pottera. W tle brzmią znane utwory muzyczne, na przykład Romeo and Juliet grupy Dire Straits (i wiele innych piosenek). 
Jednak to zdecydowanie za mało, by zasadne było porównanie Strażaka z Władcą much W. Goldinga przez Joanne Harris (blurb na czwartej stronie okładki). Tamta klasyczna powieść jest wspaniale zarysowaną alegorią, przejmującym studium natury człowieka, nie bez filozoficznych refleksji. Co więcej, powieść brytyjskiego noblisty jest zwięzła, mocno nasycona treścią i jakże klarowna w swojej konstrukcji. Pod względem literackim to różnica co najmniej trzech klas! Strażak jest zbyt rozwlekły, rozwodniony i nie pozostawia po sobie żadnych istotnych przemyśleń, poza  to trzeba zaliczyć jej na plus  przejmującymi i plastycznymi obrazami apokalipsy. Czy jest to w całości horror, tu można byłoby polemizować. 
Autor Strażaka Joe Hill jest prywatnie synem tego Stephena Kinga. Celowo nie porównuję twórczości obu pisarzy, ponieważ nie sądzę, aby miało to znaczenie dla odbioru i oceny Strażaka. Warto tylko wspomnieć, że Joe Hill ma już na swoim koncie kilka powieści, jak na przykład recenzowane u nas Pudełko w kształcie serca czy Rogi.




Tytuł: Strażak
Tytuł oryginalny: The Fireman
Data wydania: 1 marca 2017
Autor: Joe Hill
Przekład: Anna Dobrzańska
Wydawca:  Albatros
ISBN: 978-83-7985-889-7
Format: 800s. 145×205mm; oprawa twarda
Cena: 45,90
Gatunek: groza / horror
WWW: Polska strona
Kupw: MadBooks.pl: 33,99zł
Wyszukajw: Selkar.pl
Wyszukajw: Kumiko.pl
Wyszukajw: Matras.pl
Kupw: TaniaKsiążka.pl: 33,93zł
Wyszukajw: Skąpiec.pl
Zobacz w: Kulturowskazie
Ekstrakt: 60%
  



  
  
  
  
  Magazyn Esensja - Magazyn Esensja nr 4 (CLXVI) maj 2017
  




  
  

  Esensja czyta:Kwiecień 2017

  Dominika Cirocka,  Beatrycze Nowicka,  Jarosław Loretz,  Miłosz Cybowski,  Marcin Mroziuk,  Marcin Osuch

  James Bowen Kot Bob i ja, James Lee Burke Bogowie deszczu, Marta Krajewska Idź i czekaj mrozów, Dionisios Sturis Gdziekolwiek mnie rzucisz, Martin Widmark Tyczka w Krainie Szczęścia, Yvette Żółtowska-Darska Ronaldo
  

  
  Kwiecień zamykamy krótkimi recenzjami książkowymi.


[image: Kot Bob i ja]
James Bowen
‹Kot Bob i ja›
Dominika Cirocka [70%]

Kot Bob i ja, to jedna z tych opartych na faktach książek, w których bardzo trudne doświadczenia przedstawione zostały w sposób naprawdę ciepły i bezpośredni. James Bowen  grajek uliczny i narkoman na odwyku  nigdy nie miał bowiem łatwego życia. Już jako dziecko nie dostał szansy, aby odnaleźć swoje miejsce na ziemi i nie dostrzegł oparcia w zajętych swoimi sprawami dorosłych. Później było już tylko gorzej, zbuntowany i nieszczęśliwy, mimo starań matki, wpadł w szpony nałogu. Doświadczył bezdomności i wiedziony narkotykowym głodem popełnił wiele błędów. Jednak nawet, gdy przyszedł moment, w którym postanowił odbić się od dna, pójść na terapię i zacząć uczciwie zarabiać, spotkał się głównie z ludzką niechęcią. Jego los odmienił się dopiero, gdy na klatce schodowej odnalazł zaniedbanego, rudego kota. Nowy czworonożny przyjaciel nie tylko zmusił Jamesa do podjęcia odpowiedzialności za żywą istotę i stał się towarzyszem w niedoli, ale przede wszystkim zjednał sobie sympatię mieszkańców Londynu, sprawiając, że biedny uliczny grajek przestał być dla nich niemal niewidzialnym wyrzutkiem. 
Nadzwyczaj inteligentny, rudy kocur podbił nie tylko serca przechodniów czy internautów, ale i czytelników. Nic w tym zresztą dziwnego. Historia nietuzinkowych kumpli opowiedziana została z chwytającą za serce szczerością, ale i dystansem. Nadała imię, tym, którzy zwykle pozostają bezimienni, zepchnięci na margines społeczny. Pozwoliła poczuć sympatię do bohatera, choć zwykle osoby jemu podobne wywołują raczej  przynajmniej na pierwszy rzut oka  tylko niechęć. Z tego względu, mogę z czystym sumieniem  polecić Kota Boba nie tylko miłośnikom mruczków, ale także wszystkim, którzy chcą zobaczyć otaczającą rzeczywistość z nieco innej perspektywy.


[image: Bogowie deszczu]
James Lee Burke
‹Bogowie deszczu›
Jarosław Loretz [70%]

566 stron domniemanego thrillera w rzeczywistości okazało się gęstą psychologicznie powieścią obyczajową z szeregiem wątków kryminalnych w tle. Wątków, które wcale nie są najistotniejsze w tym wszystkim, a stanowią jedynie coś w rodzaju wiązki fabularnych strun, utrzymujących rozpełzającą się na wszystkie strony opowieść w jako takim gorsecie.
To prawda, zaczynem całej historii jest dokonany w położonej na uboczu miejscowości masowy mord na nielegalnie sprowadzonych z Tajlandii prostytutkach, dodatkowo szmuglujących w żołądkach narkotyki. Jednak zbrodnia  pobieżnie zresztą opisana  bardzo szybko schodzi na plan dalszy, ustępując miejsca problemom byłego marines (gryzie się pośrednim udziałem w zbrodni), jego dziewczyny (śpiewa w spelunach religijne country), szeryfa (dręczą go wspomnienia z wojny koreańskiej, a dobija ból korzonków), jego sporo młodszej podwładnej (wpatrzona w szefa jak w obrazek wciąż próbuje wciągnąć go w romans), właściciela knajpy ze striptizem (pochodzący z Polski Żyd z kompleksami, wmanewrowany w ciemne interesy), jego żony (niełatwa do zastraszenia Żydówka z Syberii), a także płatnego zabójcy (z szemranymi zasadami moralnymi i słabością do Biblii) oraz garści mniej istotnych postaci pobocznych, najczęściej negatywnych.
W efekcie wyszła powieść bogata w detale, zgrabnie i nad wyraz łatwo odmalowująca codzienną rzeczywistość amerykańskiej prowincji, interesująco też oddająca mentalność tamtejszych mieszkańców, aczkolwiek mimo wszystko przytłaczająca swoją objętością oraz irytująca uciekaniem autora w mało istotne dla intrygi dyskusje i zdarzenia, przez co clou sprawy  los Tajek  ulatuje gdzieś w międzyczasie i finalnie tyle obchodzi czytelnika, co zeszłoroczny liść. Dodatkowym minusem jest nie dość staranne tłumaczenie, w którym notorycznie pojawia się dlaczego? zamiast a co?, a walory niezamierzenie rozrywkowe zapewnia zdanie Plac sądowy był otoczony chodnikiem z wmurowanymi żelaznymi kółkami do przywiązywania koni, z których sączyła się rdza niczym z kluz na statku (jak rozumiem konie, z których nie sączyła się rdza, przywiązywano gdzie indziej).
Mimo to polecam Bogów deszczu, bo to kawał solidnej literatury, zostawiającej daleko w tyle wątpliwej jakości płody setek tak zagranicznych, jak i rodzimych chałturników od sensacji i kryminału.
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Marta Krajewska
‹Idź i czekaj mrozów›
Beatrycze Nowicka [50%]

Idź i czekaj mrozów jest pierwszą powieścią Marty Krajewskiej i podziela wady wielu innych debiutów. Przede wszystkim jest to książka nierówna  zarówno pod względem formy, jak i treści. Styl miejscami jest całkiem przyjemny, nie pozbawiony humoru, z lekką swadą, przywodzącą na myśl utwory pisarek zza naszej wschodniej granicy. Niestety, są też miejsca gdzie dość boleśnie kuleje. Pomysł, by miejscem akcji uczynić małą, zagubioną wśród lasów wioskę, gdzie to, co ludzkie spotyka się z tym, co nadprzyrodzone wydaje się mniej zużyty   zamiast śledzić losy bohaterów wyruszających gdzieś na wyprawę, czytelnik poznaje codzienne życie mieszkańców, ich zwyczaje, wierzenia, problemy rodzinne i konflikty, zamiast skali świata, mamy tutaj losy lokalnej społeczności. I znów  różnie wyszło autorce prowadzenie wątków poszczególnych postaci. Typowy paranormal-romansowy wątek głównej bohaterki oraz wilkołaka (typ wielki brutal, który dla ukochanej przedzierzga się w opiekuńczego misia) został poprowadzony całkiem przyzwoicie, gdy porównać z innymi tego typu utworami. Można spodziewać się podstawowych elementów  wzajemna fascynacja, początkowe obawy i niechęć, mroczna przepowiednia, która ma trzymać przyszłych kochanków z dala od siebie, upojny seks w noc Kupały Na szczęście wilkołak Krajewskiej swoim złośliwym poczuciem humoru bardziej przypomina bohaterów powieści Gromyko, niż autorek anglosaskich. Nieźle wypada też wątek przyjaciółki głównej bohaterki, co to modliła się u kapliczki starych bogów, by jej zesłali chłopa oraz historia wiły. Słabe wykonanie zaprzepaściło niestety potencjał, jaki tkwił w losach minstrelki i jej rodziny  miało być dramatycznie, a wyszło niestety kiczowato. Za kompletnie chybiony uważam natomiast pomysł na to, by ulubioną rozrywką wioskowej piękności było chadzanie na owiany złą sławą cmentarzyk, w celu uprawiania grupowego seksu z upiorami. Toż to jest śmieszno-żałosne zamiast ciekawe i ciągnie całość w dół. Tym niemniej, Idź i czekaj mrozów czyta się lekko, szybko i zazwyczaj przyjemnie, a zakończenie pozostawia czytelnika (choć może raczej należałoby tu napisać czytelniczkę, bo jednak powieść stwarza wrażenie pisanej bardziej pod gusta kobiet) z pewnym zainteresowaniem, jak dalej potoczą się losy bohaterów. 


[image: Gdziekolwiek mnie rzucisz]
Dionisios Sturis
‹Gdziekolwiek mnie rzucisz›
Miłosz Cybowski [60%]

Jest to jeden z tych reportaży, który traktuje o stosunkowo ciekawym temacie, ale napisany został w sposób pozostawiający sporo do życzenia. Nie zrozumcie mnie źle  książkę Sturisa czyta się szybko i z zainteresowaniem. Wydaje się jednak, że zdecydowanie zbyt wiele w niej samego autora, a zbyt mało  innych bohaterów, których losy mogłyby rzucić więcej światła na związki między mało znanym krańcem Wysp Brytyjskich a Polakami. Forma, na którą zdecydował się Sturis na samym początku, wydaje się wyczerpywać już w połowie książki (widać to chociażby po nagłym braku lokalnych mitów i podań rozpoczynających wiele z początkowych rozdziałów). Widać po powtarzających się sytuacjach, w których głównym bohaterem jest sam autor. Widać wreszcie po mało wyrazistych rozmówcach, którzy są, ale jak gdyby ich nie było. W efekcie o wiele bardziej niż o Wyspie Man i Polakach stanowi Gdziekolwiek mnie rzucisz opowieść o samym autorze i jego przygodach z tym miejscem ujętych w luźne ramy reportażu. 


[image: Tyczka w Krainie Szczęścia]
Martin Widmark
‹Tyczka w Krainie Szczęścia›
Marcin Mroziuk [90%]

Trzeba przyznać, że pozycja ta może być wielkim zaskoczeniem dla fanów twórczości Martina Widmarka. Okazuje się, że jest on twórcą znacznie bardziej wszechstronnym niż można by sądzić po lekturze jego książek z cyklu Biuro Detektywistyczne Lassego i Mai albo z serii o Nelly Rapp. W Tyczce w Krainie Szczęścia znajdziemy bowiem zachwycającą baśniową opowieść, która wprawdzie przeznaczona jest dla młodszych dzieci, ale może oczarować nawet dorosłych czytelników. Z wypiekami na twarzy obserwujemy tutaj perypetie pewnej dziewczynki w tytułowej Krainie Szczęścia. Główna bohatera jest tam nie większa od owadów, które w dodatku potrafią mówić (i to właśnie one nazwały Julię Tyczką). W tej krainie nie wszyscy jednak są szczęśliwi, a dotyczy to w szczególności dzieci, które trafiły tam przed Julią. Muszą one bowiem zbierać perły dla groźnego Kraba. Na szczęście dobry plan wymyślony przez Tyczkę i zgodne współdziałanie pozwolą odmienić ich smutny los  co z pewnością ucieszy wszystkich małych czytelników. Oczywiście książka Martina Widmarka może budzić pewne skojarzenia z Alicją w Krainie Czarów, ale w niczym nie zmniejsza to jej uroku. Wielka siła oddziaływania tej historii wynika zaś w dużej mierze również z wprost emanujących baśniowością przepięknych ilustracji Emilii Dziubak. Naprawdę cudowna lektura nie tylko dla maluchów!
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Yvette Żółtowska-Darska
‹Ronaldo›
Marcin Osuch [60%]

Jakoś ostatnio tak wyszło, że czytam dużo biografii. Był oczywiście Jobs, później Spielberg, Henson, teraz Musk i Urbanowicz. Natomiast w życiorysach piłkarzy, zwłaszcza współczesnych nie widziałem nic interesującego. Ot, inna kategoria celebrytów, którzy nie wiedzą co zrobić z nieprzyzwoitą masą pieniędzy. Ale syn dostał w prezencie biografię Cristiano Ronaldo dos Santos Aveiro i chcąc nie chcąc musiałem się z nią zapoznać. Jest to oczywiście książka napisana specjalnie dla dzieci, o czym za chwilę. Pobieżny rzut oka na formę także niezbyt zachęcał. Trochę tekstu, masa bezładnie wrzuconych zdjęć, które nie wiadomo z czym powiązać. Podejście zmieniłem, gdy rozpoczęliśmy wspólną lekturę. Krótkie, dwu- trzystronicowe rozdziały, obejmując jeden zamknięty wątek, nie pozwalają dziecku zniechęcić się do czytania. Wspomniana duża liczba zdjęć pozwala dużo lepiej poznać kontekst danego rozdziału. Jeśli mowa jest o pierwszych piłkarskich krokach CR7, to dostajemy całkiem pokaźną dawkę wiedzy o jego rodzinnej Maderze. O klimacie, geografii, historii. A sam Ronaldo? Można go lubić lub nie, ale nie można zaprzeczyć, że jest wybitnym piłkarzem. Książka Yvette Żółtowskiej-Darskiej nie przedstawia go tylko w kolorowych barwach. Miał on swoje gorsze momenty zarówno jako dziecko, jak i już dorosły sportowiec i biografia tego nie pomija.
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  Lalki, manipulatorzy i groza z Obrzeży

  Anna Nieznaj

  Anna Karnicka Paradoks Marionetki: Sprawa Klary B.
  

  
  Sprawa Klary B. Anny Karnickiej to urban fantasy w Pradze, na pograniczu światów. Pierwsze spotkanie z Kolegium Iluzji i Manipulacji, które nie jest wcale zwykłą szkołą lalkarstwa. Powieść młodzieżowa: malownicza i budząca zainteresowanie, jednak w jej grze na emocjach czytelnika są fałszywe nuty.
Ekstrakt: 50%
[image: Paradoks Marionetki: Sprawa Klary B.]
Sprawa Klary B. to pierwsza część planowanego cyklu, a jej atmosferę dobrze oddaje wyjątkowo trafnie dobrana okładka. Widzimy na niej lalkę-marionetkę z wyrazistym teatralnym makijażem. Przy uważniejszym spojrzeniu orientujemy się, że mimo pastelowej tonacji obrazu marionetka krwawi.
Taka jest też powieść, która rozpoczyna się co prawda niepokojącym prologiem, ale zaraz zanurzamy się wraz z głównym bohaterem w jego  jak się wydaje  dość sielankowe próby znalezienia pracy w sklepie z antykami. Przyjaciółka ostrzega go przed tak dziwnym w jej mniemaniu miejscem, jednak czytelnik nie dziwi się Martinowi, że ten czuje się doskonale w towarzystwie starszej damy, będącej właścicielką antykwariatu, oraz jej nastoletniej bratanicy, która czyta dziwne kryminały. To świat pięknych, tajemniczych przedmiotów, gorącej czekolady podawanej klientom, przekomarzanek z nową koleżanką, a przede wszystkim nadzieja na uzyskanie jako wynagrodzenia kosztownej i fascynującej marionetki, którą chłopak chce zabrać ze sobą do Praskiej Szkoły Lalkarzy. Planuje zdawać do niej egzamin już w tym roku.
Ta ciekawie opisana, lecz spokojna historia zostanie prawie od razu przerwana wydarzeniami w najwyższy sposób dramatycznymi, dotyczącymi głównego bohatera bezpośrednio.
Pierwszy tom, a jak można się spodziewać, zapewne cały cykl, zbudowany jest w takiej właśnie tonacji. Z jednej strony malowanie powieściowego obrazu wyrazistymi, jaskrawymi kolorami. Plastyczne opisy, postacie o charakterystycznych imionach i nazwiskach, dość umownie traktowana praskość Pragi  wyjaśniona szybko niepewnym statusem Obrzeży realności i świata niesamowitych opowieści. Fantastyka Paradoksu Marionetki wywodzi się z wyssanych z palca historii, legend miejskich i strasznych, szalonych plotek, a także z nietypowo uwspółcześnionych baśni. Pomysł na tę wielkomiejską dziwność sprawdza się bardzo dobrze, zwłaszcza w połączeniu z poczuciem humoru, intrygującymi, nieoczywistymi tytułami rozdziałów czy wątkami takimi jak komiks o Kocie i Ciastku rysowany przez przyjaciółkę Martina.
Niestety z drugiej strony pewien zgrzyt wprowadzają wydarzenia drastyczne. Można powiedzieć, że zachowują spójność stylistyczną z samym zamysłem: nie można im odmówić wpisywania się w ducha przerażających legend miejskich. Nastolatki buszujące po niebezpiecznych miejscach i namawiające się w internecie do podejrzanych rytuałów to wręcz ostatnio hit w dziedzinie napędzających lęki plotek. Jak również rzekome tragiczne takich zabaw konsekwencje.
Podobnie w powieści, w tej drugiej rzeczywistości, przenikającej do naszej Pragi jedynie częściowo, bohatera spotykają lub mogą spotkać w przyszłości niebezpieczeństwa z tych największej rangi: kwestie życia i śmierci. Tu właśnie następuje główny dysonans całej historii  dysonans nie na poziomie opisu, bo język i sposób prowadzenia narracji jest sprawny i barwny, lecz na poziomie zamysłu.
Nagromadzenie wydarzeń okropnych i połączenie ich z sympatycznym opisem przygodowym rujnuje zawieszenie niewiary. Ten element chyba najbardziej sprawia, że Sprawa Klary B. to książka jednoznacznie młodzieżowa. Przez porównanie można powiedzieć, że to jak z cyklem o Harrym Potterze, który przestaje być książką dla dzieci nie w momencie, kiedy (prawie od razu!) pojawiają się pierwsze straszności, lecz gdy reakcje postaci na spotykające je nieszczęścia stają się adekwatne i realistyczne.
Zaznaczę przy tym, że skojarzenia z Potterem nie należy przekładać z żaden sposób na fabułę Paradoksu Marionetki mimo podobnych z pozoru haseł: magiczna szkoła, współczesność, małoletni bohater. Po pierwsze Martin jest bardzo młodym, ale dorosłym już człowiekiem, sama szkoła zostaje czytelnikowi na razie jedynie tajemniczo zasugerowana, a cały fantastyczny sztafaż ma tu zupełnie inny klimat.
Anna Karnicka sprawnym piórem opisuje również pewną efektownie przedstawioną reakcję bohatera na traumatyczne doświadczenia, jednak nawet wtedy czytelnik pozostaje dzięki tej świetnej i pełnej swady narracji w pewnym stopniu poza dramatem.
To na swój sposób komiksowa książka, napisana barwnym, dowcipnym językiem i pełna miejsko-bajkowej grozy, jednak nie jestem w stanie zamknąć oczu i uwierzyć w przedstawiony świat oraz uczucia bohaterów. Co za tym idzie, niestety ich los nie zatrważa tak mocno, jak w autorskiej intencji być może powinien.
W kategorii opowieści dla młodzieży niedociągnięcia psychologicznego realizmu nie stanowią jednak chyba aż tak ciężkiego grzechu, dopóki uda się utrzymać uwagę czytelnika nastrojem i narracyjnymi atrakcjami.
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  Po pociągach nie zostały już nawet kości

  Beatrycze Nowicka

  Mark Lawrence Książę głupców
  

  
  Książę głupców Marka Lawrencea, pierwszy tom trylogii Wojna Czerwonej Królowej, którego akcja osadzona została w świecie znanym już z cyklu Rozbite Imperium, to przyzwoicie napisana fantastyka przygodowa.
Ekstrakt: 60%
[image: Książę głupców]
Mark Lawrence zadebiutował kilka lat temu Księciem cierni, otwierającym trylogię o Jorgu. Powieści brytyjskiego autora zyskały popularność, dwa z trzech tomów były nominowane do nagrody im. Davida Gemmella, a spośród nich część ostatnia tę nagrodę otrzymała. Otworzyło to Lawrenceowi drogę do kariery  stał się on jednym z bardziej rozpoznawalnych spośród debiutujących ostatnimi laty autorów fantasy. Trylogia Wojna Czerwonej Królowej spotkała się z ciepłym przyjęciem, o czym świadczą kolejne trzy nominacje i jedna nagroda Gemmella (za tom drugi) oraz wyróżnienia użytkowników serwisu Goodreads. Obecnie Lawrence pracuje nad kolejnym cyklem.
Przyznam, że po Księcia głupców sięgnęłam bardziej z poczucia obowiązku, chcąc wyrobić sobie zdanie na temat popularnego autora. Recenzje polskich wydań pierwszej trylogii ze świata Rozbitego Imperium były różne  niektórzy zarzucali Lawrenceowi styl zatrącający o grafomanię i upodobanie do makabrycznych scen, co skutecznie zniechęciło mnie do lektury. Uznałam jednak, że warto spróbować z kolejnym cyklem, bo autor powinien do tej pory nabyć doświadczenia i poprawić warsztat.
Nie oczekiwałam zbyt wiele i być może także dlatego zostałam przyjemnie zaskoczona. Choć muszę tu dodać, że Książę głupców okazał się jedną z tych powieści, które czytało mi się gładko i przyjemnie, ale po odłożeniu których nie miałam ochoty rozmyślać o świecie, bohaterach, ich decyzjach czy przyszłych losach. W jednej z internetowych recenzji nazwano tę książkę nieźle skrojoną  i jest to słuszne określenie. Wyraźnie widać, że Lawrence jest świadomy konwencji, a tę cechę cenię sobie u autorów fantastyki. Czuje się tu zarówno sympatię dla heroic fantasy, jak i chęć podjęcia gry z czytelnikiem. Nie jest to może bardzo skomplikowana i wyrafinowana zabawa, ale wystarczy, by wzbudzić zainteresowanie  nie wiadomo do końca, kiedy dany motyw zostanie rozegrany kanonicznie, a kiedy autor zagra wbrew oczekiwaniom odbiorcy.
Uwagę zwraca już choćby sam pomysł na świat przedstawiony, w którym mieszają się motywy tradycyjnego fantasy z postapo. Uniwersum, w którym działa magia i panują quasi-średniowieczne zwyczaje, a jednocześnie zachowały się pozostałości bardziej zaawansowanych technologicznie cywilizacji, nie jest może novum (wystarczy wspomnieć opowiadania Jacka Vancea o Umierającej Ziemi, Shannarę Brooksa czy Koło Czasu Jordana), ale oferuje możliwość wprowadzania całkiem sympatycznych smaczków. U Lawrencea świat ten jest odmienioną odległą przyszłością naszej Ziemi, dzięki czemu bohaterowie od czasu do czasu przerzucają się nazwami własnymi czy nazwiskami, które są nam znane. Bywa też, że pojawiają się drobne, acz sympatyczne motywy, jak choćby wizyta u völwy, która urządziła swoją siedzibę w dawnych tunelach kolejowych i przyjmuje gości na podwyższeniu, otoczonym przez dziesiątki, jeśli nie setki sklepowych manekinów. Z tego, co przeczytałam o pierwszej trylogii, tam tego rodzaju sytuacji, wzmianek czy obiektów było więcej niż w Księciu głupców, gdzie pojawiają się one raczej rzadko  a szkoda, bo to buduje klimat. Żałuję też, że Lawrence nie ma tak cenionej przeze mnie plastycznej wyobraźni, która sprawia, że fantastyczne światy ożywają w głowie czytelnika. Z drugiej strony dzięki temu wszystkie mniej lub bardziej krwawe potyczki nie odstręczały mnie malowniczymi opisami prutych flaków.
Zauważyłam dwa błędy  raz autor zdaje się sądzić, że w wargach mamy chrząstki, drugim razem chodziło o opis lasu. Owszem, Lawrence chciał być oryginalniejszy i kazał swoim bohaterom przedzierać się przez suchy i gęsty las iglasty, zamiast wędrować przez typową majestatyczną, prastarą puszczę, gdzie w półmroku majaczą grube pnie. Las ów został nazwany sosnowym[bookmark: a1]1), tyle że akurat bory sosnowe bywają dosyć jasne, z niewielką ilością podszytu. To, co pasowałoby do przedstawianego miejsca, przywodzi bardziej na myśl młody las świerkowy (a i takie rosną przeważnie tam, gdzie obecność świerka wynika z nasadzeń). Pewnie większość czytelników nie zwróci na to uwagi, mnie jednak rozdrażniło i mocno wybiło ze świata.
Lawrence po trosze próbuje iść w ślady Abercrombiego, choć brakuje mu ostrości stylu, a na skali heroiczności Książę głupców plasuje się jednak nieco bliżej klasycznych pozycji, jeśli porównywać go z powieściami autora Pierwszego prawa. Jest walka pomiędzy dwoma siłami, reprezentowanymi przez Czerwoną Królową i Błękitną Damę, zagrożenie ze strony Martwego Króla, pragnącego zdobyć niebezpieczny artefakt, jest wreszcie wyprawa dwójki bohaterów na daleką północ, gdzie w Czarnej Warowni i okolicach nekromanci szykują światu coś co najmniej nieprzyjemnego. Skoro nekromanci, to nie zabraknie potyczek z ożywieńcami, a w ogniu walki i codziennym trudzie parę protagonistów połączy przyjaźń. Gwoli wyjaśnienia dodam, że akcja Księcia głupców toczy się równolegle do tej przedstawionej w Księciu cierni i bohaterowie pierwszej trylogii pojawiają się na chwilę w charakterze smaczku dla fanów.
Dobrym wyborem okazał się tytułowy książę, który wprawdzie  jeśli sądzić z opinii i opisów  nie jest antybohaterem jak Jorg[bookmark: a2]2), ale nie jest też dobrym chłopakiem z zapałem ratującym świat. Jalan jest młodym, rozpuszczonym arystokratą, który  jak sam stwierdza  wiedzie puste, próżniacze życie i za świetny pomysł uważa oszustwo, w wyniku którego człowiek sprzedany w niewolę, zamiast odzyskać swobodę, trafia na arenę, tylko po to, by pieniądze z zakładów pomogły spłacić karciane długi szlachcica. A jednak nie sposób go całkiem znielubić  Czerwony Książę miewa lepsze odruchy i przechodzi pewną przemianę (inna sprawa, że pod koniec autor poddaje w wątpliwość, czy dokonała się ona na dobre). Lawrence uczynił Jalana narratorem i była to dobra decyzja  kąśliwe uwagi arystokraty ubarwiają narrację, nierzadko stanowią też źródło humoru. Wnuk Czerwonej Królowej ma do siebie pewien dystans i jest zdolny do autoironii. Co ważne, przynajmniej wobec siebie samego nie jest hipokrytą. Jego towarzysz, Snorri, wojownik z Północy, jest o wiele szlachetniejszy, ale przez to mniej ciekawy. Lawrence połączył tę niedobraną parę może niezbyt wyszukanie, bo zaklęciem, ale za to ich wędrówkę, przygody i tworzącą się więź emocjonalną przedstawił całkiem zgrabnie.
Wspomniałam o stylu, należałoby jednak uściślić, że po pierwsze nie wypatrzyłam większych potknięć, a po drugie i ważniejsze  widać w Księciu głupców zaczątki własnego stylu, jakieś indywidualne piętno. To zawsze należy policzyć na plus w dobie przezroczystych narracji tak wielu współczesnych powieści fantasy. Jak mam w zwyczaju, podaję kilka przykładów  od bardziej udatnych fraz z opisów, po wypowiedzi księcia: ścigany świtem, ciskającym mi w plecy czerwone włócznie, ruszyłem biegiem w stronę pałacu, nie wiem, jak to robił, ale otulając głosem słowa, Snorri tkał jakąś magię, jego oblicze opromienił uśmiech, na wpół dziki, na wpół przyjazny, w całości niebezpieczny, twarz Taproota zmięła się w krótkim uśmiechu, góry uniosły nas poprzez jesień w zimę, blask dnia gasł szybko, jeszcze nieprzyzwyczajony do świata po zimowych ciemnościach, odprawił mnie wielkopańskim gestem, jakbym był żonglerem () a nie księciem Czerwonej Marchii. Nie zaprotestowałem jednak, bo człowieka, który wie, że szkoda na ciebie manier, lepiej nie drażnić, w górach przypominam raczej wodę. Toczę się po zboczu, czasami zabierając nawet ze sobą kamienie, piwo ma właściwości likwidujące lęki. Oczywiście następnego dnia znajduje się je z powrotem, owinięte wokół kostek z kilkoma dodatkowymi i bólem głowy na dokładkę, ale w jednym momencie piwo jest płynną odwagą, błyskotliwością i zadowoleniem.
Niestety, efekt psuje nieco redakcja i korekta  nierzadko można natrafić na błędy ortograficzne, literówki czy niefortunne tłumaczenia: mór zamiast mur, rąby szałwii i trójkąciki tymianku, w moich żyłach płynie wasza krew, chodź rozrzedzona, mieszkanką ziół, wykrawającego się, pospieszyłem przez echowe marmurowe przestworza, jeden z płazowych kotów miał takie oko (domniemywam, że chodziło o pałacowych), jak zwykle, gdy przycisnąć jednego z »wszystkich wiedzących«, poznałem go podczas mojej krótkiego () pobytu, tysiąc w zlocie, A więc uciekł?  zapytałem, chcąc oddać mu dumę z uczynku syna[bookmark: a3]3). Przydałaby się większa staranność ze strony wydawcy, szczególnie zważywszy na niemałą jak na książkę w miękkiej oprawie cenę oraz kilkumiesięczne opóźnienie premiery.
Niemniej zalety przeważają i jeśli ktoś ma ochotę na niezobowiązującą lekturę z nieźle nakreślonym głównym bohaterem i przyzwoicie prowadzoną narracją, może po Księcia głupców sięgnąć. Jestem ciekawa, co z tej powieści będę pamiętać po, powiedzmy, roku od lektury. W każdym razie nie uważam czasu poświęconego na czytanie o przygodach Jalana za czas stracony.

[bookmark: a1t]1) Choć przyznam, nie wykluczam też, że jakieś kwestie mogły umnąć w tłumaczeniu.
[bookmark: a2t]2) Choć wielu narzekało na uczynienie głównym bohaterem kogoś, kto u większości autorów dostałby rolę przeciwnika protagonisty, to odwrócenie ról przysporzyło sławy zarówno Jorgowi, jak i jego twórcy. Dla mnie pewną miarą popularności postaci jest łatwość znalezienia jej wizerunku w sieci. Na prace przedstawiające Księcia Cierni można natknąć się dość łatwo  ot, taki przykład.
[bookmark: a3t]3) Dziwi mnie też nieco używanie formy nekromański.
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  Śląsk  Oświęcim  Afryka

  Joanna Kapica-Curzytek

  Stefanie Zweig Nigdzie w Afryce
  

  
  Nigdzie w Afryce Stefanie Zweig, powieść na motywach autobiograficznych, jest portretem ludzi na emigracji oraz próbą szczerego rozliczenia się z niemiecką przeszłością.
Ekstrakt: 80%
[image: Nigdzie w Afryce]
Dla autorki Nigdzie w Afryce, urodzonej w Głubczycach niemieckiej pisarki pochodzenia żydowskiego, Kenia była ziemią, która przyniosła jej i rodzinie ocalenie. Tuż przed II wojną światową, w wieku sześciu lat Stefanie Zweig wyjechała z rodzicami z rodzinnego Śląska do Afryki. W dorobku autorki jest wiele książek, których akcja toczy się w Kenii, gdzie spędziła dzieciństwo. Można powiedzieć, że stamtąd nie wyjechała nigdy, choć po wojnie powróciła z rodziną do Niemiec.
Spośród książek Stefanie Zweig Nigdzie w Afryce szczególnie zasługuje na uwagę. Na podstawie tej powieści nakręcono film fabularny (w reżyserii Caroline Link), wyróżniony Oscarem za najlepszy film nieanglojęzyczny w 2003 roku. Proza Zweig jest rzeczywiście w pełni tego słowa filmowa, pełna rozmachu, barwnych i epickich obrazów Afryki. Tak może pisać tylko ktoś, kto doskonale zna i bez reszty kocha ten kontynent.
Do Kenii najpierw wyjeżdża Walter Redlich, a potem dołączają do niego żona Jettel i kilkuletnia córka Regina. Wcześniej Walter, doktor prawa po studiach we Wrocławiu prowadził w Głubczycach kancelarię notarialną. Redlichowie należą do tych, którym udało się na czas uciec. W ówczesnych Niemczech miejsca dla Żydów nie było. Szykany, prześladowania, zakaz pracy w zawodzie, przemoc fizyczna  tak było jeszcze przed wybuchem wojny.
Już mieszkając w Afryce, Redlichowie niecierpliwie wyczekują wieści ze Śląska. Myślami stale wracają do Głubczyc, Wrocławia oraz Żor, gdzie mieszkają rodzice obojga. Może jeszcze uda się komuś dojechać do Kenii? Do pierwszej połowy 1939 roku listy od rodziny jeszcze przychodzą, ale coraz częściej są pełne wzmianek o znajomych i krewnych, którzy nagle musieli wyjechać i od tej pory nie ma od nich żadnych wieści.
Po wybuchu wojny okazało się, że dla Waltera i jego rodziny nie ma miejsca również w Kenii, że i tam stali się obcy i wypędzeni (tym razem ze swojej farmy w Rongai, gdzie pracowali). Ówczesne brytyjskie władze dokonały internowania obywateli niemieckich, nie wnikając w to, że wielu z nich sprzeciwiało się nazistowskim Niemcom, jak Redlichowie. Na szczęście rodzina mogła liczyć na znajomych, świetnie orientujących się w tamtejszych realiach. Status refugee [uchodźcy], brzmiał lepiej niż etykietka enemy alien [wrogiego obcego]. Z czasem sytuacja się uspokoi i poprawi. Relacje między Brytyjczykami a społecznościami uchodźców z innych krajów pokazane są bardzo ciekawie i skłaniają do refleksji.
W Nigdzie w Afryce poznają się ze sobą kultury i ludzie: ci, którzy znają się z przeszłości lub dopiero się poznają. Pierwszy kontakt małej Reginy z czarnym służącym ojca, Owuorem, należy do najpiękniejszych scen spotkania z Innym, jakie w ogóle można znaleźć w literaturze pięknej. Obustronna sympatia i zaufanie rodzi się od bezwarunkowo i od pierwszego wejrzenia, przełamując bariery wszelkiej inności: rasy, języka, wieku i kultury. Scena ta, umieszczona tuż po mrocznych obrazach prześladowań Żydów w Niemczech, staje się przez to jeszcze bardziej przejmująca i wymowna. Można ją też odczytać przez pryzmat współczesnych wydarzeń: oto uchodźcami są tutaj Europejczycy, którym tubylcy robią miejsce i dzielą się z nimi swoim światem. Symboliczna jest tu postać Owuora. Wdzięczność Redlichów pod jego adresem nie ma granic, a Walter wynagradza go symbolicznym podarunkiem.
Po wojnie Redlichowie rozważają powrót do Niemiec. Dla prawnika takiego jak Walter, nieumoczonego w nazistowski system, praca w zawodzie znajdzie się od razu. Ale Jettel stanowczo oponuje: nikt nie zaciągnie mnie do kraju morderców. Stefanie Zweig wiele razy odnosi się do przeszłości Niemiec tak otwarcie i bez niedomówień. W innym miejscu autorka z goryczą diagnozuje stan niemieckich umysłów po wojnie: Kraj jest pełen ludzi, którzy nic nie widzieli i o niczym nie wiedzieli albo >byli zawsze przeciw
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  Powieść jak wino

  Joanna Kapica-Curzytek

  María Dueñas Templanza znaczy umiar
  

  
  Przygoda i intryga, znakomicie nakreślone na tle dziewiętnastowiecznego Nowego Świata i południowej Hiszpanii komponują się jak winny bukiet. Templanza znaczy umiar Maríi Dueñas zapewnia doskonałą rozrywkę i spotkanie z nietuzinkowymi literackimi bohaterami.
Ekstrakt: 90%
[image: Templanza znaczy umiar]
To już trzecia wydana u nas powieść Maríi Dueñas. Najpierw była debiutancka Krawcowa z Madrytu, która okazała się sukcesem w wielu krajach. Następny utwór to Olvido znaczy zapomnienie. Obecna, Templanza jest od dwóch poprzednich zupełnie inna, co dobrze świadczy o warsztacie pisarskim autorki. Zamiast przepisywać i przetwarzać znane już motywy, sięga po coś nowego. I w przypadku tej powieści  trafia w dziesiątkę.
Być może nie zapowiada tego początek, gdy Mauro Larrea, emigrant hiszpański osiadły w Meksyku, nagle staje w obliczu bankructwa swojego majątku i firmy. Jego kopalnie srebra tracą na wartości, gdy w Stanach Zjednoczonych wybucha wojna secesyjna. Mężczyzna jednak próbuje się ratować i w tym celu wyrusza na Kubę, by skorzystać z siatki wpływowych znajomości.
Choć sposób pisania Maríi Dueñas jest jedyny w swoim rodzaju, to w klimacie jej proza chwilami może przypominać utwory Jeffreya Archera. Podobne zawikłane intrygi (przede wszystkim finansowe), przemyślne działania bohaterów oraz wirtuozowska choreografia i zgranie wszystkich, naprawdę licznych, wątków. Nie licząc drobnych przymrużeń oka w stronę czytelnika, gdy pisarka chce mu przypomnieć: podczas czytania trzeba przede wszystkim dobrze się bawić!
Już podczas pobytu Maura na Kubie napięcie rośnie. Gdy dochodzi do bilardowego pojedynku, już wiadomo, że powieści nie będzie się dało odłożyć ani na chwilę. A gdy główny bohater zawita do hiszpańskiego Jerez de la Frontera, strony przewracają się coraz szybciej i szybciej, aż do zapierającego dech  również po mistrzowsku skonstruowanego  finału.
Templanza znaczy umiar pachnie dobrym winem Akcja tej powieści toczy się częściowo bowiem w podupadłej winnicy, gdzie produkowało się trunek o nazwie jerez. Będzie można zgłębić kilka tajemnic dotyczących wytwarzania tego smacznego alkoholu.
Ale tajemnice  także te, sięgające głęboko w przeszłość  noszą w sobie przede wszystkim ludzie otaczający Maura. On sam, jako człowiek z zewnątrz, nie wszystko rozumie i chwilami ma poczucie, że jest biernym instrumentem w knowaniach innych osób. Dochodzą nowe szczegóły, kolejne informacje  ale przy wszystkich tych zakrętach i zwrotach akcji całość pozostaje spójna i klarowna. Nie ma tu poczucia, że coś jest tu wydumane czy na siłę umieszczone w akcji powieści. Podążamy zatem za Mauro, starając się rozumieć motywy postępowania poszczególnych postaci. Toczy się prawdziwa gra charakterów, psychologiczna próba sił. Sam Larrea wzbudza naszą etyczną refleksję, powstrzymując się od inwestowania w przemysł handlu ludźmi, a przypomnijmy, że akcja książki toczy się pod koniec XIX wieku, gdy niewolnictwo było jeszcze w pełnym rozkwicie. (I, wstyd powiedzieć, nadal ma się na świecie dobrze).
Templanza znaczy umiar to świetna propozycja rozrywkowej, a przy tym inteligentnej lektury, która przeniesie nas do starej winnicy z tajemniczą przeszłością. Jeśli lubimy książki dające się czytać jednym tchem, będzie to znakomity wybór.
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  Poza sezonem

  Marcin Mroziuk

  Leopold Tyrmand Siedem dalekich rejsów
  

  
  Perypetie z cenzurą sprawiły, że Siedem dalekich rejsów przez wiele lat nie miało szansy trafić do rąk polskich czytelników i zdobyć podobnej sławy jak Zły. Okazuje się jednak, że ta kameralna powieść Leopolda Tyrmanda całkiem dobrze zniosła upływ czasu i nadal ma nam wiele do zaoferowania.
Ekstrakt: 80%
[image: Siedem dalekich rejsów]
Dwoje głównych bohaterów Siedmiu dalekich rejsów poznajemy, kiedy wiosną 1949 roku wysiadają z pociągu, kończącego właśnie swój bieg w Darłowie. Ronald Jan Nowak przedstawia się jako dziennikarz, ale w rzeczywistości przygotowuje się do próby przemycenia za granicę drogocennego tryptyku Eryka Pomorskiego. Z kolei Ewa Kniaziołęcka przyjechała służbowo z Głównego Urzędu Konserwatorskiego, aby przyjrzeć się fachowym okiem tutejszemu kościołowi św. Gertrudy. Z racji swej profesji pani historyk sztuki oczywiście byłaby żywotnie zainteresowana odnalezieniem tryptyku, ale to wcale nie owo dzieło sztuki okaże się najważniejsze w relacjach między parą bohaterów. Od początku zresztą jest doskonale widoczne, że coś między nimi zaiskrzyło, a okoliczności, w których się spotkali, wydają się być niezwykle sprzyjające nie tylko do flirtowania, ale i do nawiązania niezobowiązującego romansu. Leopold Tyrmand potrafi jednak zaskoczyć czytelników, gdyż gra, jaką prowadzą ze sobą Ewa i Ronald, okazuje się bardziej skomplikowana niż można byłoby pierwotnie sądzić i prowadzi do niesztampowego finału. W dodatku autorowi udało się tutaj stworzyć naprawdę przekonujące wizerunki psychologiczne tych dwóch najważniejszych postaci. Zarówno Nowak, jak i Kniaziołęcka z jednej strony świadomie przybierają rozmaite pozy i zakładają maski, z drugiej zaś gdzieś w swym wnętrzu zmagają się z głęboko tajonymi pragnieniami. Nic dziwnego, że z rosnącym zainteresowaniem śledzimy ich rozmowy i poczynania, a kolejne strony pochłaniamy w błyskawicznym tempie.
W Siedmiu dalekich rejsach znajdziemy więc intrygującą opowieść o perypetiach uczuciowych dwojga przybyszów w Darłowie oraz łączący się z nią wątek sensacyjny (planowany przemyt tryptyku), ale książka ta zasługuje na uwagę jeszcze z co najmniej jednego względu. Leopold Tyrmand w tle tej całej historii uchwycił bowiem niepowtarzalny klimat okresu przełomu, kiedy nowa władza zaczynała się czuć coraz pewniej, więc przystąpiła do rozprawy z prywatną przedsiębiorczością. Dla prowadzącej hotel, znającej życie od podszewki Kraalowej czy dla pełnego fantazji właściciela restauracji  pana Krztynki oznacza to wszak koniec ich dotychczasowego świata, ale w nadchodzących realiach otwierają się też nowe możliwości  tyle że często korzystają na tym osobnicy dalecy od kryształowej uczciwości. Inną sprawą jest, że w powieści tej nawet osoby tak antypatyczne jak będący agentem bezpieki kapitan Ferdynand Stołyp nie są wcale jednoznacznymi czarnymi charakterami i są zdolne do doprawdy zaskakujących posunięć.
Nie sposób zgodzić się z autorem twierdzącym w pisanej po latach przedmowie, że w książce tej nie ma realizmu, ani postaci zdolnych zapewnić jej literacką niezależność  zdecydowanie lepiej złożyć to na karb zupełnie niepotrzebnego krygowania się twórcy. W każdym razie Siedem dalekich rejsów  mimo swych niewielkich rozmiarów  jest jedną z najciekawszych pozycji w dorobku Leopolda Tyrmanda i bez wątpienia warto po nią sięgnąć.
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  A ono się pali. Tak, to jest coś

  Beatrycze Nowicka

  Mark Lawrence Książę Cierni
  

  
  Pisząc Księcia Cierni Mark Lawrence wiedział, że pierwsze wrażenie robi się tylko raz. Wyszło mu całkiem nieźle.
Ekstrakt: 70%
[image: Książę Cierni]
Hate will keep you alive where love fails
W jednym z wywiadów Adrian Czajkowski wspomniał o tym, jak trudno przebić się początkującemu pisarzowi fantasy do masowego odbiorcy. Mark Lawrence także musiał zdawać sobie z tego sprawę i postanowił rozpocząć swoją literacką karierę z przytupem, pogrywając z konwencją. Postawił wszystko na jedną kartę  tytułowego Księcia Cierni  licząc na to, że przykuje on uwagę czytelników. Udało mu się to, choć czy Jorg Ancrath jest aż tak kontrowersyjną postacią?
Swego czasu opinie o debiucie Lawrencea skutecznie zniechęciły mnie do lektury. Pisano o przekraczaniu granic, o modzie na brutalność i krwawych scenach. Spodziewałam się zatem czegoś w estetyce gore, gdzie wielce nielubiane przeze mnie wypruwane wnętrzności ubarwiają każdy rozdział, a bohaterowie nurzają się w moralnej zgniliźnie. Jednak niedawna lektura Księcia głupców zaciekawiła mnie na tyle, bym zechciała na własne oczy przekonać się, jak to było z tym Jorgiem. Znalazłam także rysunek przedstawiający bohatera, którego autor włożył wiele pracy w to, by jego wizja miała w sobie coś intrygującego.
Wychodzi na to, że jestem osobą nieczułą, albo zadziałał mechanizm przerostu oczekiwań, dość rzec, że Książę Cierni nie okazał się tak bulwersujący i mroczny, jak się spodziewałam. Owszem, Jorg Ancrath nie jest dobrym chłopcem i w prawdziwym życiu nie chciałabym spotkać kogoś takiego, jak on. Jednak jako postać literacka mnie nie odrzucał, jak to zdarzało się całej gromadce postaci, którzy mieli mniej krwi na rękach. Zgoda też, że trup u Lawrencea ściele się gęsto, jednak tu tym bardziej widać, jak dużo zależy od samego opisu, czy konstrukcji sceny. Pisząc o modnej ostatnimi laty podkonwencji fantasy spod znaku Abercrombiego[bookmark: a1]1) używa się słowa realizm, ale mnie to określenie nie wydaje się trafne. To tak, jakby porównywać filmy Tarantino z reportażami z krajów Trzeciego Świata. Przerysowana, efekciarska przemoc nie chwyta za gardło, co najwyżej może czasem zniesmaczyć, ale akurat sposób pisania Lawrencea (przynajmniej do tej pory) nie sprawia, że zaczynam wyobrażać sobie przedstawiane sceny zabijania.
Wizja brytyjskiego autora zachowuje pewną umowność. Postapokaliptyczny świat, gdzie magia zaciera ślady dawnej nauki, nekromanci i mutanci zamieszkują podziemne kompleksy zbrojeniowe, buduje się zamki na ruinach wieżowców i cytuje starych filozofów, ma swój klimat, jednak czułam dystans. Książę Cierni nie był dla mnie książką, którą czyta się w stereotypowym celu eskapistycznym, tylko literacką kreacją. Akurat to okazało się korzystne dla oceny, bo mniej przeszkadzało mi to, co zazwyczaj zaciekle krytykuję  np. rozmaite nieprawdopodobieństwa w rodzaju młodziutkiego chłopca, który zostaje hersztem bandy typów spod ciemnej gwiazdy i w wieku lat czternastu ma dość sił, by jedną ręką trzymać wyszkolonego żołnierza nad przepaścią. Spójności świata można zatem zarzucić niejedno  ale już nie spójności klimatu, bo pod tym względem całość została całkiem udatnie skomponowana.
Książę Cierni to teatr jednego aktora. To Jorg ma za zadanie udźwignąć całość, uzasadnić konstrukcję świata, czy wybór konkretnych rozwiązań fabularnych. Lawrence wydaje się wytrawnym czytelnikiem fantasy, który wie ile setek podobnych do siebie historii zostało napisane, rozumie zatem, że czymś trzeba się wyróżnić, żeby zostać zapamiętanym. Książę Ancrath jest jego sposobem na wybicie się  i jak czas pokazał  próbą skuteczną, przynajmniej w krótkiej perspektywie czasowej. Nazwanie Jorga pierwszym antybohaterem obsadzonym w głównej roli w fantasy byłoby nadużyciem, bo takie pomysły już się pojawiały. Niemniej, młodzieniec jest postacią wyrazistą. Uczynienie go narratorem było ryzykowne, ale opłaciło się. Pisząc krótko  książę mi się spodobał, choć jestem ciekawa, czy autorowi uda się utrzymać poziom, bo już w tomie pierwszym zdarzały się fragmenty przegadane. Przypadła mi do gustu koncepcja postaci, zabawne było też śledzić, jak Lawrence zręcznie manipuluje uczuciami czytelnika. Za zaletę uważam też to, że choć w obydwu pierwszych tomach trylogii osadzonych w świecie Rozbitego Imperium, narratorami są książęta, styl ich wypowiedzi i obraz świata widzianego ich oczami wyraźnie się różnią, co odzwierciedla ich doświadczenia życiowe.
Pozwolę sobie na kilka cytatów, by rzucić nieco światła na osobę księcia:
Zimny i ostry nóż przytknięty do gardła to dość straszna rzecz. I ogień, i łamanie kołem. I stary duch na Drodze Liczy. Wszystko to może człowieka wykończyć. Chyba że uświadomi sobie, czym są. Sposobami na przegranie gry. Przegrałeś grę i co przegrałeś? Przegrałeś grę.
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  Tłumacz rzeczy czyli radosna ciekawość świata

  Zofia Marduła

  Randall Munroe Tłumacz rzeczy
  

  
  Czy można wyjaśnić działanie skomplikowanych maszyn czy zjawisk ze świata przyrody bez uciekania się do naukowych terminów, używając do tego tylko najprostszych słów i schematycznych rysunków? Czy da się to zrobić przejrzyście i w dodatku dowcipnie? Randall Munroe postanowił spróbować, czego efektem jest Tłumacz rzeczy. Czytelników, którzy zetknęli się jego komiksami xkcd bądź książką What if? nie trzeba przekonywać, że naukowe spojrzenie na świat może być niezwykle ciekawe i czasem mocno niekonwencjonalne, a przy okazji sprawiać mnóstwo radości.
Ekstrakt: 70%
[image: Tłumacz rzeczy]
Szkolne encyklopedie, ilustrowane leksykony, słowniki z rozmaitych dziedzin, od biologii po historię sztuki i mitologię, były najczęstszym prezentem, jaki otrzymywałam w dzieciństwie. Pamiętam ciekawość, fascynację i lekkie oszołomienie, gdy spomiędzy pachnących drukarnią kartek wylewało się nieznane, kolorowe morze wiadomości, w którym kłębiło się wszystko na raz, bo zwykłam czytać tego typu książki od deski do deski. W Tłumaczu rzeczy Randall Munroe przyjmuje inne podejście: nie koncentruje się na słowach do wyjaśnienia, ale na tym, jak działają różne elementy otaczającego nas świata; jak sam pisze jest wiele innych książek, w których się tłumaczy, jak rzeczy się nazywają. Ta książka tłumaczy, co te rzeczy robią. Dlatego autor zamiast specjalistycznego żargonu używa tysiąca (dokładnie dziesięciu setek) najpopularniejszych wyrazów (ale także tworzy nowe). Duże schematy przedstawiające czy to wnętrze pralki (pudło do polepszania zapachu ubrań), czy mapę nieba lub plan stacji kosmicznej często uzupełniają zabawne rysunki  znakiem rozpoznawczym autora są ludziki z kółek i kresek i absurdalne poczucie humoru. Warto przejrzeć książkę chociażby tylko po to, żeby je znaleźć. Jest jednak kilka, moim zdaniem, ważniejszych powodów, aby sięgnąć po tę pozycję.
Po pierwsze dla zdobycia wiedzy, podanej w prosty i nietuzinkowy sposób. Jeśli kogoś  nieważne, dorosłego czy dziecko  ciekawi działanie elektrowni atomowej, zmywarki lub łazika marsjańskiego, zrozumie opis autora. Na kolejnych stronach pojawiają się zarówno rzeczy, które spotykamy co dzień, jak komputer czy drzewo, jak i szersze czy bardziej abstrakcyjne zagadnienia  zestawienie miar i wag, schemat ewolucji roślin i zwierząt, strefy klimatyczne Ziemi, kosmos, a nawet duży zderzacz drobnych kawałków. (Fakt, że Tłumacz rzeczy nie jest wprost adresowany do żadnej grupy wiekowej, jest dużym plusem, to książka dla każdego. Myślę, że może świetnie się sprawdzić jako rezerwowy prezent.)
Po drugie język Tłumacza rzeczy z pewnością zasługuje na uwagę. Stymuluje mózg do takiej pracy, jak przy rozwiązywaniu krzyżówek: przypomnij sobie właściwe słowo, które pasuje do opisu. Czasem jest to łatwe (pod pokrywą z przodu auta, czerwone i skacze, woda ogniowa  paliwo), czasem trudne (sprawdzacz kształtów), ale najbardziej fascynujące są te momenty, kiedy nietuzinkowy opis zmienia sposób myślenia o jakimś obiekcie. Niby wiemy o tym, że ludzkie ciało w większości złożone jest z wody, ale przypuszczam, że mało kto spontanicznie opisałby wszystkie narządy jako różnego rodzaju worki z wodą. Podobnie jest ze wspólnym domem poza Ziemią, czy kawałkami, z których wszystko się składa. Z kolei podczas lektury książki z dzieckiem wiele fragmentów można potraktować jako zagadki gotowe do wykorzystania podczas innych zabaw (żółte kulki jedzenia na kiju, latają i walczą ostrym końcem, koń na piasek). Autor czasami posługuje się stworzonymi przez siebie słowami (jak drzwicznik, uważacz na prąd, prądosył, rozumnik dźwięków). Rozumiem, dlaczego posługiwanie się takimi wyrazami sprawiało mu frajdę (wyjaśnia to we wstępie), ale jest to zarazem pewna niekonsekwencja względem przyjętej zasady stosowania jak najprostszego języka. W tym miejscu należą się też wyrazy uznania autorowi przekładu, który znakomicie poradził sobie ze specyficznym stylem oryginału.
Po trzecie równie ważne, jak to, o czym się mówi w Tłumaczu rzeczy i jakim językiem, jest nastawienie do poznawanego świata: nieskrępowana dziecięca ciekawość. W poprzedniej książce, What if? autor udowodnił, że nie ma głupich pytań, za to szukanie odpowiedzi może być prawdziwą przygodą. Tym razem pytania nie pojawiają się wprost, ale niektóre wskazówki na marginesach schematów sugerują, że z pewnością zostały kiedyś zadane. Dlaczego nie należy dotykać płynnej lawy i gdzie kamienie idą po śmierci, dlaczego stare rury wydają dźwięki i skąd wiedzieć, na kogo masz być zły, kiedy pojawia się problem z komputerem oraz z którego końca ogniolotu powinien lecieć ogień, żeby można było wydostać się poza Ziemię  to tylko kilka przykładów. (Strona zatytułowana czego się dotyka, by samolot leciał to obowiązkowy punkt dla każdego, kto chciałby zostać bohaterem filmu akcji.) Bardzo ciekawe jest zestawienie jednostek miary wagi, długości i temperatury ze strony jak coś policzyć (jak gorący musiałby być stół, żeby kijki do jedzenia z metalu spłynęły na podłogę). Czasem, choć rzadko, pojawia się również kontekst społeczny, jak w przypadku opisu konstytucji Stanów Zjednoczonych albo kłódek i zamków, które są sposobem mówienia ludziom, na co chce się im pozwolić (dlatego chodzenie z wytrychem nie jest dobrze widziane przez społeczeństwo).
Na końcu książki znajduje się lista tysiąca najczęściej używanych słów oraz krótki tekst od autora polskiego przekładu, Jeremiego K. Ochaba  co ciekawe, także utrzymany w minimalistycznym stylu. Ujęło mnie podziękowanie dla ludzi, którzy bardzo pomogli, w którym jest wymieniona Silna, Piękna Nosicielka Złotego Kółka na Palcu. Tłumacz rzeczy został bardzo starannie wydany; niektóre strony są rozkładane, za tylną okładką czeka niespodzianka  plakat, a twarda okładka jest obłożona obwolutą. Przejrzyste i estetyczne schematy utrzymane w granacie i bieli sprawiają wrażenie czystości, fachowości i zdecydowanie uprzyjemniają lekturę. Z pewnością przy niektórych opisach lepiej będą się bawić osoby zainteresowane naukami ścisłymi, bo łatwiej będzie im rozpoznać wewnętrzne żarty (najwięcej jest ich chyba przy układzie okresowym pierwiastków), ale nie tylko one znajdą tam powód do uśmiechu (kamień znany głównie z tego, że jak go zjesz, to cię zabije). Właśnie to puszczanie oka do czytelnika sprawia, że lektura może być zajmująca dla odbiorców w różnym wieku i o różnym poziomie wiedzy. Poprzednia książka Randalla Munroe, What if, podobała mi się bardziej, może dlatego, że jednak wolę opisy od schematów. Z drugiej strony taka obrazkowa forma, zastosowana w Tłumaczu rzeczy w połączeniu z uproszczonym słownictwem jest bardziej uniwersalna w odbiorze, a na pewno łatwiejsza do przyswojenia przez młodszych czytelników. Bardzo podoba mi się podejście autora do popularyzacji wiedzy  ciekawe i na luzie, pokazujące, że nie ma głupich pytań (choć są dziwne, a nawet bardzo dziwne) i że nawet najwięksi naukowcy nie znają wszystkich odpowiedzi. Zdobywanie wiedzy jest tu odpowiedzią na naturalną ciekawość człowieka, daleką od nudnego odrabiania lekcji.
Cechą, która ujmuje mnie w sposobie przedstawiania świata przez autora jest czysta, radosna dziecięca ciekawość połączona z solidną fachową wiedzą i nieco absurdalnym poczuciem humoru. Zaczęłam czytać Tłumacza rzeczy siedząc przy biurku, jak przystało dorosłej osobie, ale po dwóch stronach przeniosłam się na koc na podłodze, żeby rozkładając karty pełne rysunków poczuć się znowu jak głodna wiedzy, zarumieniona z ekscytacji siedmiolatka. I taki sposób lektury (pod względem podejścia, niekoniecznie pozycji) polecam czytelnikom, niezależnie od wieku.
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  Między utopią a dystopią

  Joanna Kapica-Curzytek

  Lauren Groff Arkadia
  

  
  Lauren Groff w powieści Arkadia próbuje pokazać, co pozostaje w człowieku po upadku utopijnych marzeń i rozpadzie świata.
Ekstrakt: 70%
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Lutek ma wspomnienia jeszcze sprzed swojego urodzenia. Przychodzi na świat w 1968 roku. To data z wielu względów ważna  symboliczny początek cywilizacyjnych zmian, gdy pojawiały się liczne ruchy kontestacyjne, stawiające pod dyskusję zastaną rzeczywistość. Przez wiele krajów przetaczała się fala oporu wobec stylu życia starszego pokolenia, bunty, i rewolty. Szukano alternatyw dla konserwatywnego mieszczańskiego obyczaju. I dzisiaj można też dostrzec, że to zagadnienie ponownie staje się aktualne: ucieczka od stechnicyzowanego, korporacyjnego świata, a nawet bunt przeciwko jego twardym regułom, nie jest obecnie niczym dziwnym. 
Rodzice Lutka wyznają taki kontestacyjny styl życia. Są członkami kilkusetosobowej komuny. Wszyscy są zaangażowani w budowanie raju na ziemi, dzielą obowiązki, pracują dla dobra wspólnego. I w takiej oto społeczności chłopiec uczy się świata. Arkadia, szczególnie pierwsza jej część, to w dużej mierze opowieść o dojrzewaniu i stawaniu się dorosłym. 
Kształtuje chłopca wiele znamiennych wydarzeń, niektóre są bardzo traumatyczne, inne z kolei sprawią, że Lutek zabierze w swoje dorosłe lata uważność, wrażliwość i empatię. Jego świat kształtują też baśnie braci Grimm, których książkę znajduje w starym, zapomnianym domu. Cała sceneria zresztą jest baśniowa i mocno alegoryczna (społeczność żyje na terenie otoczonym gęstym ciemnym lasem, gdzie co jakiś czas dochodzi do niebezpiecznych zdarzeń). Taki sam jest język opowieści: poetycki, płynny, pełen symboli. 
Nie jest to jednak dzieciństwo idealne. Matka chłopca walczy z powracającymi falami depresji. W komunie też dzieje się różnie, bo przywódca nie zawsze dorasta do swojej roli. Chłopiec więc podąża własnymi drogami, starając się znaleźć swoje miejsce w znanej sobie społeczności. Obraz jej codziennego życia jest świetnie nakreślony przez Lauren Groff. I choć czasem ta nieśpieszna narracja może znudzić przedłużającymi się opisami, są to z pewnością najlepsze fragmenty powieści. Pisarkę zajmują najbardziej relacje międzyludzkie członków społeczności: praca, zabawa, wewnętrzne tarcia, wspólnota grupy wobec obcych z zewnątrz. 
W drugiej części mamy spory przeskok czasowy  Lutek jest już dorosły, założył rodzinę. Jego żoną jest jedna z dziewczyn, z którą w komunie wiele go łączyło. Dowiemy się, jak to się stało, że oboje rozpoczęli życie poza społecznością. Na ich małżeństwie ciąży jednak piętno niepowodzenia, z którym Lutek musi sobie poradzić najlepiej jak potrafi. Nie pomaga też fakt, że trudne chwile poza komuną przeżywają także jego rodzice. 
Ostatnia część wydaje się częściowo chybionym pomysłem. Lauren Goff wprowadza nas w rok 2018, czas wielkiej globalnej epidemii. Ale ten dystopijny obraz jest raczej koślawy. Brakuje w nim oryginalności, wizji i rozmachu, w dodatku nic sensownego nie wnosi w konstrukcję powieści (po co na przykład tu jest japońska przyjaciółka Grete?). Z założenia pewnie dystopia miała potęgować poczucie grozy i beznadziei. Tymczasem nie dotyka ona bezpośrednio głównych postaci, bo jest zarysowana za bardzo z dala, w dodatku mało konsekwentnie. Można było to sobie z powodzeniem darować. 
I bez tego wątku zresztą zakończenie jest wyraziste i jednoznaczne: gdy zawodzi wszystko, liczy się to, aby być obok drugiego człowieka na dobre i na złe, do końca. Przesłanie autorki nie jest ckliwe ani uporczywie dydaktyczne. To raczej realistyczny, a nawet naturalistyczny obraz tego, co owo bycie oznacza i z czym się wiąże. Zastanowienie się nad tym wymaga pewnej odwagi oraz wyjścia ze skorupy egoizmu i własnych przyzwyczajeń. Między utopią a dystopią autorka domyka cykl życia, pozostawiając nas z pytaniami dotyczącymi podstawowych ludzkich spraw.
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  Zabili mu psa

  Beatrycze Nowicka

  Mark Lawrence Król Cierni
  

  
  Ci, którym przypadł do gustu Książę Cierni Marka Lawrencea z pewnością sięgną po kontynuację. Ta, niestety, jest już nieco mniej efektowna, choć wciąż czyta się ją gładko.
Ekstrakt: 60%
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Drugi tom trylogii Rozbite Imperium robi mniejsze wrażenie, niż pierwszy. Przede wszystkim znika efekt nowości i czytelnik zaczyna oczekiwać poszerzenia perspektywy  rozbudowy uniwersum, ciekawych postaci drugoplanowych, bardziej skomplikowanej fabuły. Sam Jorg przestaje wystarczać, zwłaszcza, gdy autor nie pozostaje w pełni wierny koncepcji, na której oparł część pierwszą.
Nie można jednak napisać, że autor wcale się nie starał. Świat przedstawiony został w Królu Cierni opisany dokładniej. Lawrence posłał swoich bohaterów w podróż po to, by móc zaprezentować czytelnikowi nowe miejsca i chwilami udało mu się to całkiem zgrabnie, tak, że ziemie Rozbitego Imperium nabrały nieco kolorów. Pojawiło się też kilka nawiązań popkulturowych  to do Indiany Jonesa, choć już ograne, w konwencji fantasy wypadło nawet zabawnie.
Jeśli chodzi o bohaterów, niestety członkowie bandy Jorga (teraz już jego przyboczni), nadal pozbawieni są indywidualności, a ich los jest czytelnikowi całkowicie obojętny. Krótkie wypowiedzi na ich temat pomiędzy rozdziałami, gdzie odbiorca jest zapewniany, jak bardzo oni są źli, krwiożerczy i skuteczni w zabijaniu, na niewiele się zdają. W ogóle nie pamięta się imion tych postaci, a jedynie kojarzy się ich na zasadzie ten duży, ten stary, ten młody, były strażnik itp. A część pozbawiona została nawet tej jednej cechy, pozwalającej jakoś ich wyróżnić. Dobrym pomysłem było wplecenie w powieść fragmentów pamiętnika księżnej Katherine  to przynajmniej wprowadza nową perspektywę. Szkoda jednak, że Lawrence nie poświęcił dziewczynie więcej miejsca, bo i jej sporo brakuje, by stać się pełnoprawną postacią. Chciał uczynić ją osobą, która szuka swojej siły w świecie zdominowanym przez mężczyzn, jednak portret kobiety nie wypadł mu przekonująco.
Najwięcej zastrzeżeń mam do fabuły oraz jej konstrukcji. Lawrence chciał pożenić dynamikę z ekspozycją i zdecydował się na zbudowanie swojej powieści z rozdziałów, których akcja toczy się w kulminacyjnym momencie wojny, przeplecionych rozbudowanymi retrospekcjami. Pomysł sam w sobie niezły i na pewno mniej ograny, zabrakło jednak finezji w żonglerce czasami i wątkami. Z jednej strony te retrospekcje bywają rozwlekłe, często też ich klimat jest zupełnie odmienny od tu i teraz oblężenia, co osłabia nieco dramaturgię bitwy, z drugiej zaś brakuje kilku kluczowych elementów  sporo kwestii i tak zostało rozegrane poza kadrem. Ma to na celu zaskoczenie czytelnika, czasami jednak zamiast tego odnosi się wrażenie dość irytujących luk (zdecydowanie przydałoby się więcej informacji o Orrinie, który jest kluczową postacią toczonej wojny, a autor pokazał go w zaledwie jednej scenie, do czego dorzucił kilka stron lakonicznego opisu Katherine). To ostatnie tyczy się także samej bitwy, opartej na tym, że wróg ma miażdżącą przewagę, a Jorg raz za razem wyciąga z rękawa kolejną sztuczkę. Takie rozwiązanie sprawdziłoby się raz, no może dwa razy, ale oparcie całego przebiegu walk na kolejnych fortelach, przybywających sojusznikach, czy nagle dostępnych rodzajach broni i mocy, odbiera opisowi resztki wiarygodności i budzi tak niechlubne skojarzenia, jak to z ekranizacją Złotego Kompasu, gdzie w ostatniej chwili pojawiały niespodziewane odsiecze trzy razy pod rząd. Zastrzeżenia mam też do przedstawionej w retrospekcjach wyprawy  rozumiem, co chciał osiągnąć autor, jednakże sytuacja, w której tuż po krwawym zdobyciu władzy i mając wrogiego sąsiada, świeżo upieczony król wybrałby się na wielomiesięczną wycieczkę krajoznawczą, zamiast umacniać swoje panowanie, razi swoim nieprawdopodobieństwem.
Na koniec zostawiłam sobie kwestię głównego bohatera. Zapewne autorzy wielotomowych cykli fantasy w swoim odczuciu zachowują spójność konstrukcji własnych bohaterów. Trzeba jednak, aby to wrażenie podzielał czytelnik, a tu mogę jedynie powiedzieć, że w moich oczach Jorg z tomu drugiego różni się od siebie z części pierwszej. Oczywiście można to uzasadniać tym, że bohater dojrzewa, a przede wszystkim spotykającą go częściową utratą pamięci. Pomysł na szkatułkę, w której uwięziono niektóre wspomnienia protagonisty i w której on sam potrafi chować swoje plany tak, by nie mogli ich poznać śledzący go magowie, był wygodny dla Lawrencea. Dzięki niemu mógł stopniowo odkrywać przed czytelnikiem rozmaite dramatyczne wydarzenia z przeszłości księcia. Niemniej, nie potrafię uwierzyć, że Jorg znany mi z Księcia Cierni przez cztery lata nie otworzyłby artefaktu, którego zabroniono mu otworzyć. Jedną z głównych cech tej postaci było to, że młody Ancrath nienawidził, gdy ktokolwiek mówił mu, co ma robić, a zwłaszcza czegokolwiek zabraniał. Zawsze postępował na przekór, niezależnie od ceny. Wydawało się też, że istotnym źródłem siły księcia było przekonanie, że to, co najgorsze, już się w jego życiu wydarzyło. W jednej z pierwszych scen Księcia Cierni, Jorg staje przeciwko ożywieńcowi i staczają pojedynek umysłów, w którym chłopak ani przez chwilę nie waha się przed sięgnięciem do najgorszych ze swoich wspomnień. Czemu więc teraz miałby się wystraszyć?
Widać, jak Lawrence boryka się ze swoim dziełem. Umyślił sobie bohatera negatywnego, a teraz nie potrafi go konsekwentnie jako takiego prezentować. Szuka dla Jorga usprawiedliwień. Na przykład na samiutkim początku tomu pierwszego, książę podrzyna gardło jednemu z towarzyszy broni dlatego, że ten go poucza o jeden raz za dużo. Młody Ancrath komentuje swój czyn słowami nie musiałem, ale chciałem. Teraz zaś czytelnik zostaje uraczony scenką, w której ów zabity zbój nieco wcześniej dla zabawy dręczył psa, a sam Jorg stwierdza w innym miejscu, że to była przemyślana akcja prewencyjna, gdyż rzezimieszek planował odebrać mu przywództwo. W Królu Cierni czytamy, jak Jorg ratuje kobietę i dzieci przed egzekucją, albo daje chorej dziewczynce zabawkę. Główny bohater kiczowato roztkliwia się nad swym uczuciem do wzmiankowanej wyżej księżnej Katherine (z którą miał w tomie pierwszym okazję porozmawiać dłużej tylko raz). Lubi małe dzieci i psy. To ostatnie dlatego, że sam miał kiedyś własnego, ale ten został bardzo brutalnie zabity. Czemu Lawerenceowi nie starczyło, że na oczach Jorga zgwałcono i zabito mu matkę oraz zamordowano brata? Po co jeszcze ten nieszczęsny pies na dokładkę do traum z dzieciństwa? Dlaczego autor chciałby, żeby odbiorca zaczął się nad jego bohaterem litować, skoro wcześniej przedstawił Jorga jako kogoś, kto nie chce niczyjej litości?
Równocześnie, co jakiś czas Lawrence czuje potrzebę przypomnienia, że książę złym chłopcem jest i uracza czytelnika sceną, gdzie młodzieniec ogarnięty nagłą żądzą krwi kogoś tam szlachtuje[bookmark: a1]1). Kierując się też stereotypem o moralnej brzydocie przenikającej na zewnątrz, autor opatruje Jorga rozległą blizną po oparzeniu. Najgorsze ze wszystkiego są jednak wypowiedzi innych osób oraz samego zainteresowanego na temat tego, jaka to jego miłomściwość jest okrutna i zła z natury. Zdumiewa mnie to  gdybym miała udzielać rad komuś, kto zabierałby się za pisanie fantasy, jedną z pierwszych byłoby, żeby najlepiej w ogóle zrezygnował ze scen, dialogów, czy przemyśleń, gdzie używa się tego rodzaju epitetów w odniesieniu do którejś z głównych postaci, chyba, że chodziłoby mu o kogoś powszechnie uważanego za porządnego, a skrywającego mroczne sekrety, albo odwrotnie. Zabrakło mi tu też jakichś ciekawych wypowiedzi bohatera, tak jakby autor większość złotych myśli Jorga (epitet złoty nie do końca tu pasuje ale trudno) zużył w tomie pierwszym.
Dużo narzekałam, jednak przede wszystkim z żalu, że Lawrence nie wykorzystał w pełni potencjału swoich pomysłów. Mimo wymienionych wyżej kwestii, Jorg nie stracił całkowicie swojego uroku, a powieść mnie wciągnęła. A że obecnie mało książek jest w stanie dokonać tego ostatniego, czasu poświęconego lekturze nie uważam za stracony.

[bookmark: a1t]1) O ile jednak w tomie pierwszym tego typu akcje zdarzały się Jorgowi bardziej dla kaprysu, tak teraz autor dostarcza jakichś okoliczności łagodzących np. pobili mu kumpla.
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  Mała Esensja:Siódma porcja przyjemności

  Marcin Mroziuk

  Poczytaj mi mamo. Księga siódma
  

  
  Poczytaj mi mamo. Księga siódma to kolejny już dowód na to, że w okresie PRL-u wprawdzie wiele rzeczy było złych, ale literatura dla dzieci była po prostu pierwszorzędna i dlatego z powodzeniem przetrwała próbę czasu. Mali czytelnicy z pewnością będą więc zachwyceni tą lekturą.
Ekstrakt: 100%
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Podobnie jak w poprzednich tomach tej serii, także w Księdze siódmej przypomnianych zostało dziesięć oryginalnych książeczek sprzed lat. Tym razem zdecydowanie dominuje proza, gdyż poetyckim rodzynkiem są Bracia miesiące Ewy Szelburg-Zarembiny, gdzie  jak łatwo się domyślić  znajdziemy sympatyczne wierszyki o wszystkich dwunastu miesiącach. 
Prawdziwą gwiazdą tej książki jest zaś niewątpliwie Barbara Lewandowska. Legenda o złotej kaczce w jej wersji z jednej strony nic nie straciła z baśniowego klimatu tej opowieści, a z drugiej przemawia do dziecięcej wyobraźni. Z kolei Poczytaj mi to genialna historyjka o dziewczynce poszukującej kolejnych osób, które poczytają jej książeczkę, połączona z baśniową opowieścią o dwóch królestwach, w których władzę sprawowali Antynutek i Melodyn (imiona królów oczywiście nie są przypadkowe). Równie zachwycający jest Tygrys na osiem pięter, gdzie poznajemy zwyczaje różnorakich sprzętów oraz mieszkańców pewnego bloku oraz obserwujemy zadziwiające skutki nieudanego czaru mieszkającego tam magika. 
Baśniowe klimaty odnajdziemy jeszcze w dwóch historiach. Pałac, którego nie było Zdzisława Nowaka to kolejna już w tej serii zadziwiająca opowieść w bliskowschodnim stylu, w której Ali Baba znowu wykazuje się swoim sprytem i nieskazitelnym charakterem. Z kolei Legenda o tarczy i mieczu Hanny Łochockiej to naprawdę wciągająca opowieść o syrence, która stała się symbolem Warszawy. 
Z kolei w dwóch tekstach Danuty Wawiłow możemy bliżej poznać dwóch intrygujących przedszkolaków. Tytułowy bohater opowiadania Ten dziwny Eryk jest nowy w przedszkolu, ale wcale nie zabiega o akceptację grupy i momentami wręcz prowokuje swoich kolegów. Z kolei w Gorącej skorupie obserwujemy Michała, który zazwyczaj niczym się nie wyróżnia, ale kiedy dzieci dadzą mu szansę, to okaże się, że potrafi on wszystkich zadziwić swoimi opowieściami Ci dwaj chłopcy są niewątpliwie bardzo różni, ale autorka każdemu z nich przyznaje prawo do bycia sobą, a młodych czytelników zachęca do uważniejszego przyjrzenia się kolegom i zastanowienia się, czy na pewno właściwie ich traktują. 
Sposób rozumowania dzieci dobrze uchwyciła także Jadwiga Jasny, która w Samo się z poczuciem humoru przedstawiła zmagania dziewczynki z różnymi pracami domowymi. Możemy się przekonać, że opanowanie rozmaitych umiejętności nie obywa się bez pewnych skutków ubocznych (na przykład rozlana śmietana, stłuczona szklanka czy rozsypana sól), ale umiejętność przyznania się do winy znacznie ułatwia osiągnięcie celu! 
Spośród zebranych tutaj opowiadań zdecydowanie najtrudniej zaklasyfikować Dlaczego nagle pada deszcz, gdzie Ryszard Marek Groński snuje opowieść o deszczu, który marzył o staniu się ulewą nad wielkim miastem. Zarówno przebieg, jak i finał tej historyjki okazują się bowiem naprawdę zaskakujące 
Siła oddziaływania Księgi siódmej nie tkwi jednak w samych tekstach, gdyż bez wątpienia równie istotne są towarzyszące im ilustracje, szczególnie że możemy tutaj podziwiać dzieła takich twórców jak Mirosław Pokora, Zdzisław Witwicki czy Bohdan Butenko. I to chyba właśnie dlatego mali czytelnicy pochłaniają tę książkę z wypiekami na twarzy, a rodzice z przyjemnością towarzyszą swoim pociechom.
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  Tako rzecze Jorg

  Beatrycze Nowicka

  Mark Lawrence ‹Cesarz Cierni›
  

  
  Cesarz Cierni to zacny finał trylogii Marka Lawrencea. Znalazło się w nim miejsce zarówno na emocje, jak i udaną grę literackimi motywami.
Ekstrakt: 70%
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‹Cesarz Cierni›
Ostatni tom cyklu nierzadko bywa dla czytelników rozczarowaniem. Jeśli o mnie chodzi  uważam, że Mark Lawrence stanął na wysokości zadania. Jorg nadal intryguje i przykuwa uwagę, jednak warto docenić także rozwinięcie pomysłów związanych z powieściowym uniwersum oraz przewrotną grę literackimi motywami.
Fantasy przyprawiona elementami rodem z SF w wydaniu brytyjskiego autora okazuje się całkiem smakowitą potrawą. Niektórzy mogą narzekać na to, że w Cesarzu Cierni wątek Jorga wyruszającego po cesarską koronę i inwazji ożywieńców na kontynent jest rozwijany równolegle z opowieścią o jego wcześniejszych wojażach, co spowalnia rozwój głównej akcji. Czasem też odnosi się wrażenie, jakby wyprawy młodego króla były echem jakichś wcześniejszych pomysłów Lawrencea, zanim jeszcze zdecydował się na obranie bardziej krwawej konwencji. Chociaż momenty zbliżone do typowej, przygodowej fantasy, są przetykane brutalniejszymi wydarzeniami, z których zwłaszcza jedno potrafi zaskoczyć czytelnika, nie spodziewającego się takiego zagrania ze strony autora. W zamian rozdziały poświęcone przygodom młodego Jorga w obcych krainach oferują kojarzący się z fantasy posmak innego świata, który wreszcie osiąga satysfakcjonującą mnie wyrazistość. Wiadomo  zamki i pałace, gwarne miasta i pustynia, egzotyczne potrawy, mewy krzyczące w porcie A także wyprawa do strefy skażonej promieniowaniem w poszukiwaniu sekretów Budowniczych, sztuczne inteligencje pragnące zniszczyć ludzkość i ich mechaniczny wysłannik, więcej starych schronów i atomowych wybuchów, pola spowalniające czas oraz pewien kustosz, który został świętym patronem i nic dobrego dla niego z tego nie wynikło.
Podoba mi się to, jak Lawrence miesza ogień z wodą, stawia Jorga pomiędzy młotem w postaci Martwego Króla i jego nekromantów, a kowadłem, czyli A.I. rozważającymi opcję powtórki z atomowej rozrywki. Ten eklektyzm widać też w innych kwestiach. Trudno się nie uśmiechnąć, gdy bohater stwierdza, że stare opowieści uczą, by na każdą wyprawę zabierać linę, komentuje równie prastarą w jego świecie piosenkę o tym, że wszystko, czego ci trzeba, to miłość, przeklina słowami Chryste na rowerze, czy nosi na rzemyku Pierścień Budowniczych, który jest niczym innym, jak rodzajem komunikatora. Pomysł na mechanikę magii, jak również na fantasy z domieszką SF budzi skojarzenia z Trylogią Zimnego Ognia C.S. Friedman, gdzie również pojawiał się wyrazisty protagonista, mający wiele na sumieniu (w jednym względzie posunął się nawet o krok dalej niż młody Ancrath). Ale to nie wszystko  Lawrence każe swoim bohaterom wspominać greckich filozofów[bookmark: a1]1), cytować Biblię, Szekspira, czy Nietzschego. Sam Jorg wydaje się zresztą spadkobiercą wielu postaci literackich  od szekspirowskich arystokratów, przez bohaterów zachodnioeuropejskiego romantyzmu[bookmark: a2]2), po fin de siècle (aczkolwiek nie w wydaniu dekadenckim, a tym kojarzącym mi się z utworami Micińskiego).
Choć Lawrence nie wyzwala się całkowicie z utartych schematów fabularnych, wiele rozwiązań  zwłaszcza pomniejszych wątków  zostaje rozegrane wbrew oczekiwaniom czytelnika. Kilka razy autor próbuje zbulwersować odbiorcę, co wychodzi mu raz lepiej, raz gorzej. Jeśli ktoś pomyślał, że śmierć brata, matki oraz psa, to już najgorsze Jorga wspomnienia z dzieciństwa, to bardzo się mylił. Podśmiechiwałam się z czworonoga, jednak tu mi jakoś do śmiechu nieskoro, bo scena  przynajmniej w moim odczuciu  wyszła mocna. A jednak kilkadziesiąt stron dalej bohater sarkastycznie określa swoje przeżycia (zademonstrowane wkradającej się w jego sny osobie, celem zniechęcenia jej do zatruwania nocy jego królewskiej mości), pokazem dziecięcej niedoli. Cała trylogia Rozbite Imperium zasługuje na miano brawurowej. Zdarza się Lawrenceowi przeszarżować, czy po prostu przegadać  że wspomnę o pewnej scenie dzikiego seksu, czy wszystkich z wyjątkiem końcowej scen przedostatniego rozdziału. Cóż mogę napisać  mimo to, owa brawura mi się podoba, do tego współgra z wizją głównego bohatera.
Ciekawe, czy wspominany przeze mnie stopniowo zmniejszający się z tomu na tom dystans do świata, czy wizerunki bohaterów, w Cesarzu Cierni odrobinę bardziej wyraziste, nie były choć w części celowe. Czy nie miały odzwierciedlać tego, że dla nastoletniego Jorga życie było tylko grą, jednak później, czasem nawet wbrew sobie zaczynało mu bardziej zależeć. Choć pewna nie jestem, czy to już nie nadinterpretacja, czy po prostu Lawrence nie nabiera coraz więcej wprawy. Niestety, i w części ostatniej nie udało mu się wykorzystać narracji z punktu widzenia kobiety (tym razem nekromantki)  wątek Chelli pełni niewielką rolę, czytelnik nie dowie się z niego właściwie niczego więcej, niż z pozostałych.
Cieszę się natomiast, że Jorg wypada w tym tomie lepiej niż w części drugiej  a przynajmniej autorska wizja nie kłóci się z moją własną na temat tego, jakim człowiekiem mógłby stać się książę kilka lat później. Znów można natrafić na ciekawe spostrzeżenia, albo frazy zwięźle ilustrujące stosunek tytułowego bohatera do życia, świata i ludzi. Lawrence postawił sobie naprawdę wysoką poprzeczkę, samą koncepcją wyjściową, ale też karkołomnym zamiarem narracji z punktu widzenia młodego Ancratha. Po lekturze całości można stwierdzić, że udało mu się poprowadzić swojego bohatera, ale też zmusić czytelnika, by spojrzał oczami Jorga.
Sądzę, że znajdą się czytelnicy, dla których powieści o księciu cierni przekroczą granicę dobrego smaku, groteski, czy kiczu. Mogę jedynie napisać, że na mnie trylogia Rozbite Imperium wywarła spore wrażenie, a ostatnio  niestety  coraz mniej książek fantasy je robi. Sam Jorg zaś na pewno znajdzie się na mojej prywatnej liście najciekawszych i najbardziej zapadających w pamięć postaci fantastycznych.

[bookmark: a1t]1) Podoba mi się wyjaśnienie, że starsze dzieła przetrwały katastrofę i są dostępne dla potomków ocalałych, bo zostały spisane na fizycznych nośnikach danych.
[bookmark: a2t]2) Swoją drogą ciekawa jestem, czy Lawrence czytał Zbójców Schillera.
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  Zdjęta trwogą maszyna do życia

  Anna Nieznaj

  Dawid Kain Fobia
  

  
  Powieść Dawida Kaina to analiza współczesnej wersji odwiecznych ludzkich lęków: fobii, zgrozy, ciągłej niepewności, egzystencjalnych trwóg i filozoficznych pytań; ubrana w kostium fantastyki bliskiego zasięgu i światów równoległych.
Ekstrakt: 70%
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Omawiając Fobię, trzeba przede wszystkim podkreślić, iż jest to książka naprawdę świetnie napisana, co sprawia, że czytelnik może emocjonalnie podchodzić do poruszanych w niej problemów, które w wykonaniu mniej utalentowanego autora mogłyby się wydać zbyt abstrakcyjne, zbyt ogólne i ostateczne. Tutaj jednak język osadza historię w rzeczywistości jak najbardziej namacalnej i współczesnej, kokietującej niekiedy motywami fantastycznymi.
Główni bohaterowie powieści to tropiący sensacje z wielkiego świata dziennikarz  aktualnie w trakcie załamania nerwowego z powodów uczuciowych, pisarz  od lat osuwający się w obłęd na tle swoich poszukiwań artystycznych  oraz tegoż pisarza córka, cierpiąca na batofobię. O ile zazwyczaj oznacza to chorobliwy lęk przed głębią fizyczną, o tyle w powieści Kaina konsekwentnie definiuje grozę przed poważniejszymi treściami. W świecie powieści ta obawa przed spojrzeniem na rzeczywistość z perspektywy choć trochę mniej oczywistej manifestuje się w postaci pełnoobjawowej fobii, z elementami zapaści fizycznej  lub w wersji ekstremalnej: przerwaniem komunikacji ze światem.
Narracja spleciona jest z dwóch głównych wątków, w których dodatkowego smaku dodaje nie tylko śledzenie wzajemnych powiązań, ale też wyłapywanie tropów naszej własnej rzeczywistości  nie do końca tam, gdzie można by się ich w najbardziej oczywisty sposób spodziewać. W obu przedstawionych światach konsekwentnie rozgrywana jest idea sprzeczności miedzy postrzeganiem powierzchownym, błahym a okrutnie wnikliwym.
Jest to doprowadzona miejscami do groteski obserwacja współczesnych mechanizmów kulturowych powodujących wypieranie fundamentalnej grozy ludzkiego istnienia. Oczywiście postaciom próby takiego wyparcia nie wyszły na zdrowie, choć i codzienne zbytnie skupienie uwagi na tym, co groźne i złożone, też przynosiło głównie cierpienie. Ostatecznie ulgę udało się odnaleźć po prostu w bliskości: nawet jeżeli prawdziwa rozmowa nie była już wtedy możliwa.
Okładka Fobii to niepokojąca grafika, która bardzo dobrze oddaje symbolikę treści, a przy tym nie wskazuje jednoznacznie na jej fantastyczność. Utwór żongluje gadżetami usieciowionej bliskiej przyszłości albo pojęciami inspirującymi pisarzy science fiction, takimi jak transhumanizm, technologiczna osobliwość czy wielość światów równoległych. Podważa zaufanie do realności świata przedstawionego, a może wręcz naszego własnego, lecz pozostaje na granicy literackich konwencji.
Zazwyczaj rażą mnie w prozie bezpośrednie odwołania do aktualności, w tym politycznych, przede wszystkim dlatego, że szalenie szybko się starzeją. Tu jednak przyjęłam je zaskakująco łatwo, w czym na pewno pomógł też fakt czytania Fobii stosunkowo niedługo od jej ukazania się. Dawid Kain pisząc powieść w pewnym stopniu współczesną, odwołuje się do atmosfery, w jakiej żyje pokolenie trzydziestoparoletnich Polaków.
Być może oszukuję samą siebie, gdy wyjaśniam moją większą tolerancję na polityczne komentarze wspólnotą pokoleniową, podczas gdy po prostu łatwiej zaakceptowałam w powieści wyraz poglądów mi bliskich. Nie ukrywam, że o ile żarciki z Unii Europejskiej w niektórych znanych utworach fantastycznych wydawały mi się po prostu mało zabawne, o tyle tutaj nie mam zastrzeżeń ani do  celowo przerysowanych  reakcji konkretnych czasopism na wyszperane przez bohatera-dziennikarza kuriozum, ani też co gorsza nie oburza mnie facet z Touretteem wykrzykujący w amoku: Pogrzeb, zamach, brzoza, mgła i objaw!. Zapewne dlatego nie czuję się zniesmaczona, że wbrew pozorom nie ma w tym nic a nic śmiesznego, a cytowana scena wywołuje raczej lodowate ciarki.
Na styku głównych wątków szkatułkowo pojawia się jeszcze opowieść trzecia: Pudełko pełne niczego o strąconym w Polskę aniele  dziewczynce ze skrzydłami zamkniętej w piwnicy przez troskliwą Mamę, która chce ją uchronić przed koszmarem świata zewnętrznego, gdzie tylko ubeki, esbeki, esesmani, żydłaki, komuchy, masony i liberały, spotworniałe w nieludziowym wynaturzeniu wieczne postrachy Polski. Kiedy Mama mówi o nich, zamienia się w Matkę i jest przerażająca. Pudełko pełne niczego, w kilku odsłonach, z których najważniejsza jest dla mnie przedostatnia, gdy anioł wydostaje się ze swego schronienia, to bardzo wyrazisty obraz. Wbrew pozorom nie aż tak polityczny, jak się wydaje, jednak wywołujący nasze narodowe upiory z ich piwnicznych cmentarzysk: krzywdy, szaleństwa i od tego szaleństwa współuzależnienia.
Pokolenie dziennikarza to ludzie w młodości tresowani do osiągnięć, a w dużym stopniu po prostu hodowani do ucieczki z Polski, gdzieś daleko, gdzie żyje się łatwiej. Aż by się chciało napisać normalnie, choć akurat to uproszczenie autor nam darował. Z kolei córka pisarza to już produkt w pełni skomercjalizowanej kultury: prostej i naskórkowej, w której na życiowe tragedie reaguje się, skądinąd rozbrajająco uroczym apelem: Nie smutaj się smutnym smutkiem. Jej świat opisany jest tak, że jak to często bywa w przypadku groteski, balansuje na granicy pomiędzy banałem a celnością metafory.
Fobia to ten rodzaj tekstu, w którym trudno jednoznacznie ocenić, czy mamy do czynienia z trafną diagnozą  w nośnej formie symbolicznej  czy też powieść chcąc mówić o Polsce, pokoleniu i czasach przełomu technologii komunikacyjnej, popada ostatecznie we wtórność wobec idei będących w powszechnym obiegu. Mnie osobiście wydaje się, że jednak Dawid Kain wniósł swoją książką coś nowego, nawet jeżeli na dłużej miałby mi z niej pozostać w pamięci przede wszystkim obraz anioła, któremu udało się uciec z piwnicy w świat. W Polskę.
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  Spóźnione ale szczere polecanki książkowe na maj. Za spóźnienie przepraszamy i obiecujemy poprawę!


W naszym cyklicznym zestawieniu przedstawiamy najciekawsze książkowe premiery nadchodzącego miesiąca. Oczywiście część wyczekiwanych przez nas książek może się później okazać wcale nie tak wspaniała (z czystym sumieniem polecać możemy tylko wznowienia), ale na pewno każda z nich warta jest zainteresowania. Choćby po to, żeby przekonać się, w jakiej formie jest znany pisarz, jak autor poradził sobie z ciekawym/trudnym tematem albo czy książka zasługuje na nadany jej rozgłos.
Niestety, nie możemy zagwarantować terminowości wydawania prezentowanych pozycji. Dokładamy wszelkich starań, aby nasze polecanki pokrywały się z najświeższymi zapowiedziami, ale te lubią się zmieniać (czytaj: opóźniać) z dnia na dzień. Jeśli więc narobiliście sobie smaku, miesiąc mija, a Wasz księgarz wciąż powtarza Jeszcze nie ma!, to listy z pogróżkami prosimy kierować do poszczególnych wydawnictw.
Zapraszamy też do zapoznania się z majowymi zapowiedziami w Kulturowskazie.




Nowości


[image: Lirogon]
Cecelia Ahern
‹Lirogon›
Książki Cecyli Ahren cieszą się w Polsce niemałym zainteresowaniem. Tym razem autorka dostarcza czytelnikom opowieść rodem z południowo-zachodniej Irlandii, której bohaterka wiodąca ciche spokojne życie na łonie natury, niespodziewanie staje się celebrytką. Jak poradzi sobie ona w nowej roli?


[image: MaddAddam]
Margaret Atwood
‹MaddAddam›
Cztery lata po premierze doczekaliśmy się polskiego przekładu ostatniego tomu trylogii MadAddam, rozgrywającej się w świecie, w którym niemal cała ludzkość została zgładzona w wyniku śmiercionośnej zarazy. Już poprzednie dwa tomy były prawdziwym popisem niezwykłej wyobraźni Margaret Atwood, liczymy więc, że zakończenie tej historii też zrobi na nas wielkie wrażenie.


[image: Agonia dźwięków]
Jaume Cabré
‹Agonia dźwięków›
Wyglądamy z niecierpliwością tłumaczenia kolejnej powieści Jaume Cabré, katalońskiego pisarza, który w zeszłym roku był gwiazdą majowych Targów Książki w  Warszawie.  Agonia dźwięków, napisana w 1984 roku, to tym razem powieść gotycka. Przenika się w niej religia, duchowość i muzyka. Jesteśmy przekonani, że jest na co czekać, jak do tej pory każda powieść tego pisarza była intelektualną ucztą i czytelniczym wydarzeniem.


[image: Księgarnie]
Jorge Carrión
‹Księgarnie›
O metafizyce sklepów z książkami, zwanych księgarniami pisano już wiele. To miejsca magiczne, przyciągające ogromem swojego papierowego kosmosu. Woody Allen mawiał, że gdyby miał sobie wybrać miejsce, zamieszkałby w delikatesach. My  wolelibyśmy w księgarni. A zanim zamieszkamy, to o nich przeczytamy.


[image: Zombie]
Wojciech Chmielarz
‹Zombie›
Zombie czyli drugi, po Wampirze, tom gliwickiego bestiariusza Wojciecha Chmielarza. Tym razem Dawid Wolski ma rozwikłać zagadkę zniknięcia ciała, a zleceniodawcą jest młody prokurator, którego dalsza kariera może zależeć od wyników tego śledztwa. Prywatnie zastanawiamy się czy tytuł nie jest spoilerem


[image: Grimm City. Bestie]
Jakub Ćwiek
‹Grimm City. Bestie›
Fanów Jakuba Ćwieka z pewnością ucieszy kolejna jego powieść, której akcja toczy się w Grimm City. 


[image: Mała księgarnia samotnych serc]
Annie Darling
‹Mała księgarnia samotnych serc›
Dla relaksu, odpoczynku i naładowania akumulatorów pozytywną energią. Portret wolnego, nieśpiesznego życia z dala od wielkiego miasta, międzyludzkich więzi. Trochę romans, a także powieść o sile literatury. Miły ukłon w stronę prowincjonalnych, małych księgarni. 


[image: Skrytobójca Błazna]
Robin Hobb
‹Skrytobójca Błazna›
Kolejny tom barwnego i skomplikowanego cyklu fantasy. Autorka ma niebanalny pomysł na magię i religię swojego świata oraz talent do plastycznych opisów oraz tworzenia bardzo żywych  aczkolwiek nie zawsze sympatycznych  postaci.


[image: Lśnij, morze Edenu]
Andrés Ibáñez
‹Lśnij, morze Edenu›
Z jednej strony, motyw społeczności odciętej od świata na wyspie był już w literaturze eksploatowany. Z drugiej strony, ciekawi jesteśmy, jak poradził sobie z nim ten hiszpański pisarz. Zapowiada się barwnie i niebanalnie, zaś nowy kształt świata rodzącego się z muzyki i milczenia brzmi bardzo obiecująco. 


[image: Gen]
Siddhartha Mukherjee
‹Gen›
Siddhartha Mukherjee, laureat Nagrody Pulitzera za Cesarza wszech chorób, książkę poświęconą tematyce nowotworów, tym razem przybliża czytelnikowi tematykę genetyki. Kolejnej, dla wielu  bardzo niezrozumiałej, a przy tym dość niepokojącej, dziedziny z zakresu nauk medycznych. Nie ukrywa on przy tym, że zgłębianie tajemnic ludzkiego genomu może okazać się bardzo istotne, dla poznania i leczenia wielu poważnych chorób, ale ma także swoje mroczne strony i bardzo długą, skomplikowaną historię.


[image: Kartagina]
Joyce Carol Oates
‹Kartagina›
Można być pewnym, że lektura nowego dzieła autorki Blondynki  dostarczy nam wielu niezapomnianych emocji. Przede wszystkim nie należy dać się zwieść tytułowi, bo Joyce Carol Oates nie zabiera czytelników do starożytności, lecz do amerykańskiego miasteczka, w którym ginie bez śladu pewna wyobcowana nastolatka. Liczymy więc, że w powieści tej znajdziemy naprawdę interesującą intrygę kryminalną, która będzie połączona z wnikliwie nakreślonym obrazem  amerykańskiej rzeczywistości. 


[image: Tajemnice wichrowych wzgórz]
Eryk Ostrowski
‹Tajemnice wichrowych wzgórz›
Po Charlotte Brontë i jej siostrach śpiących przyszła kolej na brata. Tajemnice wichrowych wzgórz to jednocześnie wspólna biografia najbardziej i najmniej znanych postaci z rodzeńsywa Brontë: Charlotte i Branwella i próba wyjaśnienia genezy Wichrowych Wzgórz.


[image: Kobieta na schodach]
Bernhard Schlink
‹Kobieta na schodach›
Autor tej książki znany jest u nas z głośnej powieści Lektor. Ma dar subtelnego, zniuansowanego pisania o rzeczach najważniejszych. Przeszłość, strata, zmarnowane szanse i wola życia  książka z pewnością znajdzie swoich zwolenników. 


[image: Skrzydła nocy]
Robert Silverberg
‹Skrzydła nocy›
Z niezwykle bogatej bibliografii Roberta Silverberga w Polsce ukazało się wciąż stosunkowo niewiele pozycji. Pisarz, który swoją twórczością w niebagatelny sposób wpłynął na współczesną fantastykę, znany jest z tworzenia niekonwencjonalnych światów i znakomitych fabuł. W jaki sposób, pół wieku temu, temat transhumanizmu w dekadenckiej przyszłości zaprezentował Amerykanin, dowiemy się dzięki lekturze jego ,,Skrzydeł nocy. Powieść zostanie wydana w ramach serii ,,Artefakty, gromadzącej cenne pozycje fantastyki anglojęzycznej z ubiegłego wieku, które do tej pory nie były publikowane w naszym kraju.


[image: Fiva]
Gordon Stainforth
‹Fiva›
Oparta na faktach historia młodych wspinaczy, którzy przeceniając własne możliwości i nie doceniając natury narazili się na spore niebezpieczeństwo. Ich krótka przygoda"zamieniła się w walkę o przetrwanie i bezlitosną lekcję pokory.


[image: Makuszyński]
Mariusz Urbanek
‹Makuszyński›
Nazwisko Mariusza Urbanka jest już dobrze znane miłosnikom literatury biograficznej. Tym razem spod jego pióra wyszła biografia Kornela Makuszyńskiego, którego prawdziwe oblicze może zaskoczyć miłosników jego twórczości. Wedle noty wydawcy Makuszyński niezbyt lubił dzieci i był konserwatystą i mizoginem  a jednak w jego powieściach dla dzieci (i młodzieży) znajdziemy pełne energii bohaterki. Czy Mateuszowi Urbankowi udało si.ę wyjasnić te sprzeczności przekonamy się już wkrótce.


[image: Kolej podziemna]
Colson Whitehead
‹Kolej podziemna›
Głośna książka wyróżniona między innymi nagrodą Pulitzera i nominowana do nagrody Cłarkea. Najwyraźniej wbrew notce polskiego wydawcy nie jest to powieść historyczna pieczołowicie odtwarzająca czasy sprzed wojny secesyjnej. Wedle oryginalnego opisu Whitehead kreuje świat, w którym Podziemna Kolej jest jak najbardziej rzeczywistym pociągiem przewożącym uciekinierów podziemnymi tunelami. W tym alternatywnym świecie dzieje się historia Cory  niewolnicy zbiegłej z plantacji w Georgii.
Wznowienia


[image: Opowieść Podręcznej]
Margaret Atwood
‹Opowieść Podręcznej›
Ta jedna z najbardziej znanych i najlepszych powieści Margaret Atwood z pewnością nie jest lekturą łatwą i przyjemną, ale przedstawiona tutaj wizja przyszłości potrafi wywrzeć naprawdę wielkie wrażenie. Kanadyjska pisarka potrafiła bowiem niezwykle sugestywnie przedstawić przerażający obraz świata, w którym  kobiety praktycznie nie mają żadnych praw, a sensem ich życia ma być rodzenie dzieci. Interesująca lektura nie tylko dla feministek!


[image: Brzechwa dzieciom. Dzieła wszystkie. Pan Kleks]
Jan Brzechwa
‹Brzechwa dzieciom. Dzieła wszystkie. Pan Kleks›
Akademia Pana Kleksa nie może narzekać na brak wznowień, jednak dalsze tomy cyklu brodacza nie pojawiają się w księgarniach tak często. Na szczęście trzeci tom serii autorskiej Jana Brzechwy zawiera wszystkie trzy tomy przygód Ambrożego Kleksa zilustrowane przez Mariannę Sztymę.


[image: Mistrz i Małgorzata]
Michaił Bułhakow
‹Mistrz i Małgorzata›
Kolejny  jeśli dobrze liczymy, piąty  przekład arcydzieła Michaiła Bułhakowa. Wydawca informuje że powstał on na podstawie szóstej, ostatniej, wersji powieści (z lat 19381940), zakończonej niedługo przed śmiercią autora, z niepublikowanego dotąd Pełnego zbioru rękopisów powieści znajdujących się w posiadaniu Rosyjskiej Biblioteki Państwowej.


[image: Farma lalek]
Wojciech Chmielarz
‹Farma lalek›,
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  Recenzje


  Zordon, który puka się w czoło

  Przemysław Ciura

  Dean Israelite Power Rangers
  

  
  Power Rangers to lekka rozrywka wypieczona jakby według sprawdzonej recepty na domowy torcik. Pulchne ciasto popularnej franczyzy, chrupki wafel efekciarstwa i bita śmietana beztroskiej łupanki po gębach kitowców. Te wszystkie słodkości podlano musztardą terapii grupowej, po czym zamarynowano w dylematach rodem z brukowej fotostory.
Ekstrakt: 50%
[image: Power Rangers]
I nie chodzi o to, żeby film był nie do strawienia i do bani. Wystarczy spojrzeć obok na ocenę, by domyśleć się, że jakieś pozytywy musi zawierać. Chodzi o to, że niespójność elementów sprawia, że Power Rangers nie chwyta, i to zarówno jako odmóżdżający blockbuster, jak i trzecioligowa ramotka zdatna na paliwo dla rechotania przy piwie w miłym towarzystwie. Jednak wpychanie nowej produkcji Haima Sabana do jednego z tych tylko worków byłoby jednocześnie dla niej krzywdzące. A to dlatego, że kojarzy się przede wszystkim z zakurzonym nieco, uroczo kiczowatym serialem dla dzieci i niedorastającej jeszcze młodzieży. Nie będę ukrywał, że poszedłem do kina oczekując czegoś na podobnym lub nawet niższym jeszcze poziomie, a dostałem tymczasem film z pewnymi ambicjami. A ambicje, choćby jak te tutaj nieśmiałe, nieraz pretendentom bardzo szkodzą.
O Power Rangers nieszczęśliwie musiała obić się fala realistycznego prądu w kinie superbohaterskim. Fala ta wykrzywiła pierwotną, naiwną, ale bezpretensjonalną formułę popołudniowego umilacza i wyrzuciła na brzeg historię pięciorga zbuntowanych nastolatków, którym daleko do oceny celującej ze sprawowania. Ale którzy nie prezentują znowuż jakichś nagannych tendencji. Może poza tym, że wszyscy zostali lekko wykolejeni przez zuchwałość, niezgodę w rodzinie albo towarzyskie niezręczności. W gruncie rzeczy to miłe dzieciaki, którym po prostu zdarzy się czasem trochę poszturchać ze sobą albo w imię małomiasteczkowego buntu urwać z lekcji. Oczywiście taki podarunek jak moc nie przychodzi za darmo. I mniejsza nawet o wszystkie związane z nią wielkie i małe odpowiedzialności (w końcu zrównanie z ziemią dwóch dzielnic to tylko młodzieżowy wybryk), bo największym wyzwaniem okazuje się dogadanie się nawzajem i przestanie się fochać. A taki podarunek jak wyciągnięta dłoń nie przychodzi za darmo, więc Dzięki tym głębokim psychologicznym niuansom, nim zobaczymy jakąkolwiek przyspieszającą krążenie akcję i będziemy mogli podziwiać widok zordów o zachodzie słońca, samo słońce rzeczywiście zajdzie, bo minie bez mała półtorej godziny seansu. Będzie za to dużo dąsania się w rytm muzyki jak ta z radia słuchanego na budowie, ładnych wygenerowanych cyfrowo lokacji i odkrywania sekretów niezawodną metodą potykania się o własne nogi.
Pomijając osobiste historie bohaterów, którymi nawet można się troszkę przejąć, ale szkoda je w tym miejscu streszczać, zadbano o bardziej wyraziste ubarwienie postaci, gdyż tutaj Różowa jest brunetką, Niebieski jest czarny, Czarny jest żółty, a Czerwony jest biały, tak jak to już było i jeszcze będzie. A że w rozmaitych seriach telewizyjnych bywało też całkiem inaczej, albo że ten sam kolor mógł być emblematem chłopaka lub dziewczyny, niech pozostanie całkowicie nieważne. Rzecz w tym, że bohaterowie sami określają siebie jako grupę kolorowych dzieciaków w kolorowych kostiumach, co samo w sobie trąci czerstwym humorem, a gorsze jest o tyle, że tego poziomu bon moty służą za nieliczne tutaj comic reliefs, podczas gdy naturalne dla tego typu opowiastek umowność i fantazja zniknęły gdzieś pod geologiczną warstwą wymuszonej powagi.
I chociaż film ogląda się cały czas raczej z życzliwą sympatią, niż ze szczerym zaangażowaniem, parę jaśniejszych punkcików można wyróżnić. Na pochwałę zasługuje gra RJ Cylera, wcielającego się w Billyego Cranstona będącego Niebieskim Wojownikiem. Nawet jeśli nie przekonująco, to zajmująco oddaje on charakter nastolatka o zaburzeniach autystycznych i emocjonalnych, wzbudzając przy tym z całej piątki największą przychylność widza. Prawdopodobnie jako jedyny wyczuł on lekki, autoparodystyczny potencjał całego przedsięwzięcia. Reszta aktorów jest satysfakcjonująco nijaka, więc w ramach tej recenzji mogę sobie dalsze słowa na ich temat odpuścić. Natomiast osławiony Bryan Cranston, zapewne dla równowagi, mógłby tu odhaczyć najbardziej niedopasowaną dla siebie rolę w karierze. Za podkuszeniem reżysera lub scenarzysty (niech winny sam się zgłosi), by wycisnąć z granej przezeń postaci, niczym smalec z rzeżuchy, moralną dwuznaczność  zachowuje się jakby nadal odtwarzał Waltera Whitea. Sprawia tym, że jego Zordon zamiast wzbudzać zainteresowanie swą tajemniczą nieziemskością, robi wrażenie spierdzielałego tetryka zgrzytającego protezą w imię dawnych porachunków. Kontrapunktuje mu Elizabeth Banks jako Rita Repulsa, świecąca ślicznymi niebieskimi soczewkami i wskutek braku aktorskiego przerysowania ani w ćwierci nie tak repulsywna jak jej serialowa poprzedniczka, Machiko Soga. Przez większość filmu włóczy się ona beztrosko po mieście, przez nikogo niepokojona, by dla zrealizowania swej diabolicznej intrygi (mającej na celu eksterminację wszelkiego życia na planecie), wyrywać kloszardom złote zęby.
Wspomniałem wcześniej coś o jasności, więc trzeba dopowiedzieć, że w tym kontekście męcząco niedoświetlona czasami taśma ogólnie cieszy oko naprawdę przyzwoitym CGI. Miło też było się przekonać, że na tym niszowym poletku pop-kultury, jakim jest ekipa Zordona, ciągle coś rośnie. Scena po napisach zapowiada zresztą niechybną kontynuację.
Żal, że nie pomyślano przede wszystkim o najmłodszym odbiorcy, tym który umie już perfekcyjnie składać Lego, ale tabliczki mnożenia jeszcze się uczy. Takim, który niekoniecznie załapie suche nawiązanie do Transformersów, ale który by chętnie usłyszał o Prawdziwej Odwadze i walce za Słuszną Sprawę. Bo Power Rangers mogą dać trochę radości, ale głównie temu, kto jeszcze nie dorósł, by sięgnąć po swą niewiarę zawieszoną na mitycznym kołku. Natomiast ci, dla których scenariusz został napisany, trzymają ją mocno i jeśli rzucają nią jak bronią, to naśladując zgoła innych herosów.




Tytuł: Power Rangers
Dystrybutor:  Monolith
Data premiery: 24 marca 2017
Reżyseria: Dean Israelite
Zdjęcia: Matthew J. Lloyd
Scenariusz: John Gatins
Obsada: Dacre Montgomery, Naomi Scott, RJ Cyler, Ludi Lin, Becky G., Elizabeth Banks, Bryan Cranston, Bill Hader
Muzyka: Brian Tyler
Rok produkcji: 2017
Kraj produkcji: Kanada, USA
Czas trwania: 124 min
WWW: Polska strona
Gatunek: akcja, przygodowy, SF
Wyszukajw: Kumiko.pl
Wyszukajw: Skąpiec.pl
Wyszukajw: 
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  East Side Story:A Anna Karenina żyła długo i szczęśliwie

  Sebastian Chosiński

  Władimir Bortko O miłości
  

  
  Władimir Bortko nie powinien już kręcić melodramatów. Ani ubranych w kostium historyczny, ani w sensacyjno-szpiegowski. Ba! nawet od jak najbardziej współczesnych, obyczajowych historii miłosnych powinien trzymać się z daleka. Ma zwyczajnie zbyt ciężką, toporną rękę, aby z finezją oddać zawiłości relacji międzyludzkich. Czego dobitnym dowodem najnowsze dzieło cenionego przed laty reżysera  O miłości.
Ekstrakt: 50%
[image: O miłości]
Na początek należy podkreślić i nieco rozwinąć tezę zawartą w zajawce: Władimir Władimirowicz Bortko (rocznik 1946) najlepsze swoje lata  przede wszystkim pod względem artystycznym  przeżywał w schyłkowej epoce Związku Radzieckiego i w pierwszej dekadzie odrodzonej Rosji. Ostatnie lata nie są dla nieco szczególnie udane. Zawiódł historyczny melodramat Taras Bulba (2009), oparty na kontrowersyjnej powieści Nikołaja Gogola. Jeszcze większą porażką  zarówno jakościową, jak i finansową  okazała się również Dusza szpiega (2014), sensacyjno-miłosna historia, której podstawą była mało udana powieść byłego dyplomaty i szpiega KGB Michaiła Liubimowa. Raczej trudno było oczekiwać, że następne dzieło Bortki okaże się godne uwagi. Mimo to udało mu się zebrać na nie pieniądze  i to, jak na warunki rosyjskie, wcale nie takie znów małe, bo 2 miliony dolarów. Choć w porównaniu z odpowiednio 25 i 10 milionami przeznaczonymi na poprzednie produkcje kinowe moskwianina wygląda to jednak dość żałośnie.
Melodramat O miłości, nakręcony w 2016 roku, premierę miał przed miesiącem  23 marca. I, jak można było się spodziewać, całkowicie przepadł w kinach. Dlaczego? Powodów jest kilka. Po pierwsze: miałki scenariusz, chociaż sam reżyser i część krytyków chcieli w nim widzieć uwspółcześnioną wersję Anny Kareniny. Po drugie: telewizyjna formuła obrazu, która na dużym ekranie uwidoczniła wszystkie jego niedoskonałości. Po trzecie: toporna ręka siedemdziesięcioletniego Bortki, który nie rozumie młodego pokolenia i z tego też powodu nie potrafi ciekawie o nim opowiadać. Najlepiej w dziele Władimira Władimirowicza wypada Petersburg, który jest miejscem akcji. Ale miasto wybudowane od podstaw przez cara Piotra Wielkiego to swoisty samograj. Cokolwiek by nie pokazano w tle, zrobi wrażenie na widzach. Problem w tym, że O miłości nie jest dokumentalnym filmem przeznaczonym dla turystów wyprawiających się nad Newę, ale fabularnym melodramatem, który powinien angażować widza emocjonalnie. A wcale nie angażuje. Raczej irytuje.
[image: ]
Najnowszy obraz Bortki to historia miłosnego trójkąta, w którym na plan pierwszy wybija się postać dwudziestokilkuletniej Niny Sazonowej, studentki sinologii, która jest żoną swego wykładowcy, Aleksandra Walentinowicza. Oboje mieszkają w wiekowej już komunałce w centrum Petersburga. Układ mają taki, że ona się uczy i prowadzi dom, on  poza tym, że wykłada i pisze doktorat  zarabia na utrzymanie obojga. Dlatego każdą wolną chwilę poświęca na oprowadzanie po mieście wycieczek z Chin lub wynajmuje się jako tłumacz. Pracy ma sporo, ale i tak nie pozwala im to spokojnie myśleć o przyszłości. O czym boleśnie przypomina list z banku, w którym jakiś czas temu wzięli kredyt. W liście mowa jest o niemożności prolongaty zadłużenia na hipotekę. W efekcie, nie spłaciwszy kredytu, Sazonowowie mogą stracić mieszkanie. Tak się jednak składa, że w tym samym czasie Sasza zostaje poproszony przez wicedyrektora Sigma Banku, aby jako tłumacz brał udział w negocjacjach z potencjalnymi kontrahentami z Państwa Środka. Jako że sam nie może się wyrwać, wysyła Ninę.
[image: ]
Kobieta początkowo waha się, ale ostatecznie idzie na spotkanie, podczas którego spotyka samego Siergieja Andriejewicza, dyrektora banku, którego miała okazję poznać już wcześniej, na dodatek w niezbyt przyjemnych okolicznościach. Siergiej również ją rozpoznaje; mając wyrzuty, zaprasza do kasyna i na kolację. Nina wie, że to najlepszy moment, aby podjąć rozmowę na temat ich zadłużenia, ale jednak nie znajduje w sobie odwagi. O co zresztą później mąż ma pretensje. Kiedy więc nadarza się kolejna okazja, tym razem kobieta prosi Siergieja o pomoc. Co z tego wynika? Można się domyśleć. Scenariusz O miłości wyszedł spod ręki samego Bortki i Walerija Mnacakanowa  dziennikarza i pisarza, który jest zresztą rówieśnikiem reżysera. Obaj panowie opowiedzieli historię miłosnego trójkąta (a z czasem to nawet czworo- czy pięciokąta) w sposób przyciężkawy, jak robiono to lat temu trzydzieści, czterdzieści. Emocji w tym nie ma za wiele. I nic dziwnego: Nina jest nazbyt eteryczna, Siergiej zbyt zdystansowany, jedynie Aleksandr byłby w stanie wnieść więcej życia do tej opowieści, ale z czasem zostaje przesunięty na dalszy plan.
Gdy jednak tylko pojawia się, choćby w epizodzie, O miłości zaczyna nabierać rumieńców. Ale to zdecydowanie zbyt mało, aby uratować film, którego grzechem pierworodnym wydaje się być przede wszystkim brak realizmu. Postaci rażą sztucznością, a sam romans Niny i Siergieja przedstawiony jest powierzchownie. Z tego materiału udałoby się, być może, wykroić w miarę przyzwoity  oczywiście jak na warunki telewizyjne  miniserial obyczajowy. W wersji kinowej bowiem wszystko, co najistotniejsze  czyli na przykład rozterki Niny, wściekłość Saszy, wyrzuty sumienia Siergieja  ginie w pośpiechu, z jakim historia ta jest opowiadana. Nieprawdopodobnie wygląda też narracyjna puenta, w której scenarzyści pragnęli zapewne pogodzić wszystkie strony konfliktu, wyrównać bilans zysków i strat, korzyści i krzywd. Zaskoczeniem może być natomiast fakt, że Bortko nie stroni od scen erotycznych, co stoi w sprzeczności z ostatnimi wytycznymi dla rosyjskich twórców filmowych (którym to wytycznym podporządkował się nawet sam Nikita Michałkow w Udarze słonecznym). Widać, swojemu wolno więcej.
[image: ]
W rolach głównych pojawili się aktorzy, którzy są w ostatnich latach na topie. Ninę zagrała Anna Czipowska (Kalkulator, Zielona kareta, Czysta sztuka), jej męża  Aleksiej Czadow (Miraż, Prosto w serce, Wij), a kochanka  gwiazdor małego ekranu Dmitrij Piewcow (Boris Godunow). W znaczących epizodach pojawili się natomiast Aleksandr Łykow (18/14, W grze 2: Nowy poziom, Trzej muszkieterowie) jako wicedyrektor Sigma Banku oraz Maria Mironowa (Huśtawka, Trzynaście miesięcy, Trzęsienie ziemi) w roli Tamary, żony Siergieja. Autorem skromnej, opartej głównie o brzmienia fortepianu akustycznego, muzyki jest Maksim Dunajewski (Park Epoki Radzieckiej, Powrót muszkieterów, czyli Skarby kardynała Mazzariniego, 1812. Ballada ułańska), natomiast za zdjęcia odpowiada Jelena Panowa (Zakazana Rzeczywistość), która współpracowała już z Bortką przy Duszy szpiega.




Tytuł: O miłości
Tytuł oryginalny: О любви
Reżyseria: Władimir Bortko
Zdjęcia: Jelena Iwanowa
Scenariusz: Władimir Bortko, Walerij Mnacakanow
Obsada: Anna Czipowska, Dmitrij Piewcow, Aleksiej Czadow, Maria Mironowa, Aleksandr Łykow, Olga Pawliukowa, Kławdia Biełowa, Piotr Żurawlow, Daniił Rożnow, Anżeła Karpowa, Nikita Barsukow, Ernst Romanow
Muzyka: Maksim Dunajewski
Rok produkcji: 2016
Kraj produkcji: Rosja
Czas trwania: 95 min
Gatunek: melodramat
Wyszukajw: Kumiko.pl
Wyszukajw: Skąpiec.pl
Wyszukajw: 
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  Wielkopostne podpłomyki

  Wojciech Lewandowski

  Martin Scorsese Milczenie
  

  
  Po latach strzelanin, pościgów, biografii większych niż życie i formalnego uniesienia i energii, Scorsese ponownie wraca do swojej samotni, gdzie przyklęka i rozpoczyna modlitwę z Bogiem. Nie krzyczy jednak, nie unosi się pychą ani nie drwi. W skupieniu kontempluje i milczy.
Recenzja nadesłana na konkurs Esensji.


Ekstrakt: 50%
[image: Milczenie]
Filmografia Martina Scorsesea zatacza krąg. Ten niewysoki nowojorczyk miał zostać księdzem, jednak przez kombinacje przewrotnego psotnika nazywanego życiem został wybrany, aby odcisnąć swoje autorskie piętno na kinematografii, dając jej: wściekłego De Niro, gangsterską klikę kumpli z Nowego Yorku czy watahę wilków z Wall Street na czele z Di Caprio. Wszechstronny i doskonale czujący się w każdym gatunku reżyser już kiedyś rozmyślał nad sensem wiary. Miał wtedy za lekturę kontrowersyjną książkę Kazantzakisa, na podstawie której powstał równie kontrowersyjny film o tym samym tytule  Ostatnie kuszenie Chrystusa. Wbrew społecznej burzy i opiniom płynącym z kręgów konserwatywnych film ten utwierdzał ostatecznie w wierze, jednak dochodził do tego przez inny, niekanoniczny dydaktyzm. Płynął on bowiem z zadawania pytań, często niewygodnych, lecz całkowicie ludzkich, które poniekąd świadczyły o dojrzałości intelektualnej i religijnej. Wszakże zwątpienie to istotny element ludzkiej wiary. Po latach strzelanin, pościgów, biografii większych niż życie i formalnego uniesienia i energii, Scorsese ponownie wraca do swojej samotni, gdzie przyklęka i rozpoczyna modlitwę z Bogiem. Nie krzyczy jednak, nie unosi się pychą ani nie drwi. W skupieniu kontempluje i milczy.
Najnowszy film Martina to historia dwójki jezuitów, którzy w celu krzewienia chrześcijaństwa udają się na daleki wschód, do Japonii. Kontynuują misję swojego poprzednika oraz byłego mentora, o którym słuch zaginął, wkraczając tym samym do kraju prześladowań, strachu i niewyobrażalnych tortur. To właśnie tam staną przed największą próbą swojej wiary i to właśnie tam zakrzykną do Boga: Ojcze, jeśli możliwe, oddal ode mnie ten kielich!. Misja chrystianizacyjna niosąca dobrą nowinę i ukojenie z czasem okazuje się policzkiem wymierzonym w blade, przypudrowane oblicze Japonii, wyznającej kult człowieka doskonalącego się i przywiązującej szczególną wiarę do tradycji. W jednej ze scen japoński  tłumacz  podczas rozmowy z jezuitą Rodriguesem (Andrew Garfield) oskarża chrześcijan o brak szacunku do ich kultury i o przybycie w celu nawracania ciemnego ludu, który wcale ich wiary nie potrzebuje i wbrew pozorom nie jest ciemny. Tłum nawróconych okazuje się być jedynie motłochem, który w ciężkich czasach feudalnych chciał uwierzyć w cokolwiek, co da im gwarancję, że ich praca nie jest na darmo. Symbolem wykoślawionej wiary staje się postać Kichijiro  Judasza, który raz po raz składa fałszywy pocałunek na oblicze jezuitów, aby chwilę później kornie wyznać wiarę i błagać o przebaczenie. Z czasem zwątpienie spogląda również w oczy misjonarzy, a w ich głowach pojawiają się pytania: Czy jest sens cierpienia tych wszystkich ludzi? Czy jest sens, aby Bóg przyszedł do ich serc?. 
Martin nie odpowiada wprost, milczy, tak jak milczy Bóg, przygląda się, tak jak przygląda się Wszechmocny. Jego najnowszy film to trzygodzinna przypowieść o cenie wiary, wygłaszana po łacinie w mocno konserwatywnym kościele, ascetyczna i surowa w formie, wręcz monotonna i jednostajna. Reżyser nie staje po żadnej stronie konfliktu, nie stara się przedstawić swoje punktu widzenia, po prostu rzuca pytaniem i zaprasza do dyskusji. A pytanie to jest kontrowersyjne z racji kontrowersyjności tematyki, wszakże nic tak nie rozgrzewa ust i serc jak rozmowy o kwestiach wyznania. W pewnym momencie jednak jedna z wielu prób  deptanie wizerunku Jezusa Chrystusa  staje się równoznaczna z apostazją. W ten sposób wiara zostaje sprowadzona do poziomu ikonografii, symboli, co w połączeniu z jezuitami, głoszącymi wiarę za pomocą wręcz średniowiecznych metod cytowania i chwalenia Pana znajomością Pisma Świętego, sprawia, że jedna ze stron konfliktu staje się reliktem przeszłości i traci uniwersalizm. Głoszący wiarę w Jedynego okazują się doskonale znać teorię chrześcijaństwa, jednak zapominają, że najważniejszą kwestią wiarą jest przekuwanie symboli, przypowieści i słów na czyny i bycie po prostu dobrym człowiekiem. W opozycji do nich stają buddyści  hipokryci, wielbiący człowieka, a jednocześnie mordujący, żądający szacunku, a sami go pozbawieni. W ogniu ich dysput rodzą się ciekawe teorie dotyczące postrzegania najważniejszych założeń buddyzmu i chrześcijaństwa, jednak sprowadzają się one do semantycznych sprzeczek. W ostatecznym rozrachunku bohaterowie przestają być pomnikami własnych kultur oraz wartości i stają się po prostu ludźmi. Reżyser jednak nie potrafi przekuć tego na język filmu, ponieważ treścią Milczenia w dalszym ciągu pozostaje kwestia wiary. Film z takim metrażem i z takimi możliwościami jest na tyle pojemny, że zmieściłby i próby dialogu z kinem azjatyckim, zwłaszcza kinem samurajskim (nawet z wielkim Kurosawą), i mocny obraz społeczeństwa oraz kultury wschodu, i charakterystyczny, nowoczesny azjatycki miks gatunkowy, wywodzący się z Korei, w którym wszystkie chwyty są dozwolone. Dziwią natomiast tak dziwne zabiegi jak np. scena na granicy kiczu, w której jeden z bohaterów w tafli wodnej dostrzega we własnym odbiciu wizerunek Jezusa albo wprowadzenie dodatkowego narratora, w celu przesunięcia wydarzeń w czasie i skomentowania ich obiektywnym okiem. Scorsese pomimo drobnych wpadek pozostaje wierny przyjętej stylistyce, nie pozwala aktorom zerwać się w szarży, a natura, którą operator Rodrigo Prieto filmuje z takim pietyzmem, pozostaje surowa itylko surowa. Jest niczym Bóg i reżyser  w milczeniu przygląda się bestialskim torturom i pyta widza, człowieka: Co o tym sądzisz? Po formalnym żywiole w ostatnim filmie  Wilku z Wall Street, zmiana konwencji rodzi jednak inne pytanie: Ten film na serio wyreżyserował Martin?. 
Seans Milczenia był dla mnie trudny. Przypominał mi obraz wielkopiątkowej drogi krzyżowej na Filipinach (tamtejsi mieszkańcy słyną z kalwarii obchodzonej w sposób naturalistyczny  z samobiczowaniami, prawdziwymi krzyżowaniami, przyprawiającymi o zawrót głowy nawet fanów Pasji Mela Gibsona)  oglądałem to całe okrucieństwo i inne spojrzenie na wiarę, myśląc: Czy to nie przesada? Czy na pewno oto chodziło Bogu?. I w ten sposób odbieram film Scorsesea  jako egzotyczną notkę z historii, dotyczącą spotkania dwóch wielkich kultur i wyznań oraz postaw konserwatywnych. Nie chodzi jednak o to, że teraz się takiej wiary nie uprawia, lecz o to, że film jest po prostu kolejną cegiełką do dysputy. Brakuje mu przewrotności Ostatniego kuszenia Chrystusa, tej dawki dydaktyzmu, który może i zatrząsł posadami kanonu wiary kontrowersyjnymi pytaniami, ale skłaniał do refleksji nad męką Jezusa i człowieczeństwem w kontekście cierpienia. Przez historyczną postać Jezusa dydaktyzm stawał się uniwersalny, a prawdy dotyczące wiary nie brzmiały fałszywie. W Milczeniu wiara przefiltrowana jest przez epokę, którą cechowały skrajności. Być może, gdyby filmy powstały jeden po drugim, tak jak miał to w planach reżyser, nie czułbym takiego rozdźwięku, który pogłębiają wybitne dzieła w dorobku Martina, które stworzył po Ostatnim kuszeniu. 
By jednak tradycji recenzenckiej stało się zadość  finalna przenośnia gastronomiczna. Martin jawi się w tym filmie jako kucharz, próbujący sił w daniach tradycyjnych i historycznych. Proponuje on widzowi biblijne podpłomyki  danie skromne, aczkolwiek wymagające wprawy w wykonaniu, jarskie, lecz w zależności od przypraw  inaczej smakujące, postne, a równocześnie sycące. Czy jest smakowite? Odpowiem bezpiecznie: jest inne. Osobiście już go nie spróbuję.




Tytuł: Milczenie
Tytuł oryginalny: Silence
Dystrybutor:  Gutek Film
Data premiery: 17 lutego 2017
Reżyseria: Martin Scorsese
Zdjęcia: Rodrigo Prieto
Scenariusz: Jay Cocks, Martin Scorsese
Obsada: Andrew Garfield, Adam Driver, Liam Neeson, Tadanobu Asano, Ciarán Hinds, Issei Ogata, Shin'ya Tsukamoto, Yoshi Oida
Muzyka: Kathryn Kluge, Kim Allen Kluge
Rok produkcji: 2016
Kraj produkcji: USA
Czas trwania: 161 min
WWW: Polska strona
Gatunek: dramat, historyczny
Wyszukajw: Kumiko.pl
Wyszukajw: Skąpiec.pl
Wyszukajw: 
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  Oscars 2017 so Sundance

  Wojciech Lewandowski

  Barry Jenkins Moonlight
  

  
  Nagrody Amerykańskiej Akademii Sztuki i Wiedzy filmowej mimo niesłabnącej opinii najbardziej politycznych nagród Hollywood, z roku na rok zdają się robić coraz bardziej kameralne. Tak jak rok temu wyrazem irytacji stały się posty z hasztagiem  Oscarssowhite, tak teraz najlepszym opisem oskarowej stawki jest  #Oscars2017soSundance.
Recenzja nadesłana na konkurs Esensji.


Ekstrakt: 50%
[image: Moonlight]
Zwycięzca mógł być tylko jeden, jednak oprócz Moonlight obecność takich tytułów jak Manchester by the Sea czy Hell or High Water wskazuje na pewien przełom. Do lamusa odchodzą niesamowite produkcje za miliony dolarów oraz filmy większe niż życie. Społeczność Fabryki Snów uwielbia sama sobie wręczać medale, dlatego pewniakami na przestrzeni lat stały się filmy, w których: ktoś spełnia marzenia dzięki ciężkiej pracy w Hollywood (La La Land),  poruszany jest ważny i i poważny temat o aktualnej tematyce (Spotlight), reżyserska soczewka koncentruje światło na problemie ogólnokrajowym (12 Years a Slave). Moonlight na tle zwycięzców z poprzednich lat wydaje się filmem innym, skromniejszym, bardziej przyziemnym, bardziej ludzkim. Nie jest hołdem dla żadnego przejawu artyzmu i sztuki, nie stawia pomników wartości i idei, nie opowiada historii tak szalonej i tak pięknej, że scenariusz do niej mogło napisać tylko życie. Jednak czy na pewno film nieznanego szerzej Barryego Jenkinsa pozbawiony jest tych wszystkich naleciałości? Czy na pewno powstał w oparciu o szczere intencje i z chęci pokazania skromnej, zwyczajnej historii?
Moonlight to historia czarnoskórego chłopaka, rozgrywająca się na przestrzeni kilkunastu lat. To nie tylko opowieść o dorastaniu, ale również podróży w głąb siebie, poznawaniu własnego ja, własnej tożsamości, ukrytych pragnień, marzeń. Film można podzielić na trzy wyraźnie zarysowane akty, których tytuły są jednocześnie ksywkami chłopaka na przestrzeni lat: Little  okres dzieciństwa, Chiron  nastoletni bunt, Black  dorosłość. W każdym z nich chłopak reprezentuje inne cechy fizjonomiczne, ale przede wszystkim psychologiczne. Little to zastraszany ze względu na odmienną orientację seksualną chłopiec. Małomówny i zamknięty w sobie chudzielec odnajduje oparcie o silne ramię lokalnego dilera Juana. To w jego ramionach uczy się po raz pierwszy pływać, a w jego mieszkaniu, podczas spotkania kobietą dilera, poznaje czym jest matczyna miłość, której tak rzadko doświadcza. Kolejny rozdział to okres zawieruchy hormonalnej. Wkraczający w dorosłość Chiron nadal gnębiony jest w szkole, jednak o ile wcześniej dziecięce kpiny i docinki dało się wytrzymać, o tyle teraz każde starcie z oprawcami kończy się złamanym nosem. To w tym okresie udaje się mu odkryć cząstkę zakazanej miłości podczas pierwszego w swoim życiu zbliżenia seksualnego z innym chłopakiem. Finałem rozdziału jest tragedia, która na dobre ukierunkowuje dalszy los chłopaka. Black nie jest już chudzielcem, który spuszcza wzrok pod swoje stopy. Black jest silny, wielki, nosi łańcuch i złote zęby, a jego zarobkiem stało się dilowanie. Jednak pod maską twardziela nadal skrywa się chłopiec, nieco przerażony swoją orientacją, nieco nieufny, wycofany, rzadko mówiący, a jeszcze rzadziej wyrażający emocje. 
Twórcom Moonlight udało się o wiele mniejszym nakładem pracy to samo, co Linklaterowi w epopei o dorastaniu zatytułowanej Boyhood  opowiedzieć po prostu o życiu jednostki na przestrzeni lat, biorąc pod lupę zmiany jakie dokonały się w jej ciele i głowie. Oba filmy łączy również gra subtelnościami. Dialog urwany w połowie zdanie, zbliżenie na drżące w ekstazie palce, między którymi przesypuje się piasek, twardziel tłumaczący jak smakuje życie. Na niuansach, powolnym, festiwalowym tempie i reżyserskiej znajomości odcieni i temperatury barw opiera się cały film. W ten sposób Moonlight oddala się o lata świetlne od efekciarskich i wielkich Oskarów Bravehearta i Chicago, a zbliża do tych celebrujących życie małych, szarych ludzi z Crash czy 12 Years a Slave. Nie da się jednak ukryć, że w kontekście zeszłorocznej burzy oskarowej dotyczącej czarnoskórej społeczności w Hollywood oraz trendów politycznych film wydaje się jedynie pozornie omijać trudne tematy. Być może nie było to intencją samych twórców, jednak niechcący zrobili oni film, którego potrzebowali czarnoskórzy, którego potrzebowała Ameryka.
Nieznany szerszej publice reżyser postanawia nakręcić film na bazie własnych doświadczeń i obserwacji. Zbieg okoliczności sprawia, że film zostaje zauważony przez Akademików rok po burzy wywołanej niedocenieniem wkładu czarnoskórej społeczności w sukces kinematografii. Subtelności i niuanse zamieniają się w tym momencie w zbitek komunałów: Jestem dumny, jestem Murzynem, jestem gejem, jestem dilerem. Mogę za to podziękować mojemu krajowi, w którym duma równoznaczna jest z pochwałą bohaterów dnia codziennego, tych, którzy zmagają się z ciężkim losem. Być może to wielki spisek polityków i facetów z walizkami pełnymi pieniędzy, którzy gaszą swoje cygara o opięte bikini tyłki modelek albo zwyczajny przypadek. Jakie by nie były przyczyny powstania filmu, cała ta polityczna otoczka może i nie rzutuje na jego jakość, lecz postrzeganie go jako jednak skrojonego pod odpowiednie gusta i schematy. Niemniej to nadal jeden z tych filmów o homoseksualistach, w którym orientacja nie jest katalizatorem kontrowersji, lecz jedynie elementem tworzącym naturalistyczny pejzaż amerykańskiej prowincji. Ciekawe jednak, czy ten sam obraz, pozbawiony wątków homoseksualnych, zrobiony w białym kluczu aktorskim zostałby tak samo dobrze przyjęty przez krytyków i widzów. 
O kinie jakim jest Moonlight ciężko mówić bez porównań czy opierania się o aktualne wydarzenia w świecie kina. To nadal dobrze zrealizowane kino, operujące detalami i subtelnościami, na które w dzisiejszym mainstreamie nie ma za wiele miejsca. Stąd też porównania i przypisywanie do festiwali kina niezależnego. Dla wielu może okazać się on festiwalowym snujem, podejmującym w łatwy sposób trudne tematy, które bronią się same w sobie w ogniu zażartej dyskusji widzów. Dla innych zaś może to być kolejna cegiełka do rozważań na temat tego, kto i co determinuje nasze życie oraz prawie dwugodzinny seans zwykłej, szarej codzienności, którą każdy z nas żyje, wykonany w niezwykły i wizualnie znakomity, niecodzienny sposób. Może i zdobywca trzech Oskarów nie zostanie zapamiętany jako wielki wygrany gali i film, który naprawdę zamieszał, lecz przez wpadkę podczas samego przyznania najważniejszej nagrody oraz kontrowersje jakie sam wątek homoseksualny wywołał z pewnością utrzyma się przez dłuższy czas na ustach wielu widzów. Oczywiście wielu porówna go do takich obrazów jak Brokeback Mountain czy Single Man, lecz te porównania dużo ujmują filmowi. Wbrew obiegowej opinii nie jest to jedynie film o dorastaniu w cieniu własnej orientacji, który równie dobrze mógłby traktować o heteroseksualizmie, lecz prosta opowieść o życiu. Może czasem zbyt powolna, zbyt prosta i zwyczajna, ale na pewno szczera i prawdziwa.
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  East Side Story:Wszystko zdarza się dwa razy

  Sebastian Chosiński

  Guillaume Procenko Obudź mnie
  

  
  Wychodzi na to, że łatwiej jest mimo wszystko zrobić karierę reżyserską w Rosji niż we Francji. W przeciwnym wypadku zapewne Guillaume Procenko nie opuszczałby bezpiecznej przystani nad Sekwaną i Loarą i przenosił się do kraju swoich przodków. Pracuje w nim już od lat, ale dopiero w ubiegłym roku zrealizował swą debiutancką pełnometrażową fabułę  thriller psychologiczny Obudź mnie.
Ekstrakt: 70%
[image: Obudź mnie]
To był trafiony pomysł. Skoro we Francji nie miał większych szans na przebicie się, dobrze zrobił przenosząc się do Moskwy. Guillaume Procenko pojawił się w ojczyźnie swoich przodków mniej więcej dekadę temu, aby podjąć studia reżyserskie we Wszechrosyjskim Państwowym Instytucie Kinematografii (WGIK). Ukończył je w 2010 roku, przedstawiając jako swój dyplom komediowo-historyczną krótkometrażówkę Przemiany 89, do której zresztą finansowo dorzucili się producenci francuscy. Filmik został dobrze przyjęty, tym bardziej dziwić może fakt, że jego autor zamiast z rozpędu wziąć się za realizację długich fabuł, został producentem serii filmów dokumentalnych, których twórcy starali się pokazać mniej znane oblicze współczesnej Rosji. Dzięki temu zajęciu poznał jednak wielu ludzi, także spoza Rosji, którzy parę lat później wspomogli go podczas pracy nad Obudź mnie.
Pomysł na ten obraz zrodził się w głowie Procenki już przed siedmioma laty, kiedy kończył szkołę filmową. Brakowało jednak profesjonalnie skleconego scenariusza. Pierwszą wersję fabuły napisał, pochodzący z Wilna i mający polskie korzenie, Andriej Stempkowski (Wsteczny bieg), następnie dopracował ją, zwracając szczególną uwagę na dialogi, ceniony dramatopisarz Wiaczesław Durnienkow (Po omacku). Gotowe dzieło zostało po raz pierwszy zaprezentowane w czerwcu ubiegłego roku podczas Otwartego Rosyjskiego Festiwalu Filmowego Kinotawr w Soczi, gdzie zgarnęło nagrodę za najlepszą ścieżkę dźwiękową, której autorami byli Włoch Giorgio Giampà oraz Rosjanin Igor Wdowin (Igła. Remix, Gwiazda, Pojedynek), oraz nominowane było do Grand Prix. Dlaczego więc, mimo docenienia przez jury, na oficjalną dystrybucję kinową musiało czekać aż do 30 marca tego roku  wiedzą zapewne jedynie producenci.
My możemy jedynie domyślać się tego stanu rzeczy. Cóż, Obudź mnie to mimo wszystko nie jest blockbuster, który ma szanse zgarnąć pokaźną kwotę ze sprzedaży biletów. Nie jest naszpikowany gwiazdami rosyjskiego kina (choć pojawiają się w nim naprawdę znakomici aktorzy). Trudno byłoby mu też rywalizować z superprodukcjami, które w poprzednich miesiącach dość regularnie trafiały na ekrany kin Moskwy, Petersburga i tysięcy innych miast i miasteczek Rosji (jak chociażby Czas pionierów, Obrońcy, Wiking, Przyciąganie, Trzęsienie ziemi czy Dwudziestu ośmiu panfiłowców, a dałoby się ich wymienić jeszcze drugie tyle). W efekcie musiał długo czekać na swoją kolej. Najważniejsze jednak, że w końcu się doczekał.
Bohaterką Obudź mnie jest Żenia (Jewgienija), mniej więcej dwudziestopięcio-, może trzydziestoletnia kobieta, która pracuje w porcie lotniczym Szeremietiewo w Moskwie. Wykonuje tam różne funkcje  sprawdza paszporty, opiekuje się archiwum, bierze udział także w kontrolach osobistych. Od półtora roku jest samotna; jej chłopak Andriej zniknął w tajemniczych okolicznościach i nie ma od niego żadnych informacji. Zgodnie z danymi, do jakich ma dostęp, nie opuścił on kraju. Musi więc  a przynajmniej powinien  przebywać na terenie Rosji; chyba że wyjechał nielegalnie. Ale i w takim wypadku mógłby skontaktować się z Żenią  zadzwonić, wysłać maila, napisać tradycyjny list. Jest jeszcze taka ewentualność, że Andriej nie żyje. Żenia ma bowiem podejrzenia, że wplątał się w jakąś aferę kryminalną. Na to wskazują pewne przesłanki, których wtedy, wiele miesięcy temu, gdy przeżywała zauroczenie mężczyzną, nie dostrzegała, a które dopiero teraz widzi ze szczególną ostrością.
Żyjąca w nieustannym stresie kobieta ma problemy ze snem. Nawiedzają ją koszmary. Widzi w nich konkretne sytuacje, które  co gorsza  przeżywa później ponownie, tym razem już na jawie. Jak chociażby incydent z kobietą, która przyleciała do Moskwy z Azji Środkowej  zachowywała się podejrzanie, a potem, już po przejściu kontroli paszportowej, straciła przytomność przed terminalem. Wkrótce po tym wydarzeniu w biurze Żeni pojawiają się pracownicy służb specjalnych, aby wszcząć śledztwo. Mają podejrzenia, że ktoś z ich zmiany współpracuje z przemytnikami narkotyków. Ale kto? Jewgienija? Jej kolega z pracy i przyjaciel Siergiej? A może przełożony? Dochodzenie prowadzą dwaj oficerowie-tajniacy, Alek i Stas, któremu kobieta wpada w oko. Ona zresztą także odwzajemnia mu sympatię, choć niechętnie patrzą na to jej szef i kolega. Z czasem atmosfera w pracy zagęszcza się jeszcze bardziej, a i w życiu osobistym Żeni pojawiają się komplikacje, zwłaszcza gdy zupełnie niespodziewanie pojawia się Andriej.
Guillaume Procenko wychowany został w kulturze frankofońskiej i jest przede wszystkim spadkobiercą francuskich tradycji kinematograficznych. Sposób, w jaki opowiada swą niecodzienną historię, bardziej niż rosyjskich klasyków dużego ekranu przypomina twórców znad Loary i Sekwany  Claudea Leloucha, François Ozona, a nawet Krzysztofa Kieślowskiego (vide Podwójne życie Weroniki). Procenko nie epatuje emocjami, wręcz przeciwnie  stara się trzymać je na wodzy, nie podkręca sztucznie tempa; jeśli napięcie rośnie, dzieje się to głównie za sprawą wewnętrznych przeżyć bohaterki. Z drugiej strony Francuz (choć o rosyjskich korzeniach) doskonale wie, jak podnosić temperaturę narracji, nawet gdy za oknem śnieg i minus dwadzieścia stopni Celsjusza na termometrze. Pomagają mu w tym nastrojowe zdjęcia brytyjskiego operatora Johna Crainea, który dotąd pracował głównie przy produkcjach niezależnych  i taki też sznyt nadał Obudź mnie.
Bohaterów obserwujemy więc z bezpiecznego dystansu; wydają nam się chłodni, wręcz niedostępni, trudno nam się z nimi utożsamiać. Ale to przy takiej formie narracji sprawdza się doskonale. Główną rolę żeńską reżyser powierzył debiutującej w filmie kinowym aktorce moskiewskiego Teatru imienia Nikołaja Gogola Irinie Wierbickiej. Stasa zagrał Kirył Pirogow (Córki mafii, Przenicowany świat), Alka  Konstantin Ławronieko (Jak mam na imię, Terytorium, Trzęsienie ziemi), a Andrieja  Daniił Worobjow (DuchLess, Gagarin. Pierwszy w kosmosie). W epizodach pojawili się natomiast między innymi ceniony aktor teatralny Jewgienij Griszkowiec (Trzynaście miesięcy) jako mafijny boss i Aleksandra Riebienok (Bracia Cz.) w roli Daszy, najbliższej przyjaciółki Żeni.




Tytuł: Obudź mnie
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  Kosmiczne jaja

  Agnieszka Achika Szady

  James Gunn Strażnicy Galaktyki vol. 2
  

  
  Strażnicy Galaktyki z 2014 roku byli humorystyczną space-operą. Vol. 2 to oczywiście nadal space-opera, ale już nie humorystyczna, tylko wręcz komediowa. Co mogło się nieco udzielić językowi niniejszej recenzji.
Ekstrakt: 80%
[image: Strażnicy Galaktyki vol. 2]
Ponieważ nie wszyscy muszą znać poprzednią część sagi, oto krótkie przedstawienie głównych bohaterów (czy może antybohaterów, zważywszy ich skłonności do złodziejstwa, zabójstw oraz robienia naprawdę wrednych kawałów):
 Peter Quill  chłopak z Ziemi, uzależniony od adrenaliny i muzyki pop z lat 80.;
 Gamora  zielonoskóra zabójczyni z poważnymi problemami rodzinnymi (zapewniam: Vader jako ojciec to przy tym pestka);
 Rocket  pyskaty szop, którego zdolnościom technicznym dorównuje tylko niezwykła zdolność wkurzania wszystkich naokoło;
 Groot  drzewopodobny przyjaciel (aktualnie również podopieczny) Rocketa, porozumiewający się jednym zdaniem, które jednak  niczym Uuk pratchettowskiego Bibliotekarza  jest w stanie przekazać wszystko;
 Drax  umięśniony dziwak. Trudno go opisać w jednym zdaniu. Jest dziwny.
W filmie z 2014 roku zapoznaliśmy się z tą zwariowaną gromadką, a także z dybiącymi na nich gangsterami i stróżami prawa (z nimi mniej). Działo się tyle, że w latach dzieciństwa Petera starczyłoby treści na dwa albo i trzy filmy przygodowe. Było szybko, kolorowo i dużo, a nawet wręcz DUŻO; w każdym razie przyjaźnie zostały zawarte, grzechy darowane, galaktyka uratowana. Oczywiście komiksowe galaktyki wymagają ratowania w dość regularnych odstępach czasu; tutaj mamy przypadek dość szczególny, ponieważ przeciwnik nie dąży do zniszczenia wszystkiego hm, w każdym razie nie z własnego punktu widzenia. Zdradzenie czegokolwiek więcej byłoby karygodne. Nie znaczy to, że fabuła nie jest przewidywalna  no, ale jakieś standardy recenzji wypada zachować.
Każdy z cykli Marvela ma nieco inny nastrój, inaczej rozłożone akcenty, humor, nawet kolorystykę. Przykładowo Kapitan Ameryka, Iron Man i Thor spotykają się w Avengersach, ale ich własne filmy są zawsze odrobinę odmienne. Seria o Kapitanie uderza w coraz bardziej posępne tony, Thor to właściwie fantasy, i tak dalej. Na tym tle Strażnicy Galaktyki wybijają się jako dzieło najlżejsze w tonie, najbardziej zwariowane wizualnie oraz skierowane chyba do ciut młodszej widowni. Nie chodzi oczywiście o poziom przemocy, raczej o mocno umowną  nawet jak na tę konwencję  psychikę postaci. Wojna bohaterów to przy tym dramat egzystencjalny. I choć wszystkie fabuły wyrosły ze wspólnego, komiksowego pnia, to Strażnicy są w jakiś sposób bardziej komiksowi, wręcz kreskówkowi[bookmark: a1]1). Niewątpliwie główny powód do odrealniona to zwariowana wręcz scenografia i obsada, ale swoje dokładają też superwyluzowane dialogi i tacyż bohaterowie. Już w poprzednim filmie było widać, że niektórzy z nich nie biorą niczego poważnie  tu zostało to spotęgowane aż do przesady. W dodatku dążenie do rozbawienia widza sprawia, że spora liczba scen jest przydługa (ataki latającą strzałą, seria skoków nadprzestrzennych, poszukiwanie taśmy klejącej w samym środku zażartej bitwy), lub wstawiona na siłę bez szczególnego związku z akcją  szczególnie parapsychologiczne zdolności Mantis, z których przydatna okazuje się tylko umiejętność usypiania ludzi. Niekiedy twórcy naprawdę przesadzili, pokazując na przykład groźnych piratów śpiących z maskotkami albo z kciukiem w ustach. Przecież to zupełnie niepotrzebne, kiedy ma się tak pełen wdzięku element humorystyczny, jak malutki Groot!
Scenarzyści starali się dorzucić kilka poważnych problemów (poważnych w sensie realnym, bo oczywiście ratowanie galaktyki jako takie też można nazwać poważnym problemem), jednak z powodu nagromadzenia gagów wypadło to jeszcze bardziej sztucznie, niż zazwyczaj w tego typu produkcjach. Te najbardziej dramatyczne relacje między postaciami są mało wiarygodne, a czasem ktoś nagle zmienia motywację bez przekonująco uzasadnionego powodu. Chociaż muszę przyznać, że wskazanie różnicy między ojcem a tatą dosyć mnie wzruszyło. Podoba mi się też odjechana kosmiczna scenografia (te pączkujące planety z początku filmu to rekord!), muzyka z lat 80. i sympatyczne nawiązania popkulturowe  na przykład Peter lekceważąco wyraża się o błękitnoskórej wrogini per Smerfetka. No i świetnie wykreowane są postaci, zarówno pierwszo- jak i drugoplanowe. A w produkcjach przygodowych sympatyczni bohaterowie to przecież klucz do sukcesu. To znaczy, bohaterowie płci męskiej, bo kobiety służą głównie do tego, żeby dobrze wyglądać w obcisłych kostiumach z lateksu. Sceny w trakcie napisów są jak zawsze warte obejrzenia, a same napisy w losowych miejscach zmieniają się na chwilę w I am Groot. Urocze!

[bookmark: a1t]1) Mam na myśli kreskówki pokroju He-Mana, nie Ghost in the Shell.
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Muzyka: Tyler Bates
Rok produkcji: 2017
Kraj produkcji: USA
Cykl: Strażnicy Galaktyki, Marvel Cinematic Universe
Gatunek: akcja, SF
Wyszukajw: Kumiko.pl
Wyszukajw: Skąpiec.pl
Wyszukajw: 
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  East Side Story:Nordic noir rodem z Jakucji

  Sebastian Chosiński

  Kostas Marsan [Konstantin Daniłow] Mój zabójca
  

  
  Mój zabójca to film nakręcony w Jakucji przez i dla Jakutów. Chociaż doczekał się ograniczonej dystrybucji również w innych regionach Rosji, a nawet w Kazachstanie. Jego reżyser, Kostas Marsan, oparł się na powieści opisującej rzeczywiste wydarzenia, jakie miały miejsce w Jakucku w latach 70. ubiegłego wieku. W efekcie powstał mroczny thriller policyjny, który idealnie wpisuje się w stylistykę nordic noir.
Ekstrakt: 70%
[image: Mój zabójca]
W czasach Związku Radzieckiego, chcąc zrobić ogólnokrajową karierę, twórcy z republik nierosyjskojęzycznych (zwłaszcza zaś z Kaukazu i Azji Środkowej) często zmieniali nazwiska na brzmiące z rosyjska. Dzisiaj można zauważyć tendencję odwrotną, a jaskrawym tego dowodem jest przypadek autora Mojego zabójcy. Choć z pochodzenia jest Jakutem, nazywa się Konstantin Daniłow. By jednak, zwłaszcza przez swoich rodaków, nie być branym za Rosjanina, przyjął artystyczny pseudonim Kostas Marsan. Po co ten zabieg? Związane jest to z prawdziwym fenomenem  wielkim boomem w Republice Sacha (bo tak oficjalnie nazywa się ten dalekowschodni region Rosji) na kino narodowe. Od jakiegoś czasu co roku kręci się tam kilkadziesiąt filmów, które (oczywiście nie wszystkie) popularnością biją na głowę wszystkie hollywoodzkie i rosyjskie blockbustery. Do tego stopnia, że Jakuck zaczęto nazywać nawet  wprawdzie dużo na wyrost  Sachawood. Pamiętajmy jednak w jak trudnych warunkach trzeba tam pracować i dla jak nielicznej widowni (szacuje się, że ludność całej republiki wynosi mniej niż milion ludzi).
Marsan (Daniłow), szukając tematu do swego reżyserskiego debiutu, sięgnął po powieść jednego z najpopularniejszych jakuckich prozaików, zmarłego przed sześcioma laty Jegora Nejmochowa. Pierwsze opowiadanie opublikował w regionalnej gazecie  jako dwudziestopięciolatek  w 1975 roku; do śmierci wydał kilkanaście powieści i zbiorów opowiadań; był również autorem scenariuszy filmowym. Książką, która tak bardzo zafascynowała Marsana, była oparta na faktach powieść Zdarzenie nad jeziorem Sajsary. Nejmochow opisał w niej głośną w latach 70. w całym Związku Radzieckim mroczną historię kryminalną. Scenarzyści, a było ich w sumie (co najmniej) pięcioro, zdecydowali się jednak przenieść akcję filmu  zapewne z przyczyn finansowych  w czasy współczesne. A i tak Mój zabójca okazał się ponoć najdroższym, jak dotąd, obrazem w dziejach kinematografii jakuckiej. Ale też przyniósł ogromny dochód. W ciągu pierwszych pięciu tygodni projekcji  premiera w Jakucji miała miejsce na początku listopada ubiegłego roku  zarobił 5 milionów rubli. Zdobył też sporo laurów na festiwalach azjatyckich.
Czy naprawdę na to zasłużył?
Akcja rozgrywa się  a przynajmniej ma swoje korzenie  w Jakucku. W swoim mieszkaniu w centrum miasta zostaje zamordowana młoda kobieta, Lubow Sofronowa. Śledztwo zostaje powierzone inspektorowi Dułusowi Dmitrijewowi. Przesłuchując mieszkańców bloku, policjant trafia na ślad potencjalnego zabójcy. Sąsiadka ofiary, wracając nad ranem do domu, minęła bowiem na korytarzu wybiegającego z kwatery Luby mężczyznę; kiedy zauważyła, że drzwi są otwarte, zajrzała do środka, w jednym z pokojów znalazła ciało. Kim był ten mężczyzna? Dułus ma nadzieję, że pomocy w poszukiwaniu odpowiedzi na to pytanie udzieli mu Wiera Sofronowa, siostra zamordowanej, mieszkająca w starym drewnianym domu na przedmieściach Jakucka. Wiera, dowiedziawszy się o śmierci najbliższej sobie osoby, wpada w rozpacz. Mimo że kobiety nie przepadały za sobą i nie utrzymywały bliskich stosunków. Ale w końcu siostra to siostra, tym bardziej bliźniaczka.
Żyjąca dotąd w spokoju Wiera z powodu dochodzenia w sprawie śmierci siostry, zostaje wciągnięta w wir niepokojących wydarzeń. Ktoś ją śledzi, gdy wraca z pracy do domu. W nocy nieznani sprawcy napadają na jej dom i wybijają szyby w oknach. Jedyną osobą, która może ją ochronić jest Dmitrijew, przekonany, że wszystko, co spotyka Wierę, ma jakiś związek ze śmiercią jej siostry. Trzeba więc jak najszybciej złapać mężczyznę, którego widziała na klatce schodowej sąsiadka. W końcu, dzięki Sofronowej, udaje się go namierzyć  to dawny znajomy obu sióstr, teraz kryminalista Innokientij Dawydow, który nie tak dawno opuścił więzienie. Zatrzymany przez policjantów, plącze się w zeznaniach, chociaż przyznaje, że w dniu śmierci Luby był u niej w mieszkaniu; przekonuje jednak, że nie wszystko pamięta, ale dopuszcza taką ewentualność, że mógł zabić w zamroczeniu alkoholowym. Z jakiegoś powodu opowieści Dawydowa nie przekonują Dułusa. Jego policyjny nos podpowiada mu, że coś nie gra.
I chociaż przełożony Dmitrijewa, Ajtan, każe mu zająć się inną sprawą, zabójstwem syna deputowanego, inspektor nie odpuszcza i zaczyna badać przeszłość zamordowanej. Wkrótce odkrywa też coś bardzo ciekawego i nietypowego, co rzuca zupełnie nowe światło na całą sprawę. Sposób narracji czyni z Mojego zabójcy rasowy kryminał z gatunku nordic noir; mrok i tajemnice czają się za każdym drzwiami i każdym zaułkiem. Każdy z bohaterów skrywa coś przed światem. Ich dusze są posępne, a serca lodowate. Dzieło Daniłowa (przepraszam, Marsana) wykazuje pewne cechy wspólne ze znakomitym chińskim thrillerem Czarny węgiel, cienki lód (2014), choć na pewno nie dorównuje mu poziomem. Ale pamiętajmy, że Jakut jest debiutantem. I jak na początkującego twórcę poradził sobie naprawdę znakomicie. W tym filmie ponure jest niemal wszystko  i zdjęcia Iskandera Trofimowa (zwłaszcza te przedstawiające Jakuck nocą), i muzyka Nikołaja Michiejewa. Wrażenie to podbija jeszcze oszczędna gra aktorska i pozamiejskie plenery  wspaniała, ale i budząca grozę dalekowschodnia przyroda (góry, lasy, rzeki).
Główną rolę, inspektora Dmitrijewa, reżyser powierzył Wiaczesławowi Ławiernowowi (rocznik 1990), absolwentowi Państwowego Arktycznego Instytutu Kultury i Sztuki (AGIIK) w Jakucku (sprzed czterech lat), a obecnie niezwykle popularnemu aktorowi Teatru Akademickiego Republiki Sacha. W Wierę Sofronową (i zarazem w jej zamordowaną siostrę) wcieliła się, starsza o trzy lata od Ławiernowa, Galina Tichonowa, absolwentka tej samej uczelni artystycznej, znana dotąd przed wszystkim z dramatu psychologicznego Władimira Tumajewa Biały renifer (2014). Innokientija Dawydowa zagrał z kolei mający za sobą studia w Moskwie (w Wyższej Szkole Teatralnej imienia Michaiła Szczepkina) Dułustan Siemionow (Snajper z Jakucji), natomiast w znajomego sióstr Sofronowych, niejakiego Pankrata Zasypina  nierzadko pojawiający się w produkcjach rosyjskich Fiedot Lwow (Orda). Nie ma się co łudzić, ten film prawdopodobnie nigdy nie dotrze na polskie ekrany. Ale może właśnie takie prowokacyjne stwierdzenia coś w tej materii zmienią. W każdym razie na pewno warto, aby polscy dystrybutorzy i specjaliści od kina wybrali się od czasu do czasu na Międzynarodowy Festiwal Filmowy do Jakucka. Tam pojawiają się takie perełki.




Tytuł: Mój zabójca
Tytuł oryginalny: Сайсары Күөлгэ [Мой убийца]
Reżyseria: Kostas Marsan [Konstantin Daniłow]
Zdjęcia: Iskander Iwanow
Scenariusz: Marianna Skrybykina, Swietłana Taajkuo, Maria Nachodkina, Konstantin Daniłow, Ajtalina Władimirowa
Obsada: Wiaczesław Ławiernow, Galina Tichonowa, Stiepan Fiedorienko, Dułustan Siemionow, Dmitrij Trofimow, Fiedot Lwow, Ilja Jakowlew, Prokopij Daniłow, Dmitrij Aleksiejew
Muzyka: Nikołaj Michiejew
Rok produkcji: 2016
Kraj produkcji: Rosja
Czas trwania: 105 min
Gatunek: dramat, thriller
Wyszukajw: Kumiko.pl
Wyszukajw: Skąpiec.pl
Wyszukajw: 
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  Kiedy irański mężczyzna kocha irańską kobietę

  Karolina Kopcińska

  Asghar Farhadi Klient
  

  
  Swoim poprzednim filmem, obsypanym licznymi nagrodami Rozstaniem (2011), Asghar Farhadi ustawił sobie poprzeczkę bardzo wysoko. Czy najnowszemu filmowi reżysera, Klientowi, nagrodzonemu w tym roku Oscarem dla najlepszego filmu nieanglojęzycznego, udało się ją przeskoczyć?
Recenzja nadesłana na konkurs Esensji.


Ekstrakt: 80%
[image: Klient]
Podobnie, jak w swoich poprzednich filmach, Co wiesz o Elly? (2009) i Rozstaniu, tak i w Kliencie Farhadi opowiada historię, która bedąc silnie osadzoną w irańskich realiach, jest jednocześnie bardzo uniwersalna. Rana i Emad, przygotowujący się właśnie do premiery Śmierci komiwojażera, zmuszeni są opuścić swoje dotychczasowe mieszkanie. Kiedy kolega z teatru oferuje im wynajęcie nowego mieszkania, zgadzają się, nieświadomi złej sławy, jaką cieszy się nowe lokum. Wkrótce po przeprowadzce, Rana zostaje napadnięta w łazience przez tajemniczego napastnika i małżeństwo staje w obliczu poradzenia sobie nie tylko z traumą żony, ale także splamionym honorem męża. Na pierwszy plan wysuwa się zraniona duma Emada, to on, nie Rana, staje się główną ofiarą zdarzenia, to on jest tym upokorzonym i cierpiącym, a jego siłą napędową staje się żądza zemsty. 
Klient rozgrywa się na dwóch przenikających się płaszczyznach  małżeńskiej i teatralnej. Nieprzypadkowo trupa teatralna Rany i Emada wystawia właśnie sztukę Arthura Millera. Śmierć komiwojażera staje się tutaj swoistym odzwierciedleniem radzenia sobie z upokorzeniem oraz dążenia do kulturowych i społecznych ideałów, innych w przypadku Stanów Zjednoczonych i Iranu, wciąż jednak silnie zakorzenionych w bohaterach. Podobnie jak żyjaca w latach 40. XX wieku Linda Loman, Rana także podlega mężowi, jej rolą jest wspieranie go i pozostanie wierną Emadowi, który  tak jaki Millerowy Willy  desperacko próbuje sprostać własnej projekcji siebie. Wraz z rozwojem akcji, wydaje się jednak, że wątek teatralny jest w Kliencie coraz bardziej zbędny, trochę zbyt in yer face, nadający całości niepotrzebnego zadęcia i zaburzając jednocześnie rytm głównej historii i sprawnie budowanego w niej napięcia. 
Pomijając jednak tę komiwojażerową czkawkę, Farhadi w sposób przemyślany odkrywa karty, tak prowadzi fabułę i gra niedopowiedzeniami, że nawet po zakończeniu seansu wciąż zastanawiamy się, co tak naprawdę stało się w tej nieszczęsnej łazience  kwestia tego, czy doszło do gwałtu, czy też nie pozostaje nierozstrzygnięta. Fakt, że czasami trzeba dość mocno zawiesić niewiarę w poczynania bohaterów nie przeszkadza w zaangażowaniu się w historię i ogromna w tym zasługa aktorów umiejętnie prowadzonych przez reżysera  emocje jakie przeżywają postaci odegrane są subtelnie, pod powierzchnią, nikt nie szarżuje, przemiany są wiarygodne. Farhadi świertnie wykorzystuje też przestrzeń w filmie  jasne, przestronne pomieszczenia jednocześnie pełne są schowków, ten sam punkt w budynku można obserwować z różnych perspektyw, budynek się wali, a zarazem wciąż stoi, największe uszkodzenia dotknęły sypialnię  miejsce, gdzie czujemy się bezbronnie i intymnie, szyby i okna zapewniają dużą ilość światła, ale jednocześnie narażają na spojrzenia niezliczonych oczu.
Najciekawszym jednak jest to, jak przez skupienie się na postaci mężczyzny Farhadi tak naprawdę opowiada historię irańskich kobiet. Rana i to, jak radzi sobie z całą sytuacją tak naprawdę schodzą na dalszy plan, kiedy do głosu dochodzi urażona duma Emada. Jego troska o nią wydaje się być w większości motywowana egoistycznym i patriarchalnym przekonaniem o podmiotowości kobiety wobec irańskiego mężczyzny (choć i w Polsce pewnie znalazłoby się sporo takich Emadów). Rana, kobieta w taksówce i naga aktorka okutana od stóp do głów w płaszcz przeciwdeszczowy składają się w Kliencie na krytykę realiów, w których kobiety dla zachowania przyzwoitości mają osobne parki, ale prostytucja i obłapianie w taksówce wydają się być czymś względnie akceptowalnym. Farhadi w ogóle wydaje się być reżyserem chętnie udzielającym głosu żeńskiej części irańskiego społeczeństwa  jest to glos nierozerwalnie spleciony z męskim, wciąż jednak wybrzmiewający w jego filmach odrobinę głośniej w kontekście nierówności i uprzedzeń. 
Najnowszy film Asghara Farhadiego szczęśliwie nie ugina się pod ciężarem własnego dydaktyzmu, to wciąż w większej mierze historia o relacjach między ludźmi: mężem i żoną, ofiarą i oprawcą, sąsiadami, kolegami. I to właśnie stanowi o największej sile i wspomnianej wyżej uniwersalności Klienta  złożoność i nieprzewidywalność naszych reakcji pozostają takie same niezależnie od szerokości geograficznej. Nie jest to film wolny od wad, nie jest też lepszy od Rozstania, jest jednak mocnym kinem, na które warto poświęcić te 125 minut. 




Tytuł: Klient
Tytuł oryginalny: فروشنده [Forushande]
Dystrybutor:  Gutek Film
Data premiery: 21 kwietnia 2017
Reżyseria: Asghar Farhadi
Zdjęcia: Hossein Jafarian
Scenariusz: Asghar Farhadi, Arthur Miller
Obsada: Taraneh Alidoosti, Shahab Hosseini, Babak Karimi, Mina Sadati
Rok produkcji: 2016
Kraj produkcji: Francja, Iran
Czas trwania: 125 min
WWW: Polska strona
Gatunek: obyczajowy, thriller
Wyszukajw: Kumiko.pl
Wyszukajw: Skąpiec.pl
Wyszukajw: 
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  East Side Story:Miasto w obliczu zarazy

  Sebastian Chosiński

  Aleksandr Kasatkin Trzy dni do wiosny
  

  
  Okolice 9 maja, czyli hucznie obchodzonego Dnia Zwycięstwa, to czas kiedy w Rosji następuje prawdziwy wysyp filmów  kinowych i telewizyjnych  o Wielkiej Wojnie Ojczyźnianej. A przynajmniej jeszcze do niedawna następował; w tym roku bowiem brak jest premier spektakularnych produkcji. Najgłośniejszą wydają się Trzy dni do wiosny Aleksandra Kasatkina  kryminał, którego akcja rozgrywa się w oblężonym przez Niemców Leningradzie.
Ekstrakt: 60%
[image: Trzy dni do wiosny]
Aż nie chce się wierzyć! Jeszcze do niedawna co najmniej od początku kwietnia do końca maja w rosyjskich kinach i stacjach telewizyjnych trwał festiwal filmów (drugo)wojennych. Rodzimi dystrybutorzy wstrzymywali się z premierami obrazów opowiadających o Wielkiej Wojnie Ojczyźnianej właśnie do tego momentu, wiedząc, że w ciągu tych dwóch wiosennych miesięcy zainteresowanie tematyką patriotyczną będzie znacznie większe niż w styczniu czy listopadzie (o wakacjach nie mówiąc). Dlaczego więc w tym roku miałoby być inaczej? A jednak coś się stało. Na początku maja premierę miało bowiem tylko jedno dzieło tematycznie nawiązujące  i to nie wprost  do zwycięstwa Armii Czerwonej nad faszyzmem. To rozgrywający się w scenerii oblężonego Leningradu kryminał Aleksandra Kasatkina Trzy dni do wiosny, którego zresztą wcześniejsze tytuły  Blok A i BlokAda (to gra słów, w języku rosyjskim słowo ад oznacza piekło)  wydawały się dużo ciekawsze i bardziej odpowiadające treści.
Aleksandr Kasatkin (rocznik 1968)  absolwent wydziału reżyserskiego Wszechrosyjskiego Państwowego Instytutu Kinematografii (WGIK) i moskiewskich Wyższych Kursów Scenariopisarstwa i Reżyserii (WKSR)  to przede wszystkim twórca telewizyjny, choć ma też na koncie obrazy kinowe, jak debiutancki melodramat Słuchając ciszy (2006) i nakręcony do spółki z Natalią Nazarową  znakomity zresztą  thriller psychologiczny Córka. Poprzednio pisaliśmy w Esensji o Kasatkinie właśnie przy okazji tego filmu. Po nim zajął się przede wszystkim realizacją melodramatycznych (choć z wątkami kryminalnymi bądź historycznymi) miniseriali: Nieoczekiwana radość (2012), Dziedzictwo (2014), Nie da się uciec przed śmiercią (2014) oraz Barista (2015). Po zakończeniu pracy nad tym ostatnim rozpoczął zdjęcia do kolejnej produkcji z przeznaczeniem na duży ekran. Ale chyba nie tylko  sposób, w jaki opowiedziana została ta historia, wiele skrótów fabularnych, każe domyślać się, że przy okazji prawdopodobnie skręcono materiał, który za jakiś czas zostanie wykorzystany w rozszerzonej, telewizyjnej wersji Trzech dni.
Zdjęcia do filmu trwały trzy miesiące  od stycznia do marca 2016 roku  a kręcono je w Petersburgu (na ulicach miasta i w dawnej fabryce Czerwony Trójkąt), Kronsztadzie oraz Gatczynie. Scenariusz, którego autorami byli Arkadij Wysocki (starszy syn Włodzimierza Wysockiego i aktorki Ludmiły Abramowej) oraz niezwykle doświadczony w tym fachu Aleksandr Borodianski (Jeździec o imieniu Śmierć, Sala numer 6, Biały Tygrys), oparty został na jednej z historii zawartych w wydanych w 1979 roku Księgach blokady. Pisarze Daniił Granin i Ałeś Adamowicz spisali w nich wspomnienia mieszkańców Leningradu z okresu trwającej blisko dziewięćset dni blokady miasta przez wojska niemieckie. Nie mieli oni jednak aspiracji opowiedzenia o oblężeniu jako takim; posłużyło im ono jedynie jako tło do uwypuklenia wątku kryminalnego, którego głównymi bohaterami stali się młody oficer NKWD Władimir Andriejew i lekarz-epidemiolog Olga Maricka.
[image: ]
Akcja Trzech dni rozgrywa się w pierwszych miesiącach oblężenia. Jest zima 1942 roku; nastroje w mieście nie są jeszcze najgorsze, ludzie nie umierają na ulicach z głodu czy wyziębienia, wciąż żyje w nich nadzieja na odsiecz. Największym utrapieniem są niemieckie bombardowania i ostrzał artyleryjski. Nieco mniejszym spekulanci i dywersanci, za walkę z którymi odpowiedzialni są funkcjonariusze stalinowskiej bezpieki. Jednym z nich jest starszy Lejtnant Andriejew, który dostaje właśnie rozkaz złapania nazistowskiego sabotażysty, który w ostatnich dniach przedostał się do miasta i któremu jako jedynemu udało się uciec z zastawionej na nich pułapki. Polowanie na szpiega zbiega się z inną alarmującą informacją  o zdrajcy w leningradzkim Instytucie Medycyny Eksperymentalnej i Mikrobiologii. Zdrajcy, który może pomóc Niemcom w wywołaniu w mieście epidemii dżumy, co niechybnie doprowadziłoby do upadku morale obrońców i wymusiło na dowództwie Armii Czerwonej poddanie byłej stolicy. 
[image: ]
Andriejewowi w dotarciu do źródła zagrożenia pomaga młoda lekarka, na co dzień pracownica Instytutu, która służy mu pomocą naukową. I to właściwie wszystko, co można powiedzieć o fabule filmu Kasatkina. Nie dlatego, że każde kolejne zdanie mogłoby zawierać istotny spojler, ale niewiele więcej w nim się dzieje. Wołodia i Olga krążą po mieście, starając się odkryć prawdę i nie dopuścić do uruchomienia lawiny, która może spowodować, że miasto opanuje epidemia. O dziwo, w czasie tych poszukiwań, względnie polowania na zbrodniarza plenerów samego Leningradu (Petersburga) pokazano tyle, co kot napłakał. Z przyczyn oczywistych (zmiany w wyglądzie ulic, brak budżetu na budowę makiet w skali jeden do jednego). Większość zdjęć nakręcono więc w atelier albo na dziedzińcach zabytkowych kamienic, które chyba jako jedyne nie zmieniły się aż tak bardzo w ciągu minionych ponad siedemdziesięciu lat. Efekt jest taki, że w Trzech dniach kompletnie nie czuć nastroju zagrożenia i osaczenia, jakie musiały towarzyszyć w tych dniach mieszkańcom grodu nad Newą. 
[image: ]
Kasatkin jako reżyser nie popisał się tym razem, ale też scenariusz nie dał mu zbyt wiele możliwości. Pozostaje nadzieja, że w wersji telewizyjnej będzie na ekranie dziać się więcej. W sympatycznego enkawudzistę Andriejewa wcielił się przystojny Kirył Plietniow (Pani przystanek, madame!, Pop, Wiking), a w Maricką  dwudziestodziewięcioletnia Jelena Łotowa, absolwentka stołecznej Wyższej Szkoły Teatralnej imienia Michaiła Szczepkina (2009), jak dotąd bez szczególnych sukcesów artystycznych na koncie. Przełożonego Władimira, majora NKWD Zimina, zagrał Jewgienij Sidichin (Przenicowany świat), natomiast doktora Sawinkowa, dyrektora Instytutu  Jurij Ickow (Śpiączka, Batalion, Czas pionierów). Za zdjęcia odpowiadał Rusłan Gierasimienkow (Jedna wojna, Gromozeka, Pionierzy marzyciele), z kolei autorem ścieżki dźwiękowej był pracujący od dwóch lat w petersburskim Teatrze Maryjskim jako dyrygent Anton Łubczenko, znany między innymi jako twórca oper (na przykład na podstawie Doktora Żywago Borisa Pasternaka).




Tytuł: Trzy dni do wiosny
Tytuł oryginalny: Три дня до весны
Data premiery: 4 maja 2017
Reżyseria: Aleksandr Kasatkin
Zdjęcia: Rusłan Gierasimienkow
Scenariusz: Arkadij Wysocki, Aleksander Borodianski
Obsada: Kirył Plietniow, Jelena Łotowa, Jewgienij Sidichin, Jurij Ickow, Jakow Szamszyn, Igor Grabuzow, Kirył Nazarow, Grigorij Czaban, Natalia Wołkowa, Walerij Fiłonow, Roman Sinicyn
Muzyka: Anton Łubczenko
Rok produkcji: 2017
Kraj produkcji: Rosja
Czas trwania: 103 minuty
Gatunek: kryminał, wojenny
Wyszukajw: Kumiko.pl
Wyszukajw: Skąpiec.pl
Wyszukajw: 
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  Straszna pasta z kozła

  Przemysław Ciura

  Simon Rumley Ostatnia klątwa
  

  
  Jednym z zadań horroru, książkowego to czy filmowego, jest wzbudzić egzystencjalny niepokój. Co bardziej soczyste dzieła zamienią go na ból estetyczny. Okazjonalnie pojawi się w tym moralitet, gdy działania Złego staną się ekstrapolacją sprawiedliwości kata, słuszności zemsty, zrównującej potęgi śmierci. W Ostatniej klątwie Simona Rumleya będziemy mieli tego wszystkiego po trochu, choć w gruncie rzeczy nie wzleci ona ponad pułap miejskiej legendy.
Ekstrakt: 60%
[image: Ostatnia klątwa]
Najpierw o faktach[bookmark: a1]1)
Sprawa Johnnyego Franka Garretta zaczyna się naprawdę od Jaya Kelly Pinkertona. To ten drugi nastolatek jesienią 1979 roku, w teksańskim mieście Amarillo trzydziestokrotnie dźgnął nożem, po czym zgwałcił (w tej kolejności) gospodynię domową Sarę Donn Lawrence. I chociaż został szybko ujęty w charakterze podejrzanego, nieład w miejskim oddziale policji i wzajemne skłócenie oficerów prowadzących dochodzenie zniweczyły śledztwo. Dzięki temu morderca wykorzystał okazję, by zabić po raz drugi, tym razem wybierając na ofiarę lokalną ślicznotkę, pracującą w sklepie meblowym Sherry Lynn Welch. Jego sprawstwo potwierdzono na podstawie odcisków zębów znalezionych na ciele zamordowanej. Jak widać, Teksas potrafi być koszmarnie nieprzyjemnym miejscem.
Ostatecznie zbrodniarz został ukarany śmiercią, po drodze zaś zdemaskowano nieudolność i dyletanctwo miejscowych przedstawicieli prawa. Dlatego, gdy w Halloween roku 1981-go w miejskim zakonie Sióstr Franciszkanek odnaleziono uduszone, zbezczeszczone ciało siedemdziesięciosześcioletniej zakonnicy Tadei Benz, podobna kompromitacja po stronie policji nie mogła się powtórzyć. Zamieszkujący naprzeciw klasztoru, niestroniący od alkoholu i kwasu Johnny Frank Garrett stał się idealnym materiałem na winowajcę. Zaaresztowano go po dziesięciu dniach od zdarzenia, w błyskawicznym procesie zawerdyktowano winę i skazano. Stracono go w Ellis Unit 11 lutego 1992 roku, opóźniając planowany termin o przeszło miesiąc na skutek prośby papieża Jana Pawła II do gubernator stanu o złagodzenie wymiaru kary. Teksańska Komisja ds. Zawieszeń i Ułaskawień[bookmark: a2]2) odrzuciła wniosek proporcją głosów siedemnaście do zera. Garrett umarł w następstwie zastrzyku trucizny. Obserwatorami egzekucji byli m.in. przyjaciele i członkowie rodziny, w tym matka Johnnyego śpiewająca nieprzerwanie Amazing Grace. Na zewnątrz czekała siedemdziesięcioosobowa demonstracja zwolenników wykonaniu wyroku. Bardzo wtedy usatysfakcjonowanych. 
Minęły lata, a konserwatywna i praworządna społeczność Amarillo mogłaby pogrzebać te zdarzenia wraz z Garrettem i Tadeą, gdyby nie powracające zainteresowanie sprawą. Bodaj jako pierwszy wykazał się nim przyjezdny, z wykształcenia prawnik, z zawodu restaurator, z hobby pulpowy literat Jesse Quackenbush. W 2004 roku wydał on książkę Leoncios Candle of Death[bookmark: a3]3), w której faktyczną winę przypisuje tytułowemu Leoncio Perezowi Ruedzie, kubańskiemu uchodźcy odsiadującemu przed publikacją wyrok za morderstwo i gwałt o podobnej naturze. Rueda miał wyznać mu swoje zbrodnie zza kratek, ale jak udało się go do tego nakłonić ma pozostać zawodową sztuczką autora. Dość powiedzieć, że Ostatnia klątwa podejmuje podobny wątek. Ponadto książka zajmuje się poszlakami świadczącymi na korzyść Garretta, jak np. kwestia tego, czy pijany i naćpany nastolatek mógł wejść do celi zakonnej przez okno na piętrze. Krytykuje także szybkość, z jaką zamknięto proces, za dowód biorąc niepodpisane przez oskarżonego wyznanie winy. 
[image: ]
Teraz o fikcji
Jednak wszystko, co opisano wyżej, to jeszcze nie realia filmu, a zaledwie suche fakty. W materiałach prasowych z Amarillo ni widu, ni słychu o strasznej klątwie, jaką Garrett miał pismem i słowem rzucić na swych oprawców i ich rodziny. Ciężko też znaleźć wzmianki o tajemniczych zgonach osób związanych z procesem, choć tu może pomogłoby drobiazgowe przeglądanie nekrologów. Musi więc starczyć, że mamy do czynienia z mroczną legendą, od której wychodzą twórcy, i dla samego odbioru będzie mieć drugorzędne znaczenie, czy przekazywano ją z ust do ust przez całe lata, czy dopiero co wymyślono ku uciesze widzów  ważne, żeby były ciary. 
Film gubi bądź zniekształca elementy opowieści, tak jak może się dziać z taką historyjką na zły sen. Przemilcza obecność rodziny, uwypukla niespójności w działaniach policji i w akcie oskarżenia, wytłuszcza rolę schematycznych uprzedzeń oraz płytką moralność kierujące rozumowaniem przysięgłych. I chyba tę spaczoną stronę społeczeństwa Simon Rumley chciał przedstawić w pierwszej kolejności, co doskonale widać po zdjęciach Miltona Kama, jego długoletniego współpracownika. Silnie kontrastująca gra świateł, przybrudzone odcienie  jakby wyświetlano je na pożółkłej ścianie w opuszczonym domu. A przy tym nastręczające się, szczegółowe zbliżenia na paskudne, pomarszczone twarze, wykrzywione wargi, przekrwione spojówki; puchnące żyły i żylaki na starczych dłoniach i łydkach. Pełno tutaj powszedniej brzydoty ukazanej tak, jakby odbiorca filmu był lustrem, którego surowej oceny zaślepione bigoterią postacie nie są w stanie dostrzec. Na ten sztafaż nakłada się iście beznadziejna, sztuczna gra aktorów trzeciego planu, przez co doprawdy nie sposób stwierdzić, czy stanowi to o oszczędnościach w budżecie, czy tkwi w tym jakaś zmyślnie ukryta prawda. Z pewnością ta oskarżycielska mowa wstępna bardzo się reżyserowi udała i stanowi ona należyty punkt wyjścia do oglądanego dalej paranormalnego samosądu.
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Z tym ostatnim jest ogółem nie najgorzej. Dostajemy swoją dawkę makabry, czego przykładem niech będzie ciekawie rozwinięta nolanowska sztuczka ze znikającym ołówkiem. Jednak klątwa tkwi w szczegółach. A te przynależą nie do warstwy estetycznej, ale do sposobu w jaki śmierć następuje, wiążąc się za każdym razem z osobistymi, wewnętrznymi skazami ofiar, schorzeniami cielesnymi albo psychicznymi wypaczeniami. Do tego piętrzące się nieszczęśliwe wypadki i nagle ujawniane złowrogie okoliczności są napiętnowane śmiertelnym doświadczeniem skazańca, co wyróżnia film na tle innych horrorów, gdzie z listy odhacza się kolejnych rozdartych tym albo owym narzędziem denatów. Oglądane show z rodzaju Jak oni umierają potrafi zaciekawić, a najbardziej cieszy w nim ironia, że zgodnie tańczą tu ze sobą dwie patologiczne wykładnie praworządności, kiedy to kozioł ofiarny na drodze zemsty stosuje odpowiedzialność zbiorową.
Scenom tym wtóruje punktowo rozłożona, agresywna muzyka, gęsto obecne bzyczenie much i naśladujące je dysonansowe pogrywanie na gęślikach. Gwałtowne cięcia i montażowe wtręty sprawiają, że odbiór filmu potęguje wrażenie obcowania z historią niesamowitą  czymś odrealnionym bardziej niż wymagające głębszej, spójnej narracji dzieło dramatyczne, a bliższym operującej zastraszeniem internetowej creepypaście[bookmark: a4]4). Jest to wrażenie historii przedstawionej z wyczuciem, jakim mógłby się wykazać podświetlający sobie twarz latarką biwakowicz. Tutaj zatem, obdarłszy już wszystkie liście tej celuloidowej kapusty, zagryzamy zęby na głąbie. Otóż historia sama w sobie, choć mnoży klimatyczne, niepokojące epizody, pozbawiona jest pazura zdolnego spuentować te wszystkie wymyślne zabiegi. Zakończenie rozczarowuje swoją prostotą, marnując skrupulatnie nadbudowywaną mistyczną konstrukcję. Może samo przełożenie akcentów Ostatniej klątwie by pomogło. Może skupienie na innym motywie niż opowieść o ojcu ratującym chore dziecko. Może wykorzystanie Dannyego Hilla, portretowanego przez Seana Patricka Flanery, jako głównej postaci i zastąpienie przez niego na pierwszym planie Adama Redmana, w którego wcielił się nie więcej niż znośny Mike Doyle. Będący zresztą autentycznym bohaterem tamtych wydarzeń prokurator okręgowy został ukazany jako typ obrzydliwie odstręczający i, mimo że Flaneryemu w powtarzających się grymasach brakło polotu, można tę rolę zaliczyć na plus. Najlepiej tymczasem wypada to, co słyszymy już na napisach końcowych. Pełen tekst osławionego listu Johnnyego Franka Garretta, do którego to odnosi się oryginalny tytuł, i którego emocjonalność i moc angażowania słuchacza mogłyby starczyć za cały film.
Reasumując, Ostatnia klątwa może się podobać. Ci, co się lubią bać, z pewnym prawdopodobieństwem mogą uznać obraz za przyjemny. Końcowy efekt sprawia jednak, że wspomnienia z seansu nie obciążą świadomości nieuchronnością losu, nie skłonią do ważenia karmy i rozpamiętywania własnych uczynków, nie narzucą się natrętnie przy kolacji i nie zakłócą spokojnego snu. Ot, wrócą pośród nudy stania w kolejce do sklepowej kasy, może wywołają uśmiech. Jeśli kasjerka spojrzy na nas wtedy dziwnie, będzie to już jakiś sukces.

[bookmark: a1t]1) Wszystkie informacje do tego podrozdziału wybrałem z archiwów lokalnego dziennika (Amarillo.com) i z krótkiej noty na Wikipedii
[bookmark: a2t]2) Eng. Texas Board of Pardons and Paroles; tłumaczenie nazwy własne.
[bookmark: a3t]3) A później zrobił też dokument filmowy o z pewnością nieprzypadkowym tytule The Last Word
[bookmark: a4t]4) Jak np. słynące z zabijania ludzi wideo Mereana Mordegard Glesgorv. Prawdopodobnie powinienem ostrzec przed oglądaniem, choć  jak widać  recenzent ciągle żyje 





Tytuł: Ostatnia klątwa
Tytuł oryginalny: Johnny Frank Garretts Last Word
Dystrybutor:  Kino Świat
Data premiery: 21 kwietnia 2017
Reżyseria: Simon Rumley
Zdjęcia: Milton Kam
Scenariusz: Ben Ketai, Tony Giglio, Marc Haimes
Obsada: Sean Patrick Flanery, Erin Cummings, Mike Doyle, Dodge Prince, Cassie Shea Watson, Mike Gassaway, Sue Rock, Chip Joslin
Muzyka: Simon Boswell
Rok produkcji: 2016
Kraj produkcji: USA
Czas trwania: 95 min
Gatunek: groza / horror
Wyszukajw: Kumiko.pl
Wyszukajw: Skąpiec.pl
Wyszukajw: 
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  Publicystyka


  Dobry i Niebrzydki:Co ludzie powiedzą?

  Piotr Dobry,  Konrad Wągrowski

  
  

  
  Arcydzieło czy po prostu dobry film? Komu należał się Oscar? Na czym polega zraniona duma irańskiego mężczyzny? Co ma wspólnego Iran z Polską? I co w ogóle wydarzyło się w pewnym mieszkaniu w Teheranie? O Kliencie, oscarowym filmie Asghara Farhadiego rozmawiają Piotr Dobry i Konrad Wągrowski.
Dziś spoilujemy na potęgę.


[image: Klient]
Konrad Wągrowski: Na nasze ekrany wchodzi nagrodzony w tym roku Oscarem w kategorii najlepszego filmu nieanglojęzycznego Klient Asghara Farhadiego. Nie ulega wątpliwości, że film będzie porównywany z poprzednim oscarowym dziełem tego twórcy, słynnym Rozstaniem, ale także ze swym głównym tegorocznym konkurentem w wyścigu po nagrodę Akademii  Tonim Erdmannem. Wydaje mi się, że Klient przegrywa obydwie te rywalizacje. A ty jak sądzisz? 
Piotr Dobry: Uważam wszystkie te filmy za fascynujące. Wszystkie też mają wspólną płaszczyznę  sprzedają nam obcą rzeczywistość, ale w sensie metaforycznym sporo mówią także o naszym polskim podwórku. Może i Rozstanie emocjonalnie podziałało na mnie nieco silniej, niemniej Klient to podobnie wybitne kino. Toni Erdmann zresztą też; mam tu problem ze stopniowaniem. 
KW: A ja przy niewątpliwej uniwersalności Rozstania (przy jednoczesnym mocnym osadzeniu w irańskich realiach), przy całkiem oczywistym powinowactwie Toniego Erdmanna z naszą rzeczywistością, takiego odczucia nie miałem w przypadku Klienta. Być może zaważył na tym dość skomplikowany koncept wyjściowy dramatu (budynek się wali  przeprowadzka  lokal z przeszłością  pomyłkowa wizyta  przemoc), a być może to nieco męczące odwoływanie się do teatru i Śmierci komiwojażera, które było dla mnie takim nieco snobistycznym motywem sugerującym większą głębię i ponadczasowość. 
PD: Ale ta paralela ze sztuką Millera nie jest przecież banalnym przełożeniem sytuacji 1:1, lecz wprowadza tropy z jednej strony uniwersalne, z drugiej  nienachalnie wyjaśniające irańską rzeczywistość, choćby poprzez humorystyczną scenę z prostytutką, która musi być zakryta od stóp do głów. W motywie cenzury odnajduję właśnie naszą polskość  głównie zaprzeszłą, peerelowską, ale też nie do końca, bo wciąż wiele tematów obyczajowych stanowi u nas tabu. Najbardziej przekładalna na polski jest jednak w Kliencie krytyka patriarchatu, pozycji kobiety w systemie  rozegrana przez Farhadiego po mistrzowsku, na styku wschodniego dramatu i zachodniego thrillera, do czego reżyser już nas przyzwyczaił. 
KW: I tego thrillera mi tu trochę zabrakło. Oczywiście nie mam na myśli dreszczowca trzymającego w każdej scenie za gardło, ale w porównaniu z niesamowicie skonstruowanym Rozstaniem (do dziś nie mogę przeboleć, że Akademia Oscara za scenariusz dała wówczas sympatycznemu, ale chaotycznemu, pisanemu na kolanie O północy w Paryżu), w którym kolejne eskalacje konfliktu coraz bardziej budują napięcie, w Kliencie było raczej letnio. Dopiero, przyznam, końcówka ma w sobie naprawdę dużą emocjonalną siłę. 
PD: Widzisz, a dla mnie z kolei końcówka była ciut przeciągnięta, lekko nadwątlająca skrupulatnie budowany realizm, rzekłbym, że o jedną zapaść za daleko. Natomiast napięcie odebrałem jako konsekwentnie rosnące, od samego początku, gdzie Farhadi literalnie potraktował Hitchcockowską maksymę o trzęsieniu ziemi, przez ową tragiczną w skutkach pomyłkę, aż do finału. 
KW: No dobra, zostawmy może warstwę kryminalną, wróćmy do przesłania społecznego. Jak i w przypadku Rozstania mamy tu zawoalowaną krytykę irańskiej rzeczywistości: groteskowość sytuacji, w której kobieta ubrana pod szyję gra bohaterkę wychodzącą spod prysznica, złożoną relację między głównym bohaterem i jego żoną, w której z pozoru mamy troskę, a w rzeczywistości, najpewniej, potrzebę męskiej dominacji, hipokryzję systemu, w którym prostytucja jest jednocześnie surowo karana i powszechnie dostępna, jakoś w tle również programową niewydolność służb publicznych. Bohaterka jest operowana na wspólnej sali, policja w ogóle nie pojawia się w tle. To chyba największy szok  że napad z pobiciem, a może i z przemocą seksualną  to nie jest do końca jasne  nie jest w opinii bohaterów powodem do natychmiastowego poinformowania policji. 
PD: Nie jest, bo wchodzi tu ta kwestia męskiej dominacji, o którą zahaczyłeś. Bohaterów poznajemy jako inteligenckie małżeństwo oparte na relacjach partnerskich, ale gdy tylko kobieta zostaje zhańbiona, do głosu dochodzi zraniona męska duma, wkodowany kulturowo imperatyw zemsty nakazujący mężczyźnie stawiać najpierw siebie, a dopiero potem żonę w roli ofiary całego zdarzenia. Nie tyle liczą się uczucia Rany, ile honor Emada  tak w tym konkretnym przypadku, jak i w szerszej optyce mieszczącej cały system irański, a nawet pozairański, bo możemy tu w zasadzie przyłożyć dowolną strukturę patriarchalną, również polską. Dlatego mnie nie zszokowało, że bohaterowie nie chcą powiadomić policji o pobiciu z domniemanym gwałtem, bo i w naszej kulturze, teoretycznie bardzo przecież odległej, podobne zatajanie wykracza dalece poza zaniedbywalny problem. Bo wstyd, bo dodatkowy kłopot, bo co ludzie powiedzą. 
KW: Tyle tylko, że ten gwałt jest jakby nieoczywisty, a napad jak najbardziej oczywisty i w sumie nie byłoby żadnych przeciwwskazań, by zgłosić sam akt przemocy. Problem w tym, że przemoc wynikła ze względu na fakt wzięcia Rany za prostytutkę, a więc ten seksualny kontekst ataku może łatwo przychodzić na myśl. I chyba to mają z tyłu głowy bohaterowie. 
PD: Tak, i to oboje. Tyle że Rana chce to zostawić, zapomnieć, wyprowadzić się szybko w inne miejsce, zaś Emad drąży, szuka, pragnie wymierzyć sprawiedliwość na własną rękę. Zarazem Farhadi pokazuje tę jego przemianę niezwykle subtelnie, on nie przeistacza się nagle w Charlesa Bronsona z Życzenia śmierci, w nim cały czas walczy inteligent, człowiek sztuki, wychowawca, z urażonym samcem, rozdrażnionym przede wszystkim tym, że inny samiec śmiał tknąć jego własność. Widzimy ten wewnętrzny spór, narastającą agresję w sytuacjach prywatnych, między małżonkami, ale i w szkole czy w teatrze, w zachowaniu Emada, dotychczas łagodnego i dowcipnego, wobec swoich uczniów i kolegów. 
KW: A jak w ogóle interpretujesz postać teścia Majida? 
PD: Bardzo niejednoznacznie. W tym leży też siła filmu  do końca nie wiemy, jakie intencje kierowały Naserem, co właściwie zaszło w mieszkaniu wskutek fatalnej pomyłki. Pewni możemy być jedynie tego, że lincz na Naserze zniszczyłby kolejne rodziny. Farhadi nie przesądza o skali winy sprawcy, cały czas operuje domniemaniem, toteż w pewnym momencie zaczynamy paradoksalnie współczuć Naserowi, bo owszem, widzimy chodzącą żałość, kłamcę, dziwkarza, trochę jak egzotyczne odbicie lustrzane obleśnych wujaszków z wąsem z polskich wesel, ale zarazem widzimy starszego, schorowanego człowieka, postawionego pod ścianą za czyny, których być może nie popełnił. I tu znów wychodzi wirtuozeria Farhadiego w rozgrywaniu ambiwalencji ludzkiej natury. 
KW: No właśnie  ten stary zadyszany pan jęczący o, moje słabe serce miałby dokonać brutalnej napaści? Gdyby sam się w jakimś stopniu nie przyznawał, trudno by w to uwierzyć. Rzeczywiście, Farhadi bardzo ładnie tu wygrywa niepewność widza (przyznam się, że do samego końca oczekiwałem, że pojawi się jeszcze ktoś trzeci, prawdziwy sprawca ataku). A może ten pan tak naprawdę jest niewinny, może kogoś kryje? Na przykład szwagra, w imię chorej męskiej solidarności? Co sądzisz o takiej interpretacji? 
PD: Wydaje się niewiarygodna, bo jak wtedy wytłumaczyć brak numeru do zięcia? Jak wytłumaczyć zranioną stopę? Oczywiście to mogłoby być sfingowane, ale i wówczas bardzo naciągane. Widzę to tak, że w mieszkaniu na pewno był Naser, ale w najbardziej dla niego korzystnej wersji zdarzeń mógł nie zrobić niczego poza zajrzeniem do łazienki, do jakiej to pokusy zresztą się Emadowi przyznaje. A jednak chyba zdarzyło się coś więcej, co wnoszę po krętactwie, niekontrolowanych atakach płaczu Nasera, ale i po reakcjach Rany, która zdaje się nie mówić mężowi całej prawdy  w pewnym momencie nawet przypomina sobie, że spanikowała i sama wpadła na lustro, tak jakby chciała zdjąć z Nasera odium nie tylko domniemanego gwałciciela, ale i w ogóle napastnika, w obawie, że coraz bardziej niepoczytalny Emad zabije faceta. Nieco metafilmowego smaczku dodaje tu jeszcze fakt, że Ranę gra Taraneh Alidoosti, czyli tytułowa bohaterka Co wiesz o Elly?, historii zaginionej dziewczyny, której narzeczonego bardziej niż to, czy żyje, interesowało, czy się nie zhańbiła. Nikt jak Farhadi nie oddaje głosu kobietom Bliskiego Wschodu. 
KW: Wracając do samych filmowych aspektów Klienta, bardzo mi się podoba styl reżyserii Farhadiego. To mądre wykorzystywanie zamkniętych przestrzeni, to sprawne zarządzenie dużymi grupami aktorów w jednej scenie, ta umiejętność wygrywania emocji na twarzach swych artystów. Świetnie to było też sfotografowane. 
PD: Tyle superlatyw, a jednak uważasz Klienta za niegodnego Oscara. W każdym razie  za mniej godnego niż Toni Erdmann. Czy tylko przez ten niedostateczny impakt emocjonalny, który wspominałeś? 
KW: Ale ja nie twierdzę, że to zły film. 
PD: A ja nie twierdzę, że ty twierdzisz. 
KW: Uważam po prostu, że wypada słabiej w porównaniu do wybitnego Rozstania i znakomitego Toniego Erdmanna, który zresztą zadziałał na mnie na bardzo różnych poziomach. Klient, niekwestionowany kawał doskonałej filmowej roboty, to film jednak wobec Rozstania nieco wtórny (formalnie i tematycznie) i nieco zbyt wystudiowany (te wszystkie wtręty teatralne), a przez to mniej angażujący. Co nie znaczy, że nie jest wart obejrzenia. 
PD: Jak dla mnie  nawet wielokrotnego. I życzę nam więcej takich problemów, zagwozdek czy film jest arcydziełem, czy jest po prostu bardzo dobry.




Tytuł: Klient
Tytuł oryginalny: فروشنده [Forushande]
Dystrybutor:  Gutek Film
Data premiery: 21 kwietnia 2017
Reżyseria: Asghar Farhadi
Zdjęcia: Hossein Jafarian
Scenariusz: Asghar Farhadi, Arthur Miller
Obsada: Taraneh Alidoosti, Shahab Hosseini, Babak Karimi, Mina Sadati
Rok produkcji: 2016
Kraj produkcji: Francja, Iran
Czas trwania: 125 min
WWW: Polska strona
Gatunek: obyczajowy, thriller
Wyszukajw: Kumiko.pl
Wyszukajw: Skąpiec.pl
Wyszukajw: 
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  Do kina marsz:Maj 2017

  Esensja

  
  

  
  Prezentujemy tradycyjny wybór najciekawszych zapowiedzi kinowych i DVD/Blu-Ray, tym razem na maj 2017 r.


Marsz do kina


[image: Strażnicy Galaktyki vol. 2]
Strażnicy Galaktyki vol. 2
(2017, reż. James Gunn)
Jeżeli ktoś nie widział pierwszej części, informujemy, że to mniej więcej takie Gwiezdne wojny, tylko z łotrzykowskim zacięciem. Możemy śmiało oczekiwać sympatycznych bohaterów (to na ogół mocna strona marvelowskiego kina), akcji pędzącej niczym kolejka górska w wesołym miasteczku oraz nienachalnie rozmieszczonego humoru. No i któż z fanów przepuści okazję zobaczenia malutkiego Groota?


[image: Gwiazdy]
Gwiazdy
(2017, reż. Jan Kidawa-Błoński)
Życie Jana Banasia, jednego z ludzi, którzy w eliminacjach do mistrzostw świata w 1974 w Niemczech strzelili gola Anglikom, czołowego polskiego piłkarza lat 70., który z powodów politycznych nie mógł pojechać na Igrzyska w Monachium i mistrzostwa w Niemczech, to gotowy materiał na film.  Aż dziw, że nikt wcześniej się za to nie wziął. Pytanie, czy tematowi podoła Jan Kidawa-Błoński?


[image: Obcy: Przymierze]
Obcy: Przymierze
(2017, reż. Ridley Scott)
Prometeusz był rozczarowaniem, za kamerą ponownie Ridley Scott, nic więc dziwnego, że premierze kolejnej części opowieści o Obcych towarzyszy lekki niepokój. Zwiastuny też jakoś emocji wielkich nie budziły  wyglądało na historię dość wtórną wobec poprzednich części cyklu. Ale zobaczymy.


[image: Song to Song]
Song to Song
(2017, reż. Terrence Malick)
Fraza nowy film Terrencea Malicka nie daje już niestety takiego efektu jak kiedyś, ale jednak na kolejne dzieło twórcy Badlands, Niebiańskich dni, Cienkiej czerwonej linii czy Drzewa życia czekać zawsze warto  i liczyć, że po dwóch ostatnich niezbyt udanych projektach powróci on do formy. Tym razem czeka nas opowieść o dwóch miłosnych trójkątach z muzyką w tle.


[image: Piraci z Karaibów: Zemsta Salazara]
Piraci z Karaibów: Zemsta Salazara
(2017, reż. Joachim Rønning, Espen Sandberg)
Piraci z Karaibów to już klasa sama w sobie: można cyklu nie lubić, ale wiadomo, czego się po nim spodziewać (przede wszystkim Johnny′ego Deppa, choć twórcy zapowiadają, że nie będzie on głównym bohaterem). Nadzieje budzi powrót Willa Turnera i jego charakternej ukochanej, a główny czarny charakter jest Hiszpanem, więc zapewne będzie gorąco.


[image: Zwyczajna dziewczyna]
Zwyczajna dziewczyna
(2016, reż. Lone Scherfig)
Coś lżejszego od duńskiej reżyserki takich filmów jak Włoski dla początkujących, Wilbur chce się zabić czy Była sobie dziewczyna. Obyczajowa komedia o pewnej początkującej scenarzystce może być dobrym wyborem na seans we dwoje.


Marsz do kina domowego


[image: Sing]
Sing
(2016, reż. Christophe Lourdelet, Garth Jennings)
O filmie pisaliśmy: Nie jest to z pewnością najlepsza animacja o zwierzętach, jaką można obejrzeć  ale stanowi bezpretensjonalną i miłą rozrywkę na wieczór, oferując napływ dobrej energii, sympatycznych bohaterów i możliwość zanucenia razem z nimi znanych przebojów. Co czasami w zupełności wystarczy.


[image: Vaiana: Skarb oceanu]
Vaiana: Skarb oceanu
(2016, reż. Ron Clements, John Musker, Don Hall, Chris Williams)
O filmie pisaliśmy: Podoba mi się pomysł, na którym oparto oś fabularną, szczególnie, że epickie ratowanie świata było ostatnio raczej nieobecne w animowanych produkcjach. Co prawda niektóre zagrożenia, na jakie trafiają bohaterowie, są nieco dziwaczne, ale sam finał chwalebnie utrzymany został w klimatach high fantasy.


[image: Powidoki]
Powidoki
(2016, reż. Andrzej Wajda)
Powidoki przeszły do historii polskiego kina. Nie dlatego, niestety, że jest to film wybitny, ale dlatego oczywiście, że jest to ostatnie dzieło Andrzeja Wajdy. I choć dzieło to nie dorównuje najwybitniejszym dokonaniom mistrza, zapewne jest jego najlepszym obrazem od czasów, przynajmniej, Korczaka.


[image: La La Land]
La La Land
(2016, reż. Damien Chazelle)
Największy oscarowy przegrany (albo: jedyny oscarowy zwycięzca, który swym triumfem cieszył się tylko przez kilkadziesiąt sekund) trafia na DVD. I chyba to będzie dobry format, by ponownie, bez emocji związanych z nagrodami, docenić urok filmu Damiena Chazellea.


[image: Moon]
Moon
(2009, reż. Duncan Jones)
Kolejne wydanie znakomitego filmu Duncana Jonesa (prywatnie syna Davida Bowie), jednego z objawień niskobudżetowej science fiction ostatnich lat.


[image: Niekończąca się opowieść]
Niekończąca się opowieść
(1984, reż. Wolfgang Petersen)
Baśń filmowa, która wielu kojarzy się przede wszystkim z piosenką Limalha i jej teledyskiem, będąca też klasycznym przykładem familijnego fantasy.


[image: Split]
Split
(2016, reż. M. Night Shyamalan)
Jeszcze niedawno reżyser M. Night Shyamalan był gwarantem artystycznej i finansowej klęski  aż trudno uwierzyć, że swego czasu należał on do najważniejszych twórców kina popularnego. W thrillerze Split, twórca przypomniał o swojej lepszej stronie, w czym spora zasługa Jamesa McAvoya, który dwoił się i troił w roli jednego z najciekawszych filmowych czarnych charakterów ostatnich lat.


[image: Katyń]
Katyń
(2007, reż. Andrzej Wajda)
Przy okazji premiery płytowej Powidoków otrzymujemy wznowienia kilku ostatnich filmów Andrzeja Wajdy  Katynia, Zemsty, Tataraku i Wałęsy  człowieka z nadziei. Nie są to może arcydzieła mistrza, ale mają swoje przebłyski.


[image: Sztuka Kochania. Historia Michaliny Wisłockiej]
Sztuka Kochania. Historia Michaliny Wisłockiej
(2016, reż. Maria Sadowska)
Sztuka kochania potrafi uwieść, bo scenariusz Krzysztofa Raka jest równie błyskotliwy jak w przypadku Bogów, pomysły na poszczególne sceny są odpowiednio efektowne, a klincz, w którym znalazła się Wisłocka, sprawdza się jako motor napędowy fabuły. Sztuka kochania doskonale nadaje się dzięki temu na jeden wieczór, ale nie należy sobie obiecywać, że będzie z tego coś więcej. 


[image: Elle]
Elle
(2016, reż. Paul Verhoeven)
Elle nie tylko zaskakuje brawurowym zachowaniem bohaterki, ale także zręcznie miesza gatunkowe składniki, będąc po trosze kinem zemsty, thrillerem i komedią o burżujach. Pewien chłód reżysera, podkreślany przez zdjęcia Stephanea Fontainea, które z powodzeniem mogłyby trafić do któregoś z filmów Hanekego, są idealnym środowiskiem dla aktorskiego tour de force Huppert.


[image: Płoty]
Płoty
(2016, reż. Denzel Washington)
Ostatni z nominowanych w tym roku do najważniejszego Oscara filmów trafia do Polski  niestety nie do kin, ale od razu na DVD. Szkoda.




Tytuł: Strażnicy Galaktyki vol. 2
Tytuł oryginalny: Guardians of the Galaxy Vol. 2
Dystrybutor:  Disney
Data premiery: 5 maja 2017
Reżyseria: James Gunn
Zdjęcia: Henry Braham
Scenariusz: James Gunn
Obsada: Chris Pratt, Vin Diesel, Chris Sullivan, Karen Gillan, Dave Bautista, Zoe Saldana, Sylvester Stallone, Bradley Cooper
Muzyka: Tyler Bates
Rok produkcji: 2017
Kraj produkcji: USA
Cykl: Strażnicy Galaktyki, Marvel Cinematic Universe
Gatunek: akcja, SF
Wyszukajw: Kumiko.pl
Wyszukajw: Skąpiec.pl
Wyszukajw: 
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  Dobry i Niebrzydki:Uciec, ale dokąd?

  Piotr Dobry,  Konrad Wągrowski

  
  

  
  Uciekaj!  wielka sensacja ostatnich miesięcy, film, który przy mikroskopijnym budżecie 4,5 miliona dolarów zarobił już prawie 200 milionów! Sensacja  ale chyba niestety nie w Polsce O tym, dlaczego tak się dzieje i jak sprawdza się dzieło Jordana Peelea jako horror i jako satyra społeczna rozmawiamy dziś w ramach cyklu Dobry i Niebrzydki.
Oczywiście nie mogło się obejść bez spoilerów. Jeśli więc filmu Jordana Peele′a nie widzieliście i nie chcecie sobie psuć zabawy, wróćcie do naszej dyskusji po seansie. Ale obejrzyjcie koniecznie  naprawdę warto.


[image: Uciekaj!]
Konrad Wągrowski: W naszych dyskusjach nie możemy z pewnością pominąć Uciekaj!, sensacji ostatnich miesięcy. Sensacji, ale raczej w USA niż w Polsce  u nas, niestety, filmowi wielkiej kariery nie wróżę. Horror pozbawiony głośnych nazwisk w obsadzie, z mocnym wątkiem dotyczącym rasizmu, hitem raczej się nie stanie. Na moim seansie było zaledwie kilka osób, a to dopiero kilka dni od premiery.
Piotr Dobry: Ano niestety. Dotąd widziałem Uciekaj! dwa razy; na pokazie dla prasy było góra dziesięcioro krytyków, na regularnym seansie  góra pięcioro widzów. Nie żebym dramatyzował z tego powodu, po prostu zauważam. Taki mamy klimat.
KW: Może kilka słów o fabule. Biała dziewczyna jedzie wraz ze swym chłopakiem z wizytą do swoich rodziców. Problem w tym, że ten chłopak jest czarny, a żyje już na tym świecie wystarczająco długo, by wiedzieć, że nawet dla najbardziej liberalnie nastawionych osób może to być problem. Obawy zdają się potęgować, gdy po przypadkowym zderzeniu z jeleniem lokalny policjant każe się bohaterowi wylegitymować  mimo tego, że to wcale nie on siedział za kierownicą. To już nie jest przewinienie driving while being black, to już being a passenger while being black" Ale po dotarciu do domu wszystko wygląda z początku okej  rodzicie są mili, komplementują Chrisa, wygląda, że go akceptują. Ale różne drobiazgi zaczynają budzić niepokój, otoczenie wydaje się kryć w sobie jakąś tajemnicę. I tak film z konwencji Zgadnij, kto przyjdzie na obiad ewoluuje powoli w kierunku Żon ze Stepford, a potem kolejnych wcieleń kina grozy
PD: Wypada też dodać, że bohater jest fotografem, który stopniowo popada w coraz większą paranoję, a na pewnym etapie fabuły zostaje sparaliżowany  niedosłownie, ale skojarzenia z Oknem na podwórze Hitchcocka wydają się tu niebezpodstawne.
KW: Tak jak i skojarzenia z Nocą żywych trupów czy twórczością Lovecrafta. Proponuję, jak zwykle w naszych dyskusjach, porozmawiać osobno o gatunku, czyli o tym, jak sprawdza się Get Out jako kino grozy, a potem pogadać o tej ciekawszej warstwie  odbieraniu filmu jako satyry społecznej.
PD: Dla mnie obie warstwy są ciekawe.
KW: A więc najpierw horror. Niewątpliwie widać, że Jordan Peele gatunek czuje, potrafi budować nastrój niepokoju i niesamowitości, ale ambicji, by go reformować, raczej nie ma. Podąża raczej przetartymi ścieżkami. Najlepiej widać to w finale, w którym mamy do czynienia raczej ze sztampowym rozwiązaniem slasherowym niż jakąś finezyjną konstrukcją.
PD: Z tym że takie właśnie było założenie. Peele nie zamierzał rewolucjonizować horroru, tylko wykorzystał gatunkowy sztafaż do powiedzenia paru ważnych rzeczy o relacjach międzyrasowych w Ameryce. W filmie przeważnie działa to tak, że w obrębie jednej sceny dostajemy dwie interpretacje  tę z horroru rozumianego jako nurt fantastyki, popkultury, i tę z horroru rozumianego jako rzeczywistość Afroamerykanów. Stąd mnie się finał bardzo podobał, bo co my tam mamy? Zjawia się radiowóz, który w stereotypowym slasherze przeważnie oznacza ratunek, w stereotypowym świecie afroamerykańskim  kłopoty. Peele fantastycznie ten dualizm wygrywa.
KW: To prawda, bo mając w pamięci scenę z policją i jeleniem, oczekiwałem w tym momencie, że to stanowczo nie koniec problemów Chrisa. Taki zresztą był początkowy koncept scenariuszowy, ale Peele podobno stwierdził, że bohater przez tyle już przeszedł, że jego kolejny dramat będzie już zbyt trudny do przełknięcia dla widza. Ale czy w ogóle dostrzegasz w tym krwawym finale (powiedzmy: od momentu uwolnienia się z sali operacyjnej) jakieś ciekawe podteksty? Może poza przewrotnym żartem, że Chrisa ratuje zbieranie bawełny"? Bo dla mnie ten finał to jednak najsłabsza część filmu, dość banalnie odliczająca kolejne pojedynki i kolejne trupy.
PD: Czy banalnie? Rzekłbym, że zaskakująco krwawo, bo film najpierw bazuje na atmosferze, a potem nagle przechodzi w jatkę, w revenge movie. I tu dla mnie znów interesująca jest ta symboliczna dwoistość przekazu, bo Chris mści się z jednej strony za krzywdy Afroamerykanów, z drugiej  za wszystkich czarnych uśmiercanych w horrorach w pierwszej kolejności. Peele przestawia te figury  czarny chłopak jest tu final girl, a typowa final girl, słuchająca sobie beztrosko Time of My Life z Dirty Dancing w momencie masakry, robi za oprawcę.
KW: Masz rację, znana z Dziewczyn Allison Williams wygląda dokładnie tak, jak powinna wyglądać typowa ofiara w horrorze dla nastolatków. Ale ja w takim razie uderzę z innej flanki, bo mamy tu problemy z warstwą logiczną. Po co właściwie ta cała szopka z nagraniami wideo, w których werbalnie wyjaśnia się wszystko bohaterowi (a przy okazji widzom)? Kto w ogóle i po co miałby robić taką prezentację  żeby zwiększyć determinację ofiary, która do tej pory nie zdawała sobie sprawy z beznadziejności swego położenia? Po co to pudełeczko ze zdjęciami Rose i jej dawnych czarnych chłopaków  po to by Chris mógł nabrać podejrzeń? To oczywiście nie są jakieś rzeczy dyskwalifikujące fabułę, ale jednak uproszczenia lekko irytujące.
PD: No nie wiem, zdjęcia dawnych chłopaków przechowywane w pudełku w szafie, bo przecież nie na wierzchu, to rzeczywiście taka dziwna sprawa? Mnie się wydaje zupełnie naturalna.
KW: Trzymałbyś w domu swoje zdjęcia z osobami uznanymi przez policję za zaginione?
PD: A ty szukałbyś zaginionych czarnych chłopaków w posiadłości zamożnych białych liberałów? Ofiary Armitage′ów nie są zresztą uznane za zaginione, w filmie mamy scenę, gdy przyjaciel Chrisa zostaje wyśmiany na komisariacie, gdy zgłasza rzekome uprowadzenie kumpla, który po prostu wyjechał z dziewczyną na weekend. A gdy mówi o drugim przypadku, dawno niewidzianym okolicznym jazzmanie, spotyka się z jeszcze weselszą reakcją, bo przecież chłopak żyje, więc w sumie co tu ma być dowodem w sprawie  że zmienił styl i prowadza się ze starszymi białymi kobietami?
KW: Zakładam, że jednak wielu z nich w jakimś momencie mogło figurować na liście zaginionych. I nawet jeśli się później odnaleźli w jakiejś formie, to powiązanie wszystkich z jedną dziewczyną mogło wydać się podejrzane. Ale okej, można założyć, że proceder nie jest jeszcze bardzo powszechny, i że policja, znalazłszy zagubionego, nie będzie się zastanawiała, czy nie miał czasem przeszczepu mózgu/ transferu świadomości/ whatever.
PD: Widzisz, ale nawet jeśli figurowaliby na liście zaginionych, czego nie wiemy, to jednak nie są przypadkowe osoby, lecz osoby z konkretnej rzeczywistości. To się znów wpisuje w kontekst rasowy  zaginionymi czy nawet zamordowanymi Afroamerykanami z klas niższych nikt się w Stanach specjalnie nie przejmuje. Za epidemię zabójstw wśród czarnych obwinia się wyłącznie czarnych, problem spycha się do gett, władze umywają ręce. O tym wszystkim można przeczytać na przykład w wydanym niedawno w Polsce doskonałym reportażu Jill Leovy Wszyscy wiedzą. O zabójstwach czarnych w Ameryce. Biała dziewczyna byłaby zatem ostatnia na liście podejrzanych, i Peele świadomie rozgrywa wątek zaginięć w taki właśnie sposób.
Natomiast prezentacje wideo odebrałem jako materiał werbunkowy dla kolejnych białych zainteresowanych transplantacją. Materiał, który przy okazji służy do wyjaśniania pacjentom, co się z nimi stanie, jaką część swojej tożsamości zachowają  ot, gest dobrej woli ze strony ludzi, którzy skądinąd święcie wierzą, że nie są rasistami.
KW: Nie są rasistami, bo przecież szczerze doceniają osiągnięcia czarnych. Rozmawiając o warstwie metaforycznej, wchodzimy mocno na twoje poletko, bo wiem, że i kinem afroamerykańskim, i polityką rasową w USA interesujesz się od dawna. Ale tak ciekawego spojrzenia na te tematy w kinie nie było chyba od dłuższego czasu, przyznasz?
PD: Tak. Były skecze w Saturday Night Live, wątki w różnych serialach, Tarantinowski Django miał chwilami zacięcie satyryczne, był kapitalny Putney Swope Roberta Downeya Sr., zapomniany (a w Polsce praktycznie nieznany) klasyk kina niezależnego, paszkwil na Amerykę i samo Hollywood, historia Afroamerykanina zostającego przez przypadek prezesem dużej agencji reklamowej  no ale to jest obraz z 1969 roku, a więc sprzed prawie pół wieku, w dodatku mówiący o rasie tylko częściowo. Natomiast kwestie rasowych napięć, mikroagresji, zawłaszczania kulturowego, takiego niefrasobliwego, często nieintencjonalnego rasizmu, to w szerszym aspekcie przed Get Out podejmował bodaj tylko Justin Simien w relatywnie niedawnym Dear White People (za chwilę dostaniemy zresztą serial Netflixa na motywach filmu), tyle że tam mieliśmy to wszystko, o czym Peele mówi w zawoalowanej formie, wyłożone wprost, bez ogródek, bez niuansów.
KW: Po seansie byłem szczerze zachwycony szeroką gamą interpretacji, jakie mi się cisnęły do głowy! Bo przecież nijak nie da się podsumować tego filmu prostym stwierdzeniem biali to rasiści (a tym tropem idzie w Polsce wielu recenzentów). Bowiem ten ich stosunek do czarnych daleko wykracza poza typową pogardę dla niższej rasy, czy też żal za utraconymi czasami niewolnictwa. W filmie stosunek bogatych białych ludzi do Afroamerykanów oscyluje między rasizmem i fascynacją. Bo przecież oni nie ukrywają podziwu dla czarnych  Jessego Owensa, Tigera Woodsa czy prezydenta Obamy. I są w tych zachwytach szczerzy! Gdyby rasą gardzili, nie byłoby całego programu podmiany ciał, bo kto chciałby żyć w ciele, którego nienawidzi? A jest w tym coś z podejścia Leni Riefenstahl, która przecież była nadworną reżyserką nazistów, ale w filmie o berlińskiej Olimpiadzie nie ukrywała fascynacji ciałami czarnych sportowców. Jest więc fascynacja, ale też chęć dominacji, układania świata według białych norm, strącenia czarnych do przewijającego się w filmie The Sunken Place.
PD: Bo to jest w dużej mierze film o kulcie czarnego ciała, o wciąż nierzadkiej wśród białych wizji czarnych jako egzotycznych i uprzedmiotowionych obiektów. Peele ogrywa stereotypy dotyczące czarnych kochanków (a nawet seksualnych niewolników), sportowców. Psychopatyczny brat Rose szydzi z Chrisa, że ten nie wykorzystuje swojego potencjału fizycznego w sztukach walki typu MMA, tylko trenuje jakieś śmieszne jiu-jitsu  a jednak to chwyt jiu-jitsu przydaje się Chrisowi podczas ucieczki. Przewrotny jest też motyw niewidomego marszanda, który pragnie przejąć tożsamość Chrisa nie tylko po to, by widzieć, ale po to, by widzieć więcej, spojrzeć na świat oczami fotografa symbolizującego tu artystyczną wrażliwość czarnych, ich wyczulenie na sztukę. Ten marszand jest więc w pewnym sensie jak Elvis kradnący rock and rolla  a podobnych alegorii jest w filmie od groma.
KW: Najciekawszy w tym wszystkim wydaje mi się główny zabieg syntezy mózgu, bo przecież on sam jest wielką metaforą. Pozostałość mózgu ofiary będzie mogła odczuwać, zachowa istotną część swojej tożsamości, ale nie będzie mogła podejmować decyzji. Z czarnej duszy należy więc korzystać, ale nie można dawać jej kontroli. Nowa, bardziej elegancka forma rasizmu.
PD: Tak! Weźmy czarny feeling i czarne opakowanie, bo obie te rzeczy są bardzo atrakcyjne, ale zachowajmy białą inteligencję, zachowajmy kontrolę. Nowa eugenika.
KW: Zacząłem się też zastanawiać nad metaforą związku Rose i Chrisa. Bo z pozoru mamy tu przełamywanie barier, a potem okazuje się, że wszystko to zdarzyło się tylko w celu wykorzystania czarnego bohatera. Czy to nie jest jakiś wyraz pesymizmu Peele′a w kontekście szans powodzenia związków międzyrasowych?
PD: Nie wydaje mi się, żeby Peele, który zresztą ma białą żonę i białą matkę, miał tu na celu jakiś programowy katastrofizm. On raczej traktuje motyw związku Rose i Chrisa jako element satyry na zawłaszczanie kulturowe, nie tyle wychodzi z ogólnikiem o związkach międzyrasowych, ile zwraca uwagę na te sytuacje, gdzie czarny mężczyzna jest właśnie obiektem seksualnym, egzotyczną przygodą, modnym dodatkiem. Nieprzypadkowo w Ameryce odebrano film jako swoisty policzek dla sióstr Kardashian, znanych ze stylizowania się na czarno, z prowadzania się z czarnymi raperami. Widzę też w ekranowym układzie osobliwą grę z widzem, z tym, jakie typy postaci obligatoryjnie obdarzamy zaufaniem  nie miałeś tak, że nawet po odkryciu przez Chrisa pudełka wciąż chciałeś wierzyć, że Rose, ta sympatyczna dotąd dziewczyna, jawna sojuszniczka i obrończyni swojego chłopaka, jest niewinna? Że może matka ją zahipnotyzowała, a może nie jest do końca wtajemniczona w diabelski rodzinny interes?
KW: Nie. Złowroga rola Rose wydawała mi się od pewnego momentu filmu w miarę oczywista  zgodna z konwencją, w której musi nastąpić jakiś dramatyczny zwrot w postrzeganiu danej osoby jako sojusznika, czy z konwencją, w której na pewnym etapie bohater jest sam, pozbawiony pomocy, zdany na własne siły. Zresztą było dużo przesłanek  to Rose przecież przywozi Chrisa do domu rodziców, to ona okazuje obojętność na śmierć zwierzęcia, podczas gdy Chris sprawia wrażenie, że się przejmuje. Ciekawie zresztą wypada w nowym świetle wypada scena z policjantem  najpierw myślimy, że Rose staje w obronie Chrisa, a potem okazuje się, że w jej dobrze pojętym interesie jest to, by Chris nie został wylegitymowany, by nie powiązać go z nią, gdy w razie czego dojdzie do śledztwa w sprawie zaginięcia.
PD: Ja w takim razie być może idealizuję związki międzyrasowe, bo wierzyłem do końca w niewinność Rose.
KW: A może moje podejrzenia wynikały po prostu z wyniesionego z Dziewczyn wizerunku Allison Williams jako osoby mającej atrakcyjną powierzchowność i dużo mniej atrakcyjne wnętrze?
PD: Racja, ona gra tu bardziej nieprzewidywalny wariant swojej postaci z Dziewczyn. Podobnie wizerunkowo ustawiona jest też rola Catherine Keener, fantastycznej aktorki, która nawet gdy wciela się w pozytywne bohaterki, to zawsze obdarza je pewnym ładunkiem neurozy, niepokoju. W filmie najbardziej zachwycił mnie jednak Daniel Kaluuya, fenomenalnie wygrywający samym spojrzeniem konsternację, zagubienie, przerażenie swojego bohatera, ale i interakcje z innymi postaciami, niuanse przemycane między słowami.
KW: Kaluuya rzeczywiście był bardzo dobry  rzekłbym, że mocno samoświadomy, niepopadający w stereotypy związane z taką rolą, czujący konwencję. Bardzo mi się też podobała Keener, bo to przecież ona jako pierwsza wnosi element niepokoju do rodzinnej sielanki, gdy zaczyna silniej, niż można by się spodziewać, naciskać na Chrisa, by poddał się hipnozie pozwalającej na rzucenie palenia.
PD: Co z początku odbieramy jako przejaw matczynej troski, nadopiekuńczości, a potem okazuje się, że chodziło o to, by dawca organów był w jak najlepszej formie.
KW: Tak czy inaczej, mimo moich delikatnych zarzutów co do chodzenia momentami na skróty w warstwie horrorowej (no właśnie, bym zapomniał  motyw z przebudzeniem pod wpływem flesza też był takim trochę pójściem na łatwiznę), należy przyznać, że mamy w przypadku Get Out z przykładem filmu należącego do zacnej grupy istotnych ociągnięć kina grozy, które nie straszą dla samego straszenia, ale wykorzystując różne lęki, próbują mówić coś ważnego o otaczającym go świecie. A przy tym w filmie obydwie warstwy  strachu i obserwacji społecznej  udaje się bardzo zgrabnie połączyć. I jeśli ktoś oczekuje po prostu horroru, dostanie go w bardzo solidnej wersji. A jeśli ktoś oczekuje czegoś więcej  cóż, warstw interpretacji w Uciekaj! jest tak wiele, że mogą zapewnić rozrywkę najbardziej wymagającemu umysłowi.
PD: Zgadza się, jedną z największych wartości tego filmu jest to, że on nie uderza w stereotypowych rasistów, jak wiele tekstów kultury przed nim. To byłoby zbyt proste. Peele próbuje tymczasem objaśnić widzom złożoność świata, w jakim żyją, podsuwa im zwierciadło i każe się zastanowić, czy sam fakt, że ktoś słucha jazzu albo hip-hopu, ogląda mecze NBA i filmy z Willem Smithem, ma na fejsie zalajkowany fanpage Black Lives Matter, wpłaca kasę na biedne dzieci w Afryce i tak dalej  czy to wszystko wyklucza rasizm. I gdy tak o tym rozmawiamy, to być może brzmi śmiertelnie poważnie, łatwo sobie od razu wyobrazić Uciekaj! jako pouczającą lekcję tolerancji w nieznośnie kaznodziejskim sosie, ale sprytnie wykorzystana konwencja horroru tudzież czarnej komedii sprawia, że o żadnym dydaktycznym smrodku nie ma tu mowy.
KW: I mam nadzieję, że jakoś zachęciliśmy do pójścia do kina, a jeśli się było (a podejrzewam, że osoby czytające nasze pełne spoilerów dyskusje najczęściej wcześniej film widziały), to do namawiania znajomych  bo to nie tylko film mądry, ale i świetna rozrywka. Choć nie będę ukrywał, że tej polskiej percepcji się boję. Bo rasowa bariera jest wciąż wysoko postawiona  dlatego przecież nikt u nas nie wierzył w sukces oscarowego Moonlight. I choć polski widz już zdaje się szczerze lubić takich aktorów jak Denzel Washington, Will Smith czy Jamie Foxx (a w latach 80. Eddie Murphy), to może to wynikać  jak zresztą zauważył w swojej recenzji Michał Oleszczyk  z jaśniejszego odcienia ich skóry. Bo przecież John Boyega w nowych Gwiezdnych wojnach nie był odrzucany ze względu na to, że jest czarny (polski widz nie miał przecież wcześniej problemów z Billym Dee Williamsem w roli Lando), ale dlatego, bo ma bardzo ciemny kolor skóry. Tak jak i Daniel Kaluuya, odtwórca głównej roli w Get Out. I, szczerze mówiąc, obawiam się, że dla polskiego widza może to być bariera.
PD: Akurat Eddie Murphy ma ciemniejszy odcień skóry niż John Boyega, ale zasadniczo się zgodzę, że zjawisko koloryzmu  w Polsce praktycznie nierozpoznane, a w Ameryce, i w ogóle w niejednolitych etnicznie społeczeństwach zachodnich, od lat budzące spory i kontrowersje  może mieć tu pewne znaczenie. Polacy z pewnością przychylniej patrzą na amerykański niż afrykański typ czarnej urody. Smith czy Washington to już któreś pokolenie czarnych Amerykanów, Boyega i Kaluuya to pierwsza generacja czarnych Brytyjczyków, dzieci imigrantów z Nigerii i Ugandy. Podobnie, czy Lupita Nyong′o, aktorka o kenijskich korzeniach, zdobywczyni Oscara, zyskała u nas kiedykolwiek należny rozgłos? Status gwiazdy? Ja kojarzę głównie rasistowskie komentarze, po tym jak magazyn People uznał ją przed trzema laty za najpiękniejszą kobietę świata. Zdecydowanie potrzebujemy dekanonizacji standardów, nie tylko standardów piękna, ale oczywiście nie łudzę się, że przy obecnym ksenofobicznym klimacie politycznym nastąpi to prędko, o ile w ogóle.
No, ale i w samym środowisku afroamerykańskim koloryzm generuje podziały; osoby o jaśniejszym pigmencie uważają się za lepsze, osoby o ciemniejszym miewają uzasadnione kompleksy. Albo na odwrót  osoby o ciemnej skórze uważają się za prawdziwych czarnych, podkreślają z jej pomocą swą dumę rasową, dyskryminują jaśniejszych od siebie jako zbyt białych. Temat rzeka, przez który nie przebrniemy. Co nie znaczy, że mamy te i inne niewygodne kwestie rasowe zamiatać pod dywan, uciekać od nich, jak to w filmie sugeruje się Chrisowi. Zresztą, nawet jeśli chciałoby się uciec, to nie bardzo jest dokąd. Trzeba się zmierzyć. Warto się zmierzyć. Choćby i w kinie.
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  Dobry i Niebrzydki:W Galaktyce jak w Opolu

  Piotr Dobry,  Konrad Wągrowski

  
  

  
  Które miejsce zajmą Strażnicy Galaktyki 2 w tegorocznym podsumowaniu filmowym? Czego w filmie było za dużo, a czego za mało? I am Groot. I am Groot. I am Groot. I am Groot. O kontynuacji przygód Star-Lorda, Gamory, Draxa, Rocketa i oczywiście Groota rozmawiają Piotr Dobry i Konrad Wągrowski.
Będą, jak zwykle, spojlery.


[image: Strażnicy Galaktyki vol. 2]
Piotr Dobry: Przed trzema laty, wraz z koleżeństwem z Esensji, uznaliśmy Strażników Galaktyki za film roku. Nie pamiętam głosów sprzeciwu podczas typowania. I wcale mnie to nie dziwi, bo mieliśmy do czynienia z nową jakością w MCU, a zarazem z udaną reanimacją Kina Nowej Przygody; opinie o Gwiezdnych wojnach dla nowego pokolenia nie wydawały się wielce przesadzone. No i teraz dostajemy vol. 2, udaną kontynuację, ale  jak to z kontynuacjami  już bez tego efektu świeżości
Konrad Wągrowski: Przepraszam, że wejdę w słowo, ale skoro wspomniałeś Gwiezdne wojny, to chciałbym przypomnieć, że ich kontynuacją było Imperium kontratakuje, które obecnie jest dość powszechnie uważane za najlepszy film cyklu. A więc można.
PD: Nie chodzi o to, że nie można, lecz o brak efektu wow, bo znasz już bohaterów, wiesz mniej więcej, czego się spodziewać  i to jest też casus Imperium kontraatakuje, bez względu na to, czy stawiamy go wyżej, niżej, czy na równi z Nową nadzieją. Inaczej też ocenia się film po latach, a inaczej na świeżo, zaraz po premierze. Zatem, wracając do drugich Strażników, samego szczytu tym razem zapewne nie będzie, nawet podium zdaje się być poza zasięgiem filmu. Które miejsce obstawiasz?
KW: W naszym rocznym podsumowaniu? Jakaś trzecia dziesiątka. Imperium kontratakuje to to nie jest (i oczywiście nie chodzi mi tu o nastrój, tylko ogólny filmowy poziom), ale też oczywiście nie jest to zły film. A zwykle trzecie dziesiątki naszych rankingów zbierają właśnie takie tytuły  całkiem niezłe, acz bez szaleństw. Strażnicy 2 mają swoje niezaprzeczalne atuty  humor, warstwę wizualną, chwytającą za serce (choć nieco przeciągniętą) końcówkę. Ale też wydaje się, że można by z filmu z korzyścią wyciąć z pół godziny czasu ekranowego, a z kolei podzielenie czasu między kilkunastu bohaterów też nie służy ich ciekawemu ukazaniu.
PD: Skoro już zacząłeś analogię z Imperium, to przypomnę, że tam podobnie rozdzielono czas ekranowy, i raczej nie mieliśmy z tego tytułu powodów do narzekań. Tu zresztą też ich nie widzę.
KW: No nie, co ty, w Imperium mamy dwa wątki: Luke′a i romansu Hana z Leią. Reszta bohaterów robi tło dla tych wątków, nie mają przeszłości ani własnych jasno zarysowanych dylematów. W Strażnikach mamy natomiast wątek życia Petera Quilla, wątek życia Gamory i Nebuli, wątek życia Rocketa, wątek życia Yondu, nieco może mniej zaakcentowany wątek Draxa. Dużo grzybów w barszczu.
PD: Może i dużo, ale dzięki temu te postaci się rozwijają, nie są tylko tłem, comic reliefami, jak w Imperium. Punkt dla Strażników.
KW: Przerażeniem napawa mnie Avengers: Infinity War, w którym będziemy mieli Star-Lorda, Gamorę, Rocketa, Draxa, Groota, Mantis, Nebulę, Irona Mana, Czarną Wdowę, Kapitana Amerykę, Dr Strange′a, Thora, Spider-Mana, Hulka, Ant-Mana, Scarlet Witch, Falcona, Thanosa I pewnie każdy z nich będzie musiał dostać swoje parę minut. Jeśli ten film nie będzie trwał siedem godzin, to nie mam pojęcia, jak to się uda.
PD: Oj tam, przesadzasz. Przecież wiadomo, że pierwsze skrzypce będą tam grać Avengersi, a Strażnicy wpadną gościnnie.
KW: Tak, pierwsze skrzypce zagra głównych trzydziestu siedmiu Avengersów, a Strażnicy wpadną gościnnie Po prostu miałem wrażenie, że tym razem  z pozoru kluczowi  ani Star-Lord, ani Gamora nie zostali w pełni wykorzystani. Dużo ciekawszymi postaciami okazali się Rocket i Yondu, i przede wszystkim wokół nich kręci się ten film.
PD: Ale czy to źle? W Imperium też dużo bardziej interesujący niż dość bezbarwny Luke byli Chewbacca, R2-D2, nawet Lando. W Strażnikach 2 rzeczywiście dość niespodziewanie zostaje rozbudowana rola Yondu, ale i swoje do odegrania ma Drax, za fajną (nieprzesłodzoną, czego się obawiałem) maskotkę drużyny robi Baby Groot, świetną postacią okazuje się nowo wprowadzona Mantis. Poza tym nie bagatelizowałbym Star-Lorda, którego wątek ojcowsko-synowski napędza cały konflikt. Ani też Gamory, bo nacisk na jej skomplikowane relacje z siostrą wydał mi się ciekawszym rozwiązaniem fabularnym niż potencjalny wątek romantyczny (efekt Krainy lodu"?).
KW: Nie wiem, czy to źle, ale po prostu odnotowałem na pewnym etapie seansu, że Chris Pratt ma niewiele do roboty, co dla głównego (przynajmniej z listy płac) bohatera filmu jest nieco dziwne. Wątek z ojcem został oczywiście nakreślony już w poprzedniej części, i chwała twórcom, że od razu  w sensie, że w jednym filmie  został solidnie domknięty. Zgoda co do Mantis, bardzo fajnie nakreślona postać, a jej relacja z Draxem nadaje jej odpowiedniej dynamiki. Zgoda co do Baby Groota  udało się uniknąć infantylizmu, a bywało zabawnie. I warunkowa zgoda co do Gamory i Nebuli  bo choć uważam, że był to w tym filmie o jeden wątek za dużo, to został poprowadzony ciekawie i budził emocje.
PD: Innymi słowy, generalnie się zgadzasz, ale musisz nieco podkręcać temperaturę naszej rozmowy. I ja to szanuję.
KW: Bo ja ostatnio w naszych dyskusjach robię za etatowego marudę. Pewne kwestia wieku Ale z drugiej strony, po to filmowcy robią błędy w swych filmach, by nawet całkiem pozytywnie nastawieni krytycy mogli je punktować
PD: Jasne, to jest film daleki od ideału. Ale nie darmo podkreślam na każdym kroku, że ideały są nudne. Nieliczne wady nie przesłaniają mi zatem faktu, że Gunn znów wygrał, bo znów umiejętnie odwołał się do emocji widzów.
KW: Co do emocji  znów mam odczucia ambiwalentne. Bo pojedynek finałowy Ego ze Star-Lordem ich nie budzi (to w ogóle zmora ostatnich filmów superbohaterskich, że wysokooktanowe pojedynki z mnóstwem akcji, hałasu, wybuchów, niszczonych miast i planet budzą ledwie śladowe emocje). Bo nie drżymy o życie postaci z filmu, wiemy, że nic złego im się nie może stać (z jednym chwalebnym wyjątkiem). Bo film cierpi na jeszcze jedną przypadłość  nie jest w stanie jasno określić granic tego świata i ograniczeń jego bohaterów. To jest problem też na przykład Piratów z Karaibów, w których każdy może umrzeć i zmartwychwstać w każdej chwili, i nie wiadomo o co i kogo widz ma się martwić. I w SG2, choć wiem, że bohaterowie są  raczej  śmiertelni, to już na przykład tego, na jakich zasadach funkcjonuje Ego (ładny rym, nie?), nie do końca mogłem pojąć. Bo tak do 3/4 filmu miałem wrażenie takie, jak właśnie w czasie seansów wszystkich kolejnych Piratów z Karaibów  bardzo to wszystko efektowne i dużo się dzieje, ale za serce nie chwyta w ogóle.
PD: Co do w ogóle będę się kłócił, bo nie tylko w finale, ale i po drodze są przebłyski, nostalgiczne sceny oparte na interakcjach postaci, z adekwatnym podkładem muzycznym, znakomitym zresztą  i być może nawet kluczowym. Bo przecież znów dostajemy film, którego bazą, rdzeniem jest poniekąd soundtrack. Obraz zdaje się być mu podporządkowany. I tak lecimy od kapitalnej pierwszej sceny bitwy z kosmiczną ośmiornicą przy dźwiękach Mr. Blue Sky ELO, przez urokliwy taniec Star-Lorda i Gamory do Bring it on Home to Me Sama Cooke′a, do kolejnej malowniczej rozwałki, tym razem w rytm Wham Bam Shang-A-Lang Silvera, a potem wjeżdża Father and Son Cata Stevensa
KW: Tak, na szczęście w finale, choć nieco zbyt przeciągniętym (i z niepotrzebnie wprowadzoną kolejną ekipą superbohaterską, zapewne na potrzeby kolejnych filmów), te emocje i mała łezka w oku już były (czemu z pewnością sprzyjał doskonały wybór ilustracyjnego kawałka muzycznego). I bardzo mnie to ucieszyło.
PD: A mnie najbardziej ucieszyło, że punktem kulminacyjnym, wbrew oczekiwaniom, nie okazała się tu walka Star-Lorda z Ego, lecz pogrzeb Yondu. Stąd też nie poczytuję za szczególną wadę niedostatku emocji podczas finałowego starcia, bo paradoksalnie to jeszcze bardziej uwydatnia, o co w tym filmie tak naprawdę chodzi. A chodzi o bohaterów, nie o wybuchy, pościgi i strzelaniny.
KW: Zatem chyba czas przejść do wątków, powiedzmy, prorodzinnych.
PD: No więc bodaj największa wartość drugich Strażników objawia się tym, że franczyza zaczyna wyrastać ponad to, co zostało nam obiecane w pierwszej części, czyli kolejną serię superbohaterską o zbieraninie wyrzutków, którzy się czubią, ale lubią. Gunn głębiej niż w standardowym blockbusterze spod znaku Avengerów czy X-Menów eksploruje tematy miłości, przyjaźni, rodzicielstwa, rodziny. Rzekłbym, że pod tym względem zbliża się do (odległego mu przecież klimatycznie i estetycznie o lata świetlne) Logana  bez tamtych emocji, bez tamtego ciężaru, ale na poziomie zażyłości postaci, wyciągania z herosów przede wszystkim humanizmu (dostrzeganego nawet w cyfrowym szopie), to jest podobny kierunek.
KW: No, mnie się podoba, że zielonoskóra bohaterka rozmawia z niebieskoskórą kobietą-cyborgiem o relacjach siostrzanych i wygląda to naprawdę wiarygodnie i uniwersalnie. Że inny niebieskoskóry bohater, na co dzień zajmujący się zabijaniem ludzi za pomocą strzały kierowanej gwizdem, okazuje się być świetnym ojcem zastępczym, bo nie oddał porwanego dziecka, tylko zrobił z niego kosmicznego pirata. I gdy mówi He was your father, but he was not your daddy, to doskonale wiemy, co ma na myśli. Co oznacza, że cały ten naprawdę dziwaczny wszechświat (w mało której serii mamy do czynienia z aż tak szalonym, momentami mocno psychodelicznym światem, zaludnionym stworzeniami, przy których menażeria z kantyny w Mos Eisley wygląda na zlot znajomych z kółka szydełkowego) został już przez nas, widzów, kupiony. Że jesteśmy w stanie spod wariackich charakteryzacji postaci wyciągać, no, po prostu ludzkie typy.
PD: Tak, to jest oczywiście stary topos, że ojciec a tata to są dwie różne rzeczy, ale Gunn rozgrywa go tak, że nie mamy wrażenia wtórności choćby względem I am your father z wiadomego filmu, przeciwnie  na swój sposób to ujmujące, że dwie ikoniczne space opery wchodzą w metadialog i na tej płaszczyźnie.
KW: No i podoba mi się też, że twórcy wydają się jednak rozumieć rysujące się problemy gatunku. Że nie ma sensu pokazywać na serio kolejnego wielkiego pojedynku z Bestią z Innego Wymiaru, epatując efektami specjalnymi, bo będzie to zwyczajnie nudne. I gdy mamy ową Bestię, to pojedynek pokazany jest w bardzo sympatycznie ironiczny sposób, co bardziej mi się kojarzyło z tym, jak Wilq ratuje Opole, niż z kolejną naparzanką Supermanów z Superpotworami.
PD: No wiesz, za kamerą mamy tu faceta, który zaczynał od asystowania przy filmach Tromy, podpisał się pod scenariuszem nowego Świtu żywych trupów (który z perspektywy czasu chyba uważam za najlepszy film Snydera), nakręcił Super o przeciętniaku wskakującym w trykot herosa, i pastiszowe Robale, odbijające echa Wstrząsów i innych klasyków złotej ery wideo. Słowem, to nie przypadek, że obie części Strażników wyglądają jak wyglądają.
KW: Ale i tak uważam, że odważniejsze podziałanie nożyczkami montażysty wyszłoby sequelowi na dobre.
PD: Nie przeczę. Osobiście wyrzuciłbym żarty o kupie i pociachałbym nieco sceny akcji  ale też na tyle, by piosenki mogły odpowiednio wybrzmieć.
KW: No to co dalej, jaki pomysł na część trzecią  rozprawa z Thanosem?
PD: Na to wskazywałaby końcówka dwójki, gdy Nebula rozstaje się ze świeżo odzyskaną siostrą, mówiąc, że teraz musi rozprawić się z Thanosem. Ale nie wiemy też, jaką rolę odegra Thanos w Infinity War  i jeśli większą niż epizodyczna, Gunn zadba także zapewne o innego wroga. Bo że generalnie przygotuje inne niespodzianki, jestem spokojny.
KW: Thanos to w sumie taki banalny i oczywisty superłotr, a przecież następni Strażnicy powinni przekraczać kolejne granice. Domagam się naprawdę odjechanych superłotrów! Skoro już idziemy tropem Wilqa, niech to będzie Marvelowski Doktor Wyspa! Albo lepiej  Marvelowski wampir Inter Astralny Rongodogrongor! Albo najlepiej  jakiś Marvelowski Entombed, superłotr, a przy okazji kolega ze szkolnej ławki Star-Lorda Jazda musi być naprawdę szalona i tego gorąco nam życzę.




Tytuł: Strażnicy Galaktyki vol. 2
Tytuł oryginalny: Guardians of the Galaxy Vol. 2
Dystrybutor:  Disney
Data premiery: 5 maja 2017
Reżyseria: James Gunn
Zdjęcia: Henry Braham
Scenariusz: James Gunn
Obsada: Chris Pratt, Vin Diesel, Chris Sullivan, Karen Gillan, Dave Bautista, Zoe Saldana, Sylvester Stallone, Bradley Cooper
Muzyka: Tyler Bates
Rok produkcji: 2017
Kraj produkcji: USA
Cykl: Strażnicy Galaktyki, Marvel Cinematic Universe
Gatunek: akcja, SF
Wyszukajw: Kumiko.pl
Wyszukajw: Skąpiec.pl
Wyszukajw: 
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  Za dużo kalkulacji

  Sebastian Chosiński

  Marcin Koszałka Czerwony pająk
  

  
  Pełnometrażowy debiut fabularny Marcina Koszałki  dotąd znanego przede wszystkim z filmów dokumentalnych  na pewno zasługuje na uwagę. Czy jednak jest w stanie rozgrzać umysły wielbicieli psychologicznych thrillerów o seryjnych zabójcach  wątpliwe. Mimo że w Czerwonym pająku pojawiają się aż dwaj legendarni (jeden w dosłownym znaczeniu) zwyrodnialcy: Karol Kot i Lucjan Staniak.
Ekstrakt: 60%
[image: Czerwony pająk]
Gdy ponad dwie dekady temu ukazała się debiutancka płyta krakowskich Świetlików Ogród koncentracyjny (dwa dni później), mało kto już o nim pamiętał. Z niebytu wyciągnął go właśnie wiersz Marcina Świetlickiego, w którym czytamy między innymi: Śnieg w kościołach / Śnieg w bramach / Śnieg pod Kopcem Kościuszki / Mam cień / widziałem / obejrzałem się / mam cień siny na śniegu / mam płaszcz za duży / ciemniejszy od spodni / mam w płaszczu narzędzie () Trener sekcji strzeleckiej stwierdził / że nie mogę reprezentować / wziąłem duży rozmach / i ściąłem jednocześnie / chłopca / śnieg / powietrze / swój kręgosłup / łodygę. Zarówno jego tytuł  Karol Kot  jak i treść mogły wydawać się dość abstrakcyjne. Ale były do bólu realistyczne. Opisana przez poetę postać istniała bowiem naprawdę. Cała Polska poznała go w połowie lat 60. ubiegłego wieku jako Wampira z Krakowa, mordercę siedemdziesięciosiedmioletniej kobiety (którą zadźgał nożem w kościele) i jedenastoletniego chłopca (który wyszedł na dwór, aby pojeździć na sankach). Próbował zabić kolejne osoby, ale na szczęście mu się nie udało. Aresztowany, przyznał się do wszystkiego. Skazano go na karę śmierci; wyrok wykonano  przez powieszenie  w maju 1968 roku.
Prawie pół wieku po śmierci Karola Kota do kin trafił film inspirowany jego historią. Ale tylko inspirowany, Czerwony pająk nie opowiada bowiem ani o popełnianych przez niego morderstwach, ani o śledztwie, które ostatecznie doprowadziło dwudziestodwulatka na szubienicę. To raczej opowieść o tym, co mogło skłonić młodego chłopca z inteligenckiej rodziny (kiedy popełnił pierwszą zbrodnię, miał niespełna osiemnaście lat) do przeobrażenia się w bestię. Też zresztą jest ona daleka od rzeczywistości. Co może dziwić o tyle, że odpowiada za nią ceniony dokumentalista. Marcin Koszałka (rocznik 1970) dał się poznać zwłaszcza dzięki dwóm filmom: powstałemu z okazji rozgrywanych na boiskach Polski i Ukrainy piłkarskich Mistrzostw Europy Będziesz legendą, człowieku (2012) oraz Zabójca z lubieżności (2012). Drugi z wymienionych nawiązywał do sprawy innego polskiego seryjnego mordercy  nazywanego Wampirem z Bytomia bądź Frankensteinem  Joachima Knychały, którego na przełomie lat 70. i 80. porównywano nawet ze Zdzisławem Marchwickim.
Uporawszy się z dokumentem o Knychale, Koszałka zabrał się za fabułę o Karolu Kocie. Zdjęcia ruszyły w 2012 roku, a do powstania filmu dorzucili się także producenci z Czech i Słowacji. Akcja Czerwonego pająka zaczyna się wiosną 1967, a kończy latem 1969 roku. Głównym bohaterem jest Karol Kremer (w tej roli Filip Pławiak, znany z Pokłosia, Kamieni na szaniec i Wołynia), który pewnego dnia, podczas wizyty w wesołym miasteczku, staje się nieomal świadkiem zabójstwa. Znajduje zwłoki dziecka i widzi oddalającego się z miejsca zdarzenia mężczyznę (którego gra Adam Woronowicz, bohater Generała Nila, Drogówki i Fotografa). Nie podnosi jednak rabanu, nie wzywa milicji, nie próbuje łapać zbrodniarza na własną rękę, ale zaczyna go śledzić. Z biegiem czasu staje się nim coraz bardziej zafascynowany, zwłaszcza gdy przekonuje się, że jest on człowiekiem lubianym i szanowanym, w niczym tak naprawdę nie różniącym się od jego ojca, lekarza, ba! od niego samego. A skoro tak, to co stoi na przeszkodzie, aby i on spróbował przekroczyć granicę.
Konstruując scenariusz  do spółki z Łukaszem Maciejewskim (i w oparciu o tekst Marty Szreder)  Koszałka wykorzystał jeszcze jeden wątek, którym posłużył się zresztą w tytule filmu. To legenda miejska o komunistycznym Kubie Rozpruwaczu, który miał działać w latach 60. i zabijać w dni ważnych państwowych świąt. Nazywał się Lucjan Staniak i zapracował sobie na pseudonim Czerwony Pająk. Tyle że nigdy nie istniał. Nie ma też żadnych dowodów na to, by postać ta miała w jakiś sposób zainspirować prawdziwego Karola Kota. Ale w filmie fabularnym, który nie aspiruje do zgodności z faktami, podobne spotkanie i fascynacja są realne. Co na pewno Koszałce się udało, to odzwierciedlenie ponurej rzeczywistości drugiej połowy lat 60. Ulice Krakowa są, jak w wierszach Świetlickiego z tego samego okresu co Karol Kot, szare i odpychające, z kamienic sypie się tynk, a uliczne latarnie więcej skrywają, niż oświetlają. W budowaniu nastroju reżyser poszedł jednak o krok za daleko. Nie zauważył granicy, po przekroczeniu której film zaczyna zwyczajnie nużyć. I nie ratuje go nawet niezłe aktorstwo  ani Małgorzaty Foremniak (w roli matki Karola), ani Wojciecha Zielińskiego (jako porucznika Florka badającego sprawę zabójstwa fotoreporterki Danki). Za mało jest w nim napięcia, za dużo kalkulacji i stylizacji.




Tytuł: Czerwony pająk
Dystrybutor:  Kino Świat
Data premiery: 21 kwietnia 2016
Reżyseria: Marcin Koszałka
Zdjęcia: Marcin Koszałka
Scenariusz: Marcin Koszałka, Łukasz M. Maciejewski
Obsada: Filip Pławiak, Adam Woronowicz, Julia Kijowska, Wojciech Zieliński, Małgorzata Foremniak, Marek Kalita, Przemysław Bluszcz, Piotr Głowacki
Muzyka: Petr Ostrouchov
Rok produkcji: 2015
Kraj produkcji: Czechy, Polska, Słowacja
Dźwięk (format): angielski, polski
Napisy: angielskie, polskie
Parametry: Dolby Digital 5.1
Gatunek: thriller
Wyszukajw: Kumiko.pl
Wyszukajw: Skąpiec.pl
Wyszukajw: 
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  Wizja lokalna

  Sebastian Chosiński

  Arkadiusz Jakubik Prosta historia o morderstwie
  

  
  Prosta historia o morderstwie to drugi, zrealizowany po sześciu latach od debiutu, film fabularny wyreżyserowany przez Arkadiusza Jakubika. Tym razem aktor (znany głównie z obrazów Wojciecha Smarzowskiego) oddał pod osąd widzów historię młodego policjanta. Opowieść ta przybrała postać mrocznego thrillera psychologiczno-kryminalnego, z wybijającymi się na plan pierwszy skomplikowanymi relacjami rodzinnymi oraz służbowymi.
Ekstrakt: 70%
[image: Prosta historia o morderstwie]
Arkadiusz Jakubik wiele zawdzięcza Wojciechowi Smarzowskiemu  i jako aktor, i, jak się okazuje, również jako reżyser. W końcu to dzięki rolom w Weselu (2006), Domu złym (2009), Drogówce (2013), Pod Mocnym Aniołem (2014) oraz Wołyniu (2016) przestano postrzegać go jedynie jako przygłupiego policjanta Rysia z 13 posterunku. I chociaż wciąż nie stroni od komedii, coraz częściej obsadzany jest w rolach dramatycznych (Chce się żyć, 2013; Ziarno prawdy, 2015; Carte blanche, 2015; Jestem mordercą, 2016). Ba! nabrawszy pewności siebie, z czasem postanowił spróbować sił także po drugiej stronie kamery. Zadebiutował przed siedmioma laty obyczajowo-psychologiczną Prostą historią o miłości, dzięki której zdobył między innymi nagrodę główną na festiwalu w Gdyni (w konkursie kina niezależnego). Jesienią ubiegłego roku natomiast swoją premierę miała Prosta historia o morderstwie. Niewiele jednak  poza podobnym tytułem i osobą reżysera  łączy oba dzieła. Drugie z nich to w zasadzie klasyczne kino gatunkowe z rozbudowanym wątkiem psychologicznym.
Grany przez Filipa Pławiaka (Pokłosie, Kamienie na szaniec, Czerwony pająk, Wołyń) Jacek Lach jest początkującym gliniarzem. Wybierając ten właśnie mundur, idzie w ślady swojego ojca, oficera wydziału kryminalnego w powiatowym miasteczku na Dolnym Śląsku. Kiedy po ukończeniu szkoły policyjnej, wraca w rodzinne strony, bez trudu znajduje pracę  komendant w Strzelcach jest przecież starym kumplem Romana (w którego wciela się Andrzej Chyra, patrz: Ostatnia rodzina), więc to oczywiste, że zadba także o jego syna. Jacek zostaje przydzielony do ojca, ale szybko tego żałuje. Nie potrafi bowiem dogadać się z nim, nie toleruje też jego picia w pracy. Na dodatek zaczyna mieć podejrzenia co do uczciwości tatusia.
Problemy zawodowe starego Lacha nakładają się również na coraz ostrzejsze nieporozumienia rodzinne. Próbujący poradzić sobie z uzależnieniem od alkoholu Roman nierzadko traci kontrolę nad swoim zachowaniem  używa przemocy wobec żony (w tej roli Kinga Preis), terroryzuje młodszych synów. Jacek nie ma zamiaru tolerować takiego zachowania; po kolejnej zakończonej rękoczynami kłótni rodziców jednoznacznie opowiada się po stronie matki. Co niesie dla niego poważne konsekwencje również w pracy. Młody policjant musi znaleźć w sobie odwagę nie tylko, by wystąpić przeciwko despotycznemu ojcu, ale także swoim przełożonym. Z syna przynoszącego dumę staje się czarną owcą, kablem, wyrzutkiem. Ma świadomość, że broniąc honoru matki, prowadzi do całkowitego rozpadu rodziny; pali też za sobą inne mosty. Mimo to wcale nie jawi się jako naiwny idealista; kiedy biega w deszczu ze spluwą w dłoni, przypomina raczej westernowego Clinta Eastwooda.
Arkadiusz Jakubik nasyca swój film metaforami. Przebijają się zwłaszcza dwie: będący symbolem skomplikowanych relacji rodzinnych (w których istotne role odgrywają także młodsi bracia Jacka) gęsty bluszcz obrastający dom Lachów oraz dające pozór sielankowości wesołe miasteczko. Z drugiej strony  niejako w opozycji do rozświetlonego i gwarnego lunaparku najistotniejsze wydarzenia rozgrywają się nocą, najczęściej w ulewnym deszczu. Woda wdziera się do piwnic, zalewa drogi, stopniowo odcinając miasteczko od reszty świata. To też symbol  osamotnienia głównego bohatera, który znikąd nie może liczyć na pomoc. Warto też wiedzieć, że reżyser całą historię opowiada od tyłu. Najpierw poznajemy jej zakończenie, a później uczestniczymy w rekonstrukcji zdarzeń, w policyjnej wizji lokalnej, która  jak na klasyczny kryminał przystało  ma nas doprowadzić do znalezienia odpowiedzi na kluczowe pytania: Kto zabił? I dlaczego?. I w tym kontekście Jakubik nie zawodzi. Kilka asów trzyma w rękawie i rzuca je na stół dopiero w finale. Jak ma to w zwyczaju jego mistrz  Wojtek Smarzowski.




Tytuł: Prosta historia o morderstwie
Dystrybutor:  Kino Świat
Data premiery: 16 marca 2017
Reżyseria: Arkadiusz Jakubik
Zdjęcia: Witold Płóciennik
Scenariusz: Arkadiusz Jakubik, Igor Brejdygant, Grzegorz Stefański
Obsada: Filip Pławiak, Andrzej Chyra, Kinga Preis, Anna Smołowik, Przemysław Strojkowski, Mateusz Więcławek, Ireneusz Czop, Marek Kasprzyk
Muzyka: Bartosz Chajdecki
Rok produkcji: 2016
Kraj produkcji: Polska
Czas trwania: 85 min
WWW: Polska strona
Gatunek: kryminał
EAN: 9788380532519
Wyszukajw: Kumiko.pl
Kupw: TaniaKsiążka.pl: 25,49zł
Kupw: InBook.pl: 23,17zł
Wyszukajw: Skąpiec.pl
Wyszukajw: 
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  Łotrzykowska ballada bez happy endu

  Sebastian Chosiński

  Jacek Bromski Anatomia zła
  

  
  W zasadzie jedynym elementem, który nie pasuje do filmu Jacka Bromskiego jest jego tytuł, który sugeruje, że będziemy mieć do czynienia z thrillerem psychologicznym, ewentualnie z dramatem sądowym. Tymczasem Anatomia zła  przyznajmy, z marketingowego punktu widzenia brzmi to jednak całkiem nieźle  jest nadzwyczaj przyzwoitym kinem akcji.
Ekstrakt: 70%
[image: Anatomia zła]
Dziwić może trochę fakt, że Jacek Bromski  specjalizujący się przede wszystkim w kinie obyczajowym (vide Dzieci i ryby, Bilet na Księżyc, trylogia U Pana Boga za piecem, U Pana Boga w ogródku oraz U Pana Boga za miedzą)  w ostatnich latach chętnie sięga również po kino gatunkowe, czego dowodem najpierw ekranizacja Uwikłania (2011) Zygmunta Miłoszewskiego, a teraz nakręcona na podstawie własnego scenariusza  Anatomia zła. Proszę jednak pamiętać, że to reżyser, któremu zawdzięczamy jeden z najlepszych (jeśli w ogóle nie najlepszy) kryminałów gangsterskich epoki PRL-u, czyli Zabij mnie glino (1987). A to film, bez którego być może nie byłoby Psów Władysława Pasikowskiego, a przynajmniej mogłoby nie być nowego emploi Bogusława Lindy. 
W Anatomii zła, która swą premierę kinową miała we wrześniu 2015 roku, a na DVD pojawiła się kilka miesięcy później, Bromski sięga jednak po innego ze swoich ulubionych aktorów  Krzysztofa Stroińskiego, którego w pierwszoplanowej roli obsadził dwie dekady temu w Dzieciach i rybach, a później podarował mu jeszcze epizody w To ja, złodziej (2000) oraz wspomnianych już Uwikłaniu i Bilecie na Księżyc. Stroiński po wsze czasy zapamiętany będzie jednak jako Leszek Górecki z Daleko od szosy (1976), w którym ujął widzów swą szczerością i bezpretensjonalnym chłopięcym urokiem. Ten urok, choć od premiery tamtego serialu minęły już cztery dekady, pozostał mu zresztą do dzisiaj. I zapewne właśnie ta cecha osobowości jego zdecydowała o powierzeniu mu roli Lulka. Bromskiemu potrzebny był bowiem aktor wzbudzający sympatię, który jako ostatni sprawiłby, że w granym przez niego bohaterze zobaczylibyśmy płatnego zabójcę. 
A Lulek jest właśnie  a przynajmniej był  killerem do wynajęcia. Kiedyś odstrzelił połowę polskich bossów mafijnych, po czym trafił za kratki. Po siedmiu latach wyszedł na zwolnienie warunkowe i postanowił przejść na emeryturę. Codziennie rano chodzi więc na zakupy do sklepu spożywczego, w okolicznym warzywniaku zaopatruje się w pomidory. Wszyscy widzą w nim sympatycznego i samotnego starszego pana. Ale przeszłość, jak to często w takich sytuacjach bywa, nie daje o sobie zapomnieć. Lulka odnajduje prowadzący niegdyś jego sprawę prokurator Nowak (w tej roli Piotr Głowacki, znany z kiepściutkiej Bitwy warszawskiej i nieporównywalnie lepszych Bogów) i oferuje spore pieniądze za wykonanie jeszcze jednego zlecenia. Zginąć ma wysoki funkcjonariusz służb specjalnych. 
Marzący o spokojnej starości w ciepłym kraju zabójca przyjmuje zamówienie, ale szybko zdaje sobie sprawę, że nie ma już tak pewnej ręki jak kiedyś, a to oznacza, że zwyczajnie może nie podołać zadaniu. Szuka więc kogoś, kto by go wyręczył. Kogoś, kto nie tylko ma odpowiednie umiejętności, ale jednocześnie znalazł się na ostrym zakręcie życiowym. Osobą taką okazuje się weteran z Afganistanu, sierżant Stanisław Waśko (gra go Marcin Kowalczyk, który zadebiutował pięć lat temu rolą Magika w Jestem bogiem), zwolniony z wojska z powodu zastrzelenia trzech niewinnych cywilów podczas nieudanej akcji przeciwko talibom. Nieco neurotyczny, ale z tego też powodu wydający się absolutnie niegroźny dla otoczenia, Lulek uzależnia eksżołnierza od siebie, wciąga go w sieć intryg, których sam do końca nie rozumie. Ale przecież wcale nie musi. Od niego oczekuje się tylko, aby w odpowiednim momencie pociągnął za spust. I trafił. 
Jacek Bromski opowiada historię Lulka w formie łotrzykowskiej ballady. Choć od samego początku wiemy, kim jest główny bohater  to właśnie jemu kibicujemy. Nie tylko dlatego, że wzbudza sympatię, ale jako jedyny w świecie, w który zostaje wciągnięty, zdaje się mieć zasady i honor. Scenariusz Anatomii zła zbudowany jest wprawdzie ze schematów kina gangsterskiego, ale akcja poprowadzona jest tak sprawnie, że naprawdę trudno się nudzić podczas dwugodzinnego seansu. Na dodatek Bromski umiejętnie wplata w fabułę wątki nawiązujące do najgłośniejszych spraw kryminalnych ostatnich lat (vide zabójstwo generała Marka Papały, incydent w Nangar Chel); w efekcie nie mamy wątpliwości, że całość  nawet jeśli szyta jest na miarę amerykańską  rozgrywa się tu i teraz. Brawa należą się także Krzysztofowi Stroińskiemu, który w Anatomii zła stworzył jedną z ciekawszych swoich kreacji w ostatniej dekadzie. Nagroda na festiwalu w Gdyni (w kategorii pierwszoplanowa rola męska) należała mu się bez wątpienia.




Tytuł: Anatomia zła
Dystrybutor:  Kino Świat
Data premiery: 21 stycznia 2016
Reżyseria: Jacek Bromski
Zdjęcia: Michał Englert
Scenariusz: Jacek Bromski
Obsada: Marcin Kowalczyk, Krzysztof Stroiński, Magdalena Kuta, Andrzej Seweryn, Piotr Głowacki
Rok produkcji: 2015
Kraj produkcji: Polska
Napisy: angielskie, polskie
Parametry: Dolby Digital 5.1
Gatunek: sensacja, thriller
Wyszukajw: Kumiko.pl
Wyszukajw: Skąpiec.pl
Wyszukajw: 
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  Zemsta za potop?

  Sebastian Chosiński

  Dariusz Gajewski Obce niebo
  

  
  Wbrew pozorom Obce niebo Dariusza Grajewskiego nie jest filmem  w warstwie obyczajowej  antyszwedzkim. Choć tak może być odebrane. Opowieść o emigrantach z Polski, którzy muszą walczyć z systemem o odzyskanie córki, łatwo rozpatrywać na poziomie opresyjności skandynawskiego prawa, które wyżej stawia idee niż więzi rodzinne. Ale to uproszczenie, które dostrzegamy dopiero wtedy, gdy zajrzymy za kulisy wydarzeń.
Ekstrakt: 70%
[image: Obce niebo]
Choć film Dariusza Gajewskiego zdaje się temu przeczyć, Polacy i Szwedzi mają ze sobą wiele wspólnego. I nie chodzi tu tylko o odległą historię (vide XVII wiek), czy też niewyjaśnione dotąd zbrodnie popełnione na osobach ze świecznika (premier Olof Palme, ekskomendant główny policji Marek Papała). Nie bez powodu między innymi do Szwecji udawali się emigranci znad Wisły po wydarzeniach marcowych 1968 roku bądź po wprowadzeniu stanu wojennego. W latach 60. i 70. to powinowactwo dusz widoczne było we współpracy, jaką podejmowali ze sobą muzycy jazzowi (Krzysztof Komeda i Tomasz Stańko po dziś dzień uważani są w Skandynawii za arcymistrzów); w ostatnich dwóch dekadach z kolei  głównie w fascynacji, jaką przeżyli Polacy szwedzkimi kryminałami. Zmęczeni życiem komisarze policji Martin Beck i Kurt Wallander zawładnęli umysłami czytelników nad Wisłą głównie dlatego, że byli bliscy nam mentalnie i przeżywali rozterki życiowe nieobce swym kolegom po fachu z Warszawy, Krakowa czy Poznania. 
Nie bez znaczenia jest też bliskość geograficzna. Wniosek z tego wszystkiego nasuwa się jeden  prędzej czy później musiało dojść do współpracy polsko-szwedzkiej także na polu kinematograficznym. Przełomowe pod tym względem okazały się lata 2014-2015. W tym czasie nakręcono nad Wisłą dwa sezony opartego na powieściach Viveki Sten serialu Zbrodnia; absolwent łódzkiej filmówki (sprzed czterech lat) Magnus von Horn zadebiutował dramatem Intruz (w dużej mierze dzięki wsparciu polskich producentów), a Dariusz Gajewski udał się do Sztokholmu, aby popracować nad Obcym niebem  historią o emigrantach z Polski, którzy boleśnie zderzyli się ze szwedzkim system opieki społecznej. To dopiero czwarty  po niezależnym Alarmie (2002), Warszawie (2003) i Lekcjach pana Kuki (2007)  fabularny film Grajewskiego. Ale za to zdecydowanie najdojrzalszy i najbardziej przejmujący. 
Barbara i Marek Zielińscy wyjechali z kraju w celach zarobkowych. Osiedlili się w prowincjonalnym miasteczku na północy Szwecji. Ona (Agnieszka Grochowska, znana z W ciemności i Obcego ciała) nie może znaleźć stałej pracy, dorabia jako masażystka, przyjmując klientów w domu; on (Bartłomiej Topa, bohater kilku filmów Wojciecha Smarzowskiego, w tym Drogówki i Pod Mocnym Aniołem) jest trenerem futbolowej juniorskiej drużyny dziewcząt. Trudno im się zasymilować; nawet nie mówią po szwedzku. Inaczej niż ich kilkuletnia córeczka Urszula (w tej roli znakomita Barbara Kubiak), która mimo wielkiej tęsknoty za pozostawioną w Polsce babcią, wydaje się być najbardziej wrośnięta w nową rzeczywistość. Pomaga jej w tym szkoła. Ale też szkoła staje się zalążkiem nieszczęścia, które wkrótce dotyka całą rodzinę. 
Basia i Marek przechodzą kryzys; on od czasu do czasu spotyka się z Justyną (Magdalena Boczarska), ją łączą nie do końca jasne relacje z jednym z klientów (Bengt Braskered). Starają się ukrywać to przed sobą, ale okazuje się to niemożliwe. Napięta atmosfera w domu udziela się także Uli, która w szkole w kilku sytuacjach reaguje odmiennie od swoich szwedzkich rówieśników. To z kolei zwraca uwagę nauczycielki, która zawiadamia odpowiednie służby. Z dziewczynką spotyka się pracownica Urzędu do spraw Społecznych Anita Nilsson (gra ją Ewa Fröling, mająca na koncie między innymi występ w dramacie Ingmara Bergmana Fanny i Aleksander), później odwiedza Zielińskich w domu. Wywierając presję na dziewczynce, kobieta sprawia, że mówi ona o jedno słowo za dużo. Słowo to porusza lawinę, której efektem jest odebranie Markowi i Basi Uli i oddanie jej rodzinie zastępczej. Rodzice nie mają jednak zamiaru godzić się z tą sytuacją i podejmują nierówną walkę z systemem. 
Kręcąc film, którego akcja rozgrywa się w Szwecji, Dariusz Grajewski przyjął zasady funkcjonujące w kinematografii skandynawskiej. Po to, by jak najdokładniej oddać realia. Stąd powolny tok narracji, minimalistyczna scenografia, stonowana gra aktorska (także Topy i, w nieco mniejszym stopniu, Grochowskiej). Od Obcego nieba aż wieje chłodem i nie zmienia tego fakt, że przez większość fabuły Barbara chodzi w krótkich spodenkach. Można odnieść wrażenie, jakby nagle wszystko sprzysięgło się przeciwko polskiej parze  sąsiedzi, urzędnicy, nawet pogoda. Chcąc wyjaśnić sytuację, Zielińscy odbijają się od muru. Ale ten mur nie wyrósł z dnia na dzień; on istniał zawsze, tyle że oni go nie dostrzegali, bo starali się nie wychodzić z wygodnego i przyjaznego kokonu. Dlatego gdy tracą Ulę, są tak bardzo bezradni. Na ich tle córka wydaje się zresztą najbardziej racjonalna  dostrzega absurdalność sytuacji, w jakiej znalazła się, trafiając do rodziny zastępczej, ale z drugiej strony wie, że jej rodzice też nie są całkiem bez winy. Gdy trafia się okazja, daje im po prostu nauczkę. Inna sprawa, że nie o taką karę dla nich chodziło dziewczynce




Tytuł: Obce niebo
Dystrybutor:  Agora S.A.
Data premiery: 19 lutego 2016
Reżyseria: Dariusz Gajewski
Scenariusz: Dariusz Gajewski, Michał Godzic
Obsada: Agnieszka Grochowska, Ewa Fröling, Per Morberg, Tanja Lorentzon, Gerhard Hoberstorfer, Barbara Kubiak, Bartłomiej Topa, Jan Englert
Rok produkcji: 2015
Kraj produkcji: Polska
Gatunek: psychologiczny, thriller
Wyszukajw: Kumiko.pl
Wyszukajw: Skąpiec.pl
Wyszukajw: 
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  Okrutny seks komisarza Warskiego

  Sebastian Chosiński

  Mariusz Gawryś Sługi boże
  

  
  Mariuszowi Gawrysiowi udaje się skutecznie zwodzić widza  przez dłuższy czas przekonuje go, że nakręcił satanistyczny horror, podczas gdy im bliżej końca, tym bardziej przekonujemy się, iż mieliśmy do czynienia z mrocznym policyjnym thrillerem. Czy to źle? Absolutnie, choć prawdopodobnie Sługi Boże więcej zyskałyby, gdyby reżyser od samego początku konsekwentnie postawił na określony gatunek.
Ekstrakt: 60%
[image: Sługi boże]
To nie przypadek, że w ostatnich latach Dolny Śląsk stał się  obok Mazur  głównym miejscem akcji polskich filmów i seriali, które utrzymane są w stylu nordic noir (ewentualnie scandinavian noir). Co się kryje pod tym pojęciem? Wielka fala literackich i filmowych mrocznych kryminałów, która zalała świat  w tym i nasz kraj  w ciągu minionej dekady. Fala reprezentowana przez powieści (i realizowane w oparciu o nie obrazy kinowe i telewizyjne) takich autorów, jak Maj Sjöwall i Per Wahlöö, Henning Mankell, Leif GW Persson, Stieg Larsson i wielu, wielu innych. Pierwsi bakcyla chwycili producenci niemieccy, którzy zaczęli regularnie dokładać się do produkcji szwedzkich, norweskich i duńskich, później Anglicy ze swoją serią o komisarzu Kurcie Wallanderze. W końcu przyszła też kolej na Polskę. Wallanderowski w klimacie był już serial Glina (2003-2008) Władysława Pasikowskiego, jednak bezpośrednim nawiązaniem okazały się dwa sezony Zbrodni (2014-2015) Grega Zglinskiego i Sławomira Fabickiego (będące przeróbką szwedzkich filmów opartych na powieściach Viveki Sten) oraz Jeziorak (2014) Michała Otłowskiego. 
Akcja wyżej wymienionych obrazów rozgrywała się na północy Polski  na Mazurach (Jeziorak) oraz Półwyspie Helskim (Zbrodnia), bardzo szybko jednak filmowcy odkryli również potencjał kryjący się na Dolnym Śląsku, w czym bez dwóch zdań pomogły im krążące wśród eksploratorów opowieści o nieprzebranych skarbach ukrytych tam pod koniec drugiej wojny światowej przez hitlerowców i związanych z nimi tajemniczych morderstwach. Wykorzystano to przede wszystkim w serialu Komisja morderstw (2016) Jarosława Marszewskiego i Adriana Panka. Ale pojawiły się również filmy kinowe, mające za tło wydarzeń Legnicę (Fotograf, 2014) bądź Wrocław. Właśnie w stolicy Dolnego Śląska fabułę Sług Bożych umieścił Marcin Gawryś, twórca kompletnie zapomnianego komediodramatu Sztuka masażu sprzed dziesięciu lat. W swym drugim pełnometrażowym filmie reżyser zrobił wiele, by nie poszedł on już tak szybko w odstawkę. Pytanie czy nie zbyt wiele? 
Film Gawrysia zaczyna się jak satanistyczny dreszczowiec. Z wieży wrocławskiego kościoła  zdjęcia kręcono w gotyckiej świątyni należącej do Parafii Polskokatolickiej pod wezwaniem świętej Marii Magdaleny  rzuca się młoda dziewczyna, która okazuje się studiującą we Wrocławiu Niemką. Wszystko wskazuje na samobójstwo. Jak jednak dostała się w środku nocy na wieżę? Miała specjalny elektroniczny klucz w kształcie krzyża (trzeba przyznać, że to intrygujący motyw), należała bowiem do kościelnego chóru żeńskiego specjalizującego się w wykonywaniu chorałów gregoriańskich. Śledztwo zostaje powierzone komisarzowi Waldemarowi Warskiemu (w tej roli Bartłomiej Topa  vide Obce niebo, Karbala, Drogówka), który już podczas pierwszej wizyty w parafii zaczyna nabierać przekonania, że coś tam jest nie tak. Jego podejrzenia wzbudza zarówno stary proboszcz, ksiądz Witecki (jak zwykle charyzmatyczny Henryk Talar), jak i  w dużo większym stopniu  kantor Jan Rudzki (mrocznie sportretowany Adam Woronowicz, znany z Generała Nila czy Czerwonego pająka). 
To za sprawą Rudzkiego Gawryś prowadzi opowieść w stronę satanistycznego horroru. Ale jest to mimo wszystko droga na manowce. Gdy bowiem w fabułę zostaje wprzęgnięta niemiecka policjantka Ana Wittesch (gra ją Julia Kijowska), której zadaniem jest wspomóc Warskiego w wyjaśnieniu sprawy tajemniczej śmierci jej rodaczki, Sługi Boże stają się w coraz większym stopniu rasowym kryminałem policyjnym spod znaku nordic noir. I bez wątpienia ten wątek jest dużo ciekawszy. Tym bardziej że dotyka jak najbardziej współczesnych, wzbudzających wielkie kontrowersje spraw, które swoje korzenie mają między innymi w komunistycznej przeszłości Polski i Niemiec (vide działalność Banku Watykanu i Kościelnej Komisji Majątkowej). Scenarzyści  w tej materii Gawrysia wspomagał jeszcze Maciej Strzembosz  umiejętnie wykorzystali również polsko-niemiecką przeszłość Wrocławia. Dość powiedzieć, że wizyta Any w stolicy Dolnego Śląska ma też swoje drugie dno i związana jest z jej powiązaniami rodzinnymi. 
Dlaczego  mimo tylu pochwał  film został uznany w skali esensyjnej jedynie za dzieło przyzwoite? Powód jest jeden  bohaterka grana przez Małgorzatę Foremniak, czyli psycholog policyjna Joanna Stanisz, która pewnego dnia staje na drodze komisarza Warskiego. Ma mu pomóc wyjść z kłopotów, a tymczasem wdaje się z nim w romans. Na dodatek szybko okazuje się, że idąc z policjantem do łóżka, wykonuje czyjeś polecenia. Najsłabsze fragmenty Sług Bożych związane są właśnie z obecnością na ekranie Foremniak. Raz, gdy po upojnej nocy próbuje ona dostać się do laptopa komisarza, w czasie gdy ten leży w pokoju obok (przy szeroko otwartych drzwiach); drugi, kiedy oboje uprawiają  z definicji  namiętny seks. Tymczasem namiętności jest w nim tyle, co siarki na łebku zapałki; na dodatek sądząc z mimiki Bartłomieja Topy, dla niego jest to prawdziwa męczarnia, wywołana bólem nie tylko psychicznym, lecz również fizycznym. Z miejsca przychodzi na myśl Nic śmiesznego (1995) Marka Koterskiego i scena, w której Wojciech Wysocki, grający aktora w filmie reżyserowanym przez Adasia Miauczyńskiego, występuje w scenie erotycznej. Cierpi przy tym potwornie, mając przymocowanego drutami do swojego przyrodzenia sztucznego członka.




Tytuł: Sługi boże
Dystrybutor:  Agora S.A.
Data premiery: 27 stycznia 2017
Reżyseria: Mariusz Gawryś
Scenariusz: Mariusz Gawryś, Maciej Strzembosz
Obsada: Bartłomiej Topa, Małgorzata Foremniak, Julia Kijowska, Henryk Talar, Andrzej Konopka, Zbigniew Stryj, Krzysztof Stelmaszyk, Adam Woronowicz
Rok produkcji: 2016
Kraj produkcji: Polska
Czas trwania: 101 min
Gatunek: kryminał
EAN: 9788326824623
Wyszukajw: Kumiko.pl
Kupw: TaniaKsiążka.pl: 22,49zł
Kupw: InBook.pl: 19,61zł
Wyszukajw: Skąpiec.pl
Wyszukajw: 
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  Nie tylko Temida jest ślepa

  Sebastian Chosiński

  Ryszard Bugajski Zaćma
  

  
  Opowieścią o nawróceniu stalinowskiej zbrodniarki Julii Brystigerowej, zwanej w latach 50. XX wieku Krwawą Luną, Ryszard Bugajski kontynuuje swą opowieść o najnowszych dziejach Polski. Po raz kolejny stara się dotrzeć do trzewi komunistycznego totalitaryzmu, sportretować system przez pryzmat jego najwierniejszych wyznawców. Zaćma to film bardzo skromny, ale ściskający za serce i za gardło.
Ekstrakt: 80%
[image: Zaćma]
Polska komunistyczna (a zwłaszcza stalinowska) to temat stale powracający w twórczości reżyserskiej Ryszarda Bugajskiego. Niektórych może to dziwić, że ćwierć wieku po upadku PRL-u ktoś ciągle czuje potrzebę, by opowiadać o tamtych czasach. Ale czy naprawdę powinno? Skoro wiele zbrodni (także sądowych) z lat 40. i 50. XX wieku wciąż jeszcze nie zostało rozliczonych i napiętnowanych. Skoro wiele ofiar nie doczekało sprawiedliwości dla swoich oprawców. Co w takim razie pozostaje, jak nie  mimo upływających lat  mówić o tym głośno, przypominać, nie pozwolić odejść w niepamięć? Bugajski (rocznik 1943) zaczął swą misję na początku lat 80., kręcąc słynne Przesłuchanie. Film ten został jednak zapółkowany, a jego twórca zmuszony do emigracji. Parę lat po powrocie na stałe do kraju reżyser zaadaptował na potrzeby Teatru Telewizji tekst Piotra Kokocińskiego Miś Kolabo (2001), w którym opowiedział o praktykach stosowanych przez Służbę Bezpieczeństwa w epoce konspiracyjnej Solidarności. 
W późniejszych dziełach Bugajski cofnął się o kilka kolejnych dekad, do czasów stalinowskich, jakby chcąc dopełnić cząstkowy obraz wyłaniający się z Przesłuchania. I tak powstały  ponownie dla Teatru Telewizji  Śmierć rotmistrza Pileckiego (2006) oraz  z myślą o dużym ekranie  Generał Nil (2009), czyli historia Augusta Emila Fieldorfa, dowódcy Kierownictwa Dywersji (Kedywu) Armii Krajowej. Wspólnym mianownikiem obu produkcji był los tytułowych bohaterów  skazanych na podstawie fikcyjnych dowodów i wymuszonych torturami zeznań na śmierć przez sądy komunistyczne (Pileckiego zabito strzałem w tył głowy, Fieldorfa powieszono). W swym najnowszym obrazie postanowił natomiast spojrzeć na ten sam temat z odwróconej perspektywy, oczyma kata. Główną postacią Zaćmy jest bowiem osławiona pułkownik Julia Brystigerowa, potocznie nazywana Krwawą Luną, funkcjonariuszka Ministerstwa Bezpieczeństwa Publicznego (MBP), kierująca w nim Departamentami III (odpowiedzialnym za walkę z podziemiem zbrojnym) oraz V (społeczno-politycznym). 
Brystigerowa (w ostatnich latach życia, chcąc zerwać z niechlubną przeszłością, używająca spolszczonej wersji swego panieńskiego nazwiska, czyli Prajs) była bardzo barwną postacią. Z wykształcenia była historykiem, pracowała nawet przez jakiś czas jako nauczycielka; zrobiła doktorat z filozofii; studiując w Paryżu, poznała Pabla Picassa, pozowała mu do obrazów. Po powrocie do Polski, jeszcze przed wybuchem drugiej wojny światowej, została etatową działaczką komunistyczną, za co parokrotnie trafiała do więzienia. Po 1941 roku, przebywając na terytorium Związku Radzieckiego, związała się najpierw ze Związkiem Patriotów Polskich, później wstąpiła do Polskiej Partii Robotniczej, była też  już po wojnie  prominentną działaczką PZPR. Do listopada 1956 roku pracowała w MBP, zyskując wśród więźniów  działaczy zbrojnego podziemia i ludzi Kościoła  wyjątkowo złą sławę. Po latach wspominano ją jako zbrodnicze monstrum, przekonywano, że torturując podczas przesłuchań podejrzanych, czerpała z tego satysfakcję seksualną. 
Ryszard Bugajski nie pomija oczywiście haniebnej przeszłości Krwawej Luny, ale poznajemy ją jedynie w formie retrospekcji. Podstawowa część filmu poświęcona jest bowiem nieco późniejszemu epizodowi z życia Brystigerowej (w tej roli Maria Mamona, znana z Generała Nila i Ziarna prawdy), kiedy zapewne kierowana wyrzutami sumienia, jak również pod wpływem wizyt w ośrodku Towarzystwa Opieki nad Ociemniałymi w Laskach pod Warszawą, zbliżyła się do chrześcijaństwa. Scenariusz Zaćmy w dużym stopniu oparty jest na dokumentach esbeckich, donosach związanych z Laskami agentów działających w ramach sprawy obserwacyjno-operacyjnej pod kryptonimem Kobra. Nawet jeśli swe dosłowne odpowiedniki w rzeczywistości mają jedynie dwie przedstawione w filmie postaci  Brystigerowa i prymas Stefan Wyszyński (którego zagrał Marek Kalita, vide Czerwony pająk, Drogówka)  to pozostali bohaterowie istotni dla fabuły, jak ksiądz Cieciorka (kolejna znakomita rola Janusza Gajosa) czy konwertytka siostra Benedykta (stonowana Małgorzata Zajączkowska), także inspirowani są osobami żyjącymi naprawdę (w drugim przypadku chodzi o siostrę Bonifację). 
Akcja rozgrywa się na początku lat 60.; Brystigerowa  posługująca się już nazwiskiem Prajs  pracuje jako redaktorka w Państwowym Instytucie Wydawniczym; pisze książki (w filmie mowa jest o wydanych w 1960 roku Krzywych literach). Najchętniej wyparłaby z pamięci nieodległą przecież przeszłość. Do Lasek  które Bugajski przechrzcił na Górki  jedzie, aby spotkać się z często goszczącym w tym miejscu prymasem Wyszyńskim. Kiedyś już spotkali się, choć w zupełnie innych okolicznościach  w 1949 roku, w okresie nasilenia walki z Kościołem katolickim. Pamiątką, jaka pozostała funkcjonariuszce MBP po tamtym spotkaniu, była wręczona jej przez Wyszyńskiego Biblia. Teraz Krwawa Luna wraca myślami do tamtych wydarzeń. Ale dostać się przed oblicze prymasa wcale nie jest tak łatwo; najpierw na jej drodze staje ksiądz Cieciorka, jak święty Piotr strzegący wrót do Raju. To on ma ostatecznie podjąć decyzję, czy Brystigerowa dostąpi zaszczytu rozmowy z prymasem. Dla dawnej prominentnej przedstawicielki władzy dysputa z nim jest jak przejście przez Czyściec. 
Ksiądz, doskonale wiedzący z kim ma do czynienia, trafia w czułe punkty; chce zmusić Lunę do refleksji; pragnie, by poddała ona rewizji swą wcześniejszą działalność, by przyznając się do zbrodni, oddała cześć i honor ofiarom. Jest złym policjantem; rolę dobrego pełni z kolei siostra Benedykta, będąca  podobnie jak Brystigerowa  Żydówką. Nie tylko jednak z tego powodu zakonnica stara się wspierać ją psychicznie, ma też swoje osobiste powody. W Zaćmie wszystko zostaje  w pewnym sensie  odwrócone, przestawione z nóg na głowę (a może dokładnie na odwrót). Kobieta, przed którą jeszcze nie tak dawno drżeli najtwardsi bojownicy podziemia, teraz sama musi prosić o zrozumienie, jest inwigilowana przez swoich niedawnych towarzyszy, doświadcza poniżenia ze strony milicjantów. W chaosie, w jakim pogrążyła się po utracie pracy w bezpiece, straciła wiarę  w komunizm; teraz stara się znaleźć nową  w Boga. Ale Bóg okazuje się wymagający, a jego służący mu kapłani wcale nie chcą ułatwiać zbrodniarce zadania. 
Kulminacyjną sceną Zaćmy jest spotkanie Krwawej Luny z prymasem Wyszyńskim. Aby udanie zwieńczyć swoje dzieło, Bugajski musiał zadbać o towarzyszące ich rozmowie napięcie  i wywiązał się z tego, niełatwego przecież zadania, znakomicie. Ascetyczna sceneria, teatralny sposób gry i kadrowania (reżyser wykorzystał tu swoje doświadczenia z pracy nad telewizyjnymi spektaklami)  wszystko to sprawia, że na plan pierwszy wybija się dialog, a może raczej spór moralno-teologiczny. Prymas, o dziwo, nie jest tu wcale, czego można by się po takiej postaci spodziewać, uosobieniem pokory; bardziej przypomina starotestamentowego Jahwe  srogiego i dalekiego od pobłażania. Ale jednocześnie zachowując dystans, filmowy Wyszyński  prawdziwy zapewne także  nie wykorzystuje swej pozycji; nie musi, bo prawda jest jego orężem. Fundamentem Zaćmy są jednak nie tylko sceny rozmów Brystigerowej z kapłanami; ten film budują również detale, które dowodzą, że zasiadając do pisania scenariusza, Ryszard Bugajski dokładnie zgłębił temat. Nie jest to może najwybitniejsze dzieło twórcy Przesłuchania, lecz na pewno niewiele ustępuje jego najsłynniejszemu obrazowi.




Tytuł: Zaćma
Dystrybutor:  Kino Świat
Data premiery: 25 listopada 2016
Reżyseria: Ryszard Bugajski
Zdjęcia: Arkadiusz Tomiak
Scenariusz: Ryszard Bugajski
Obsada: Maria Mamona, Malgorzata Zajaczkowska, Janusz Gajos, Marek Kalita, Bartosz Porczyk, Kazimierz Kaczor, Sławomir Orzechowski, Marcin Troński
Muzyka: Shane Harvey
Rok produkcji: 2016
Kraj produkcji: Polska
Czas trwania: 110 min
Gatunek: dramat
Wyszukajw: Kumiko.pl
Wyszukajw: Skąpiec.pl
Wyszukajw: 
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  W sercu Iraku

  Sebastian Chosiński

  Krzysztof Łukaszewicz Karbala
  

  
  Ile nakręcono w Polsce po 1989 roku klasycznych filmów wojennych, które nie odnosiły się do drugiej wojny światowej? Można by je prawdopodobnie policzyć na palcach jednej ręki. Czy znalazło się wśród nich jakieś arcydzieło? Tę kwestię przemilczmy. Z drugiej strony należy się z tego cieszyć. Filmy takie nie powstawały, ponieważ nie braliśmy udziału w wojnach. Do czasu. Czego dowodem Karbala Krzysztofa Łukaszewicza.
Ekstrakt: 60%
[image: Karbala]
Powstanie takiego filmu było tylko kwestią czasu. Przynajmniej od momentu gdy w ramach pokojowych kontyngentów NATO polskie wojska zaczęto wysyłać w najbardziej zapalne zakątki świata. O obecności naszych żołnierzy w byłej Jugosławii opowiedział Władysław Pasikowski w Demonach wojny wg Goi (1998); w 2012 roku Maciej Dejczer (i Grzegorz Kuczeriszka) zrealizował trzynastoodcinkowy serial Misja Afganistan, trzy lata później natomiast Krzysztof Łukaszewicz postanowił oddać cześć tym, których wyekspediowano do Iraku. Karbala oparta została na autentycznych wydarzeniach, jakie rozegrały się w tym irackim mieście na początku kwietnia 2004 roku, a w których udział wzięła, złożona z Polaków i Bułgarów, Wielonarodowa Dywizja Centrum-Południe.
Łukaszewicz  aktor (Generał Nil, 2009) i reżyser (Lincz, 2010; Žyvie Biełaruś, 2012)  był prawą ręką Jerzego Hoffmana podczas pracy nad Bitwą warszawską (2011). Miał więc już pewne doświadczenie w pracy nad kinem batalistycznym, co  nawet jeśli obraz o cudzie nad Wisłą uznać za dzieło wyjątkowo nieudane  w tym gatunku kinematograficznym ma szczególne znaczenie. Wszak tu trzeba patrzeć ze znacznie szerszej perspektywy, mieć nie tylko bogatą wyobraźnię, ale również naturalną skłonność do działania z rozmachem. Łukaszewicz przed przystąpieniem do zdjęć, które poza krajem realizowano w Jordanii i Kurdystanie, zgłębił temat, w czym pomógł mu dowódca wojsk biorących udział w walkach w Karbali kapitan Grzegorz Kaliciak.
A co wydarzyło się przed trzynastu laty w tym położonym w środkowej części Iraku, nieopodal Eufratu, ponad milionowym mieście? W dniu święta Aszura, jednego z najważniejszych dla szyickiego odłamu islamu, bojówki Muktady as-Sadra (zwane Armią bądź Milicją Mahdiego) do spółki z innymi grupami rebelianckimi, wśród których nie zabrakło bojowników powiązanych z al-Kaidą, zaatakowały położony w centrum Karbali Ratusz (City Hall). Mieściły się w nim władze i policja lojalne wobec zachodnich interwentów; był on też więzieniem, w którym przetrzymywano terrorystów i radykalnych muzułmanów. Atak miał na celu nie tylko uwolnienie towarzyszy broni, ale także wyzwolenie miasta spod kontroli oddziałów NATO. Po trzydniowej walce ze znacznie silniejszym wrogiem Polacy i Bułgarzy odparli natarcie, nie ponosząc przy tym żadnych strat w ludziach (nie licząc jednego rannego żołnierza bułgarskiego).
Skoro wydarzenia w Karbali były takim powodem do chluby, dlaczego na poświęcony im film czekaliśmy ponad dekadę? Jednym z powodów była trwająca cztery lata swoista zmowa milczenia; ponoć nie nagłaśniano tego sukcesu Polaków, aby nie odbierać chwały miejscowym żołnierzom, co z kolei miało podnieść ich prestiż wśród społeczeństwa irakijskiego. Film Łukaszewicza jest więc ważny podwójnie  przypomina bowiem zasługi tych, których udział z przyczyn polityczno-propagandowych chciano przemilczeć. Jak natomiast prezentuje się od strony artystycznej? Przyzwoicie, chociaż bez rewelacji. Reżyser i scenarzysta w jednym nie wykorzystał całego potencjału tkwiącego w tej historii, co w pewnym stopniu da się usprawiedliwić niewielkim budżetem. Niewielkim w porównaniu z kwotami, jakie na realizację podobnego filmu otrzymaliby twórcy amerykańscy bądź rosyjscy.
Wydarzenia w Karbali Łukaszewicz przedstawia przede wszystkim z polskiej perspektywy (choć nie zapomina również o oddaniu chwały Bułgarom). Głównymi bohaterami są więc żołnierze Wielonarodowej Dywizji, którzy nad Eufrat przylecieli znad Wisły: wzorowany na Kaliciaku kapitan Kalicki (w tej roli nie po raz pierwszy zasługujący na wyróżnienie Bartłomiej Topa, znany z Obcego nieba i Sług Bożych) oraz młody sanitariusz Kamil Grad (gra go Antoni Królikowski, oglądany jako młodziutki Eugeniusz Bodo w poświęconym aktorowi serialu oraz Mieście 44), którego poznajemy pierwszego dnia jego służby w Iraku. I już w pierwszych jej godzinach Grad wpada w poważne tarapaty. W czasie ataku na polski konwój jest tak przerażony ostrzałem wroga, że nie udziela pomocy medycznej rannemu koledze, za co trafia do aresztu. A to dopiero początek jego nieszczęść
Gdy Kamil przewożony jest wraz z podejrzewanym o zdradę irackim policjantem Faridem (który ma twarz mieszkającego w Niemczech Irakijczyka rodem z Bagdadu Atheera Adela) do siedziby dowództwa Dywizji, ich samochód zostaje zaatakowany przez rebeliantów. Udaje im się wprawdzie zbiec, ale od tego momentu Polak znajduje się w całkowicie obcym i wrogim sobie środowisku; na dodatek liczyć może jedynie na pomoc Farida, którego zatrzymano z powodu jego donosu. To jeden z wątków Karbali; drugim jest, wypełniająca prawie dwie trzecie czasu ekranowego, potyczka o City Hall. Nie ma wątpliwości, że bardziej doświadczony reżyser wycisnąłby z obu motywów dużo więcej, w jeszcze większym stopniu podkreśliłby dramatyzm sytuacji, z większym polotem zainscenizował sceny walki. Może też lepiej obsadził aktorów. Bo o ile Topa, Łukasz Simlat, Zbigniew Stryj czy Piotr Głowacki radzą sobie nieźle, o tyle Królikowski wydaje się nieco zagubiony.
Nie ma jednak co przesadnie narzekać, tym bardziej że udanymi filmami wojennymi w ostatnich latach nie możemy się pochwalić, nawet takimi, do których  z racji uwarunkowań historycznych  powinniśmy przykładać się szczególnie (jak chociażby wspomniana już Bitwa warszawska czy równie kiepska Tajemnica Westerplatte). W efekcie możemy przymknąć oko i na pewną sztuczność scenografii, i na zbyt statyczne sceny walki. Rekompensują to bowiem egzotyczna sceneria wydarzeń i fakt, że przynajmniej mamy się czym pochwalić. Wszak dużo łatwiej zaakceptować mniej udane dzieło poświęcone zwycięskiej batalii, niż przełknąć katastroficznie zrealizowany film o klęsce.




Tytuł: Karbala
Dystrybutor:  Next Film
Data premiery: 29 stycznia 2016
Reżyseria: Krzysztof Łukaszewicz
Zdjęcia: Arkadiusz Tomiak
Scenariusz: Krzysztof Łukaszewicz
Obsada: Antoni Królikowski, Bartłomiej Topa, Leszek Lichota, Łukasz Simlat, Piotr Żurawski, Tomasz Schuchardt, Piotr Głowacki, Michał Żurawski, Hristo Naumov Shopov, Zbigniew Stryj
Rok produkcji: 2014
Kraj produkcji: Polska
Dźwięk (format): angielski, polski
Parametry: Dolby Digital 5.1
Gatunek: dramat, wojenny
Wyszukajw: Kumiko.pl
Wyszukajw: Skąpiec.pl
Wyszukajw: 
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  Byli sobie gliniarze

  Sebastian Chosiński

  Fred Cavayé Świadek
  

  
  Doprawdy trudno zrozumieć, po co zmieniać świetnie brzmiący  i idealnie pasujący do treści  oryginalny tytuł filmu Mea culpa na pozbawionego cech charakterystycznych i wykorzystywanego przez reżyserów już wielokrotnie Świadka (w różnych wariantach). Francuz Fred Cavayé mógłby się za to obrazić. Widzowie natomiast, przeszedłszy nad tym tłumaczeniem do porządku dziennego, powinni przed odpaleniem płyty DVD wygodnie zasiąść w fotelach. Bo dzieje się dużo
Ekstrakt: 70%
[image: Świadek]
Mówiąc najkrócej: Świadek (brrr!) to idealne połączenie klasycznego francuskiego kina gangsterskiego spod znaku mistrza gatunku Jean-Pierrea Melvillea z jak najbardziej współczesną sensacją w stylu hollywoodzkim. Jest w nim miejsce zarówno na pogłębione portrety psychologiczne głównych bohaterów, jak i rozbudowane sekwencje pościgów i strzelanin. Reżyser (i jednocześnie współscenarzysta) Fred Cavayé znany jest w Polsce z takich filmów, jak thrillery Dla niej wszystko (2008) oraz Pustka (2010) czy komedia Dusigrosz (2016), która musiała być niemałym zaskoczeniem dla widzów śledzących dokładniej jego dokonania. W Świadku nie ma jednak niczego, co mogłoby wzbudzić uśmiech (i to akurat dobrze), jest za to kilka fragmentów, podczas których serce zaczyna bić zdecydowanie szybciej, a wzruszenie mocno ściska gardło. Duża w tym zasługa odtwórców ról pierwszoplanowych: Vincenta Lindona (Augustine, Podłość), wcielającego się w eksgliniarza Simona, oraz Gillesa Lellouchea (Nie mów nikomu, Marsylski łącznik), który użyczył swej twarzy policjantowi Franckowi.
Simon i Franck byli niegdyś nie tylko partnerami w pracy, ale również przyjaciółmi; mogli liczyć na siebie nawzajem w najtrudniejszych nawet chwilach. Niestety, spowodowany przez Simona wypadek samochodowy, w którym śmierć poniosła bogu ducha winna rodzina, zaważył na jego przyszłości. Stwierdzono, że prowadził wóz pod wpływem alkoholu; w efekcie powędrował na trzy lata za kratki. W tym czasie rozpadło się jego małżeństwo z Alice (w tej roli Libanka Nadine Labaki, znana między innymi z Karmelu i Rock the Casbah), która związała się z innym mężczyzną i teraz nie chce już słyszeć o byłym mężu. Nie może jednak całkiem wymazać go ze swego życia, łączy ich bowiem syn Théo (gra go, mimo młodego wieku mający już spore doświadczenie w pracy na planie filmowym, Max Baissette de Malglaive). Jest on oczkiem w głowie Simona, któremu  poza samotnością i odrzuceniem przez dawnych kolegów z pracy  najbardziej doskwiera właśnie niemożność bliskich kontaktów z chłopcem.
Dlatego też gdy pewnego dnia życie Théo znajduje się w niebezpieczeństwie, Simon bez wahania podejmuje walkę. Znajduje w niej zresztą niespodziewanego sojusznika, Francka, który stając u boku przyjaciela sprzed lat, poważnie naraża się swojemu przełożonemu. A czym i komu naraził się chłopiec? Przypadek sprawił, że stał się świadkiem mafijnej egzekucji  widział twarze morderców, mógłby ich rozpoznać. Postanowili więc go zabić. I niewiele brakowało, by stało się to na oczach zrozpaczonego ojca. Ten moment jest dla reżysera sygnałem, że należy podkręcić tempo  i tak też, jak za dotknięciem magicznej różdżki, dzieje się. Chroniący Théo przed mafiosami Simon i Franck nie cofają się przed niczym. Efekt jest taki, że trup ściele się gęsto, a im bardziej zajadle i skutecznie broniony jest chłopiec, tym bardziej zdeterminowani, by go wyeliminować, są przestępcy.
Cavayé chętnie sięga po inspiracje filmową klasyką  zarówno francuską, jak i amerykańską  z lat 60. i 70. XX wieku. Widać w jego dziele szkołę Melvillea, o czym mowa była już we wstępie, ale także Georgesa Lautnera (tego od Był sobie glina czy Zawodowca), Sama Peckinpaha czy Williama Friedkina. Reżyser Świadka (brrr!) lubi rozciągać sceny akcji w czasie  vide pościg w halach targowych bądź końcowa sekwencja w pociągu  czym przydaje im realizmu; ma też wówczas możliwość wygrania detali, jak chociażby strachu i fizycznego cierpienia bohaterów. Nie unika też jednak zagrań typowych dla hollywoodzkiej sensacji, które z jednej strony służą mu do natychmiastowego podbicia emocji, z drugiej  pozwalają wybrnąć (owszem, na skróty) z logicznych zasadzek. W pełnym dramatyzmu finale zostaje też wyjaśnione, dlaczego Cavayé zatytułował swój film  oczywiście w oryginale  Mea culpa. I jest to istotny zwrot akcji, który nie tylko wiele wyjaśnia, ale  co najważniejsze  uwiarygodnia postępowanie Francka stawiającego pod znakiem zapytania swą dalszą karierę stróża prawa.




Tytuł: Świadek
Tytuł oryginalny: Mea culpa
Dystrybutor:  Kino Świat
Data premiery: 16 lipca 2015
Reżyseria: Fred Cavayé
Zdjęcia: Danny Elsen
Scenariusz: Fred Cavayé, Guillaume Lemans, Olivier Marchal
Obsada: Vincent Lindon, Gilles Lellouche, Nadine Labaki, Gilles Cohen, Max Baissette de Malglaive, Medi Sadoun, Velibor Topic, Cyril Lecomte
Muzyka: Cliff Martinez
Rok produkcji: 2014
Kraj produkcji: Francja
Czas trwania: 90 min
Dźwięk (format): francuski, polski
Napisy: polskie
Parametry: Dolby Digital 5.1
Gatunek: akcja, thriller
Wyszukajw: Kumiko.pl
Wyszukajw: Skąpiec.pl
Wyszukajw: 
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  Między Dybukiem a Weselem

  Sebastian Chosiński

  Marcin Wrona Demon
  

  
  Po obejrzeniu Demona już nie dziwi tak bardzo decyzja, jaką podjął 19 września 2015 roku reżyser filmu. Myśl o samobójstwie podobno dojrzewała w nim już od jakiegoś czasu. Opowiedziana na ekranie historia Piotra i Żydówki Hany mogła stać się jej katalizatorem. Szkoda jednak, że Marcin Wrona wybrał na swoje opus magnum obraz tak nierówny. Powinien wciąż żyć. Powinien nakręcić jeszcze przynajmniej kilka lepszych dzieł.
Ekstrakt: 60%
[image: Demon]
Kto oglądał Demona krótko po kinowej premierze (nie licząc pokazu na festiwalu w Gdyni) i tym samym mniej więcej miesiąc po samobójczej śmierci reżysera, powinien po kilkunastu miesiącach wrócić do tego filmu. Oglądając go z perspektywy czasu, patrzy się bowiem na niego już trochę inaczej. Bez emocji. Na chłodno. Co niestety samemu obrazowi nie wychodzi na dobre. Było to trzecie pełnometrażowe dzieło Marcina Wrony (rocznik 1973)  po Mojej krwi (2009) i Chrzcie (2010). Między premierami drugiego z wymienionych a Demona minęło pięć lat. Nie był to jednak dla autora czas stracony. Wręcz przeciwnie. Wypełniony był pracą nad spektaklami teatralnymi na podstawie sztuk Gabrieli Zapolskiej (Moralność pani Dulskiej, 2013; Ich czworo, 2015) oraz chałturkami na planie seriali Ratownicy i Lekarze. Być może właśnie to zaangażowanie w adaptacje tragikomedii młodopolskiej pisarki sprawiło, że przygotowując się do kolejnego filmu kinowego, Wrona postanowił sięgnąć po tekst dramatyczny. Oparł się na sztuce Przylgnięcie (2008) autorstwa Piotra Rowickiego. I to oparł się jest w pewnym sensie kluczowe do zrozumienia, dlaczego Demon nie stał się dziełem na miarę nakręconego trzy lata wcześniej Pokłosia Władysława Pasikowskiego, chociaż miał zadatki. 
Dramat Rowickiego wypada lepiej niż scenariusz Demona, który napisali Paweł Maślona (w tej roli był to jego wielkoekranowy debiut) i Marcin Wrona. Zupełnie niepotrzebnie postanowili oni uwspółcześnić i tak przecież współczesny tekst. Na czym zaś to uwspółcześnienie polegało? Literacki Pyton (Piotr) to małomiasteczkowy gangster, który postanowił ustabilizować się, biorąc ślub i otwierając  za szemrane pieniądze  legalny biznes (komis samochodowy). W filmie przerobiono go na przybysza z zagranicy (konkretnie z Anglii), którego do Polski sprowadza miłość do Żanety, siostry poznanego w Londynie Polaka, Jasnego. Filmowy Pyton nie ma więc nic wspólnego z półświatkiem; ziemię i stary dom (do remontu) dostaje od swego przyszłego teścia. W ślad za zmianą narodowości głównego bohatera poszła jeszcze jedna kontrowersyjna decyzja  o obsadzie tej roli. Wrona zdecydował się na izraelskiego aktora Itaya Tirana (syna Żydów pochodzących z Węgier i ze Szwecji), który nie znając języka polskiego, nauczył się swoich kwestii na pamięć. Można go za to podziwiać, ale tak naprawdę cała para poszła w gwizdek. W efekcie bowiem lekko kaleczy język, na dodatek można odnieść wrażenie, że dość często jego mimika i mowa ciała rozjeżdżają się z wypowiadanymi kwestiami. Ale tak już bywa, gdy nie rozumie się tego, co się mówi. 
Można zastanawiać się także, czy zasadne były postmodernistyczne zabiegi podejmowane przez reżysera. Demon  koniec końców  okazuje się bowiem zlepkiem dwóch innych dzieł filmowych, które same w sobie były już przeróbkami. Chodzi oczywiście o przedwojenny obraz Michała Waszyńskiego Dybuk (1937), oparty na napisanym w 1914 roku dramacie Szymona An-skiego (w rzeczywistości Szlojmego Zajnwela Rapoporta), oraz o Wesele (2004) Wojciecha Smarzowskiego, będące wariacją na temat tekstu Stanisława Wyspiańskiego (z 1901 roku). Efekt jest taki, że widz  zwłaszcza mający w pamięci obraz Smarzowskiego  skupia się na tropieniu podobieństw (stary Wojnar i Zygmunt Jasiński, ojciec Żanety, są zdjęci praktycznie z jednej matrycy), w efekcie czego umyka to, co przyświecało autorowi pierwowzoru literackiego, czyli refleksja nad odpowiedzialnością za zbrodnie popełniane przez Polaków na ich żydowskich sąsiadach (dokładnie tak, jak to miało miejsce w Pokłosiu). Dla Pytona-Polaka nie była to rzecz obca, choć całkowicie zapomniana, Pyton-obcokrajowiec kompletnie nie rozumie kontekstu wydarzeń, nie pojmuje, jak zresztą większość gości weselnych, co się z nim dzieje. 
Odarłszy głównego bohatera z jego przeszłości i (nie)pamięci, co mu pozostawił Wrona? Głównie bezrozumne zdziwienie. Pozbawiając film żydowskiego mistycyzmu, reżyser poszedł w stronę horroru. I trzeba przyznać, że początek jest pod tym względem jeszcze całkiem udany. Moment kiedy Pyton znajduje w ogrodzie szczątki ludzkie, które potem znikają  robi wrażenie, trzyma w napięciu. Ale później jest już tylko gorzej. Epileptyczny taniec głównego bohatera ociera się o karykaturalność, nie ma w nim tej groteskowej surrealistyczności, jaka cechowała dziwaczne pląsy granego przez Zbigniewa Cybulskiego bohatera Salta (1965) Tadeusza Konwickiego, który w swym dziele również odwoływał się do Wyspiańskiego. Nastrój wraca jeszcze tylko raz  gdy stary nauczyciel rozpoznaje w słowach wypowiadanych przez pogrążonego w letargu Pytona język jidysz i myślami wraca do dramatycznych zdarzeń sprzed kilkudziesięciu lat. Mimo ewidentnych minusów Demona, należy pochwalić aktorów, których trudno przecież winić za to, że wizja reżysera okazała się nie do końca trafiona. A są to przede wszystkim: Agnieszka Żulewska w roli Żanety, Tomasz Schuchardt (Miasto 44, Karbala) jako jej brat czy Andrzej Grabowski (Pod Mocnym Aniołem) jako ojciec. Wyróżnić należy także Włodzimierza Pressa, który wcielił się w będącego archetypem starego Żyda nauczyciela Szymona Wentza, oraz Adama Woronowicza (Czerwony pająk, Sługi Boże), który użyczył swej twarzy lekarzowi.




Tytuł: Demon
Dystrybutor:  Kino Świat
Data premiery: 25 lutego 2016
Reżyseria: Marcin Wrona
Zdjęcia: Paweł Flis
Scenariusz: Marcin Wrona, Paweł Maślona
Obsada: Itay Tiran, Agnieszka Żulewska, Andrzej Grabowski, Tomasz Schuchardt, Katarzyna Herman, Adam Woronowicz, Włodzimierz Press, Tomasz Ziętek
Muzyka: Marcin Macuk, Krzysztof Penderecki
Rok produkcji: 2015
Kraj produkcji: Izrael, Polska
Czas trwania: 93 min
Napisy: angielskie
Parametry: Dolby Digital 5.1
Gatunek: dramat, thriller
Wyszukajw: Kumiko.pl
Wyszukajw: Skąpiec.pl
Wyszukajw: 
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  Komiksy


  Plansze


  Chaps #762: Obzzzy

  M. Fitzner

  
  

  
  Ludzkość musi walczyć! Do ostatniej kropli krwi!
[image: ]
Ciekawostka:
W 1897 Ronald Ross - brytyjski patolog i parazytolog - odkrył, że malarię przenoszą samice komara (za co otrzymał Nagrodę Nobla). W tym samym roku  H.G.Wells ukończył pisanie Wojny Światów, publikowanej w odcinkach na łamach brytyjskiego periodyku Pearsons Magazine oraz amerykańskiego Cosmopolitan.

Polub Chaps! na Facebooku!
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  Chaps #763: Odstające Brzucho

  M. Fitzner

  
  

  
  Que sera sera
[image: ]
Ciekawostka 1:
Istnieje wiele lepszych źródeł wapnia niż ser żółty. Nie muszą to być zresztą produkty mleczne. Bogata w ten pierwiastek jest rukiew wodna, kapusta pekińska, jarmuż, brokuły, fasola szparagowa, piżmian jadalny, migdały czy sardynki konserwowe.
Ciekawostka 2:
Dzisiejsi goście pojawiają się nie przypadkiem. Otóż dokładnie 10 lat temu zacząłem rysować pierwszy odcinek Odstającego Ucha. A niecodzienny styl stąd, że na tę piękną rocznicę mój wysłużony skaner postanowił zrobić strajk generalny i jedynie złowrogo pomruguje ;)

Polub Chaps! na Facebooku!
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  Chaps #764: Zabójczy żarł

  Breniary

  
  

  
  W Głodham przesytępczość to bułka powszednia
[image: ]
Ciekawostka:
Dziś występ gościnny. Oto Breniary  zdolny komiksiarz o frapującym stylu i nietuzinkowym poczuciu humoru, wielokrotny uczestnik i laureat Konkursu na Pasek na Gildia.pl. A że bohaterami jego pasków też bywają produkty spożywcze, to z Chapsem mu jak najbardziej po drodze. Jego prace podziwać możecie także TUTAJ!

Polub Chaps! na Facebooku!
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  Chaps #765: Mruczne oblicze sprawiedliwości

  M. Fitzner

  
  

  
  Świat zszedł na psy
[image: ]
Ciekawostka:
Robocop z 2014  będący przeróbką filmu Paula Verhoevena pod tym samym tytułem z 1987  ukazywał nową strategię utrzymania porządku publicznego za pomocą zrobotyzowanych oddziałów, wypróbowywaną m.in. w Iraku, Iranie czy Afganistanie. Co ciekawe, na Bliskim Wschodzie już teraz planowane jest wprowadzenie robocich, antropomorficznych stróżów prawa. Na targach technologicznych GITEX, odbywających się w Dubaju, zaprezentowano funkcjonariusza-androida. Był on wyposażony w mechanizm rozpoznawania rysów twarzy, a także ekran dotykowy, za pomocą którego m.in. zgłosić można zawiadomienie o popełnieniu przestępstwa. To wciąż jednak dość wczesny prototyp o dość ograniczonej funkcjonalności.

Polub Chaps! na Facebooku!
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  Recenzje


  Co łaska!

  Paweł Ciołkiewicz

  Adachitoka Noragami #1
  

  
  Noragami to napisana ze sporym poczuciem humoru opowieść o pomniejszym bóstwie, oferującym swoje usługi potrzebującym, za przysłowiowe co łaska. Czyli za pięć jenów.
Ekstrakt: 80%
[image: Noragami #1]
Manga opowiada o losach bezdomnego  w przypadku boga oznacza to brak własnej świątyni oraz wyznawców  bóstwa o imieniu Yato, który bardziej przypomina zwykłego dresiarza niż istotę boską. Poznajemy go, gdy zjawia się, by pomóc zapłakanej nastolatce doświadczającej szykan ze strony rówieśników. Jak ją odnalazł? W zasadzie to ona odnalazła jego. A mówiąc dokładniej, płacząc w toalecie po kolejnej porcji wyzwisk ze strony kolegów z klasy, zauważyła numer telefonu nabazgrany na ścianie. Tak, trzeba dodać, że Yato jest nie tylko bezdomny, ale także mocno zdesperowany. Za wszelką cenę chce dorobić się w końcu własnej świątyni i zamieszcza ogłoszenia o własnej działalności, gdzie popadnie. W końcu żadna praca nie hańbi.
Tom otwierający serię zawiera trzy pierwsze rozdziały tej historii, które nie są jednak zbyt spójne. Pierwszy rozdział, przedstawiający historię prześladowanej przez rówieśników nastolatki, nie ma w zasadzie bezpośredniej kontynuacji. Być może dziewczyna jeszcze kiedyś się pojawi w tej opowieści, ale jak na razie nie za wiele o niej wiadomo. Mało precyzyjnie zostały też przedstawione źródła i przyczyny jej prześladowania. Mimo, że ewidentnie jest ona ofiarą przemocy szkolnej, trudno jej w pełni współczuć. W zasadzie można odnieść wrażenie, że ta opowieść posłużyła głównie za pretekst do efektownego wprowadzenia głównego bohatera, czyli Yato.
Znacznie lepsze wrażenie sprawiają dwa kolejne rozdziały, w których poznajemy Hiyori. Jest to dość niepozorna dziewczyna o nietypowych, jak na nastolatkę zainteresowaniach. Podczas, gdy jej rówieśniczki ekscytują się gwiazdami estrady, ona potajemnie pasjonuje się wrestlingiem. Jej idolem jest nieustraszony wojownik o pseudonimie Polna Modliszka. Od razu warto zaznaczyć, że te nietypowe zainteresowania okazują się bardzo przydatne. Dość powiedzieć, że znajomość z Yato stanie się dla niej zapewne źródłem wielu ekscytujących przeżyć.
Autorkami mangi są dwie kobiety ukrywające się pod pseudonimem Adachitoka. Adachi i Tokashiki współpracują ze sobą już od dawna. Wspólnie zadebiutowały tworząc rysunki do ukazującej się w latach 2003-2010 serii Alive  The Final Evolution Manga do scenariusza zmarłego w 2010 roku Tadashiego Kawashimy. Zresztą wzruszające pożegnanie z tym autorem znalazło się na końcu tomu. I choć obie autorki bardzo skromnie wypowiadają się w nim o swojej twórczości, podkreślając to, ile zawdzięczają zmarłemu scenarzyście i zwracając uwagę, że jeszcze muszą się wiele nauczyć, to trzeba przyznać, że rysunki w Noragami są bardzo dobre. Doskonale widać tu doświadczenie zdobyte podczas kilku lat pracy pod okiem doświadczonych mangaków. Zdecydowana i dynamiczna kreska doskonale sprawdza się zarówno w scenach statycznych jak i sekwencjach walk oraz pościgów. Autorki nie stosują prawie w ogóle szrafowania, zastępując je światłocieniem o wysokim kontraście. Dzięki temu rysunki zyskują na elegancji i przejrzystości. Doskonałym uzupełnieniem są fotorealistyczne tła, które we współczesnej mandze są niemal standardem.
Podsumowując należy stwierdzić, że Noragami to ciekawa pozycja dla wszystkich lubiących mangi wypełnione dynamiczną akcją i poczuciem humoru. Pomysł obsadzenia w roli głównej dość żałosnego a zarazem zabawnego boga, rozpaczliwie poszukującego okazji do zarobienia pieniędzy na własną świątynię i marzącego o tłumach wyznawców, ma spory potencjał. Pierwsze rozdziały pokazują, że autorki poszukują jeszcze odpowiedniej fo