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  Wspomnienia sprzedawcy podróbek

  Beatrycze Nowicka

  Jacek Wróbel Życie i czasy Mistrza Haxerlina
  

  
  Czytelnicy, którym podobały się Cuda i dziwy Mistrza Haxerlina, nie powinni czuć się zawiedzeni lekturą kolejnej książki Jacka Wróbla poświęconej temu bohaterowi.
Ekstrakt: 60%
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Jeśli miałabym wskazywać dobrze rokujących młodych autorów fantasy, Jacek Wróbel znalazłby się na tej liście. Przede wszystkim już ma niezły warsztat, przyzwoity styl, umiejętność kreacji bohaterów oraz pewną lekkość opowiadania. Wszystko to sprawiło, że lektura Życia i czasów Mistrza Haxerlina okazała się całkiem przyjemna.
Trudno mi nazywać tę książkę drugim tomem cyklu o sprzedawcy fałszywych artefaktów  zasługuje ona raczej na miano prequela. Jeśli chodzi o chronologię, samą ramę prezentowanych opowieści należałoby umieścić gdzieś pomiędzy opowiadaniami z Cudów i dziwów Mistrza Haxerlina  tytułowy bohater na wieczornym postoju opowiada swojemu demonicznemu towarzyszowi rozmaite historie ze swojej przeszłości. W ten sposób Życie i czasy pomieściły trzy opowiadania (z czego jedno, najkrótsze, opublikowano też w Geniuszach fantastyki) oraz jedną mikropowieść. Choć główny bohater uważa, że są to stare i zamknięte rozdziały jego życia, trzecioosobowy narrator nie pozostawia czytelnikowi złudzeń co do tego, że zaprezentowane wydarzenia stanowią kolejne elementy układanki, z której ma wyłonić się coś większego. Książkę kończy garść krótkich rozdziałów wprowadzających nowe tropy i stanowiących podbudowę pod części kolejne  to akurat rozwiązanie uważam za dość ryzykowne pod względem kompozycyjnym. Spełnia jednak swoją rolę, zaostrzając apetyt na kontynuację.
W porównaniu z Cudami i dziwami mniej tu humoru, a więcej intrygi  miejscami całkiem przyjemnie skomplikowanej (zwłaszcza w Manekinach i biurokratach). Zastanawia mnie tylko kierunek, ku czemu wszystko to zmierza. Przypomina mi się wciąż niedokończony cykl o Niecnych Dżentelmenach Scotta Lyncha. Czytelnicy polubili łotrzykowską fantasy, jednak, gdy w Republice złodziei przedstawiony został zarys intrygi związanej z knowaniami magów, pojawiły się uwagi krytyczne, że oto autor sięga po ograne rozwiązania. W opowiadaniach o Haxerlinie świeże było właśnie to, że Wróbel przedstawił losy drobnego handlarza-oszusta. Tyle że taki pomysł raczej nie nadaje się na podstawę dłuższego cyklu. Dlatego autor wprowadził wątek spisku, wiszącego nad światem zagrożenia w postaci tajemniczej a złej istoty oraz nietypowego, ale wciąż wybrańca przeznaczenia, losu czy temu podobnych sił, co już niestety oryginalne nie jest. Wróbel lubi się od czasu do czasu bawić w wyśmiewanie schematów, mam więc nadzieję, że szykuje jakieś niespodzianki fabularne.
W książkach o Haxerlinie zabrakło mi ciekawych pomysłów na świat. Opisane uniwersum najkrócej określiłabym jako anachronicznego Warhammera. Z niemiecka brzmiące nazwy i imiona przywodzą na myśl ten system RPG (czasami aż się zastanawiałam, czy u podstaw wszystkiego nie znalazły się jakieś pomysły ze starych sesji Młotka). Co się zaś tyczy anachronizmów, były zabawne i świeże u Sapkowskiego. U Wróbla momenty, gdy bohaterowie wspominają o plastikowych sztućcach, składają formularze w okienku, palą papierosy, albo pojawia się słowo hotel, brzmiały mi dosyć sztucznie.
Autorowi nie wychodzą też wszystkie żarty  niektóre, tak jak ten o fantazjach młodzieńca chcącego nabyć magiczny miecz, są raczej przyciężkawe. Wróblowi świetnie udała się kreacja głównego antagonisty, jednak kilku pomniejszych bohaterów negatywnych zostało przedstawionych nazbyt groteskowo. Autor zdaje się nie mieć cierpliwości do głupców i ja to nawet rozumiem, ale ma skłonności do przesady i rozbija tym klimat oraz wrażenie realizmu opisywanych wydarzeń  aż tacy kretyni nie powinni się uchować, ani odnosić sukcesów. Przy okazji pozwolę sobie zauważyć, że niektóre oszustwa Haxerlina też są zbyt grubymi nićmi szyte, zwłaszcza to ze sprzedawaniem zdechłych myszek.
Zastrzeżenia mam do pojawiających się w tekście nawiązań  nazwy własne, tytuły, imiona i nazwiska z naszej rzeczywistości, czasem w formie niezmienionej, a czasem przekręcone, pojawiają się w świecie Haxerlina dosyć często. Tyle że zwykle nie stanowią obiektu jakiejś inteligentnej gry z czytelnikiem, a po prostu są  na przykład szalony woźny z akademii magów nazywa się Tusk, jeden ze studentów Mack Zackenberg, inny zaś Gatsby i nic z tego nie wynika.
Lektura Życia i czasów stanowi niezłą rozrywkę. Wierzę, że autorowi uda się sensownie poprowadzić cykl o Haxerlinie. Natomiast prawdziwą próbą talentu będzie to, co napisze później.
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  Mała Esensja:Wyjątkowy dziadek

  Marcin Mroziuk

  Jennifer L. Holm Czternasta złota rybka
  

  
  Początek Czternastej złotej rybki można uznać za zapowiedź zabawnej, a może też nieco zwariowanej opowieści science fiction, ale w dalszej części książki Jennifer L. Holm fantastyki jest już zdecydowanie mniej. Na szczęście młodzi czytelnicy nadal mogą tutaj liczyć na scenki zachęcające do śmiechu, a od lektury powieści naprawdę trudno się oderwać.
Ekstrakt: 80%
[image: Czternasta złota rybka]
W Czternastej złotej rybce zdarzenia są przedstawione z perspektywy dwunastoletniej Ellie, która po rozstaniu rodziców mieszka z mamą. Ale chociaż będziemy mogli obserwować, jak ta ostatnia próbuje sobie ułożyć życie na nowo, to będzie to zaledwie tłem dla znacznie ciekawszych wydarzeń. Kluczową postacią okaże się zaś dziadek Ellie  Melvin, który ma niespodziewanie zamieszkać w domu głównej bohaterki. Nie dzieje się to jednak z powodu jego starczej niedołężności czy ciężkiej choroby. Przyczyna jest znacznie bardziej zaskakująca  Melvin nie wygląda jak staruszek, lecz raptem na jakieś czternaście lat. Okazuje się, że nie jest to efekt czarów, ale skutek udanego eksperymentu, którego dokonał on sam na sobie. Oczywiście takie zdarzenie byłoby wielkim przełomem naukowym, tylko po pierwsze  czy można wierzyć w to, co mówi dziwacznie zachowujący się nastolatek, a po drugie  czy taki eksperyment udałoby się powtórzyć? 
Dość zaskakujące jest zaś to, że niezwykłe osiągniecie Melvina jest wprawdzie punktem wyjścia całej fabuły, ale z punktu widzenia czytelników ważniejsza okaże się możliwość obserwowania przemian, jakie zachodzą w bohaterach. Będziemy bowiem mogli się przekonać, że wspólne chwile spędzone przez Ellie z nastoletnim dziadkiem pozwolą im obojgu inaczej spojrzeć na wiele spraw. Dziewczynka odkryje między innymi, jak fascynujący może być świat nauki, a Melvin zrozumie, że są rzeczy zdecydowanie ważniejsze od zdobycia nagrody Nobla. Równie istotne jest, że zbliżą się oni do siebie, jak nigdy przedtem. A przecież dziadkowie i wnukowie mogą sobie naprawdę dużo wzajemnie dać! 
Czternasta złota rybka to napisana z poczuciem humoru książka z mądrym przesłaniem, która z pewnością będzie wciągającą lekturą dla rówieśników Ellie. A przy okazji będą oni też mogli bliżej poznać sylwetki kilku naukowców, którymi zainteresowała się główna bohaterka. Może uświadomi to przynajmniej niektórym młodym czytelnikom, jak ważny jest postęp naukowy, chociaż czasem niesie on ze sobą też negatywne skutki.
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  Od niewolnika do wezyra

  Miłosz Cybowski

  Hester Donaldson Jenkins Ibrahim Pasza
  

  
  Gdyby nie twarda oprawa, można by nazwać Ibrahima Paszę. Wielkiego wezyra Sulejmana Wspaniałego zaledwie broszurką, przyczynkiem do prawdziwej biografii jednej z ciekawszych postaci historii państwa osmańskiego. Na zaledwie siedemdziesięciu stronach Hester Donaldson Jenkins postarała się zawrzeć to, co najważniejsze na temat bohatera swojej biografii. I choć erudycji autorce odmówić nie sposób, to należy pamiętać o jednym  jest to opracowanie z początku XX wieku, ze wszystkimi wadami i zaletami swojej epoki.
Ekstrakt: 50%
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Jak w każdej biografii, także tutaj autorka zmuszona jest balansować między kwestiami ogólnego wprowadzenia do epoki i wydarzeń, w których brał udział sam Ibrahim Pasza a jego życiem osobistym i publicznym. Mimo licznych źródeł (zarówno z pierwszej, jak i z drugiej ręki), z których korzystała Jenkins, główny nacisk został tu położony na tło historyczne, z niewielkim tylko udziałem bohatera samej biografii. Widać przy tym wyraźnie fascynację samą Turcją (rodzący się w pierwszej dekadzie ubiegłego wieku ruch młodoturków stanowił dla przebywającej wówczas w Istambule Jenkins oznakę żywotności ducha narodowego), mającą wiele wspólnego z podobnymi odczuciami, jakie charakteryzowały od lat 30. XIX wieku Davida Uruqharta, jednego z bardziej znanych brytyjskich turkofilów. Nie powinno więc dziwić, że bardziej niż o Ibrahimie książka opowiada o Turcji przełomu XV i XVI wieku, w czasach świetności państwa, którą można przypisywać zarówno Sulejmanowi, jak i jego najbliższemu doradcy, jakim bardzo szybko stał się Ibrahim.
Jak stwierdza na początku jednego z rozdziałów Jenkins, badanie zagranicznych stosunków Sulejmana niemal równa się badaniu ówczesnej Europy. Jeśli zaś wziąć pod uwagę rolę Ibrahima w polityce Turcji, jest to równoznaczne z oceną jego wkładu w kierunek, w jakim zmierzała historia Europy początku XVI wieku. Ale, choć słusznie zauważa autorka, że okres ten doprowadził do zmiany postrzegania Turków z barbarzyńskich niewiernych w stałych partnerów polityki europejskiej, to jednak rola głównego bohatera biografii w tej ewolucji pozostaje niejasna. Mimo chełpliwych deklaracji Wielkiego Wezyra, który w rozmowach z europejskimi posłami lubił określać się jako najważniejszą osobę w państwie, mającą o wiele większy posłuch wśród poddanych niż sam sułtan, trudno z przedstawionych przez autorkę fragmentów z jego życia wywnioskować, na ile ówczesna polityka turecka była tak naprawdę jego dziełem. Trudno uwierzyć, że w kraju niewolników i jednego pana  sułtana nawet jego najbliższy doradca mógł cieszyć się tak wielką niezależnością, jak sam wielokrotnie starał się zademonstrować gościom przybywającym do Stambułu.
Zdecydowanie brakuje tej książeczce jakiegokolwiek choćby kilkustronicowego, współczesnego komentarza, który w jakikolwiek sposób uzasadniałby albo jej wydanie (mimo solidnych podstaw źródłowych jawi się ono dość dyletanckim opracowaniem), albo przynajmniej rozjaśniałoby losy samego Ibrahima. W swojej obecnej formie jest to książka pozostawiająca wiele do życzenia i mogąca zachęcić do sięgnięcia po nią chyba tylko i wyłącznie swoją niską ceną.
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  Powrót do Elmwood Springs

  Joanna Kapica-Curzytek

  Fannie Flagg Całe miasto o tym mówi
  

  
  Historia życia społeczności małego miasteczka, opowiedziana w formie kroniki towarzyskiej, to niezły pomysł na powieść obyczajową. Niestety, Całe miasto o tym mówi to nie jest Fannie Flagg w swojej najlepszej formie.
Ekstrakt: 60%
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Amerykańska pisarka znana jest przede wszystkim jako autorka kultowej (i z sukcesem zekranizowanej) książki Smażone zielone pomidory. Od czasu jej publikacji w 1987 roku na kolejne powieści niecierpliwie się czeka, jako że Flagg nie należy do autorów, których tempo twórczości w tajemniczy sposób nagle przyspiesza. Całe miasto o tym mówi ukazało się po trzech latach oczekiwania na nową powieść Fannie Flagg. 
Autorka zabiera nas ponownie do Elmwood Springs w amerykańskim stanie Missouri, znanego już wcześniej z powieści Nie mogę się doczekać, kiedy wreszcie pójdę do nieba czy Dogonić tęczę. Spotykamy się ponownie z niektórymi znanymi stamtąd bohaterami, imiona niektórych epizodycznych postaci nawiązują także do innych książek tej autorki, ale wszystkie tytuły nie są ze sobą aż tak ściśle połączone, żeby można było mówić o jakimś cyklu czy serii powieści. 
Fannie Flagg znana jest z tego, że potrafi świetnie odmalować prowincjonalne życie małych społeczności. Klimat jej książek jest niepowtarzalny, uroczy jest subtelny dowcip i swoista przekora. Wielką zaletą jest też to, że autorka w niewymuszony i dyskretny sposób potrafi przemycić w swoich powieściach dyskurs na poważne tematy (jak na przykład problem rasizmu w książce Witaj na świecie, maleńka). 
Niestety, Całe miasto o tym mówi jest tylko wyblakłą kopią utworów pisarki z jej wcześniejszych lat. I nie chodzi wcale o to, że powieść opiera się na podobnym pomyśle, co poprzednie  przyznajmy, że lubimy takich przewidywalnych autorów, którzy piszą stale jak gdyby tę samą rzecz. Mam na myśli to, że w porównaniu z niektórymi wcześniejszymi książkami Flagg brakuje tutaj tej swoistej iskierki, czegoś, co ożywiłoby dosyć monotonną i jednostronną narrację  nawet jeżeli mamy wrażenie, że sporo się tutaj dzieje. A początek jest taki obiecujący ze swoją uroczą historią korespondencyjnego małżeństwa 
Trzeba przy tym zauważyć, że Flagg nadal potrafi tworzyć sympatyczne scenki rodzajowe i obyczajowe miniaturki, sytuując swoich bohaterów w różnych życiowych konfiguracjach. Elmwood Springs ma sporo mieszkańców, więc motywów i tematów autorce nie brakuje (ale też nie da się ukryć, że chwilami można się zgubić w całej masie imion i nazwisk bohaterów). Książka prowadzi nas przez dziesięciolecia amerykańskiej historii  od czasów, gdy Elmwood Springs zostało założone przez szwedzkich osadników, do lat współczesnych, a nawet  wybiega w przyszłość. 
Tak opowiedziana lokalna historia jest atrakcyjna raczej dla czytelników amerykańskich, zdolnych utożsamić się z historią Elmwood Springs na przestrzeni dziejów, jego rozwojem i postępem cywilizacyjnym. Dla odbiorców polskich jest to po prostu jedna z wielu amerykańskich powieści, w których trudno znaleźć coś szczególnego. Niespecjalnie pomaga także odkrycie tu wśród fikcyjnych bohaterów takich celebrytów jak słynna para przestępców Bonnie i Clyde, czy też prezydent Harry Truman z małżonką. 
Mało przekonujący okazuje się również pomysł przeniesienia części akcji powieści na Spokojne Łąki  czyli na lokalny cmentarz. Być może zaprezentowana tutaj autorska wizja życia po życiu jest w jakiś sposób pokrzepiająca, ale rozgrywające się sceny są dosyć statyczne, a dialogi  naiwniutkie, choć niepozbawione chwilami humoru. 
Całe miasto o tym mówi polecam raczej zagorzałym miłośnikom twórczości Fannie Flagg, którzy nie wyobrażają sobie, aby pominąć jej nową książkę, właśnie ukazującą się na rynku. Owszem, odnajdziemy tutaj echa dawnych utworów pisarki i tamten ich nostalgiczny klimat ale w gruncie rzeczy nie czeka nas nic więcej.
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  Krótko o książkach:Modyfikowany węgiel

  Miłosz Cybowski

  Richard Morgan Modyfikowany węgiel
  

  
  Jak zauważył już Eryk Remiezowicz, Modyfikowany węgiel to porządny kryminał noir w klimatach na poły cyberpunkowych, na poły posthumanistycznych.
Ekstrakt: 80%
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Jeśli jest jakaś dobra rzecz, jaka wynika z kiepskich ekranizacji powieści, to fakt, że zachęcają one do sięgnięcia po oryginały. Tak było właśnie z Modyfikowanym węglem, bo trudno było mi uwierzyć, że pierwszy odcinek serialu mógł mieć zbyt wiele do czynienia z tą klasyczną już powieścią. O ile ekranizacja rozczarowywała, to oryginał prezentuje się naprawdę dobrze, nawet jeśli przymknąć oko na z grubsza tylko zarysowany świat przedstawiony.
Tak naprawdę bowiem chodzi głównie o intrygę i o bohaterów  w obu przypadkach mamy do czynienia z elementami pasującymi do obranej przez autora konwencji. Kobiety z przeszłością, mężczyźni po przejściach, bezwzględni gangsterzy A wszystko to połączone w zgrabną całość z wątkami sf  życiem po życiu (czy raczej nieśmiertelnością, na jaką mogą sobie niektórzy pozwolić), nierównościami społecznymi, tematyką międzygwiezdnej kolonizacji i, choć w nieco mniejszym stopniu, religii. Nie brak to pewnych niedociągnięć, szczególnie na poziomie kreacji świata, ale warto przymknąć na nie oko i cieszyć się wciągającą fabułą oraz intrygą, która potrafi zaskoczyć. Ale jeśli zapytacie mnie o to, czy Modyfikowany węgiel jest książką zachęcającą do sięgnięcia po kolejne odsłony cyklu, ciężko będzie mi jednoznacznie odpowiedzieć. Sam po lekturze nie miałem poczucia niedosytu.
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  Krótko o książkach:Leonora

  Joanna Kapica-Curzytek

  Elena Poniatowska Leonora
  

  
  Dama literatury latynoamerykańskiej Elena Poniatowska została wyróżniona kilka lat temu prestiżową Nagrodą Cervantesa. Wypracowała charakterystyczną dla siebie formę literacką, będącą połączeniem opowieści biograficznej i beletrystyki.
Ekstrakt: 80%
[image: Leonora]
W ten sposób napisana jest Leonora, historia życia brytyjskiej malarki Leonory Carrington, obracającej się w kręgach surrealistów autorki onirycznych, sugestywnych obrazów. Poniatowska przedstawia ja jako buntowniczkę i skandalistkę, artystkę poszukującą swojej niepowtarzalnej formy wypowiedzi, nieszczęśliwie zakochaną kobietę (w burzliwym związku z Maxem Ernstem), matkę oraz pacjentkę szpitala psychiatrycznego (to najbardziej przejmujące sceny powieści). W tle mamy świetnie zarysowane sylwetki innych ówczesnych wielkich oraz ciekawy obraz środowiska artystycznego Paryża, Nowego Jorku i Meksyku, gdzie Carrington spędziła większość swojego dorosłego życia. 
Leonora to świetny portret malarki wyprzedzającej swoje czasy oraz w pewnym sensie  ofiary realiów kulturowych, nie wybaczających kobietom dokonywania ich własnych życiowych wyborów.
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Format: 440s. 143×205mm; oprawa zintegrowana
Cena: 39,90
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  Krótko o książkach:Przestrzeń objawienia

  Miłosz Cybowski

  Alastair Reynolds Przestrzeń objawienia
  

  
  Po lekturze wielu powieści Petera F. Hamiltona pierwszy kontakt z Przestrzenią objawienia Alastaira Reynoldsa był dla mnie pewnego rodzaju szokiem.
Ekstrakt: 80%
[image: Przestrzeń objawienia]
Nie dlatego, że spodziewałem się czegoś zupełnie innego, ale dlatego, że po prostu proza Reynoldsa jest zupełnie inna od Hamiltonowskiej. I właśnie owa inność sprawia, że ciężko mi, jak uczynił to niegdyś Jacek Dukaj, starać się zestawiać utwory obu autorów ze sobą. Choć łączy je gatunek space opery, to jednak różnice są ogromne.
Pierwsze, co zwraca uwagę u Reynoldsa, to fakt, że mimo niezbyt oddalonej przyszłości ludzkość ma swój wiek świetności już dawno za sobą. Olbrzymie statki kosmiczne łączące zasiedlone planety to szczyt technologii, który jednak bardzo niewielu jeszcze rozumie, a jeszcze mniej  jest w stanie je naprawiać. Na pokładzie jednego z takich kolosów rozgrywa się część akcji, a poczucie zagubienia i izolacji wzmaga tylko tajemnicza choroba tocząca kapitana oraz nie mniej tajemniczy byt gnieżdżący się gdzieś w trzewiach przemierzającego międzygwiezdną pustkę okrętu. 
Ten sam klimat odnajdujemy na powierzchni dwóch planet, na których toczy się akcja. Na jednej z nich jesteśmy skonfrontowani z trudną do wyjaśnienia zagadką upadku obcej cywilizacji. Na drugiej możemy obserwować, co stało się z niegdyś wspaniałym Chasm City (które zresztą jest miejscem akcji całego drugiego tomu serii). 
Dość nietypowych mamy tu również bohaterów  są to bez wyjątku ludzie, którymi rządzą ich pasje, co z kolei pcha ich do działań, które można by określić mianem irracjonalnych. Co ciekawe, wbrew fantastycznonaukowej konwencji, idealnie wpasowują się oni w świat przedstawiony  znacząco odmienny nie tylko od naszego, ale też od wielu innych (w tym Hamiltonowskich), bardziej swojskich wizji przyszłości.




Tytuł: Przestrzeń objawienia
Tytuł oryginalny: Revelation Space
Data wydania: 2002
Autor: Alastair Reynolds
Przekład: Piotr Staniewski, Grażyna Grygiel
Wydawca:  MAG
Cykl: Przestrzeń objawienia
ISBN: 83-89004-08-8
Format: 600s.
Cena: 35,
Gatunek: fantastyka
Wyszukajw: MadBooks.pl
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  Na spokojnych wodach

  Beatrycze Nowicka

  Paulina Kuzawińska Zaklęcie na wiatr
  

  
  Powieściowy debiut Pauliny Kurzawińskiej  Zaklęcie na wiatr  nie okazał się odkrywczy ani wolny od stylistycznych potknięć, jednak mimo to jego lekturę zaliczam do przyjemnych.
Ekstrakt: 50%
[image: Zaklęcie na wiatr]
Okładkowy opis Zaklęcia na wiatr nie budził wielkich nadziei, ale ponieważ mam słabość do czarodziei, hasło mag o srebrnych oczach wystarczyło, by przykuć moją uwagę. Nie spodziewałam się zbytnich rewelacji, co w tym przypadku zadziałało na korzyść powieści. 
Zabawna rzecz  podczas lektury nieraz myślałam, że książka powinna mi się nie spodobać, jednak nie żałuję czasu nad nią spędzonego. Wady wymienić jest łatwo  brak oryginalności i styl nader często osuwający się w kicz. 
Zaklęcie jest w zasadzie zestawem klisz, takich jak młody sierota z wioski (prawdopodobnie obdarzony magiczną mocą, a już na pewno predestynowany do wielkich czynów), piękna i delikatna księżniczka będąca prawowitą dziedziczką tronu, tyran i uzurpator na tronie, smoki, magiczne kryształy zwiększające moc właściciela, stary potężny mag knujący intrygi, okręt pełen piratów, wyprawa po magiczny artefakt Jedyne odstępstwo od schematu, jakie wypatrzyłam, polegało na tym, że poprzedni władca wcale nie był szlachetny. Na plus należy policzyć to, że intryga została poprowadzona sprawnie, a istotne informacje podano w odpowiednich momentach. 
Książka Kuzawińskiej wydaje się skierowana dla nieco młodszego czytelnika fantasy  z uwagi na wiek pary głównych bohaterów oraz mocno uproszczone podejście do niektórych kwestii. Choć akurat Arion i Lumina prezentują się gorzej niż dorośli bohaterowie, zabrakło im charakteru. Arion to typowy dorastający młodzieniec z książek fantasy, a księżniczka na razie pozostaje słodkim i kruchym dziewczęciem do ratowania z opałów. Wprawdzie wynika to z jej wychowania, jednak szkoda, że autorka nie obdarzyła jej chociaż odrobiną zadziorności albo jakąś cechą charakterystyczną. Dobrze, że pozostałe postaci potrafią wzbudzić nieco emocji  porywczy kapitan Gwinto, stary sternik czy zaklinacz wiatru zostali nakreśleni całkiem przyzwoicie. 
Jeśli chodzi o wzmiankowane wyżej uproszczenia  sposób, w jaki przedstawiono piracką brać i życie na statku, jest dosyć typowy dla awanturniczej konwencji, a mało realistyczny[bookmark: a1]1). Podobnie ma się sprawa motywacji i czynów bohaterów  czytelnik dowiaduje się, że władcy Crystallum oraz gildia magów ciemiężą lud prosty, a dzielny kapitan wraz z załogą przeciwstawiają się temu uciskowi, walcząc o powszechne prawo do używania magii i wolność dla górników z kopalń magicznych kryształów. A potem trafia się scena, w której piraci łupią okręt królewskiej floty, a Gwinto  jakże miłosiernie  każe ocalałych członków załogi spuścić w szalupie na otwarte morze, uprzednio ich oślepiwszy. Mimo to, narrator przedstawia go jako człowieka w głębi serca dobrego i szlachetnego. 
W kwestii stylu  dość typowo dla debiutów pojawiają się ckliwe, kiczowate porównania i wyrażenia, takie jak: na twarzy kobiety pojawił się rumieniec wzruszenia, który tchnął  jej rysy dziewczęcość i młodość. Oczy miała zaszklone, pierś falującą, miała rozkrwawione, zaczerwienione usta, jakby ktoś długo wyciskał na nich drapieżny, zwierzęcy pocałunek, jej oczy były wielkie i pociemniałe jak dwie studnie, krąg ciemności zaciskał się wokół jego serca niby ścigająca go klątwa, czuł na plecach gorący jak pożar oddech losu. Źle jest zwłaszcza, gdy przychodzi do scen okołomiłosnych (na szczęście tego typu wątki nie są nadmiernie eksponowane): miała wrażenie () że porywa ją gdzieś dziki, ciepły wiatr, że zatraca w nim swoje jestestwo () wszystko inne zdawało się już nie istnieć. Była tylko ona i on  mężczyzna, którego kochała. Pierwszy raz skrywana miłość miała szansę wybuchnąć, nachylił się i głębokim pocałunkiem rozgniótł jej ciepłe usta, siedzieli skuleni pod samą burtą, trzymając się za ręce, zasłuchani w tajemniczy pomruk oceanu. Ich serca uderzały w jednym rytmie, złączone strachem i wzajemną bliskością, przeszyło ich niesamowite ciepło () kąciki jej warg uniosły się w uśmiechu, brzoskwiniowy rumieniec pokrył policzki. Jej oczy zaświeciły się jak dwie gwiazdy. Zdarzają się fragmenty sporo tracące z powodu przegadania: nawet gdyby istniał jakiś świat bez niebezpieczeństw, bez magów, bez sztormów i smoków, to czas ciągle popycha nas w przepaść. Jedyne, co możemy zrobić, to drogo sprzedawać każdy dzień. Jutra nie zna nikt, a przeszłości nic nie wróci. Trzeba cieszyć się więc każdą trwającą chwilą, czy sądzisz, że ten, kto zabija bogów, zawaha się, gdy przyjdzie mu zabijać królów? Bynajmniej!, Wspomnienia kłamią, zwłaszcza,  gdy jesteś daleko. Rozczarowują, jeśli próbujesz się do nich zbliżyć. Pierzchają i straszą skrywaną prawdą, jak widma strzegące zbielałych kości zmarłych. Żałuję, że Zaklęcie nie trafiło w ręce redaktora, który solidnie podszlifowałby tekst  myślę, że mógłby on sporo zyskać po okrojeniu. Korekta miejscami się nie popisała, że wspomnę [zdrajcę] ukażemy tak, jak należy, czy nie mogłam spokojnie patrzyć. 
Mimo wszystko Zaklęcie czytało mi się całkiem przyjemnie. Chyba przede wszystkim z uwagi na dość liczne i staranne opisy. Dzięki nim autorce udało się tchnąć życie w stworzony przez siebie świat. A to jest coś, co bardzo lubię  tę iskrę, sprawiającą, że uniwersum staje się czymś więcej niż tylko konstruktem z słów. Zakończenie jest otwarte  jeśli kiedyś ukazałaby się kontynuacja, mam ochotę po nią sięgnąć.

[bookmark: a1t]1) Choć należy się pochwała za stosowanie żeglarskiego żargonu (nie mnie oceniać jego trafność, ale brzmi przekonująco). 
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  Wasale i robale

  Katarzyna Piekarz

  Philip K. Dick, Ray Nelson Inwazja z Ganimedesa
  

  
  Philipa K. Dicka kojarzymy przede wszystkim z książek takich jak Ubik, Valis, Człowiek z Wysokiego Zamku, ewentualnie Czy androidy śnią o elektrycznych owcach?. Trudno nie wspomnieć również o opowiadaniu Wpamiętamy to panu hurtowo, na podstawie którego powstał film Pamięć absolutna. Autor pozostawił po sobie naprawdę spory dorobek literacki, jednak nie wszystkie jego dzieła trzymały wysoki poziom.
Ekstrakt: 60%
[image: Inwazja z Ganimedesa]
Książka Inwazja z Ganimedesa została wydana po raz pierwszy w 1967, jej autorami są Philip K. Dick oraz Ray Nelson  człowiek, który jawnie przyznawał, że w 1964 poczęstował Dicka LSD. Biorąc pod uwagę, że pisarz i tak miał pewne problemy psychiczne (chociaż w jego biografii pt. Boże inwazje autorstwa Lawrencea Sutina możemy spotkać się ze stwierdzeniem, iż Philip K. Dick był po prostu dziwakiem), a do tego spore zawirowania w życiu prywatnym, narkotyki mogły znacząco wpłynąć na jego twórczość. Pojawiają się również głosy, iż Inwazja została napisana przez pisarza z ekonomicznego przymusu  w 1967 czwarta żona Philipa K. Dicka urodziła jego pierwsze dziecko  Isę. 
Niezależnie od tego, czy powieść powstała z potrzeby serca czy też z innego powodu, nie jest to najlepsza książka tego pisarza. 
Fabuła wydaje się całkiem prosta. Ludzkość została zaatakowana przez przybyszów z Ganimedesa, nie doszło do wielkich walk, lecz Ziemianie poddali się i tylko niewielkie grupki stawiają opór najeźdźcom. Doktor Balkani, szef Biura Badań Psychodelicznych, odkrył sposób jak pokonać obcych, jednak istnieje ryzyko zniszczenia całej ludzkości. Sprawy nie ułatwia fakt, że mężczyzna decyduje się na zostanie kolaborantem. 
Pomijając fakt, że kolejny raz mamy do czynienia z obcymi, którzy najeżdżają naszą planetę, a sam tytuł kojarzy się nam z raczej z poślednią science fiction, nie sposób odmówić Philipowi K. Dickowi interesujących pomysłów. 
Przedstawienie obcych jako Robali, czyli istot pozbawionych kończyn i korzystających z mocy psionicznych wydaje się pewnym odstępstwem od znanego schematu szczególnie sprawnych fizycznie lub drapieżnych istot pozaziemskich. Ganimedejczycy, chociaż zdolni do kontaktowania się ze sobą za pomocą telepatii, nie są w stanie poradzić sobie bez swoich wasali- przedstawicieli ras podbitych planet, zajmujących się wszystkimi podstawowymi czynnościami, których obcy nie są w stanie wykonać samodzielnie. Wartym uwagi jest przede wszystkim Ganimedejczyk Mekkis, który otrzymuje pod swój zarząd parcelę, gdzie ukrywa się ziemski ruch oporu wraz ze swoim liderem  Percym X. Przywódca ziemskich rebeliantów na pewno jest wyjątkowy ze względu na swoje silne zdolności telepatyczne, jednak jego zachowanie oraz plany działania nie wydają się szczególnie światłe. Sama kreacja postaci nie sprawia, że czytelnik z zainteresowaniem skupia na nim swoją uwagę. O wiele ciekawsza wydaje się Joan Hiashi, która pod wpływem wydarzeń opisanych w powieści zmienia się całkowicie, a jej działania mają ogromny wpływ na losy pozostałych bohaterów. 
W świecie wykreowanym w Inwazji z Ganimedesa ludzkość korzysta z licznych nowinek technicznych, porusza się za pomocą latających pojazdów, z którymi można porozmawiać na liczne tematy, a sam hotel może rozmawiać z klientami na temat uregulowania rachunku za pokój. 
Philip K. Dick oraz Ray Nelson w swojej powieści zaskakują nas dziwnymi wizjami, które jednych mogą zniesmaczyć, a innych wręcz rozbawić. Dla czytelników pierwszy raz mających styczność z twórczością tych autorów, książka może okazać się nudna i chwilami zbyt abstrakcyjna pod względem iluzji jakich doświadczają bohaterowie, natomiast dla wiernych fanów Philipa K. Dicka jest to kolejna pozycja, którą warto poznać.
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  Z rozsypanych kawałków

  Joanna Kapica-Curzytek

  Cath Crowley Słowa w ciemnym błękicie
  

  
  Słowa w ciemnym błękicie, powieść dla starszej młodzieży, opisuje różne odmiany miłości. Do ludzi i miejsc, a przede wszystkim książek, których lektura pomaga w życiowych rozterkach.
Ekstrakt: 80%
[image: Słowa w ciemnym błękicie]
Dosyć rzadko mamy okazję poznać literaturę australijską, ale Słowa w ciemnym błękicie przekonują, że warto. Pochodząca z Melbourne autorka Cath Crowley ma już na swoim koncie kilka książek i jest laureatką wielu nagród literackich. Zajmuje się także nauczaniem pisarstwa kreatywnego. 
Nic nie jest łatwe, gdy stoi się u progu dorosłości i gdy trzeba dokonać (czasem w krótkim czasie) wielu życiowych wyborów. Trudno zdecydować o tym, co dalej po szkole, jak ułożyć sobie relacje z rodziną i przyjaciółmi, jak zdobyć uwagę kogoś, kto bardzo się nam podoba. A gdy jeszcze  tak jak w przypadku głównych bohaterów  wydarzy się życiowy dramat, który w mgnieniu oka zmienia całe życie, wszystko się rozpada i sprawy przestają się układać. 
Rachel już prawie, prawie kończy szkołę. Ma ambitne zamiary, by iść na wymarzone studia, jest lubiana w gronie przyjaciół, ale jak większość ludzi w tym wieku przeżywa zawirowania i nieporozumienia w relacjach z nimi. Okazuje się, że życie weryfikuje jej plany. Jest zmuszona wziąć na siebie dużo więcej niż zwykle osoby w jej wieku. 
Podobne kłopoty ma Henry, pracujący w antykwariacie, który jest własnością jego rozwiedzionych rodziców. Książki z drugiej ręki to dzisiaj (także w Australii!), niestety, biznes bez przyszłości, dlatego lokal zagrożony jest likwidacją. Czy sama miłość do książek będzie wystarczająca, by ocalić antykwariat, do którego zaglądają stali klienci, tworzący wokół sklepu sympatyczną społeczność? Henry ma także problem z miłością innego rodzaju  wciąż nie jest pewien uczuć Amy, która odchodzi od niego i wraca Stawką w grze jest wspólna podróż dookoła świata. 
Oboje, Rachel i Henry, są obciążeni ponad miarę życiowymi problemami i próbują je rozwiązywać. Autorka pokazuje całą złożoność i powagę ich sytuacji, podkreślając przy tym, że nie ma tutaj łatwych odpowiedzi. Muszę przyznać, że bardzo mi odpowiada taki partnerski stosunek pisarki do czytelnika. Cath Crowley nie próbuje obracać tu trudnych spraw w wątpliwej jakości komedię (jak to się nieraz zdarza w przypadku książek dla młodzieży), nie banalizuje kłopotów, nie moralizuje. To sprawia, że czytelnikom dużo łatwiej utożsamić się z bohaterami i wczuć się w ich położenie. 
Słowa w ciemnym błękicie mają też jeden bardzo mocny atut. To książki odgrywają tutaj, obok bohaterów, rolę pierwszoplanową. Są one przedstawione tutaj jako przedmioty sentymentalne i pamiątki, które pomagają nam wspominać ważne dla nas rzeczy (Frederick). Wokół nich skupia się także społeczność, budują się więzi. Ale Cathy Crowley przypomina także, że książki to także słowa  pozwalające pozbierać się po tragedii czy znaleźć ukojenie. To dzięki lekturze możemy znaleźć potrzebne nam do życia siły oraz inspirację do rozwiązania swoich problemów. Ciekawym tropem dla czytelników będą obficie przez autorkę przytaczane tytuły książek literatury światowej, poezji i prozy, które mogą posłużyć z powodzeniem jako lista dalszych lektur. 
Bohaterowie Słów w ciemnym błękicie mają jeszcze coś, czego nie ma żaden inny antykwariat na świecie. To Biblioteka Listów. Specjalna półka w Howling Books, gdzie między kartkami książek można zostawić list do kogoś i stamtąd później odebrać odpowiedź. Albo w specjalnie do tego przeznaczonych egzemplarzach zapisać coś na marginesie, co później okaże się ważne dla innych. Książki i słowa  trochę jak listy wysyłane w butelce  wywołują drgania i kręgi na wodach życia: inspirują, budują i dodają odwagi. Mogą też zmienić czyjeś losy. Dialogi prowadzone przez książkowe postacie za pośrednictwem listów są nieraz bardzo romantyczne  ale też pozwalają się wiele dowiedzieć o życiu. 
Powieść przynosi także refleksje związane ze zmieniającym się światem. Czy książki i czytający ludzie całkowicie znikną? Jaki to świat, w którym muszą zniknąć antykwariaty, bo w ich miejsce wkraczają deweloperzy i budują nowe bloki mieszkalne? Czy wystarczy kochać bez granic jakieś miejsce, by móc je ocalić? 
Słowa w ciemnym błękicie to książka nieszczególnie obszerna, ale wyróżnia się pozytywnie szerokością spojrzenia na poruszane tutaj problemy. Każdy z nas przeżywa takie chwile, kiedy musimy zweryfikować siłę miłości, a także prawdziwość przyjaźni. Krok po kroku, z rozsypanych kawałków, tak jak Rachel i Henry, ułożymy swoje życie, choć nie zawsze będzie to najłatwiejsze. Cath Crowley daje nam tu jeszcze jedną ważną wskazówkę: miłość do książek sprawia, że nie trzeba się obawiać grozy życiowych burz.
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  Z dala od kapitalistycznego układu?

  Joanna Kapica-Curzytek

  Sana Krasikov Patrioci
  

  
  Patrioci to powieść o Amerykance, która z własnej woli wyjechała na stałe do Związku Radzieckiego lat 30. XX wieku. Znajdziemy tu wiele wartościowych akcentów, ale nie można oprzeć się wrażeniu, ze powieść jest wstępnym zarysem radzieckiego komunizmu dla niewtajemniczonych  czyli dla czytelników amerykańskich.
Ekstrakt: 60%
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Sana Krasikov urodziła się na Ukrainie, dorastała w Gruzji, a następnie wyjechała do Stanów Zjednoczonych. Nie jest debiutantką  wcześniej opublikowała tom opowiadań, znany także u nas (Jeszcze rok, wydany przez Wydawnictwo Czarne). Ma także na swoim koncie kilka nagród literackich i wyróżnień. 
Patrioci to panoramiczna, szeroko zakrojona opowieść, obejmująca losy trzech pokoleń. Florence, Amerykanka pochodząca z żydowskiej rodziny, szuka dla siebie miejsca w życiu. Źle się czuje wśród bliskich, dla których najważniejsza jest tradycja. Wielki Kryzys, toczący Stany Zjednoczone, także nie ułatwia udanego życiowego startu. Dziewczyna decyduje się wyjechać do Związku Radzieckiego. W tym kraju wszystko jest dla ludzi, to nie załgany kapitalistyczny układ, jakim są Stany Zjednoczone, jak sama mówi. Chce więc znaleźć się jak najbardziej z dala od niego. 
Powieść rozgrywa się w dwóch warstwach czasowych  Julian, syn Florence z kolei zdołał przebyć trasę w odwrotnym kierunku; wychowany w ZSRR (kilka lat przebywał nawet w sierocińcu), obecnie mieszka w Stanach Zjednoczonych, ale krąży między dwoma krajami ze względu na pracę (jest zatrudniony w firmie o znaczeniu strategicznym). W 2008 roku Julian wraca do Putinowskiej Rosji po to, by znaleźć (również w archiwach KGB) odpowiedź na pytanie, jak to się stało, że Florence, choć tyle przeszła w stalinowskiej Rosji, nigdy nie wyrzekła się swojej nowej ojczyzny. Julian chciałby także, aby do Ameryki wrócił jego syn Lenny, podobnie jak Florence, uznający Rosję za najlepsze miejsce na Ziemi. 
Forma utworu, opierająca się na naprzemiennej narracji dotyczącej losów Florence (lata 30. XX wieku) i jej syna (rok 2008) raczej utrudnia śledzenie dziejów bohaterów i uniemożliwia zagłębienie się w lekturze bez reszty. Dla mnie powieści w których pisarz manipuluje czasem dzielą się na takie, w których te zabiegi kompozycyjne są rzeczywiście uzasadnione i umiejętnie podgrzewają emocje czytelnika oraz na te, w których są one całkowicie niepotrzebne i tylko zaburzają narrację. Niestety, w Patriotach tego rodzaju zabiegi kompozycyjne niczego nie wnoszą, a nawet chwilami można je uznać za spoilery. 
Dla większości czytelników amerykańskich takie bliskie spotkanie z realiami stalinowskiej Rosji jest z pewnością czymś nowym. My jednak, przede wszystkim z racji geopolityki, pamiętający powtarzane nieraz rodzinne historie, nawet przeciętnie obeznani z niektórymi lekturami szkolnymi, nie znajdziemy w Patriotach nic szczególnie nowego. Krasikov prowadzi czytelnika krok po kroku przez typowe realia radzieckie: to ludzie gnieżdżący się we wspólnych mieszkaniach, próbujący bronić się przed donosami, sami donoszący, by przeżyć, przesłuchiwani przez policję, aresztowani, oddzielani od rodziny, wywożeni na Syberię do obozów. Szary świat, w którym panuje biurokracja, kiedy świętem jest zdobycie czegoś lepszego do jedzenia lub możliwość przejrzenia (w ukryciu) zachodniego czasopisma (będzie to miało dla bohaterki tej powieści przełomowe znaczenie). 
Interesujące może być dla nas to, że dzieje Florence ilustrują losy wielu innych Amerykanów zatrzaśniętych w radzieckiej pułapce po 1936 roku. Okazuje się, że ich odcięcie od kraju było wynikiem świadomej polityki prowadzonej ówcześnie przez ambasadę USA w Moskwie. Gdy wygasały paszporty, każdy pretekst był dobry, by ich nie przedłużać. W ten sposób Amerykanie tracili bezpowrotnie obywatelstwo swojego kraju. Czy to tylko rezultat antykomunistycznej fali, wzbierającej stopniowo, aż do antyczerwonej obsesji, która ujawniła się później w epoce maccartyzmu? 
Nie dajmy się za bardzo zwieść entuzjastycznemu okrzykowi Arcydzieło! Yanna Martela, który porównuje nawet powieść Sany Krasikov do Doktora Żywago Borisa Pasternaka (jestem zdania, że daleko na wyrost). Jak na arcydzieło, za dużo w Patriotach miałkich dialogów i nużących dłużyzn. Nie najlepsza jest także warstwa psychologiczna utworu  postacie są raczej nijakie i mało pogłębione. Opisy miejsc (np. Moskwy)  wtórne: nie sposób nie przewidzieć, że miasto jest tu szare, ponure i wrogie. 
Najbliżej prawdy byłoby chyba stwierdzenie, że ta książka, choć schematyczna, jest poprawna. Szkoda, że współczesny wątek szpiegowski sprawia wrażenie, jakby został dołączony do powieści w ostatniej chwili. Z pewnością po to, aby zwrócić uwagę, że, jakby nie patrzeć, wszystko wszędzie jest kapitalistycznym układem. Brakuje jednak trochę rozwinięcia. Mocną stroną Patriotów jest szerokość spojrzenia i połączone ze sobą elementy rodzinnej sagi, powieści historycznej i szpiegowskiej oraz literatury obozowej.
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  O jeden wymiar za daleko

  Dawid Kantor

  Cixin Liu Koniec śmierci
  

  
  Koniec śmierci wieńczy trylogię Wspomnienie o przeszłości Ziemi Cixina Liu i potwierdza znakomity poziom serii. Choć chińskiemu pisarzowi zabrakło nieco do stworzenia powieści doskonałej, która stałaby się ikonicznym dziełem, jak choćby Fundacja Asimova, to bez wątpienia cały cykl wskazuje kierunek rozwoju dla współczesnej literatury science fiction.
Ekstrakt: 80%
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Wśród malkontentów można się spotkać z opiniami, że po okresie tzw. Nowej fali prawdziwa science fiction odchodzi do lamusa i powoli oddaje pole space operze lub tylko na nowo przetwarza stare pomysły (vide renesans cyberpunka). Według nich rozwijanie gatunku jest rynkowo nieopłacalne z uwagi na niewielką ilość potencjalnie zainteresowanych drążeniem naukowych problemów i wyżymaniem neuronów, a Watts czy Egan to tylko wyjątki na literackiej mapie. Cixin Liu zadaje temu twierdzeniu kłam swoim Wspomnieniem o przeszłości Ziemi. Debiutant z egzotycznego dla fantastyki kraju, serwuje znakomitą powieść posiadającą większość cech cenionych w hard science fiction, a jednocześnie wciągającą fabularnie i przystępną. Czy czytelnicy mogli otrzymać lepszy dowód na to, że science fiction nie umiera?
Fabuła Końca śmierci rozpoczyna się jeszcze w trakcie przygotowań do inwazji Trisolarian na Układ Słoneczny i początkowo opowiada o programie wysłania sondy w kierunku najeźdźców. Jednak już po 200 stronach akcja powieści przenosi się w znany z Ciemnego lasu okres konfrontacji z obcą cywilizacją i dalej pędzi w odległą przyszłość, serwując całą serię wydarzeń napędzanych koncepcjami, które wywołają znane czytelnikom poprzednich części emocje. Cała powieść ma jednak perspektywę nieco odmienną od poprzednich tomów  pomimo, że pojawia się tu główna bohaterka, wokoło której osnuta została fabuła, to Koniec śmierci jest raczej kroniką ludzkości w świetle kosmicznej inwazji i tego co następuje po niej. Ograniczenia czasowe autor znosi stosując hibernację, która pozwala przenosić się protagonistom między najważniejszymi momentami w dziejach cywilizacji ludzkiej, czy czekać kolejnych odkryć. Zmiana struktury powieści pozwala twórcy przedstawić pełnię swoich koncepcji i dokończyć założenia trylogii. Cixin Liu z właściwą sobie gracją splata fabularnie kolejne pomysły, bez zażenowania onieśmiela czytelnika rozmachem wizji i fabularno  naukowymi twistami. Wystarczy przywołać tu prolog powieści, którego akcja rozgrywa się w oblężonym przez Turków Konstantynopolu i jak nietrudno przewidzieć, wiąże się w misterny sposób z wydarzeniami z odległej (nawet dla nas) przyszłości (nad sceną sentymentalnie unosi się duch Bitwy pod Azincourt z Hyperiona). W Końcu śmierci nie zabrakło także sceny zetknięcia z obcą cywilizacją pełnej właściwej dla pomysłów Chińczyka prawdziwej, umocowanej naukowo obcości. Wśród galerii idei z trzeciego tomu cyklu, pojawiają się także dwa pomysły na silnik kosmiczny, jeden z nich to jądrowy napęd pulsacyjny, stworzony przez polskiego matematyka Stanisława Ulama biorącego udział w Projekcie Manhattan. Największa ilość pomysłów i ten kluczowy, zapewne jeszcze bardziej szokujący i otwierający oczy niż koncepcja Ciemnego Lasu, znajduje się w samym finale.
Kronikarska forma powieści odebrała jej niestety inne walory  trzeba uczciwie powiedzieć, że Cixin pisze świetną science fiction, ale przeciętną literaturę. Główna bohaterka nie ma w zasadzie żadnych właściwości, jest raczej symboliczną emanacją myślenia i pragnień ludzkości i taką rolę odgrywa w większości wydarzeń. Pozostali bohaterowie są jeszcze mniej wyraziści i znaczą tyle co mgnienia w historii ludzkości (wyjątkiem jest niezrównany Luo Jij). Styl Chińczyka także pozostawia wiele do życzenia, nie ma w nim gryzących w oczy błędów, jest jednak suchy i wyłącznie poprawny. W porównaniu z doskonałym finałem z Ciemnego Lasu zakończenie Końca śmierci jest znacznie mniej udane. Zawrotna koncentracja treści i zagmatwanie rozwiązań nie pomagają, brak także jasnego rozstrzygnięcia. Wydaje się także, że autor w zamieszaniu poszedł o jeden krok za daleko - pofolgował sobie z naukową dyscypliną i nieco nagiął fizykę i efekt relatywistyczny do swoich potrzeb. Ostatecznie pomimo potencjału trzeci tom Wspomnienia o przeszłości Ziemi nie okazał się zdecydowanie najlepszym w serii.
Na szczególną uwagę zasługuje stosowany przez Cixina Liu zabieg łączący kwestię zagadek nauki i możliwości literatury. Chińczyk tworzy wyzwania badawcze dla głównych bohaterów lub stawia problemy przed całą ludzkością i wplata je w fabułę powieści równocześnie umieszczając w niej rozwiązanie. Tym sposobem czytelnik rozwiązuje problem literacko  naukowy wraz z protagonistami powieści. Manewr ten w niezwykły sposób angażuje czytelnika intelektualnie oraz wciąga w prezentowaną historię. Przykładem tego postepowania w pierwszym tomie była gra komputerowa Problem trzech ciał w drugim program wpatrujących się w ścianę, natomiast w Końcu śmierci czytelnik może próbować rozgryźć serię baśni, w których zakodowano naukowe rozwiązania obcej cywilizacji. Liu dzięki podobnym działaniom w swoich powieściach zmienia problemy naukowe w zagadki detektywistyczne. Tym sposobem w recenzowanym tomie głównym sposobem zdobywania wiedzy i rozwijania technologii staje się dla ludzkości śledzenie śladów pozostawianych w przestrzeni kosmicznej przez obce cywilizacje, analiza ich zachowań w bezpośredniej konfrontacji i dedukcja na podstawie dostępnych danych. Ludzkość kładzie na szali całą swoją przyszłość opierając się na wyżej wymienionych informacjach, a badania podstawowe stają się zaledwie hasłem i pretekstem do żmudnego posuwania wiedzy naprzód w kierunku wyznaczonym przez egzonaukowych detektywów.
Istnieją elementy, które w mojej subiektywnej ocenie stanowią o wartości fantastyki naukowej, jednocześnie czyniąc ją niezmiernie wymagającym gatunkiem dla twórcy. Na pierwszy plan wysuwa się umiejętność tworzenia światów opartych na jednoznacznych i logicznych założeniach oraz konsekwencja w stosowaniu tych ram także do przebiegu fabuły. Autor kreując uniwersum powinien wręcz narzucić sobie nadrzędne rządzące nim zasady (niczym fizyka we wszechświecie). Powieść science fiction staje się wówczas niemal eksperymentem myślowym, musi działać według ściśle określonych reguł, a fabuła powinna zostać w nie wpasowana. Tutaj pojawia się kolejna cecha jakościowa gatunku: historia prezentowana przez autora nie powinna być tylko pretekstem do przedstawienia koncepcji, na których opiera się powieść, czy świata przedstawionego. Czytając powieści pozbawione tego waloru czytelnik ma wrażenie obcowania ze sfabularyzowaną literaturą popularnonaukową, a nie pełnoprawną beletrystyką. Fabuła stanowiąc oddzielną całość powinna założenia twórcy eksponować, jednak połączenie tych elementów wymaga prawdziwego kunsztu. Równie wielkim wyzwaniem okazuje się umiejętność klarownego wyjaśnienia nieraz skomplikowanych teorii naukowych, która nie będzie po prostu wykładem. Mistrzostwo w tej kwestii osiągnął chyba Neal Stephenson, który potrafi intersująco i prosto tłumaczyć swoje pomysły i te wyjaśnienia ukrywać w fabule.
Jak powyższe założenia spełnia w Końcu śmierci Cixin Liu? Chińczyk wszystkie te zasady przetwarza na swój unikalny sposób: narzuconych sobie zasad świata trzyma się konsekwentnie, ale czasem przekształca je na sprzyjające fabule. Historia w jego powieściach pozostaje w doskonałej równowadze z koncepcjami naukowymi, ale czysto literacka jakość książek nie jest już wybitna. Skomplikowane teorie autor Wspomnienia przeszłości Ziemi tłumaczy z ogromną łatwością, tworząc z nich wręcz detektywistyczne zagadki, które poznaje czytelnik. Reasumując Cixin Liu wykorzystuje znane schematy patrząc w kierunku innym niż większość współczesnych pisarzy fantastyki, a jego opowieści wydają się funkcjonować w dodatkowym i do tej pory nieznanym wymiarze. To tylko kolejny dowód na to, że science fiction tak jak fizyka  nigdy się nie skończy.
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  Narkotykowy trip z robalami w rolach głównych

  Sebastian Chosiński

  Philip K. Dick, Ray Nelson Inwazja z Ganimedesa
  

  
  Nie, to jeszcze nie koniec! Mogłoby się wydawać, że w latach 90. i na początku poprzedniej dekady wydano już wszystko, co miał w swoim dorobku literackim Philip K. Dick. Nic z tego. Od czasu do czasu pojawiają się na polskim rynku powieści, które dziwnym trafem umknęły wcześniej uwadze wydawców. Jak chociażby Inwazja z Ganimedesa, napisana przez autora Ubika do spółki z dużo mniej znanym pisarzem amerykańskim Rayem Nelsonem.
Ekstrakt: 60%
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Zawsze intrygowało mnie, jak  od strony czysto technicznej  powstają książki pisane przez duety. Kto tak naprawdę odpowiedzialny jest za fabułę (i jej rozwój), kto ma większy wpływ na dialogi, spod czyjej ręki wychodzą na przykład opisy przyrody i wewnętrznych przemyśleń bohaterów. Jak radzili sobie z tym Bracia Strugaccy, a jak Marina i Siergiej Diaczenkowie czy Maj Sjöwal i Per Wahlöö? W końcu pisanie  obojętnie: prozy, liryki bądź dramatu  to akt bardzo osobisty, wręcz intymny, do którego twórcy zazwyczaj niechętnie dopuszczają osoby trzecie. Philip K. Dick zazwyczaj robił to w zaciszu gabinetu, z dala od wszystkich przerzucając na papier swoje fobie i obsesje. A jednak zdarzyło mu się  i to dwukrotnie  zaprosić do współpracy innych autorów. Zaszczyt ten spotkał Rogera Zelaznego (Deus irae) oraz Raya Nelsona (Inwazja z Ganimedesa). Choć gwoli ścisłości chronologia była odwrotna.
O ile Zelazny, gdy otrzymał propozycję od swego o kilka lat starszego kolegi po fachu, był już wtedy uznanym pisarzem (miał na koncie między innymi Aleję Potępienia i Pana Światła), o tyle Nelson  będący niemal rówieśnikiem Dicka  wciąż nie mógł się przebić do szerszego grona czytelników (i tak naprawdę nigdy mu się to nie udało). Czy więc tworzącemu w ekspresowym tempie kolejne powieści Philipowi potrzebny był po prostu wyrobnik, ktoś, kto odwali za niego czarną robotę, rozwijając jedynie pomysły podrzucone przez mistrza? Nie odpowiem Wam na to pytanie. By podjąć próbę tego, musiałbym najpierw dowiedzieć się, jakie partie książki wyszły spod ręki Dicka, a za jakie odpowiadał Nelson. Do tego przydałby się jeszcze wgląd do osobistych notatek obu pisarzy, z których wynikłoby zapewne, który z nich jaki koncept podrzucił koledze. Jedno jednak nie ulega wątpliwości: Inwazja z Ganimedesa jest z ducha Dickowska!
Nie brakuje w niej nawiązań do wcześniejszych książek autora Słonecznej loterii: niemal bezpośredniego do wydanych w 1963 roku Tytańskich graczy (gdzie mowa jest o najeździe na Ziemię przybyszów z największego księżyca Saturna) i pośredniego do wcześniejszego jeszcze o rok Człowieka z Wysokiego Zamku (gdzie pojawia się wizja okupowanych przez Japonię Stanów Zjednoczonych, w których spora część społeczeństwa idzie na bliską współpracę z wrogami). Nie inaczej dzieje się w Inwazji  z tą różnicą, że okupanci przylecieli nie z Tytana, lecz z Ganimedesa (to, dla odmiany, największy naturalny satelita Jowisza) i  co najistotniejsze  w niczym nie przypominają ludzi. W książce nazywani są wprost beznogimi i bezrękimi robalami, co automatycznie nastawia czytelnika do nich negatywnie. Nawet jeżeli nie są tak paskudni  z wyglądu i z charakteru  jak robale wymyślone kilka lat wcześniej przez Roberta A. Heinleina na potrzeby jego Kawalerii kosmosu (1959). Swoją drogą nie należy mieć wątpliwości, że Dick i Nelson właśnie od twórcy Obcego w obcym kraju dokonali tutaj pożyczki. Co świadczy o tym, że starali się być na bieżąco z tym, co proponują ich główni konkurenci.
Ale Inwazja to nie tylko dowód na to, że Philip i Ray (a przynajmniej jeden z nich) na bieżąco czytali najważniejsze ukazujące się w Stanach czasopisma science fiction. Do fabuły napisanej wspólnie powieści wprowadzili bowiem także wątki świadczące o tym, że nie były im obce problemy społeczne i narodowościowe, z jakimi borykało się państwo amerykańskie w połowie lat 60. XX wieku (książka, chociaż wydana w 1967 roku, powstała dwa lata wcześniej). Nośnikiem tych idei jest postać zbuntowanego przeciwko ganimedejskim robalom (a tak naprawdę to przeciwko wszystkim) Negra o pseudonimie Percy X. To ukrywający się w górach charyzmatyczny przywódca ruchu oporu, który swoje narodziny  w wyobraźni Dicka i Nelsona  zawdzięcza legendarnemu bojownikowi o równouprawnienie Afroamerykanów Malcolmowi X, zamordowanemu w lutym 1965 roku w nowojorskim Harlemie. Organizacja Percyego może zaś kojarzyć się z Czarnymi Muzułmanami (względnie Narodem Islamu), z którymi Malcolm był niegdyś związany i których szeregi opuścił (co mogło doprowadzić do zamachu na jego życie). W pewnym sensie antycypuje też działalność radykalnych Czarnych Panter (1966), których era dopiero miała nadejść.
Powieść Dicka i Nelsona to także nieodrodne dziecko swoich czasów  epoki hipisów, wolności obyczajowej i seksualnej, jak również związanych z nimi narkotyków, a nade wszystko LSD (nie bez powodu Ray przyznawał się do tego, że to właśnie on zaznajomił Philipa z tą psychoaktywną substancją). Czytając Inwazję z Ganimedesa, niemal przez cały czas ma się wrażenie, że książka pisana była na haju. A im bliżej końca, tym bardziej jej autorzy odpływali. Stąd te wszystkie przedziwne bronie psioniczne, którymi posługują się najeźdźcy, a które wskutek zaskakującego zbiegu okoliczności trafiają w ręce rebeliantów. Opisane w książce skutki ich działania moją być  i pewnie są  osobistymi relacjami obu pisarzy z narkotykowych tripów. Mimo to  i za to należy się Dickowi i Nelsonowi szczególna pochwała  jakimś cudem udaje im się utrzymać fabułę w ryzach i w finale w miarę logicznie poskładać wszystko w całość. W efekcie dotarłszy do ostatniej strony, czytelnik ma prawo czuć smutek z powodu wymuszonego pożegnania z robalem Mekkisem, Percym X, Joan Hiashi, Gusem Swenesgardem czy  choć to rozstanie następuje de facto już wcześniej  doktorem Rudolphem Balkanim.




Tytuł: Inwazja z Ganimedesa
Tytuł oryginalny: The Ganymede Takeover
Data wydania: 13 marca 2018
Autorzy: Philip K. Dick, Ray Nelson
Przekład: Maciej Szymański
Wydawca:  Rebis
ISBN: 978-83-8062-284-5
Format: 248s. 150×225mm; oprawa twarda, obwoluta
Cena: 49,90
Gatunek: fantastyka
WWW: Polska strona
Wyszukajw: MadBooks.pl
Kupw: Selkar.pl: 39,47zł
Kupw: TaniaKsiążka.pl: 37,43zł
Wyszukajw: Skąpiec.pl
Zobacz w: Kulturowskazie
Ekstrakt: 60%
  



  
  
  
  
  Magazyn Esensja - Magazyn Esensja nr 4 (CLXXVI) maj 2018
  




  
  

  Mała Esensja:Tajemnice na scenie

  Marcin Mroziuk

  Martin Widmark Teatr z Lassem i Mają
  

  
  Teatr z Lassem i Mają to dla młodych czytelników okazja nie tylko do poznania przygód tytułowej pary detektywów z Valleby, ale również do wcielenia się w ich role. Wystawienie własnego przedstawienia może zaś dostarczyć dzieciom jeszcze więcej przyjemności niż sama lektura.
Ekstrakt: 80%
[image: Teatr z Lassem i Mają]
Trzeba jednak zaznaczyć, że w książce Martina Widmarka znajdziemy wprawdzie aż cztery sztuki, ale zaledwie w przypadku jednej z nich fani Biura Detektywistycznego Lassego i Mai mogą liczyć na zupełnie nowe wrażenia. Na szczęście autor, adaptując na potrzeby teatralnego przedstawienia Tajemnicę diamentów , Tajemnicę miłości  oraz Tajemnicę pociągu, potrafił zachować atrakcyjność intrygi kryminalnej. Dzięki temu, jeżeli dzieciom uda się wystawić te sztuki, to widzowie nieznający treści oryginalnych książek będą z napięciem obserwować, czy Lasse i Maja odkryją, który pracownik Muhammeda Karata przywłaszczył sobie diamenty, kto ukradł pieniądze zebrane dla biednych dzieci czy w jaki sposób zniknęły przewożone pociągiem banknoty przeznaczone do zniszczenia.
Niewątpliwie największą atrakcją dla czytelników jest jednak zupełnie nowa Tajemnica orkiestry. W tym przypadku Lasse i Maja będą musieli odkryć, kto jest nadawcą listu do lidera zespołu Las Cannalas. Szantażysta zażądał przekazania całego honorarium należnego trzem muzykom. Młodzi detektywi szybko dochodzą do wniosku, że to właśnie któryś z członków zespołu próbuje w ten sposób przywłaszczyć sobie wszystkie pieniądze. A dzięki swym umiejętnościom dedukcyjnym Lasse i Maja oczywiście i tym razem odkryją tożsamość przestępcy. Istotne jest zaś, że ta nowa historia nie odbiega poziomem od pozostałych, wiec dla fanów serii powinna stanowić wystarczającą zachętę do sięgnięcia po tę pozycję.
W Teatrze z Lassem i Mają młodzi czytelnicy znajdą nie tylko cztery sztuki, ale także wyjaśnienia podstawowych pojęć związanych z teatrem. Z kolei wystawienie własnego przedstawienia o detektywach z Valleby znacznie ułatwią wykazy potrzebnych rekwizytów i kostiumów oraz praktyczne wskazówki autora odnośnie przygotowywania spektaklu. Z pewnością warto się na to zdecydować, gdyż wtedy ta książka Martina Widmarka dostarczy dzieciom zupełnie nowych wrażeń.
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  Co pomogło nam stać się ludźmi

  Joanna Kapica-Curzytek

  Daniel L. Everett Język - narzędzie kultury
  

  
  Niełatwo jest ująć fenomen ludzkiego języka. Każda taka próba udaje się tylko częściowo. I tak samo jest w przypadku książki Daniela L. Everetta Język narzędzie kultury.
[image: Język - narzędzie kultury]
Autor książki, amerykański lingwista rozpoczynał od działalności misyjnej. Mieszkał w Brazylii, przez szereg lat badając język i kulturę amazońskiego plemienia Pirahã u ujścia rzeki Maici. Opisał także inne unikalne języki plemion zamieszkujących tereny Brazylii. Między innymi odkrył zagrożony wyginięciem język Oro Win. Jego wieloletnie doświadczenie badawcze stanowi mocny filar tej publikacji, której głównym przedmiotem jest koncepcja języka jako narzędzia (czyli wynalezionego przez człowieka).
Na pierwszym planie mamy w książce wyjaśnienie społecznego aspektu języka - na przecięciu kultury, poznania i komunikacji. Autor rozpoczyna od rozważań dotyczących dylematu, czy język jest bytem biologicznym czy narzędziem kulturowym, ustosunkowując się do dotychczasowych teorii na ten temat. Jednoznacznej odpowiedzi tutaj nie znajdziemy, poza stwierdzeniem, że język pomógł nam stać się ludźmi. Ta teza zostaje rozwinięta już dalej.
Od razu muszę uprzedzić, że czytelnicy, zwłaszcza ci, którzy nie są językoznawcami, będą mieli sporo problemów z nadążaniem za wywodem autora. Przede wszystkim nie jest do końca jasne, w jakim znaczeniu występuje wymieniony w tytule kontekst kultury. W każdym razie, trudno to na podstawie lektury uchwycić. Kultura to szerokie pojęcie i ma oczywiście różne definicje, ale zdecydowanie należałoby na potrzeby tej książki usystematyzować i nazwać poszczególne jej obszary. Nie wszystkie zresztą są tutaj obecne w równym stopniu. Jak się wydaje, Daniel Everett w swoich rozważaniach kładzie nacisk przede wszystkim na pragmatyczne aspekty wynikające z powiązań kultury i języka.
Autor wielokrotnie podkreśla, że język jest służącym człowiekowi narzędziem, ale nie za bardzo potrafi sprecyzować: do czego? Odpowiedzi są bardzo rozdrobnione i rozproszone w masie przykładów. Chyba najbliższe myśli autora byłoby uściślenie, że jest to narzędzie działania w świecie, choć opisywane tutaj działania raczej dotyczą spraw konkretnych, materialnych, ale już nie abstrakcyjnych. To zbyt daleko idące uproszczenie; kultura jako taka obejmuje przecież także liczne symboliczne aspekty egzystencji człowieka. Nic dziwnego, że książka Everetta nie została najlepiej przyjęta przez innych językoznawców, do których zaliczają się na przykład Noam Chomsky czy Stephen Pinker.
Można polemizować z niektórymi zawartymi tu stwierdzeniami  jak na przykład z tym, że żaden inny gatunek ssaków naczelnych nie chce czy też nie ma potrzeby się komunikować. Nawet nie będąc zoologiem czy prymatologiem, dostrzegamy przecież zintegrowane, zsynchronizowanie działania grup zwierząt, opierające się na dążeniu do wzajemnego kontaktu i utrzymywania go. W innym miejscu Everett wspomina o uniwersaliach w języku, ale w ogóle nie odwołuje się do tzw. uniwersaliów antropologicznych (zjawisk kulturowych występujących we wszystkich społeczeństwach). To  jak na pracę traktującą o związkach języka i kultury  znaczące pominięcie.
Autor w wielu miejscach książki odwołuje się do swoich badań, prowadzonych wśród członków plemienia Pirahã. To bardzo ciekawe fragmenty, dzięki którym jesteśmy w stanie wyjść poza horyzont własnych doświadczeń. Interesujące są także przykłady z języka pirahã, pozwalające prześledzić nam odmienności w strukturach językowych oraz przekonać się, że nie wszystkie języki są zbudowane tak samo. Bez wątpienia, badania Everetta można uznać za pionierskie, ale w moim odczuciu odwoływanie się do nich często rozmija się z dyskursem, nie zawsze służy autorowi do tego, by uzasadnić wyrażane przez niego poglądy.
W podsumowaniu Everett pisze, że starał się przedstawić analizę języków ludzkich od struktury ich opowieści po słowotwórstwo, przyglądał się anatomii i rozwojowi ludzkiemu. Rozważał złożoność języków i ich hierarchiczność. Innymi słowy - autor jest w tej książce raz antropologiem, innym razem  językoznawcą, czasem filozofem (tu należy pochwalić ciekawe wyjaśnienie teorii wrodzonego języka poprzez odwołanie się do idei Platona). Jest też psychologiem rozwojowym czy teoretykiem informacji. Podczas lektury nie można oprzeć się wrażeniu, że autor chce być wszystkim jednocześnie. Brakuje jasnej, usystematyzowanej struktury jego wywodu, a wiele przytaczanych argumentów (z osobna nawet nieraz wartych uwagi) jest jak wrzucona do worka, bez ładu i składu. To w dużym stopniu utrudnia lekturę, a nawet chwilami sprawia, że pewne zagadnienia czy teorie nadal pozostaną dla czytelnika tajemnicą (jak na przykład próba wyjaśnienia zjawiska rekurencji w języku). Bardzo przydałaby się synteza treści, spojrzenie z dystansu, co pozwoliłoby na wysnucie wniosków i dokonanie uogólnień.
Nie znaczy to jednak, że Język narzędzie kultury Everetta ma wyłącznie słabe strony. Ta pozycja spełnia kryteria niezłej książki popularnonaukowej. Największą jej zaletą jest to, że inspiruje ona nas do przemyśleń dotyczących fenomenu języka, jego genialnej, acz skomplikowanej natury oraz naszego posługiwania się nim. Znakomite są wspomniane przeze mnie wcześniej fragmenty dotyczące realiów społeczności plemienia Pirahã i innych społeczności. To okazja, by zanurzyć się w inny świat, odmienne jego postrzeganie i rozumienie. Nawet tego rodzaju doświadczenie będzie dla nas ciekawą i cenną lekcją.
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  Jack Reacher wysiada z autobusu

  Konrad Wągrowski

  Lee Child Nocna runda
  

  
  Na każdą kolejną powieść Lee Childa czeka się tak, jak kiedyś na każdego kolejnego Alistaira MacLeana. Ale Child ma nad szkockim pisarzem niekwestionowaną przewagę  słabych książek nie pisze. Nocna runda kolejnym na to dowodem.
Ekstrakt: 80%
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Jack Reacher wysiada z autobusu Po trochę nietypowych zagajeniach fabuły w niektórych z poprzednich tomów cyklu Lee Childa, w Nocnej rundzie powracamy do tego najbardziej kanonicznego. Były żandarm wojskowy, odrzucający od lat wygody osiadłego życia, nieposiadający miejsca zameldowania, prawa jazdy, wyposażony jedynie w szczoteczkę do zębów, wędruje po Stanach Zjednoczonych, trafiając do różnych, nierzadko zapomnianych przez Boga i ludzi miejsc. A tam A tam coś przyciągnie jego uwagę i zachęci do działania. Tym razem będzie to zastawiony w lombardzie sygnet absolwenta West Point. A właściwie absolwentki  bo wielkość pierścienia wyraźnie świadczy o tym, że pasował niegdyś na kobiecą dłoń. Ukończenie West Point, elitarnej uczelni wojskowej w USA, nie jest banalnym zadaniem, kupno pamiątkowego sygnetu jest więc wyrazem triumfu i spełnienia marzeń. Czemu więc ktoś chce się owego pierścienia pozbyć za grosze? Tego właśnie chce się dowiedzieć Jack Reacher, również absolwent West Point, i ma już zajęcie na kilka najbliższych tygodni.
Powieści Lee Childa to klasa sama w sobie i nieustająca od lat gwarancja jakości. Czy ośmielilibyście się wskazać jakąś, która była słaba? Wydaje się, że amerykański autor znalazł przepis doskonały na powieść sensacyjną. Atutem numer jeden jest oczywiście główny bohater  człowiek ponadprzeciętnie inteligentny, ponadprzeciętnie silny i sprawny, niepozbawiony poczucia humoru, ale też emanujący pewnego rodzaju egzystencjalnym niepokojem, negatywnie nastawiony do rzeczywistości, kierujący się własnym kodeksem wartości, okrutny dla wrogów, zdeterminowany, by móc wspierać przyjaciół. Reacher jest przy tym samotnikiem, ale nie odludkiem  potrafi nawiązywać współpracę z innymi, potrafi budować więzi  nawet jeśli nie są one w stanie bardzo długo przetrwać. Te relacje z innymi ludźmi pozwalają na wprowadzanie do fabuły innych, ciekawych postaci, których los nigdy nie jest oczywisty. A jeśli czyjś los oczywisty nie jest, to postać budzi u czytelnika emocje. Atutem numer dwa jest dobra kryminalna fabuła  możemy tego czasem nie widzieć zza pleców dwumetrowego bohatera, ale pamiętajmy, że ona tam jest. Child działa tu według sprawdzonych wzorów  dawkując czytelnikowi fakty, zwodząc go i pozwalając wraz z bohaterami rozwiązywać zagadkę. Nie ma w tym może finezji opowieści Dennisa Lehanea, czy nawet dramatycznych zwrotów akcji Harlana Cobena, ale są to  jak wspominałem  po prostu bardzo solidne kryminały. Kryminały, gdzie jednak najbardziej oczekiwanymi scenami będą te, w których Reacher, kierując się precyzyjnie obmyśloną strategią, samodzielnie eliminuje sześciu potężnych przeciwników (nie bez znaczenia w takich akcjach jest fizyczność bohatera  dlatego też wypada przypomnieć, że decyzja o obsadzeniu w ekranizacjach pewnego aktora niegrzeszącego warunkami fizycznymi stoi w sprzeczności z podstawowymi założeniami książki).
Co z tego otrzymujemy w Nocnej zmianie? Oczywiście  wszystko, autor wie wszak doskonale, czego oczekuje czytelnik. Ale nie tylko. Wspomniałem, że Reacher ma w sobie egzystencjalny niepokój, ale to nie jedyny sposób na sięganie w rozrywkowej powieści po poważniejsze tematy. Nocna runda na ten wyższy poziom zaangażowania wchodzi mniej więcej w 2/3 swojej treści, a poruszenie poważniejszego tematu będzie tu jednocześnie kluczowym zwrotem akcji, nie wypada go więc tu zdradzać. Zaznaczę więc jedynie, że pojawią się tu tematy uzależnień, wojennej traumy i tego, co decyduje o ludzkiej osobowości i relacji z otoczeniem. Wątek poprowadzony zostaje w przekonujący i przejmujący sposób, stając się dodatkowym atutem książki. A sam Reacher zyskuje przy tym bardziej ludzkie oblicze. Czyżby był to prolog do jakiejś zmiany wizerunku tego bohatera w kolejnych tomach? Jack wszak jest już grubo po pięćdziesiątce i trudno ocenić, jak długo będzie miał jeszcze siłę na tę nigdy niekończącą się wędrówkę.
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  Mała Esensja:O wsi spokojnej i wesołej

  Marcin Mroziuk

  Magdalena Zarębska Wakacje u dziadków
  

  
  Wakacje u dziadków to niezwykle sympatyczna książeczka ukazująca dzieciom, jak wiele atrakcji może na nie czekać, jeżeli oderwą się od komputera i telewizora. Przy czym istotne jest, że Magdalena Zarębska potrafi swymi pełnymi ciepła opowieściami naprawdę zainteresować kilkulatków. W efekcie tego młodzi czytelnicy po skończeniu lektury tej pozycji z pewnością będą marzyć o lecie spędzonym na wsi.
Ekstrakt: 80%
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W Wakacjach u dziadków możemy śledzić przygody trojaczków  Laury, Tymona i Amelii. Już na początku okazuje się, że rodzeństwo po raz pierwszy ma na dłuższy czas rozstać się z rodzicami, aby spędzić letnie miesiące u babci i dziadka. Zresztą sama podróż pociągiem dostarczy maluchom wielu wrażeń. Można przecież podziwiać zmieniające się za oknem widoki, a pojawienie się w przedziale konduktora to okazja do snucia przez dzieci przerażających wizji kar czekających na gapowiczów! Tymon zaś żałuje jedynie tego, że mama zupełnie nie rozumie, iż łącznik między wagonami jest po prostu niezwykłym miejscem. 
A to przecież zaledwie przedsmak atrakcji, które czekają na bohaterów u babci i dziadka. Kilkulatkowie oczywiście będą tam tęsknić za mamą i tatą, ale szybko odkrywają, że pobyt na wsi może być naprawdę fascynujący. Życie tam wygląda bowiem zupełnie inaczej niż w wielkim mieście, a dzieciom do dobrej zabawy wystarczy kawałek podwórka czy ogródka. Ileż frajdy może wszak sprawić maluchom wykopywanie kanalików odprowadzających wodę z kałuży czy posiadanie grządki, na której można posadzić wszystko, co się chce (nawet jeśli niewiele z tego ma szansę potem urosnąć). W dodatku Laurze, Tymonowi i Amelii niezapomnianych przeżyć dostarcza nawet towarzyszenie babci i dziadkowi w ich zwyczajnych zajęciach. Przecież na co dzień dzieci nie mogą uczestniczyć w kupowaniu kurczaków na targu, sprzątaniu kościoła, zrywaniu porzeczek na plantacji czy zbieraniu poziomek w lesie! Trudno się dziwić, że kiedy zbliża się koniec wakacji, mali bohaterowie wcale nie mają ochoty wracać do domu. 
W książce Magdaleny Zarębskiej nie znajdziemy więc tak naprawdę żadnych trzymających w napięciu przygód, ale za to młodzi czytelnicy mogą odkryć, że można się świetnie bawić spędzając czas na wsi, czerpiąc przyjemność z zabaw na świeżym powietrzu i obcowania z naturą. Historyjki o trojaczkach czyta się zaś z prawdziwą przyjemnością, gdyż są pełne ciepła, a przy tym niepozbawione humoru. Nie można też nie wspomnieć o pełnych uroku ilustracjach Anety Krelli-Moch, które jeszcze wzmacniają pogodny nastrój tych opowieści. Wszystko to razem sprawia, że Wakacje u dziadków powinny bez trudu podbić serca kilkulatków.
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  Powrót do powieści Dickensa

  Joanna Kapica-Curzytek

  Mick Finlay Detektyw Arrowood
  

  
  Kryminał retro Detektyw Arrowood zabiera nas do najciemniejszych zakamarków wiktoriańskiego Londynu.
Ekstrakt: 70%
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Książka jest pierwszym tomem cyklu, którego bohaterem jest detektyw Arrowood i, jak na razie, jedynym przetłumaczonym na język polski. Autor stworzył jego postać w nawiązaniu do najsłynniejszego powieściowego detektywa wszech czasów, Sherlocka Holmesa. To samo miasto, ten sam czas  tylko obie postacie są zupełnie inne. Arrowood to, jak przekonamy się podczas lektury. taki anty-Holmes. I bardzo zazdrości lokatorowi Baker Street jego powodzenia i bogatej klienteli z wyższych sfer.
Mink Finlay nie jest jednak specjalnie oryginalny w wykreowaniu swojego bohatera. Arrowood to kolejny detektyw, nazwijmy to, z problemami różnego rodzaju. Nieraz się wydaje, że utrudniają mu one pracę i w ogóle  codzienne funkcjonowanie, ale na szczęście ma przy sobie wiernego asystenta Bennetta, który niejeden raz wybawia go z kłopotów (a także wyciąga z szynku). Dostrzegamy tu dystans autora do swojej postaci i żartobliwą zabawę konwencją.
Pewnego razu do detektywa Arrowooda zgłasza się panna Cousture, zlecając mu poszukiwanie zaginionego brata. Zaznacza, że przychodzi do niego tylko dlatego, że nie stać ją na wynajęcie Sherlocka Holmesa. Dla Arowooda to jak nadepnięcie na odcisk  i tym bardziej ma on ambicję, by jak najsprawniej przeprowadzić śledztwo.
Niestety, szybko pojawiają się różnego rodzaju komplikacje i przeszkody. Nikt się nie spodziewa, że za zniknięciem brata panny Cousture kryje się coś znacznie groźniejszego, a szajka złoczyńców śledzi każdy krok Arrowooda i Bennetta. Śledztwo wymaga precyzyjnego i delikatnego zarzucenia sieci  mamy tu wiele zwrotów akcji i niespodzianek do rozwikłania.
Pojawia się w powieści wątek fenian  tajnego irlandzkiego stowarzyszenia niepodległościowego. W 1867 roku zorganizowali nawet powstanie przeciw Wielkiej Brytanii. Wątek śledztwa poszerza się, a detektyw Arrowood musi zbadać wpływy nie tylko irlandzkie, ale też amerykańskie i francuskie. Wypytuje, obserwuje, kojarzy fakty
Mick Finlay znakomicie odmalował realia dziewiętnastowiecznego Londynu. Mamy tutaj wyraziste, żywe postacie, wpisujące się w koloryt miasta. Bardzo dobrze oddana jest jego topografia. Niestety, jak możemy się spodziewać, ówczesny Londyn to miasto nędzy, prostytucji, przestępstw i nieszczęśliwych ludzi: samotnych matek, usiłujących związać koniec z końcem, cynicznych rzezimieszków i biednych, zaniedbanych dzieci. Jest to jak powrót do powieści Dickensa, i tak samo jak wiktoriański pisarz Finlay nieraz puszcza oko do czytelnika  jak w przypadku opisu działalności dobroczynnej, prowadzonej przez cnotliwe damy z towarzystwa. W nawiązaniu do dziecięcych bohaterów, stworzonych przez tego powieściopisarza, Finlay wykreował postać dziesięcioletniego Neddyego, który często służy pomocą detektywowi, ale zaangażowanie w śledztwo jest też dla niego bardzo niebezpieczne.
Detektyw Arrowood ma zatem wiele mocnych stron, do których należy także zaakcentowanie problemu wykorzystywania kobiet  niestety, nadal aktualny, mimo upływu ponad stu lat. Jak bardzo brytyjski to kryminał, niech przekona nas postać pani Bennett. Tylko Brytyjczycy potrafią tak powściągliwie pisać o swoich żonach, jak czyni to jej mąż.
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  Długa droga do Avalonu

  Zofia Marduła

  Aleksandra Janusz Cień Gildii
  

  
  Ratowanie świata rzadko kiedy kończy się tak po prostu  Vincent Thorpe powinien był już o tym wiedzieć. Po szalonej podróży przez zaginioną, a dzięki wysiłkom bohaterów odzyskaną Bretanię, zwyczajny powrót do domu okazuje się początkiem kolejnej niebezpiecznej przygody. Terroryści rozprzestrzeniający toksyczną substancję zbliżają się do stolicy Arborii, statki powietrzne ścigają się z czasem, a Vincent, Amandine i ich przyjaciele próbują rozwikłać zagadkę tajemniczej i groźnej organizacji magów. Przed lekturą Cienia Gildii Aleksandry Janusz prosimy zapiąć pasy.
Ekstrakt: 80%
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Most przez Pustkę między Bretanią a Arborią został wreszcie zbudowany, w głównej mierze dzięki wiedzy Margueritte de Breville, Vincenta Thorpea, Belinde Chamomille i Kathryn de Verd, w Bretanii znanej jako królowa Aurora. Zanim jednak sukces magów zostanie podany do publicznej wiadomości, trzeba bardzo ostrożnie zabrać się za odbudowywanie relacji dyplomatycznych między krajami rozdzielonymi wieki temu przez magiczną katastrofę. W tym celu Belinde i Kathryn razem z delegacją Bretańczyków  Bernardem de Montreuil i młodym kapitanem Artois  wyruszają do Avalonu, stolicy Arborii, żeby spotkać się z królową Gwendolyn. Meg i dziewczynka-smoczyca Lily wyjeżdżają na wieś, żeby zregenerować siły po dramatycznych przejściach. Vincent i Amandine także zamierzają ułożyć sobie życie. Niestety, tuż za granicą, w miasteczku Ombre wkrótce zaczynają się kłopoty. Wojskowi i agenci wywiadu Arborii próbują zwerbować Vincenta do współpracy. Czy odkryją, kto jest Magiem Pustki? Arcymag Weyland zdradza mu parę informacji na temat tajnej organizacji czarodziejów zwanej Iglicą, wciąż jednak jest więcej pytań niż odpowiedzi. Na Moście, do tej pory ukrytym za pomocą magii, nagle pojawia się zamaskowana postać rozsiewająca skażenie. Sprawy dodatkowo się komplikują, kiedy terroryści dostają się na pokład sterowca, którym podróżują Vince oraz Amandine, i atakują arcymaga. Cień podejrzenia pada na dawnego asystenta Meg  od tej pory musi uciekać zarówno przed arboriańskimi stróżami prawa, jak i agentami Iglicy. Na domiar złego w Avalonie wybucha tajemnicza epidemia. Kto szybciej dotrze do stolicy, ten będzie miał decydujący wpływ na rozgrywkę magów i polityków. Gra toczy się o suwerenność Bretanii i o ocalenie mieszkańców Avalonu dotkniętych chorobą. 
Akcja powieści dzieli się na kilka wątków: towarzyszymy Amandine przesłuchiwanej przez wojskowych na pokładzie statku powietrznego, Vincentowi, próbującemu pieszo dotrzeć do Avalonu, Bretańczykom, którzy z Kathryn poznają życie stolicy oraz Meg i Lily, dla których pobyt na wsi wcale nie okazał się taki spokojny, jak planowały. Natłok wydarzeń i zwrotów akcji może przyprawić o zawrót głowy, jednak autorka ma cały ten pozorny chaos pod kontrolą. Co więcej, w stylu znanym z poprzednich części cyklu bawi się konwencjami, stawiając bohaterów w coraz to nowych, niezwykłych sytuacjach. Pojawia się klimat steampunkowy: automagiczne statki latające, parowce na rzece, robotnicze dzielnice przemysłowych miast, wścibski dziennikarz, okultografie w gazetach  słowem, rozwój arboriańskiej techniki, w której magia splata się z inżynierią. Gra w nawiązania do tekstów kultury, charakterystyczna dla stylu autorki, rozwija się w najlepsze, dostarczając wielu okazji do uśmiechu nad lekturą (np. kamerdyner Jarvis, medyczny kryształ skanujący, zły Emrys i przemiana białowłosej Kat w nieprzyjemnego typka z mieczem). Co ważne, cały ten kalejdoskop motywów nie jest tylko efekciarskim chwytem  jeśli jakaś postać, artefakt czy miejsce pojawiają się w powieści, to mają swoje znaczenie dla fabuły, i miałyby je nadal, gdyby nie odnosiły się do jakiegoś innego literackiego czy filmowego świata. Autorka nie próbuje na serio imitować innych twórców; tworzy własną fantastyczną rzeczywistość, w której nawiązania są dodatkowym elementem, a nierozpoznanie aluzji przez czytelnika nie odbiera mu możliwości śledzenia akcji. 
Dotychczas wydane trzy części Kronik Rozdartego Świata to doskonały przykład tego, co jest potrzebne do napisania dobrej książki fantasy: jeśli nie stworzy się wiarygodnych, żywych, zmieniających się pod wpływem wydarzeń postaci i interesującego świata, żadna magia nie uratuje takiej powieści. Główni bohaterowie książek Aleksandry Janusz obroniliby się nawet wtedy, gdyby ich przenieść do zupełnie niemagicznej powieści obyczajowej. (Chociaż wtedy wszyscy  autorka i czytelnicy  mieliby mniej zabawy.) Rzeczywistość w cyklu Kronik Rozdartego Świata nie składa się wyłącznie z epickich walk, rzucania potężnych zaklęć i wielopiętrowych intryg (choć wszystkie te elementy występują). Sceny z życia codziennego, jak zapachy i dźwięki z wnętrza cukierni w zimny i mglisty poranek, sprawiają, że fantastyczny świat zachowuje równowagę między tym, co czytelnikowi znane, a tym, co nowe i zaskakujące. W świecie magicznym czy nie, pierwszy obiad z rodzicami nowej sympatii zawsze jest tak samo stresujący, pierwsze miłosne wyznania  niezgrabne, czytanie zakazanej książki pod kołdrą równie emocjonujące, a czekanie na wieści ze szpitala podobnie wyczerpujące. Bogactwo wykorzystanych i zasugerowanych konwencji jest wykorzystane w bardzo umiejętny sposób  dodaje humoru i różnorodności, a zarazem nie wybija się na tyle silnie, żeby zagłuszyć główny ton opowieści. Na przykład kiedy na pierwszym planie znajduje się Lily, przez chwilę mamy opowieść o nastolatce spędzającej wakacje w stadninie koni, potterowski motyw złych urzędników z odpowiednika Ministerstwa Magii, a na to wszystko nakłada się narracja dziewczynki, wyobrażającej sobie siebie jako bohaterkę książki w stylu Lucy Maud Montgomery; każdy z tych motywów odwołuje się do literatury młodzieżowej, ale tak, by nie przeszkadzać głównej fabule Cienia Gildii. 
Podczas lektury spotykamy wielu znanych i nowych bohaterów; niektóre postacie drugoplanowe z poprzednich części wymagają paru słów przypomnienia. Na szczęście na końcu książki znajdziemy informacje o najważniejszych dla fabuły osobach  to bardzo praktyczne rozwiązanie, zwłaszcza jeśli między wydaniem kolejnych tomów mija dobrych parę miesięcy. W pierwszoplanowych bohaterach podoba mi się to, że pomimo swoich magicznych mocy, niezwykłej wiedzy i umiejętności, pozostają tacy normalni, ludzcy. Spójrzmy na Vincenta Thorpea  ilu jeszcze bohaterów fantasy prenumeruje katalogi ślubne i planuje studia medyczne po zakończeniu kariery? Ilu wierzy w uczciwą, wytrwałą pracę, zamiast w rozwalanie każdego problemu magią? Ilu jest tak zwyczajnie, bezinteresownie życzliwych dla napotkanych ludzi, nie dlatego, że akurat mają taką misję: ratowanie maluczkich, tylko ze zwykłego odruchu serca? Tak, Vince jest od niedawna potężnym magiem, ale nie zmieniło to jego charakteru; podczas lektury ma się przekonanie, że byłby sobą niezależnie od posiadania czy nieposiadania mocy. W jego przygodach gotowość do pomagania innym, zainteresowanie roślinami, umiejętność zajmowania się gospodarskimi zwierzętami i zwykłą, ciężką pracą mają często równie duże znaczenie jak epickie dokonania. Relacje między postaciami także są oddane wiarygodnie. Bohaterowie z drugiego planu oczywiście nie mają już tak rozwiniętych charakterów, bo nie byłoby na to miejsca  ale i oni są ciekawi. Na uwagę zasługuje zwłaszcza załoga statku powietrznego Gloria dAquamarine i dwie rodziny poznane przez Vincenta w czasie jego ucieczki  górale i przemytnicy. Zresztą motyw wędrówki Vincea do stolicy jest dosłownie drogą ku cywilizacji  od wsi, przez miasteczko, dzielnicę przemysłową dużego miasta i uniwersytet. Obserwacje wszystkich tych środowisk społecznych, języka i stroju ludzi, ich zwyczajów, wartości to doskonała okazja, żeby przyjrzeć się Arboriańczykom z bardzo bliska. Nie mamy do czynienia z tłumem wieśniaków w opozycji do zindywidualizowanych sylwetek ważnych polityków i potężnych czarodziejów, tylko pełny przekrój społeczny. Widać wyraźnie, że autorka jest zainteresowana ludźmi i ich sposobem życia w opisywanym świecie. 
Po powrocie z Bretanii, której rozwój technologiczny i społeczny zatrzymał się parę wieków temu, stolica Arborii  Avalon  olśniewa przybyszy nowoczesnością. Widzimy miasto głównie z perspektywy Artois, młodego gwardzisty królowej, który ze zdumieniem odkrywa nieznane Bretańczykom wynalazki  udogodnienia w sferze higieny, bicykle, gazety z okultografiami, tramwaje konne czy kule magiczne rejestrujące i transmitujące obraz na żywo. Dzięki temu, że młody żołnierz jest bystrym obserwatorem, otrzymujemy porównanie dwóch krain nie tylko pod względem technologicznym, ale także bardziej antropologicznym. Byli bogatsi. Ogólnie, jako naród, bo na pewno w Arborii istnieli nędzarze. () Ludzie tutaj byli spokojniejsi, grubsi, przyzwyczajeni do wygody, długowieczni. Jego, weterana wojennego, który przekroczył dwudziesty szósty rok życia i pierwszą młodość miał już za sobą, uważali za młokosa. Byli dumni  zaszokowało go, że nawet wieśniacy mieli prawo głosu przy wyborze monarchy, a mieszczanie stanowili ogromną siłę polityczną. To jeden z paru momentów w książce, kiedy dzieje coś niezwykle ciekawego: zazwyczaj to czytelnik obserwuje bohatera, jego sposób życia, zwyczaje, świat. Czasem jednak ma się wrażenie, że bohater podnosi wzrok i spogląda wprost na czytelnika, próbując opisać nieznaną mu rzeczywistość. Jak opowiedziałby o naszym świecie? 
Arboria jest w pół drogi między średniowieczem Bretanii a współczesnością, kulturą quasi-dziewiętnastowieczną, ale z daleko posuniętym równouprawnieniem płci  nikogo nie dziwią kobiety w wojsku i na uniwersytecie. Inżynierowie próbują ulepszać kotły parowe, lotnicy podbijają niebo, a nowe wynalazki są opisywane na stronach gazet. Jednocześnie bohaterowie napotykają problemy, które kojarzą się raczej ze współczesnością: atak terrorystyczny na stolicę w celu wywołania epidemii, echa konfliktu na tle kolonialnym w skomplikowanej grze politycznej Arborii czy hakowanie magicznej kuli najnowszej generacji. Ciekawe jest pozytywistyczne w wymowie (i nienachalne w formie) przesłanie: świat nie potrzebował jednego bohatera, który ocali go od zagłady, tylko wielu poważnie podchodzących do swej pracy fachowców. Główni bohaterowie książki są naukowcami i patrzą na rzeczywistość z racjonalnej perspektywy; w ich ujęciu tym, co może rozwiązać konflikty polityczne i społeczne jest naukowa współpraca ponad podziałami, budowanie zaufania między ludźmi i wybieranie praktycznych działań zmierzających do dobra ogółu. Autorka nie pozwala zapomnieć, że magia to wykonywanie trudnych obliczeń w szybkim czasie (także podczas walki)  wymaga wrodzonych predyspozycji, ale bliżej jej do matematyki niż do sił tajemnych. Przy okazji czytelnik może się sporo dowiedzieć na temat zastosowania jej np. w arboriańskiej inżynierii, co pokazuje, jak starannie autorka obmyśliła swój świat i ile ciekawych dróg otwiera przejście z koncepcji magii mistycznej i niewytłumaczalnej do magii naukowej. 
Do zalet książki z pewnością należą plastyczne, zmysłowe opisy, sprawne posługiwanie się językiem, także w stylizacjach i ironiczne komentarze bohaterów, które skutecznie radzą sobie z niebezpieczeństwem patosu. Konstrukcja powieści sprawia, że trzeba czytać uważnie, aby nadążyć za licznymi postaciami, wydarzeniami rozgrywającymi się w różnych miejscach i planach czasowych. Dość zagmatwane i tajemnicze są wątki trzech Wyroczni oraz polityki i dziejów historii Arborii  na ich rozwinięcie trzeba będzie zaczekać do wydania następnych części. Mam nadzieję, że wrócimy jeszcze do Bretanii (i do języka starobretańskiego), bo ciekawią mnie socjologiczne skutki spotkania tych dwóch krain, a steampunk to nie jest moja ulubiona stylistyka. Bardzo podobał mi się zabawny wątek romansowy między Kat i Artois  dzielny gwardzista musi poradzić sobie z szokiem kulturowym, swego rodzaju podróżą do świata przyszłości, bardziej zaawansowanego technologicznie (czyli magicznie), z kryminalnymi zagadkami Avalonu i rozterkami sercowo-dyplomatycznymi. W pamięć zapadają także ciepło i ironicznie zarysowane scenki z udziałem wieśniaków, których spotyka Vincent. Na koniec warto wspomnieć o pięknej okładce z ilustracją Mileny Młynarskiej; to jeszcze jeden powód, dla którego czekam na wydane następnych części: spodziewam się równie dobrze napisanych, nieoczywistych, zabawnych historii w stylowej oprawie.
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  No cóż, polecieli

  Joanna Kapica-Curzytek

  David McCullough Bracia Wright
  

  
  Kim byli bracia Wright, dzięki którym narodziło się współczesne lotnictwo? Jak doszło do ich pionierskich lotów? Biografia Bracia Wright to świetna kronika ich życia i wynalazków.
Ekstrakt: 80%
[image: Bracia Wright]
Ohio to amerykański stan mający wybitne szczęście do pionierów przestworzy. Urodził się tam i wychował Neil Armstrong, pierwszy człowiek, który w 1969 roku postawił stopę na Księżycu. Ale nie byłoby jego małego dużego kroku, gdyby nie bracia Wilbur i Orville Wright. W 1903 roku rodacy Armstronga z Ohio skonstruowali i opatentowali pierwszy na świecie aeroplan.
Nie mogła znaleźć ich biografia lepszego pióra. Jej autor David McCullough, kończący w tym roku 85 lat, to dwukrotny laureat Nagrody Pulitzera (w dziedzinie biografii), dwa razy jego książki zdobywały także inną prestiżową nagrodę: National Book Award. Bracia Wright ukazały się w oryginale trzy lata temu.
Przenosimy się do miejscowości Dayton w stanie Ohio na przełomie XIX i XX wieku. Tam przyszli na świat dwaj bracia: Wilbur (1867) Orville (1871), którzy w przyszłości mieli swoim wynalazkiem zrewolucjonizować świat. Pierwsza nauczyciela Orvillea wspominała, że chłopiec bawił się drewienkami, a spytany, co robi, odpowiedział, że pracuje nad maszyną latającą, którą kiedyś zamierza zbudować razem z bratem.
Autor biografii miał dużo szczęścia: rodzina Wright pozostawiła po sobie bardzo bogate, różnorodne i szczegółowe archiwum. Należy do nich zarówno prywatna korespondencja, notatki, dzienniki, fotografie, jak i gromadzone przez nich wycinki gazet. Zamieszczone liczne zdjęcia i fotokopie artykułów prasowych znakomicie uzupełniają książkę. Pozwoli nam to lepiej wyobrazić sobie świat sprzed nieco ponad stu lat, jak i to, czym zajmowali się bracia Wilbur i Orville.
Czytamy o ich środowisku rodzinnym  pochodzili z bardzo kochającej się, skromnej rodziny. Matka zmarła stosunkowo wcześnie. Ich ojciec był pastorem - wędrownym kaznodzieją, który bardzo przychylnie odnosił się do eksperymentów synów. Być może atmosfera domu sprawiła, że Wilbur i Orville do końca  mimo światowego sukcesu  pozostali sobą, nie gonili za sławą i pieniędzmi, kierowali się w życiu zasadami przyzwoitości i umiarkowania. Można chyba bez przesady powiedzieć, że choć zdobyli sławę wzbijając się w powietrze, jednocześnie mocno stali na ziemi, nie wabiąc się na lep ulotnych pokus wielkiego świata. Żaden z nich się nie ożenił, w domu rodzinnym mieszkała obok ojca także niezamężna siostra  nauczycielka. Katherine była pierwszą kobietą, która jako pasażerka ustanowiła pierwszy rekord czasu przebywania w powietrzu.
Zanim aeroplan braci Wright wzbił się w powietrze, David McCullough zaznajamia nas z trudnymi początkami. Obaj bracia mieli bogate doświadczenie konstruktorskie, ponieważ przez wiele lat byli właścicielami sklepu z rowerami, które sami budowali. Jeśli chodzi o lotnictwo, korzystali z wcześniejszych eksperymentów szczególnie Otto Lilienthala i rozwijali je dalej. Zadziwia ich wytrwałość i uparte dążenie do celu. Stojąc przed koniecznością rozwiązania mnóstwa problemów technicznych oraz dokonywania obliczeń i pomiarów potrzebnych do budowy maszyny latającej  wszystkie przeszkody pokonywali samodzielnie, jako genialni samoucy. Między innymi na przykład samodzielnie skonstruowali tunel aerodynamiczny, aby móc w nim przeprowadzać coraz bardziej złożone doświadczenia. Autor bardzo przystępnie opisuje wszystkie teoretyczne detale, dzięki czemu o wiele lepiej można zdać sobie sprawę, jak rewolucyjnym przełomem była ich maszyna.
Aż przyszedł grudzień 1903 roku i sukces w postaci czterech udanych lotów, z których najdłuższy trwał 57 sekund (za sterami siedzieli, a raczej leżeli  bo tak wtedy się latało - na zmianę). Ojciec braci Wright, gdy otrzymał telegram z tą radosną wieścią, ze wzruszenia zdołał tylko powiedzieć: no cóż, polecieli. Później, gdy zapytano Orvillea, czy bał się wznieść w powietrze, ten odparł tylko: nie miałem na to czasu!
Potem nastąpiła fala światowego entuzjazmu, sławy w Stanach Zjednoczonych i w Europie, zwłaszcza we Francji, gdzie bracia prowadzili rozmowy dotyczące sprzedaży swojego patentu i skierowania aeroplanu do masowej produkcji. David McCullough świetnie przy tej okazji zarysowuje tło medialnego szaleństwa, które wybuchło na punkcie braci Wright. Byli jak na owe czasy prawdziwymi celebrytami, ale, jak zostało wspomniane wcześniej, to nie zmieniło ich ani na jotę. Szczególnie interesująco został tu opisany ich okres działalności we Francji, gdzie spotkali wyjątkowo życzliwych partnerów i rozwijali swoje przedsięwzięcie.
Tak samo, jak podkreśla autor, nie zmieniła Wilbura i Orvillea perspektywa wielkich pieniędzy, które mogli zarobić, przyjmując propozycje biznesowe. Wykazali wielką przytomność umysłu i ostrożność, nie dając się nabrać na pochopnie podpisywane kontrakty. Po dłuższym namyśle dokonali dobrego wyboru, zapewniając sobie życie wolne od materialnych trosk, choć przez większość życia i tak prowadzili swój sklep z rowerami. Autor przytacza tu wiele sympatycznych anegdot i zdarzeń z codziennego życia rodziny Wright.
Aż trudno uwierzyć, że oba lotnicze sukcesy pionierów z Ohio  pierwszego lotu aeroplanu braci Wright oraz pierwszego załogowego lotu na Księżyc Neila Armstronga, dzielą zaledwie 63 lata. Mc Cullough zauważa, że młodszy z braci Wright przeżył drugą wojnę światową (zmarł w 1948 roku), był zatem świadkiem dynamicznego rozwoju technologii lotniczych oraz wykorzystania ich przez wojsko (również w celach wojennych). W wywiadzie stwierdził, że nie żałuje swojego wkładu w wynalezienie samolotu, choć nikt bardziej od niego nie ubolewa nad zniszczeniami jakie te maszyny () powodują.
Jest więc tak, jak z niemal każdym wynalazkiem ludzkości: można go zastosować do rzeczy chwalebnych, ale można też zadać cierpienie i śmierć. Ale warto zapamiętać przede wszystkim, że aeroplan braci Wright powstał z pasji, ciekawości świata i wyobraźni, a nie z chęci zysku, sławy czy władzy. Kto wie, czy nie byli oni jednymi z ostatnich pionierów  romantyków.
20 lipca 1969 roku Neil Armstrong stanął na Księżycu. Na część braci Wright zabrał ze sobą kawałeczek muślinu ze skrzydła ich pierwszego aeroplanu.
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  Publicystyka


  Granice masochizmu albo zimowit jesienny

  Beatrycze Nowicka

  
  

  
  Czyli kwiecie bujne acz niestrawne, albo dlaczego przerwałam lekturę Melodii Litny po pierwszym rozdziale.
[image: Melodia Litny]
Ostatnio obiecywałam sobie, że zaprzestanę na czas pewien czytania książek polskich autorów, ale premierowa posucha (jeśli chodzi o fantasy przynajmniej) trwa nadal. Tytuł cyklu Rozdroża cienistego szlaku powinien mnie ostrzec, jednak okładka sprawiła, że nabrałam nadziei na rozrywkową fantasy, której lektura umiliłaby mi wolny czas świąteczny. Z głupoty własnej nie zajrzałam do księgarni ani nie poszperałam w sieci, by zapoznać się choćby z fragmentami, tylko zaopatrzyłam się w powieść Łukasza Jabłońskiego przez internet. A za głupotę się płaci  w tym przypadku cenę książki.
Obiegowa opinia głosi, że pierwsze zdanie jest ważne. A zatem, oto i ono: Wegetował z powodzeniem pośród głuszy już od kilku dni, stąd każdy orędownik rozrywek pokrewnie wyszukanych doceniłby zapewne jego wysiłki w dziele upodobnienia się do rośliny. Gdybym owo zdanie przeczytała w księgarni przed zakupem, już ono wystarczyłoby, aby tom odłożyć na półkę. Pierwsza myśl  o mamo! Ale może potem będzie lepiej Nie było.
Powiadają też (a ja znam niejeden przykład), że złe wiersze są do siebie podobne. To samo można powiedzieć o kulejącym stylu młodych autorów fantasy. Uwagę zwracają zwykle zdania nadmiernie ckliwe albo opisy w zamierzeniu mroczne i klimatyczne. Plus kulawe porównania. Muszę przyznać, że Łukasz Jabłoński ustanowił nową jakość marnego stylu. Oto garść przykładów:
Darń pod jego plecami marniała niewinnie (wskażcie mi, proszę, jakie winy może popełnić darń  czekam na odpowiedzi w komentarzach).
Wypłowiała materia padła o krok od jego obrzmiałych łydek, by zaraz przyjąć ciężar obnażonego noża (bohater tnie stary koc na pasy, żeby owinąć sobie nimi stopy, ponieważ nie ma butów).
Pozbywszy się brzemienia łuku, mężczyzna rozsiadł się obok niego wyraźnie zafrapowany pejzażem skąpanej w mdłym świetle dnia odległej drzewiny.

  
  
  
  
  Magazyn Esensja - Magazyn Esensja nr 4 (CLXXVI) maj 2018
  




  
  

  Do księgarni marsz:Maj 2018

  Esensja

  
  

  
  Zapraszamy do prezentacji najciekawszych naszym zdaniem zapowiedzi książkowych na maj 2018.


Nowości


[image: Inne Światy]
‹Inne Światy›
Zbiór dziesięciu opowiadań inspirowanych obrazami Jakuba Różalskiego to majowa niespodzianka zapowiedziana raptem na miesiąc przed wydaniem. Ale za zachętę powinny wystarczyć nazwiska autorów widniejące na okładce.


[image: Jedyna historia]
Julian Barnes
‹Jedyna historia›
Kiedy Julian Barnes pisze o miłości, możemy być pewni, że nie będzie to ani ckliwa, ani banalna opowieść. W Jedynej historii będziemy mogli obserwować koleje związku dziewiętnastoletniego Paula ze starszą od niego o niemal trzydzieści lat kobietą. Możemy też liczyć na to, że w trakcie lektury zajrzymy w głąb duszy głównego bohatera, który po latach z innej perspektywy ocenia własne przeżycia i postępowanie.


[image: Siódma funkcja języka]
Laurent Binet
‹Siódma funkcja języka›
Rzadko się zdarza, że idee humanistyczne (w tym wypadku dotyczące filozofii i językoznawstwa) posłużyły jako tło dla thrillera i powieści spiskowej. Autor przywołuje tutaj prawdziwe zdarzenie: w 1980 roku Roland Barthes, czołowy francuski intelektualista, zginął w wypadku. Przypadkowo czy dlatego, że odkrył coś, czego o języku do tej pory nikt nie wiedział? Ruszają do akcji służby specjalne kilku państw, działają organizacje terrorystyczne. Język to potężna broń. Powieść dla miłośników dorobku naukowego m.in. Umberto Eco, Michela Foucaulta Jacquesa Derridy i  Johna Searlea. 


[image: Amundsen. Ostatni wiking]
Stephen Bown
‹Amundsen. Ostatni wiking›
Opowieść o zdobywaniu ostatnich niezbadanych zakątków naszej planety i biografia odkrywcy bieguna południowego w jednym. 


[image: Podróż zimowa]
Jaume Cabré
‹Podróż zimowa›
Każda książka tego katalońskiego pisarza jest u nas wydarzeniem. Tym razem czeka nas nowość: tom opowiadań. Możemy się spodziewać, że Jaume Cabré, którego znamy dotąd jako powieściopisarza, równie dobrze radzi sobie jako autor krótszych form prozatorskich. Autorką tego przekładu jest Anna Sawicka, wysoko ceniona tłumaczka wszystkich dotychczas u nas wydanych utworów Cabrégo. Literacka klasa VIP!


[image: Poświata]
Michael Chabon
‹Poświata›
Najnowsza powieści twórcy Związku żydowskich policjantów. Jak pisze wydawca: Marzenia o locie na księżyc, trauma holokaustu, wynalazcy, Żydzi i naziści, niezwykła amerykańska rodzina oraz galeria niezapomnianych postaci. Jeden z najwybitniejszych współczesnych amerykańskich pisarzy spisuje spowiedź swego dziadka, świadka stulecia, tworząc z mieszanki prawdy i zmyślenia fascynujący obraz burzliwej historii XX wieku.


[image: Betonia]
Beata Chomątowska
‹Betonia›
Wydawnictwo Czarne jest samo w sobie gwarancją jakości, na pewno więc warto przeczytać książkę o tym elemencie architektury, który dominuje w dużych miastach Polski i nie tylko.


[image: Damy, dziewuchy, dziewczyny. Podróże w spódnicy]
Anna Dziewit-Meller
‹Damy, dziewuchy, dziewczyny. Podróże w spódnicy›
Anna Dziewit-Meller w książce Damy, dziewuchy, dziewczyny. Historia w spódnicy przedstawiłem szereg ciekawych, niekoniecznie bardziej znanych postaci kobiecych, które miały swój wpływ na historię świata i których losy są warte poznania. W swej kolejnej pozycji kontynuuje pomysł prezentacji interesujących kobiet  tym razem koncentrując się na podróżniczkach.


[image: Komeda]
Magdalena Grzebałkowska
‹Komeda›
Magdalena Grzebałkowska, autorka znakomicie przyjętej biografii Beksińskich tym razem prezentuje opowieść o losach Krzysztofa Komedy, niezapomnianego, tragicznie zmarłego muzyka jazzowgo, twórcy słynnej kołysanki do Dziecka Rosemary. Książka  jak twierdzą zapowiedzi  ma też być opowieścią o polskim jazzie i ludziach, którzy poświęcali się tej muzyce.


[image: Audyt]
Jacek Hugo-Bader
‹Audyt›
Jacek Hugo-Bader powraca z kolejnym tomem reportaży, tym razem docierając po latach do osób, które były bohaterami tekstów na łamach Gazety Wyborczej 20-30 la temu  przyglądając się, jak dalej potoczyło się ich życie.


[image: Toń]
Marta Kisiel
‹Toń›
Marta Kisiel, znana dotychczas raczej z lekkiej fantastyki rozrywkowej, ma mistrzowskie opanowanie języka zarówno narracji jak i dialogów. Dlatego też można przypuszczać, że nowa książka będzie na wysokim poziomie, a że tematyka tym razem jest obyczajowa, można zastanowić się nad sprawieniem prezentu komuś niezainteresowanemu fantastyką.


[image: Banda Niematerialnych Szaleńców]
Maria Krasowska
‹Banda Niematerialnych Szaleńców›
Po opisie można sądzić, że będzie to proza young adult, a w roli głównego wątku nadprzyrodzonego będą występować duchy. Szykuje się kolejna solidna porcja urban fantasy.


[image: Niemcy]
Neil MacGregor
‹Niemcy›
Historia naszych zachodnich sąsiadów, spisana przez Neila MacGregora. Autor jest dyrektorem British Museum i ma w swoim dorobku znakomite książki popularyzujące historię. Niemcy to rzadka okazja, by przyjrzeć się Niemcom od zupełnie innej strony, niż my w Polsce zwykle to robimy  przez pryzmat wyłącznie polski lub niemiecki. 


[image: Słownik miejsc wyobrażonych]
Alberto Manguel, Gianni Guadalupi
‹Słownik miejsc wyobrażonych›
Jak sama nazwa wskazuje, dzieło Alberto Manguel, Gianni Guadalupi jest leksykonem krain, które znamy z literatury i filmu. Jak pisze wydawca, książka moża zabrać nas w podróż do Zamku Kafki, na wyspę Robinsona Crusoe, do Krainy Czarów Lewisa Carrolla, Hogwartu i Doliny Muminków, niewidzialnych miast Itala Calvina, Márquezowskiego Macondo, na Wyspę Bezkształtną Alfreda Jarryego, w głąb Tolkienowskiego Śródziemia czy Ziemiomorza Ursuli Le Guin  i w wiele innych miejsc.


[image: Farba]
Wojtek Miłoszewski
‹Farba›
Kontynuacja Inwazji, political fiction bliskiego zasięgu, w którym Polska staje się celem rosyjskiego ataku. Pierwsza część była opowieścią wojenną, zapewne więc część druga stanie się historią okupacyjną. Miłoszewski ma niezłe pióro, spodziewamy się więc solidnych emocji, a może i paru celnych spostrzeżeń historyczno-politycznych.


[image: Liga smoków]
Naomi Novik
‹Liga smoków›
Jak napisała nasza recenzentka na temat jednej z poprzednich części tego cyklu, książki Novik stanowią lekturę bardzo przyjemną, zwłaszcza dla osób lubiących smoki oraz powieści mieszające ze sobą magię i historię. Można więc liczyć na to, że zwieńczenie cyklu okaże się co najmniej tak dobre.


[image: Lód]
Laline Paull
‹Lód›
Po Roju autorka sięgnęła po nieco inne, na poły fantastycznonaukowe, tematy, starając się przedstawić nieodległą przyszłość i tajemnicę morderstwa na Arktyce. Mimo wątków sf mamy tu, sądząc po opisie, więcej do czynienia z powieścią kryminalną czy obyczajową.


[image: Wyczarowanie światła]
V.E. Schwab
‹Wyczarowanie światła›
Czytelnicy, którym spodobały się poprzednie tomy trylogii V. E. Schwab o Kellu i Lili, z pewnością sięgną po część ostatnią  zwłaszcza, że Zgromadzenie cieni skończyło się w dosyć emocjonującym momencie. 


[image: Lenin]
Victor Sebestyen
‹Lenin›
Nie pierwsza i z pewnością nie ostatnia biografia Lenina, ideologa i dyktatora, który wywarł niezatarte piętno na dziejach Rosji, Europy i świata.


[image: Czarna Ręka]
Stephen Talty
‹Czarna Ręka›
Literacki powrót do czasów początków zorganizowanej przestępczości w Stanach Zjednoczonych. Jeśli wierzyć recenzjom, jest to książka zdecydowanie mniej historyczna niż beletrystyczna, chociaż autor z powodzeniem korzysta z historycznych źródeł.


[image: 300 uczonych prywatnie i na wesoło]
Andrzej K. Wróblewski
‹300 uczonych prywatnie i na wesoło›
Jak wiadomo wszyscy lubią czytać o sekretach i niewygodnych faktach z życia sławnych ludzi. W najnowszej wersji swojej książki (poszerzającej wcześniej publikowane pozycje o uczonych w anegdocie) Wróblewski prezentuje naukowców od nieco innej strony niż encyklopedyczne wpisy, argumentując, że wszyscy oni byli przede wszystkim ludźmi i miewali swoje humory i przywary.


[image: Sześć Cztery]
Hideo Yokoyama
‹Sześć Cztery›
Okazuje się, że kryminały czy thrillery wcale nie muszą być wyłącznie skandynawskie. Warto sięgnąć po megabestseller z Japonii i przekonać się, czy ten rodzimy sukces Sześć cztery to tylko marketingowcy chwyt, czy też rzeczywiście książka zasługuje na uznanie. Zbrodnia sprzed lat, która dotąd nie znalazła wyjaśnienia i realia japońskiego społeczeństwa. Zapowiada się nader ciekawie!


Wznowienia


[image: Związek żydowskich policjantów]
Michael Chabon
‹Związek żydowskich policjantów›
Jak pisał nasz recenzent (przyznając książce zasłużone 100% ekstraktu): To nie jest lekka rozrywkowa powiastka do czytania fragmentami, po 10 minut w autobusie, lecz rzecz prosząca o skupienie, czytanie powoli, dłuższymi fragmentami, albo wręcz za jednym zamachem. Tak czy inaczej  po stokroć warto.


[image: Królewicz i żebrak]
Mark Twain
‹Królewicz i żebrak›
Klasyczna opowieść o dwóch chłopcach zamieniających się rolami to znakomita lektura dla młodych czytelników. Z pewnością docenią oni tę zabawną i wzruszającą historię, a w przypadku tego wydania dodatkową atrakcją będą naprawdę piękne ilustracje.




Tytuł: Inne Światy
Data wydania: 23 maja 2018
Wydawca:  
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  Filmy


  Recenzje


  Krótko o filmach:Uczciwy człowiek

  Marcin Mroziuk

  Mohammad Rasoulof Uczciwy człowiek
  

  
  Marcin Mroziuk krótko o Uczciwym człowieku Mohammada Rasoulofa, wchodzącym dzisiaj do naszych kin.
Ekstrakt: 70%
[image: Uczciwy człowiek]
Film Mohammada Rasoulofa można uznać za idealną ilustrację przysłowia mówiącego, że kiedy wejdziesz między wrony, musisz krakać jak i one. Tytułowym bohaterem jest bowiem Reza, który aby nie stracić farmy z hodowlą ryb, musi albo postąpić wbrew swej moralności, albo stawić czoła lokalnym układom i wszechobecnej korupcji. Szybko się orientujemy, że gdyby nie jego niechęć do wręczania łapówek, to mężczyzna uniknąłby wielu kłopotów, z którymi się boryka. Na przykład określona kwota dyskretnie przekazana urzędnikowi bankowemu mogłaby sprawić, że warunki spłaty kredytu stałyby się dla Rezy znacznie mniej dokuczliwe. A z tego rodzaju sugestiami bohater i jego żona stykają się też praktycznie za każdym razem, kiedy próbują załatwić jakąś sprawę. Możemy się więc przekonać, że to właśnie łapówki są elementem potrafiącym właściwie naoliwić trybiki odpowiedzialne za funkcjonowanie irańskich urzędów, banków a nawet policji. A jakby tego było jeszcze za mało, to wpływowa w tym rejonie Firma stara się przejąć farmę Rezy, uciekając się przy tym do niezbyt czystych metod. Co gorsza na jej usługach jest sąsiad bohatera  Abbas i w związku z tym wybuch konfliktu między Rezą i Abbasem jest po prostu nieunikniony. Szkopuł tkwi zaś w tym, że ten ostatni świetnie się znajduje w miejscowych układach, a głównemu bohaterowi jako przybyszowi z Teheranu trudno się odnaleźć wśród mieszkańców irańskiej prowincji. Sympatia widzów jest oczywiście po stronie Rezy, ale mimo podziwu dla jego odwagi i uporu zdajemy sobie sprawę, że jego bezkompromisowa postawa może mu się zwyczajnie nie opłacić. Na tym świecie dobro wszak nie zawsze zwycięża Trzeba też zaznaczyć, że nie chodzi tutaj o to, iż główny bohater jest chodzącym ideałem  wystarczy wspomnieć, że po kryjomu wytwarza i spożywa alkohol, a przecież jest to zakazane muzułmanom (abstrahując nawet od zakazów administracyjnych dotyczących produkcji alkoholu, które obowiązują również w wielu innych krajach).
Z kolei akcja Uczciwego człowieka toczy się niespiesznie, a kolejne problemy Rezy nie są dla nas specjalnym zaskoczeniem, ale mimo to rozwój wypadków śledzimy z prawdziwym zainteresowaniem, gdyż zastanawiamy się, czy tytułowy bohater w końcu nauczy się postępować zgodnie z regułami życia na irańskiej prowincji, które na ekranie zostały przecież przedstawione w czarnych barwach. Wszystko to sprawia, że film Mohammada Rasoulofa nie jest wprawdzie dziełem doskonałym, ale i tak warto go obejrzeć.




Tytuł: Uczciwy człowiek
Tytuł oryginalny: لِرد‎ [Lerd]
Dystrybutor:  Aurora Films
Data premiery: 20 kwietnia 2018
Reżyseria: Mohammad Rasoulof
Zdjęcia: Ashkan Ashkani
Scenariusz: Mohammad Rasoulof
Obsada: Reza Akhlaghirad, Soudabeh Beizaee, Nasim Adabi, Zeinab Shabani, Missagh Zareh, Zhila Shahi, Majid Potki, Mehdi Mehraban
Muzyka: Peyman Yazdanian
Rok produkcji: 2017
Kraj produkcji: Iran
Czas trwania: 117 min
WWW: Polska strona
Gatunek: dramat, thriller
Wyszukajw: Skąpiec.pl
Wyszukajw: 
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  East Side Story:Demonów ci u nas dostatek!

  Sebastian Chosiński

  Jegor Baranow Gogol. Wij
  

  
  Film Jegora Baranowa nie jest ani kontynuacją, ani odpowiedzią na adaptację Wija autorstwa Olega Stiepczenki sprzed czterech lat. To środkowa część kinowego miniserialu opartego na nowelach opublikowanych pierwotnie w zbiorach Wieczory na chutorze w pobliżu Dikańki oraz Mirgorod. W drugiej części trylogii Baranow wziął na warsztat Zaczarowane miejsce i właśnie legendarnego Wija.
Ekstrakt: 70%
[image: Gogol. Wij]
Pół roku temu, recenzując pierwszą część opartych na prozie Gogola kinowych opowieści Jegora Baranowa (Rozbójnik Sołowiej), jak się okazało, zupełnie nieświadomie wprowadziłem czytelników w błąd. Jest to jednak przede wszystkim wina producentów, którzy pracując nad nakręconym już materiałem, zdecydowali się ostatecznie pomontować go trochę inaczej, niż początkowo zapowiadali. W efekcie  zamiast czterech zapowiadanych pierwotnie filmów (trzech szykowanych na duży ekran i czwartego do telewizji)  powstaną tylko trzy. I wszystkie premierowo prezentowane będą w kinach. Będziemy więc mieć do czynienia nie z tetra-, ale trylogią. Pierwsza jej część, czyli Gogol. Początek (2017), składała się z dwóch rozdziałów: Zabójstwo w Dikańce oraz Czerwony kaftan; podobnie jest w przypadku drugiej (premiera miała miejsce 5 kwietnia), którą tworzą historie zatytułowane Zaczarowane miejsce i Wij (wcześniej zakładano, że będą to dwa osobne filmy); z kolei trzecia, to jest Straszna zemsta, trafi do dystrybucji 30 sierpnia tego roku i  jeśli można wierzyć producentom  będzie składającą się z dwóch odcinków adaptacją tytułowej noweli.
Chociaż oryginalne teksty Nikołaja Wasiljewicza Gogola, opublikowane w zbiorach nowel i opowiadań Wieczory na chutorze w pobliżu Dikańki (1831-1832) oraz Mirgorod (1835), nie są ze sobą fabularnie powiązane, w trylogii Jegora Baranowa zostały powiązane w jedną całość. Podstawowym elementem spajającym je jest natomiast postać samego pisarza i jednocześnie głównego bohatera filmu, w którego wciela się Aleksandr Pietrow (Przyciąganie). Zabieg ten wymagał sporej gimnastyki intelektualnej, nie dziwi więc fakt, że do pracy nad scenariuszami powołano cały zespół, któremu patronował Aleksandr Cekało, a w którym znaleźli się jeszcze: Natalia Mierkułowa i Aleksiej Czupow (Miejsca intymne) oraz Filip Koniaszow, Aleksiej Karaułow, Kim Biełow i Tichon Korniew (Wurdałaki). Zazwyczaj gdy nad fabułą obrazu pracuje tak szerokie grono, nie wróży to nic dobrego; tym razem jednak, chociaż trudno uznać środkową część trylogii za arcydzieło, to mimo wszystko nie obraża ona też inteligencji widza, a wielbicielom opartych na dziewiętnastowiecznej prozie klasycznych horrorów może się nawet bardzo spodobać.
Przypomnijmy pokrótce, co wydarzyło się w poprzedniej odsłonie cyklu. Pracując jako pisarz w III Oddziale Kancelarii Osobistej Jego Cesarskiej Mości (czyli najwyższym organie tajnej policji rosyjskiej), młody Gogol poznaje wybitnego petersburskiego śledczego Jakowa Piotrowicza Guro i wraz z nim rusza do chutoru Dikańka w guberni połtawskiej (na Ukrainie), aby wyjaśnić tajemniczą zbrodnię, którą popełnić mógł nie człowiek, ale demon. Tak przynajmniej podejrzewają mieszkańcy wsi i szef miejscowej policji Aleksandr Christoforowicz Binch. Śledztwo okazuje się zaskakująco trudne; wciąż rodzą się nowe pytania, ale  co najgorsze  giną kolejne kobiety. Świadkowie mówią natomiast o pojawiającym się w okolicy przerażającym Czarnym Jeźdźcu. Zaczarowane miejsce  czyli rozdział trzeci opowieści  zaczyna się od następnego zaginięcia. Tym razem pośrodku lasu znika młoda wieśniaczka Daria; towarzyszący jej Wołodia traci zaś zmysły. Kiedy wraca do chutoru, nie jest w stanie powiedzieć nic konkretnego, wskazać żadnego tropu, gdzie należałoby szukać dziewczyny. A może ona już nie żyje
[image: ]
Ale to nie jedyne zmartwienie Gogola, który po śmierci Guro, musi praktycznie sam prowadzić dochodzenie (na Bincha nie ma za bardzo co liczyć, tym bardziej że jego zachowanie jest mocno niejednoznaczne). Jedyną osobą, której może zaufać, jest miejscowy lekarz Bomgart  niegdyś świetny specjalista, teraz alkoholik i degenerat. Lecz nie to jest najbardziej intrygujące. Przeglądając skrzynię z rzeczami osobistymi Jakowa Piotrowicza, pisarz znajduje teczkę zatytułowaną Sprawa Gogola. Znajdują się w niej dokumenty dotyczące niewyjaśnionych do końca okoliczności narodzin Nikołaja. Z jakiegoś powodu Guro uznał, że mężczyzna może być powiązany z siłami ciemności. I pewnie dlatego przywiózł go z sobą do Dikańki. Od tego momentu Gogol stara się więc nie tylko dopaść zbrodniarza, ale także odpowiedzieć na pytania dotyczące swojej własnej przeszłości. Że coś z nim jest nie tak  to oczywiste. Ma przerażające wizje, rozmawia z topielicą Oksaną, przenosi się do innej rzeczywistości. W pewnym momencie jego zachowanie jest już tak dziwne, że wzbudza podejrzenia Bincha.
[image: ]
W Wiju, który na ekran przenoszony był już parokrotnie (najbardziej znane są adaptacje Konstantina Jerszowa i Gieorgija Kropaczowa z 1967 oraz Olega Stiepczenki z 2014 roku), zmiany fabularne  względem pierwowzoru literackiego  są daleko idące. Wykorzystano w zasadzie tylko jeden, ale za to najistotniejszy wątek, który zresztą dość sprytnie wpisano w główny nurt narracji. Choma Brut nie jest tu jednak klerykiem-seminarzystą, ale filozofem i oświeconym myślicielem, człowiekiem pod wieloma względami podobnym do Gogola. Nie dziwi więc, że chcąc rozprawić się z upiorami, prosi on o pomoc pisarza  widzi w nim przecież przede wszystkim bratnią duszę. Problem w tym, że współpraca z Brutem ściąga na jego głowę kolejne podejrzenia. Zbyt dużo jednak o tym pisać nie można, nie chcąc odbierać widzom przyjemności wynikającej ze śledzenia dalszych perypetii Nikołaja w chutorze Dikańka.
[image: ]
Porównując Wija z Początkiem, rzuca się w oczy zwłaszcza jeden element. O ile w otwarciu trylogii Baranow starał się utrzymać stylistyczną równowagę pomiędzy kryminałem (co zapewniała obecność Guro) a horrorem (vide kreacja postaci Czarnego Jeźdźca), o tyle w części środkowej poszedł już na całość w drugim ze wskazanych kierunków. Owszem, śledztwo w sprawie zabójstw młodych dziewczyn prowadzone jest nadal, ale w warstwie wizualnej twórcy obrazu postawili na wywołujące grozę efekty specjalne. Decydują o tym głównie dwa pojedynki: Gogola z tajemniczym przybyszem, który pojawia się we wsi na początku Zaczarowanego miejsca, oraz Chomy Bruta z demonem (w finale Wija). Oba zresztą bardzo atrakcyjnie  i klimatycznie!  przedstawione. Nie tylko świetnie nakręcone przez doświadczonego operatora Siergieja Trofimowa (Czarna Błyskawica, Sierpień. Ósmego), ale również intrygująco zilustrowane elektroniczno-industrialną muzyką Ryana Ottera (to pseudonim).
Na ekranie widzimy w większości tych samych aktorów, co w poprzedniej części (poza Olegiem Mienszykowem, który wcielił się w Jakowa Pietrowicza), czyli: Jewgienija Styczkina (Sala numer 6, Miłość ON/OFF) jako Bincha; Jana Capnika (Korespondent wojenny, Zielona kareta) jako lekarza Bomgarta; Taisiję Wiłkową (Dziadek Mróz. Bitwa magów) jako hrabinę Lizę Daniszewską; Siergieja Badiuka (Antykiller D.K.: Miłość bez pamięci, Rozbójnik Sołowiej) w roli kowala Wakuły; wreszcie Artioma Tkaczenko (Indygo, Południowe noce) jako hrabiego Aleksieja Daniszewskiego, męża Lizy. Jedyną  z tych istotnych  nową postacią jest Choma Brut, w którego wcielił się obdarzony charakterystycznym emploi Aleksiej Wiertkow (Szczęście ty moje, Znalezisko, Legenda o Kołowracie). Zapamiętajcie, zakończenie tej opowieści poznamy 30 sierpnia!




Tytuł: Gogol. Wij
Tytuł oryginalny: Гоголь. Вий
Reżyseria: Jegor Baranow
Zdjęcia: Siergiej Trofimow
Scenariusz: Aleksandr Cekało, Natalia Mierkułowa, Aleksiej Czupow, Kim Biełow, Tichon Korniew, Filip Koniaszow, Aleksiej Karaułow
Obsada: Aleksandr Pietrow, Jewgienij Styczkin, Taisija Wiłkowa, Julia Franc, Jan Capnik, Jewgienij Sytyj, Siergiej Badiuk, Artiom Tkaczenko, Aleksiej Wiertkow, Kirył Połuchin
Muzyka: Ryan Otter
Rok produkcji: 2018
Kraj produkcji: Rosja
Czas trwania: 99 minut
Gatunek: groza / horror
Wyszukajw: Skąpiec.pl
Wyszukajw: 
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  Czekając na deus ex machina

  Agnieszka Achika Szady

  Anthony Russo, Joe Russo Avengers: Wojna bez granic
  

  
  Od początku było wiadomo, że problemem Infinity War (wybaczcie, polska wersja tytułu gryzie mnie w mózg) będzie nadmiar postaci, z których każda powinna dostać swoje pięć minut. Oczywiście grozi to tym, że żadna nie zostanie wygrana porządnie, a kilka potencjałów się zmarnuje. I tak też się stało. Ale to jeszcze nie jest najgorsze.
Ekstrakt: 70%
[image: Avengers: Wojna bez granic]
Już po seansie Doktora Strangea wiedziałam, że w kolejnych filmach dziury logiczne będą jeszcze większe, niż jest to ogólnie przyjęte w kinie superbohaterskim. O ile bez problemu mogę przejść do porządku dziennego nad faktem, że ciężko ranny Tony konstruuje sobie latającą zbroję w jaskini z kawałków złomu, o tyle wprowadzanie możliwości cofania czasu zabija jakąkolwiek logikę. Oraz dramatyzm, bo skoro można w ten sposób ożywić kogoś, kto zginął, to jak widz ma się przejmować śmiercią postaci, choćby i najbardziej dramatyczną? (nawiasem mówiąc, przez pierwszy kwadrans byłam święcie przekonana, że oglądamy sen albo deliryczną wizję któregoś z bohaterów). 
Trudno coś konkretniejszego powiedzieć bez zdradzania kluczowych faktów  w każdym razie istnienie przedmiotów, które mają praktycznie nieograniczoną moc, jest w stanie zamordować każdą fabułę. A także spowodować lawinę pytań, że skoro przedmiot X potrafi Y, to dlaczego dana postać nie skorzystała z tego od razu, zamiast użerać się z przeciwnikami, albo dlaczego w jednych scenach wykorzystuje swoją moc, a w innych jakoś nie. Podobnie jest z nazbyt potężnymi postaciami (dlatego w uniwersum Supermana istnieje kryptonit): jeśli wiadomo, że bohater pokona każdego, to walki z jego udziałem stają się nudnym festiwalem naparzanek. 
Rzecz jasna, nie oczekuję, że w kinie superbohaterskim naparzanek nie będzie, ale niech one mają jakiś sens! Albo na poziomie emocjonalnym (jak w Wojnie bohaterów), albo chociaż efektowną choreografię. Tymczasem już w zwiastunie bitwa z czterorękimi potworami bardzo negatywnie kojarzyła mi się z bitwą na Naboo w Mrocznym widmie. Seans tylko to potwierdził. No i rozbicie akcji na wiele oddalonych od siebie planów-planet zdecydowanie jej szkodzi. W kulminacyjnej scenie pierwszych Avengersów również przeskakiwaliśmy od bohatera do bohatera, jednak wszyscy działali niedaleko siebie: na helicarrierze albo w obrębie kilku kwartałów Nowego Jorku. No i oczywiście postaci było znacznie mniej. W Infinity War nawet widz dobrze znający poprzednie filmy może mieć wrażenie pewnego chaosu  nie wyobrażam sobie, co pojmie osoba zupełnie świeża. Chyba po prostu poogląda ładne efekty specjalne. Jest to, oczywiście, odwieczny problem filmów rozciągniętych na kilka części, jednak tu występuje z wyjątkową jaskrawością. 
Problemem mnogości postaci jest, niestety, ograniczenie możliwości pokazania jakichś głębszych interakcji. Co mnie szczególnie rozczarowało, twórcy nawet nie próbowali rozwiązać konfliktu między Tonym a Kapitanem, w zamian oferując nam rodzinne zaszłości Thanosa i Gamory. Zapewne miał to być pomysł na pokazanie wielowymiarowości postaci głównego antagonisty. Nie powiem, nawet się udało, ale czemu kosztem innych, ważniejszych bohaterów? Thanos zresztą to osobny problem. W Spider-Man: Homecoming pokazany został przeciwnik, który ma powody do takiego, a nie innego działania (zamiast standardowego muaahahaha, przejmę władzę nad światem!) i wygląda, jakby również tutaj twórcy starali się Tego Złego pogłębić i dać mu sensowną motywację. Sensowną, oczywiście, tylko z jego punktu widzenia, ale w każdym razie mnogość scen, w których z masowego i sadystycznego mordercy nagle wychodzi dobry wujek, wprawiła mnie w pewne pomieszanie. Przy czym nie są to nagłe zmiany nastroju szaleńca, tylko wyraźnie integralna część osobowości. 
Miłość Nataszy i Brucea (której nagłe objawienie się w Czasie Ultrona nie zachwyciło większości widzów) została sprowadzona do cześć. Zamiast tego mamy romans Wandy z Visionem, co prawda będący logiczną kontynuacją ich zachowania w Wojnie bohaterów, ale jednak zbyt odwracający uwagę od istotnych rzeczy. Choć tu nie jestem obiektywna, bo postać Wandy od początku jej pojawienia się w Czasie Ultrona uważam za kiepsko zagraną i pozbawioną krztyny charyzmy. Natomiast coraz bardziej podoba mi się Tom Holland, bardzo przekonujący jako tyleż entuzjastyczny, co nieco zagubiony nastolatek. Robert Downey Jr jak zwykle kradnie każdą scenę, w której się pojawi, reszta aktorów właściwie nic sensownego nie ma do zagrania, a szkoda. 
Mocną stroną filmu jest jak zwykle humor  i choć momentami nieco zbyt drastycznie zderza się na przykład pyskatość Rocketa z autentycznym bólem Thora, to jednak jest wiele świetnych momentów. Znakomicie zostaje rozegrane zamiłowanie Petera Parkera do popkultury oraz hulkowość Bannera. Komentarze Starka to klasa sama w sobie. Tym optymistycznym akcentem kończę, szykując się na drugi seans. Po którym być może w jakichś kwestiach zmienię zdanie.




Tytuł: Avengers: Wojna bez granic
Tytuł oryginalny: Avengers: Infinity War
Dystrybutor:  Disney
Data premiery: 26 kwietnia 2018
Reżyseria: Anthony Russo, Joe Russo
Zdjęcia: Trent Opaloch
Scenariusz: Christopher Markus, Stephen McFeely
Obsada: Tessa Thompson, Scarlett Johansson, Karen Gillan, Chris Hemsworth, Tom Hiddleston, Elizabeth Olsen, Tom Holland, Chris Pratt
Muzyka: Alan Silvestri
Rok produkcji: 2018
Kraj produkcji: USA
Cykl: Avengers, Marvel Cinematic Universe
Gatunek: akcja, fantasy, przygodowy
Wyszukajw: Skąpiec.pl
Wyszukajw: 
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  Krótko o filmach:Tomb Raider

  Jarosław Robak

  Roar Uthaug Tomb Raider
  

  
  Nowy Tomb Raider zaciera więc fatalne wrażenie po dwóch poprzednich podejściach do przygód Lary Croft  ale do Poszukiwaczy zaginionej Arki wciąż mu bardzo daleko.
Ekstrakt: 40%
[image: Tomb Raider]
Wprawdzie ocena niska, ale i tak jest o kilka klas lepiej niż tamte kurioza z Angeliną Jolie w stylizacji z pornosa. Lara Croft z nowego Tomb Raidera nie jest bohaterką mokrej fantazji, ale zwyczajną dziewczyną stającą przed niezwyczajnymi wyzwaniami. No dobrze, nie taką do końca zwyczajną  trochę bardziej wysportowaną, bystrą, zuchwałą (czasem na granicy głupoty) arystokratką odkrywającą rodzinne tajemnice. Jeśli ktoś taki może w ogóle sprawiać wrażenie dziewczyny z sąsiedztwa, to jest to właśnie ta nowa Lara, świetnie zagrana przez Alicię Vikander. W filmie Roara Uthauga udała się nie tylko aktorka  pierwsze kilkadziesiąt minut to naprawdę fajne kino przygodowe, zręcznie wprowadzające nowe postacie, żywiołowe i zabawne (brawurowa scena rowerowego pościgu ulicami Londynu daje taką radochę, jakby wzięto ją z Szybkich i wściekłych, z wersji dla cyklistów). I gdy już wydaje się, że Tomb Raider okaże się przyjemną niespodzianką, okazuje się, że jednak nie  że fabuła wciąż polega tu na przemieszczaniu się z punktu A do B, nie zawsze wiadomo po co i jakim cudem; sceny akcji zaczynają nużyć; motywacje tak udanie wprowadzonych bohaterów ulatniają się ze scenariusza; komputerowe efekty coraz bardziej rzucają się w oczy. Nawet gdy film zaczyna się sypać, zdarza mu się jednak przynajmniej jeden wyjątkowo dobry moment  scena, w której Lara zabija swojego pierwszego zbira jest niezwykle przejmująca: bohaterka przekracza pewną moralną granicę i, co w kinie rozrywkowym jest jednak rzadkością, odnosimy wrażenie, że naprawdę ma to pewien ciężar (szkoda, że film dość szybko przechodzi nad tym ciężarem do porządku dziennego). Nowy Tomb Raider zaciera więc fatalne wrażenie po dwóch poprzednich podejściach do przygód Lary Croft  ale do Poszukiwaczy zaginionej Arki wciąż mu bardzo daleko.




Tytuł: Tomb Raider
Dystrybutor:  Forum Film
Data premiery: 6 kwietnia 2018
Reżyseria: Roar Uthaug
Zdjęcia: George Richmond
Scenariusz: Geneva Robertson-Dworet, Alastair Siddons
Obsada: Alicia Vikander, Dominic West, Walton Goggins, Daniel Wu, Kristin Scott Thomas, Derek Jacobi, Alexandre Willaume, Tamer Burjaq
Muzyka: Junkie XL
Rok produkcji: 2018
Kraj produkcji: USA, Wielka Brytania
Czas trwania: 118 min
WWW: Polska strona
Gatunek: akcja, przygodowy
Wyszukajw: Skąpiec.pl
Wyszukajw: 
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  East Side Story:Nie ratujcie Puszkina. Niech zginie!

  Sebastian Chosiński

  Filip Korszunow, Paweł Mirzojew Uratować Puszkina
  

  
  O Aleksandrze Siergiejewiczu Puszkinie wiadomo, że wielkim poetą był. i że żył w pierwszej połowie XIX wieku. Jeżeli więc pojawia się na ekranie w filmie, którego akcja rozgrywa się dwieście lat później, oznacza to, że mamy do czynienia z fantastyką. I tak też się dzieje w przypadku obrazu Filipa Korszunowa i Pawła Mirzojewa, którzy niecnie wykorzystali postać genialnego pisarza, aby nakręcić dzieło, które nie zasługuje na żadną uwagę.
Ekstrakt: 20%
[image: Uratować Puszkina]
Dlaczego więc zajmujemy się nim w East Side Story? Z dwóch powodów. Po pierwsze: bo mimo wszystko chodzi o Puszkina, artystę, który miał wielki wpływ na całą dziewiętnastowieczną literaturę rosyjską (i na Adama Mickiewicza). Po drugie: aby czytelnicy Esensji mieli świadomość, że za naszą wschodnią granicą kręci się także filmy złe. A nawet bardzo złe. Wiele z nich łaskawie dla ich twórców przemilczamy, ale od czasu do czasu którego trzeba przywołać do porządku i publicznie skarcić. Padło na w Polsce praktycznie nieznanego Filipa Korszunowa (rocznik 1973), który zapewne także w swojej ojczyźnie jest postacią słabo rozpoznawalną. Chociaż dorobek ma całkiem spory. Ukończył wydział reżyserski moskiewskiego Wszechrosyjskiego Państwowego Instytutu Kinematografii (WGIK), przez parę lat pracował w Szwecji, zajmował się między innymi reżyserią montażu. Aż w końcu postanowił zacząć pracować na własne konto. Początki były bardziej niż skromne. Po realizacji kilku krótkometrażówek załapał się do ekipy kręcącej zazwyczaj niskich lotów telenowele (Pierścionek zaręczynowy, Mezalians) i seriale (Ważniak, Ścierwo, Szczególny przypadek, Kości, Lata osiemdziesiąte). 
Pełnometrażowy debiut Korszunowa  komedia fantasy Pełna transformacja  powstał w 2015 roku; Uratować Puszkina to jego drugi film, który powstał z myślą o wielkim ekranie. W tym czasie dorzucił jeszcze do swego curriculum vitae trzy kolejne seriale: fantastyczną Granicę czasu (2015), miłosną Moją ukochaną teściową (2017) oraz kryminalne Czysto moskiewskie zabójstwo (2017). Jak więc widać, jest reżyserem wyjątkowo pracowitym. Szkoda tylko, że ta pracowitość nie idzie w parze z satysfakcjonującym widzów i krytyków poziomem artystycznym. Opowieść o Aleksandrze Siergiejewiczu Puszkinie, nad którą Korszunow pracował do spółki z absolutnym debiutantem Pawłem Mirzojewem, trafiła do dystrybucji kinowej przed rokiem  i poległa z kretesem. Ale jeżeli tworzy się filmy będące na poziomie najsłabszych produkcji Jarosława Żamojdy, czy może być inaczej? W Uratować Puszkina, za scenariusz którego odpowiadają dwie autorki  Jelena Isajewa (Zaginieni na wojnie) oraz Agłaja Sołowjowa  sensu jest niewiele, aktorstwo woła o pomstę do nieba, a napięcie znika, by się już więcej nie pojawić, w chwili gdy Aleksandr Siergiejewicz cudem zostaje przeniesiony w XXI wiek, a więc mniej więcej w dziesiątej minucie obrazu.
Początek jeszcze nie zapowiadał tragedii. W pierwszych minutach Korszunow równolegle prowadzi dwa wątki. We współczesnym widzimy grupę moskiewskich licealistów (ze szkoły noszącej imię Puszkina, a jakże!), którzy w auli przygotowują się do apelu ku czci swego patrona. W drugim, historycznym, przenosimy się w czasie o blisko dwieście lat. Jest zima 1837 roku  Aleksandr Siergiejewicz jedzie saniami na miejsce pojedynku z Georgesem dAnthèsem. Gdy obaj stają naprzeciw siebie, Francuz strzela, ale kula wcale nie dosięga Rosjanina, który  z powodu zaskakującego zbiegu okoliczności (maczają w tym palce, choć sami nie wiedzą, w jaki sposób, wspomniani powyżej licealiści)  przenosi się w przyszłość. Wywołuje tym wielkie poruszenie wśród młodzieży, która  owszem  jest zaskoczona, ale nie wstrząśnięta ani zmieszana. A wystarczy sobie wyobrazić, jak zareagowaliby młodzi Polacy z liceum imienia Mickiewicza, gdyby nagle stanął przed nimi żywy Wieszcz Adam. Chyba że w Rosji takie rzeczy dzieją się nagminnie
[image: ]
W każdym razie nastolatkowie dość szybko dają się przekonać, że to prawdziwy Puszkin i sięgają po smart fony, kręcą nimi filmiki, które natychmiast wrzucają do sieci. Wieść o powrocie Aleksandra Siergiejewicza dociera do pewnego telewizyjnego dziennikarza, który szybko przyjeżdża do szkoły, aby przeprowadzić wywiad z Mistrzem, a przede wszystkim naukowo potwierdzić jego tożsamość. Pech chce, że jednym z uczniów liceum jest okularnik Paszka (nazywany Wikipedią), którego ojciec, właściciel wydawnictwa książkowego, dowiedziawszy się od syna o niecodziennym zdarzeniu, postanawia wykorzystać dla własnych celów fakt pojawienia się Puszkina. Z kolei trójka innych uczniów  Fiodor, Jegor i Milana, wraz z nauczycielką literatury Tatianą  zastanawiają się, jak pomóc słynnemu poecie w powrocie do XIX wieku. Można się tylko zastanawiać, czy przekora tytułu filmu jest świadoma, czy też producenci zaliczyli poważną wtopę. Dlaczego? Bo przecież nastolatkowie chcą ocalić poetę, aby odesłać go w przeszłość  prosto pod kulę dAnthèsa. Jeśli miała kryć się w tym jakaś symbolika, nie została wykorzystana przez autorów.
[image: ]
Podobnych historii o zaskakujących podróżach w czasie  w przeszłość bądź przyszłość  powstało już sporo. Ich największą wartością jest zderzenie bohaterów z czasami, w które zostali przeniesieni  z rozwojem cywilizacyjnym, inną mentalnością itepe itede. W przypadku Uratować Puszkina ten aspekt wcale nie został wykorzystany. Bywa, że Aleksandr Siergiejewicz dziwi się, zauważywszy latające po niebie maszyny, że zaskakuje go szybkość, z jaką przemieszcza się samochód, ale nic konkretnego z tego nie wynika  żadne zabawne sytuacje. Kończy się na zdziwieniu i akceptacji zastanego stanu rzeczy. Scenarzystki zrobiły wiele, aby nie wejść głębiej w temat, ponieważ wtedy trzeba by ruszyć głową i powymyślać jakieś gagi, popisać się poczuciem humoru, którego w filmie zdecydowanie zabrakło. W efekcie można odnieść wrażenie, że Puszkin i grający go Konstantin Kriukow (Tajemnica ciemnego pokoju, Wurdałaki) ewidentnie męczą się  pierwszy, chodząc ulicami współczesnej Moskwy, drugi natomiast na planie filmowym.
[image: ]
Jedynymi, którzy prawdopodobnie czerpali niekłamaną radość z pracy nad filmem, byli młodzi aktorzy. Po nich widać jakieś zaangażowanie, oni  Daria Pietriczenko, Denis Suchomlin czy Aleksiej Łukin (Boisko, Nauczycielka)  potrafili wykrzesać z siebie energię. Od wcielającego się w dyrektora szkoły doświadczonego Jurija Galcewa (Człowiek z bulwaru Kapucynek, Rozwód na własne życzenie) oczekiwano tylko tego, by robił z siebie błazna; podobnie zresztą jak od Siergieja Rosta, który zagrał podstępnego ojca Paszki. Za tandetną ścieżkę dźwiękową odpowiadała nieco już przebrzmiała gwiazda rosyjskiego popu Tatiana Załużna, dużo bardziej znana jako Liubasza. Autorem zdjęć był natomiast Aleksandr Zajkow, dotąd znany głównie z pracy nad telewizyjnymi serialami. I tak też  jak odcinek serialu obyczajowego  zilustrował on Uratować Puszkina.




Tytuł: Uratować Puszkina
Tytuł oryginalny: Спасти Пушкина
Reżyseria: Filip Korszunow, Paweł Mirzojew
Zdjęcia: Aleksiej Zajkow
Scenariusz: Jelena Isajewa, Agłaja Sołowjowa
Obsada: Konstantin Kriukow, Aleksiej Łukin, Denis Suchomlin, Arsienij Gusiew, Daria Pietriczenko, Irina Krutik, Siergiej Rost, Igor Jasułowicz, Jurij Galcew, Arina Postnikowa, Boris Szewczenko
Muzyka: Tatiana Załużna
Rok produkcji: 2017
Kraj produkcji: Rosja
Czas trwania: 84 minuty
Gatunek: fantasy, komedia
Wyszukajw: Skąpiec.pl
Wyszukajw: 
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  Krótko o filmach:Gwiezdne wojny: Ostatni Jedi

  Marcin Osuch

  Rian Johnson Gwiezdne wojny: Ostatni Jedi
  

  
  Pierwszy film z cyklu gwiezdnowojennego, na który nie czekałem. Pierwszy film, którego nie obejrzałem w kinie. I po obejrzeniu wersji na DVD pożałowałem, że do tego kina nie poszedłem.
Ekstrakt: 80%
[image: Gwiezdne wojny: Ostatni Jedi]
Ostatni Jedi uznaję jako najlepszy ze wszystkich części cyklu poza starą trylogią. A i tutaj mogłoby być różnie, gdyby nie prywatne sentymenty.
Przede wszystkim postaci  Kylo Ren ze swoimi rozterkami (o ile to są rozterki) o niebo przerasta swojego dziadka w wykonaniu Haydena Christensena. Wręcz można powiedzieć, że rozwinął skrzydła na miarę niespotykaną dotychczas w Gwiezdnych Wojnach. Intrygujący DJ (Benicio del Toro) przypomina nieco Hana Solo z Nowej nadziei. Mam nadzieję, że jego występ w tym epizodzie nie będzie nomen omen epizodem. Najlepszy występ Marka Hamilla jako Luke′a Skywalkera i Luke′a Skywalkera jako zgorzkniałego Jedi. Snoke wypada dużo lepiej w naturze niż na hologramie, przypominając Palpatine′a z najlepszych scen w Powrocie Jedi. 
Dużo nienachalnych nawiązań do oryginalnej trylogii. Poziom i liczba scen niedorzecznych nie odbiega od średniej gwiezdnowojennej (scena z bombardowaniem jakoś mnie nie zabolała). Rey jako bohater pozytywny nie bardzo ma pole do popisu, Finn wypada raczej słabo - podobnie jak BB8. Swoje pięć (a nawet więcej) minut ma Poe wchodząc w konflikt z Leią i wiceadmirał Holdo; to jeden z lepszych i nieoczywistych wątków.
To pierwsze GW, w których nie udała się Super Ważna Misja Garstki Straceńców. Podobnie też pierwszy film z cyklu, w którym większość akcji rozgrywa się w przestrzeni kosmicznej.
Aha, czy ja dobrze zauważyłem, że Yoda wystąpił w wersji kukiełkowej?




Tytuł: Gwiezdne wojny: Ostatni Jedi
Tytuł oryginalny: Star Wars: The Last Jedi
Dystrybutor:  Galapagos
Data premiery: 23 kwietnia 2018
Reżyseria: Rian Johnson
Zdjęcia: Steve Yedlin
Scenariusz: Rian Johnson, George Lucas
Obsada: Tom Hardy, Daisy Ridley, Adam Driver, Mark Hamill, Laura Dern, Oscar Isaac, Carrie Fisher, Billie Lourd
Muzyka: John Williams
Rok produkcji: 2017
Kraj produkcji: USA
Cykl: Gwiezdne wojny
Czas trwania: 146 min
Gatunek: akcja, fantasy, przygodowy
EAN: 7321917506632
Wyszukajw: Skąpiec.pl
Wyszukajw: 
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  Każdy ma swoje Nangar Khel

  Sebastian Chosiński

  Tobias Lindholm Wojna
  

  
  Jeśli przypominacie sobie głośny przed dekadą tak zwany incydent w afgańskim Nangar Khel, gdzie w wyniku ostrzału przeprowadzonego przez polskich żołnierzy zginęło sześcioro cywili (a trzech zostało ciężko rannych)  już wiecie, o czym mniej więcej opowiada Wojna.
Ekstrakt: 70%
[image: Wojna]
Punkt wyjścia fabuły jest bowiem bardzo podobny. Pewnego dnia duńska jednostka patrolująca jedną z afgańskich wsi zostaje ostrzelana przez talibów. W arcytrudnej sytuacji, obawiając się o życie swoich żołnierzy, dowódca patrolu Claus Michael Pedersen (w tej roli Pilou Asbæk, znany z serialu Rząd oraz kinowych Ghost in the Shell i Seks, narkotyki i podatki) wzywa na pomoc lotnictwo. Samoloty w mig rozprawiają się z zagrożeniem i Duńczycy, choć nie bez strat własnych, mogą wrócić do bazy. 
Kilka dni później zostaje jednak wszczęte śledztwo  okazuje się bowiem, że w trakcie nalotu zginęli również cywile. Pedersen, sprowadzony do ojczyzny, zostaje postawiony przed sądem i oskarżony o zbrodnię wojenną. Broni go adwokat Martin Olsen (którego gra Søren Malling, znany z brawurowej roli w dramacie Porwanie i serialu kryminalnym Dicte). 
Reżyser Tobias Lindholm, rozpoznawany już na całym świecie dzięki scenariuszowi do Polowania (2012), ale mający również na koncie wspomniane powyżej Porwanie (2012), położył duży nacisk na kompozycję Wojny. Pierwsza część obrazu składa się z dwóch równolegle prowadzonych wątków: z jednej strony obserwujemy Pedersena, który toczy z talibami prawdziwą wojnę, każdego dnia narażając życie, z drugiej  przyglądamy się jego pozostawionej w Danii rodzinie i codziennym problemom, przed jakimi staje żona Clausa, Maria (robiąca ostatnio karierę w Hollywood Tuva Novotny). Samotna kobieta z trójką dzieci też jest na  wprawdzie symbolicznej, ale jednak  wojnie; nie mając znikąd wsparcia, walczy o to, by odpowiednio wychować swoje pociechy, wpoić im godną pochwały postawę (co wcale nie jest, jak się okazuje, takie łatwe). 
W części drugiej dzieło Lindholma zamienia się w klasyczny dramat sądowy. Do ostatniej chwili trzymający w napięciu, głównie dzięki postaci Najiba Bismy (irakijski aktor Dar Salim, znany z seriali Dicte i Most nad Sundem), najbliższego przyjaciela Pedersena, który był u jego boku w tamtym dramatycznym momencie. Duński reżyser starał się wyważyć racje obu stron, nie stając po żadnej z nich. To zachowanie neutralności sprawiło jednak, że finał opowieści nieco rozczarowuje. Zabrakło mocnego akcentu, który sprawiłby, że po seansie widz postawiłby twarde pytanie: Co jest ważniejsze  prawda czy racja stanu, moralność czy przyjaźń?




Tytuł: Wojna
Tytuł oryginalny: Krigen
Dystrybutor:  Aurora Films
Data premiery: 10 czerwca 2016
Reżyseria: Tobias Lindholm
Zdjęcia: Magnus Nordenhof Jønck
Scenariusz: Tobias Lindholm
Obsada: Pilou Asbæk, Tuva Novotny, Søren Malling, Charlotte Munck, Dar Salim, Dulfi Al-Jabouri, Cecilie Elise Sondergaard, Adam Chessa
Muzyka: Sune Wagner
Rok produkcji: 2015
Kraj produkcji: Dania, Francja
Czas trwania: 115 min
Gatunek: dramat, wojenny
Wyszukajw: Skąpiec.pl
Wyszukajw: 
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  Miłość i wierność

  Marcin Mroziuk

  Philippe Garrel Kochankowie jednego dnia
  

  
  Nie da się ukryć, że oglądając Kochanków jednego dnia możemy mieć wrażenie, jakby czas stanął w miejscu.
Ekstrakt: 70%
[image: Kochankowie jednego dnia]
Film Philippea Garrela jest bowiem utrzymany w estetyce francuskiej Nowej Fali i w zasadzie jedynie współczesną scenerią różni się od dzieł nakręconych przed kilkudziesięciu laty. Nie należy jednak traktować tego jako zarzutu  wszak reżyser ten po prostu od lat konsekwentnie tworzy w tej samej stylistyce. Najważniejsze jest zaś, że nie oznacza to przecież, iż Kochankowie jednego dnia nie potrafią zainteresować widzów  tyle że z pewnością nie wszyscy gustują w takich przegadanych i skupionych na psychologicznych niuansach filmach. 
Warto też od razu podkreślić, że relacje między trojgiem głównych bohaterów są dalekie od przeciętności. Jeanne i Ariane to dwie studentki w zbliżonym wieku, które się poznają w nietypowych okolicznościach. Ta pierwsza nie ma gdzie się podziać po rozstaniu z chłopakiem, więc wprowadza się do mieszkania swego ojca  Gillesa. Tam zaś dowiaduje się, że od trzech miesięcy ma on romans z Ariane! W dodatku nie ma żadnych wątpliwości, że to nie profesor uwiódł naiwną studentkę, lecz to ona zagięła parol na niego.
Dość nieoczekiwanie okazuje się jednak, że te dwie młode kobiety świetnie się ze sobą dogadują, a Jeanne nie ma nic przeciwko nowemu związkowi ojca. Ale tylko przez moment mamy wrażenie, że bohaterom uda się osiągnąć pełną harmonię w ramach tej nietypowej konfiguracji rodzinnej. Możemy się bowiem przekonać, że każdy z tej trójki zmaga się z własnym bagażem emocjonalnym, a chociaż początkowo to Jeanne jest w najgorszej kondycji psychicznej po rozpadzie swego związku, to w miarę rozwoju wydarzeń i pod tym względem sytuacja się zmienia. Kluczowe okazuje się zaś to, że bohaterowie niekoniecznie tak samo rozumieją, czym jest prawdziwa miłość, a dodatkowo ich słowne deklaracje przechodzą brutalną weryfikację w zderzeniu z twardą rzeczywistością.
Kochankowie jednego dnia to w sumie dość lekka opowieść o uczuciowych perypetiach trojga bohaterów, a chociaż można tutaj doszukać się pytań o istotę miłości czy sens wierności, to widzowie nie otrzymają na nie jednoznacznej odpowiedzi. Nie ulega też wątpliwości, że to głównie za sprawą dobrze napisanych dialogów i świetnej gry aktorskiej ten kameralny czarno-biały film ogląda się z przyjemnością i prawdziwym zainteresowaniem. Nie jest to wprawdzie arcydzieło, ale w każdym razie nowy film Philippea Garrela powinien się spodobać w szczególności wielbicielom twórczości Erica Rohmera czy François Truffaut.




Tytuł: Kochankowie jednego dnia
Tytuł oryginalny: Lamant dun jour
Dystrybutor:  Aurora Films
Data premiery: 4 maja 2018
Reżyseria: Philippe Garrel
Zdjęcia: Renato Berta
Scenariusz: Jean-Claude Carrière, Caroline Deruas-Garrel, Philippe Garrel, Arlette Langmann
Obsada: Éric Caravaca, Esther Garrel, Louise Chevillotte, Paul Toucang, Félix Kysyl, Michel Charrel, Nicolas Bridet, Marie Sergeant
Muzyka: Jean-Louis Aubert
Rok produkcji: 2017
Kraj produkcji: Francja
Czas trwania: 76 min
WWW: Polska strona
Gatunek: dramat
Wyszukajw: Skąpiec.pl
Wyszukajw: 
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  Krótko o filmach:Jak zbić majątek na mięczakach

  Marcin Mroziuk

  Grzegorz Szczepaniak Ślimaki
  

  
  Wbrew tytułowi nie jest to film przyrodniczy, lecz naprawdę zabawny dokument o dwóch mężczyznach, którzy postanowili zbić fortunę na hodowli ślimaków.
Ekstrakt: 70%
[image: Ślimaki]
Od razu możemy się zorientować, że Andrzej i Konrad nie mają wprawdzie żadnego doświadczenia w prowadzeniu takiego interesu, ale są za to pełni optymizmu. Główni bohaterowie uznają bowiem, że w zupełności wystarczy im poradnik wyjaśniający krok po kroku, co należy zrobić. Poza tym wysłuchują wskazówek (a właściwie całkiem barwnych opowieści) doświadczonego eksperta, który wie chyba naprawdę wszystko o hodowli ślimaków  chociaż tutaj ci dwaj mężczyźni momentami wyglądają raczej jak uczniowie niemogący się doczekać końca wykładu
Wkrótce okazuje się, że w praktyce nie wszystko jest takie proste. Przede wszystkim ślimaki chociaż nie poruszają się przecież szybko, to całkiem skutecznie szukają dróg ucieczki, a poza tym są one też łakomym kąskiem dla wolno żyjących zwierząt. Tymczasem straty powodujące zmniejszenie liczebności stada mogą oznaczać, że cały interes po prostu nie wypali! Bohaterowie podchodzą jednak ze stoickim spokojem do wszystkich tych trudności, a widzowie mogą śledzić niby całkiem zwyczajne, ale mimo to często dość zaskakujące rozmowy Andrzeja i Konrada. Dotyczą one bowiem nie tylko prowadzenia tej hodowli, lecz wielu innych życiowych spraw, a niektóre stwierdzenia bohaterów potrafią wprawić widzów w zdumienie.
Nie można też nie wspomnieć o pojawiających się w filmie zachwycających ujęciach samych ślimaków, które kojarzą się z pamiętnym Mikrokosmosem. Te niemal poetyckie kadry kontrastują zaś ze scenami ukazującymi całkiem przyziemne prace, które muszą wykonać bohaterowie filmu, aby zapewnić odpowiednie warunki hodowlane. Na pewno warto więc docenić nieco absurdalne poczucie humoru twórców filmu, gdyż Ślimaki dostarczają nam wielu okazji do śmiechu.




Tytuł: Ślimaki
Reżyseria: Grzegorz Szczepaniak
Zdjęcia: Daniel Wawrzyniak, Marek Kozakiewicz
Scenariusz: Grzegorz Szczepaniak
Muzyka: Mikołaj Majkusiak
Rok produkcji: 2015
Kraj produkcji: Polska
Czas trwania: 29 min
Gatunek: dokument
Wyszukajw: Skąpiec.pl
Wyszukajw: 
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  Wakanda w moim sercu!

  Sebastian Chosiński

  Ryan Coogler Czarna Pantera
  

  
  Chadwick Boseman podpisał kontrakt na pięć filmów, w których ma wcielić się w TChallę, księcia, a potem króla afrykańskiego państwa Wakanda. Zadebiutował w tej roli w obrazie Kapitan Ameryka: Wojna bohaterów (2016), następnie pojawił się w poświęconej tylko tej postaci z uniwersum Marvela Czarnej Panterze, spotkamy go też w Wojnie bez granic  a to oznacza, że czekają nas jeszcze (co najmniej) dwa spotkania z tym bohaterem.
Ekstrakt: 80%
[image: Czarna Pantera]
Z czego należy się bardzo cieszyć, ponieważ jego dotychczasowe wizyty na wielkim ekranie pozostawiają po sobie świetne wrażenie. Bez względu na to, czy za reżyserie odpowiadają bracia Russo, czy dopiero próbują zaskarbić sobie wdzięczność wielbicieli komiksów Ryan Coogler (Creed: Narodziny legendy, 2015).
Czarna Pantera to zaskakująca mieszanka gatunkowa. Jest to bowiem nie tylko film superbohaterski (co oczywiste, biorąc pod uwagę rodowód głównej postaci), ale także science fiction (vide zaawansowanie technologiczne Wakandy możliwe dzięki wykorzystaniu na masową skalę vibranium) i szpiegowski w stylu przygód agenta 007 (patrz: gadżety, w jakie wyposaża TChallę jego nastoletnia siostra Shuri, jak również scena rozgrywająca się w nielegalnym kasynie w południowokoreańskim Pusan i późniejszy pościg ulicami miasta za superłotrem Ulyssesem Klaueem). I nic w tym oczywiście złego. Przeciwnie! Dzięki temu udaje się Cooglerowi uniknąć wielu schematów, jakie pojawiały się we wcześniejszych kinowych produkcjach Marvelowskich.
Fabuła Czarnej Pantery rozwija wątek zainicjowany w Wojnie bohaterów, w której w wyniku zamachu przeprowadzonego w czasie konferencji ONZ w Wiedniu zginął dotychczasowy władca Wakandy, król TChaka. Po jego tragicznej śmierci tron przejmuje właśnie TChalla, który początkowo pragnie kontynuować politykę prowadzoną przez ojca  politykę izolacji i tym samym chronienia społeczeństwa przed czynnikami zewnętrznymi (jak napływ uchodźców czy ingerencja ponadnarodowych korporacji, które zapewne chciałyby zdobyć vibranium). Sprzeciwiają się temu zarówno eksdziewczyna TChalli, agentka Nakia (gra ją Kenijka Lupita Nyongo, zdobywczyni Oscara za rolę w Zniewolonym), oraz przyjaciel nowego władcy i jednocześnie dowódca wakandyjskich Strażników WKabi (Brytyjczyk Daniel Kaluuya). Choć różni ich podbudowa ideologiczna, pragną w zasadzie tego samego  zaangażowania ich ojczyzny w rozwiązywanie światowych problemów. A że dążą do tego zupełnie odmiennymi drogami, można spodziewać się ostrego konfliktu.
Z całą mocą wybucha on jednak dopiero, kiedy na arenie pojawiają się dwaj superłotrzy: znany już z Wojny bohaterów Klaue (Andy Serkis, który w końcu odzyskał swą prawdziwą twarz) oraz tajemniczy Killmonger (Michael B. Jordan, który wcześniej zaistniał jako Ludzka Pochodnia w Fantastycznej Czwórce). Zwłaszcza druga z wymienionych postaci wywołuje spore zamieszanie fabularne, a jednocześnie służy scenarzystom do zasiania wątpliwości dotyczących nieskazitelności niektórych z bohaterów. Elementy fantastyki naukowej, szpiegowskiego filmu akcji oraz kina superbohaterskiego zostają w Czarnej Panterze idealnie zrównoważone. A jeżeli dodamy do tego jeszcze postmodernistyczno-futurystyczną wizję Wakandy i świetną etniczną  opartą na rytmach bębnów  muzykę, pojmiemy z jak urzekającym wizualnie i dźwiękowo dziełem mamy do czynienia.




Tytuł: Czarna Pantera
Tytuł oryginalny: Black Panther
Dystrybutor:  Disney
Data premiery: 14 lutego 2018
Reżyseria: Ryan Coogler
Zdjęcia: Rachel Morrison
Scenariusz: Ryan Coogler, Joe Robert Cole
Obsada: Andy Serkis, Sterling K. Brown, Martin Freeman, Chadwick Boseman, Angela Bassett, Danai Gurira, Michael B. Jordan, Forest Whitaker
Muzyka: Ludwig Göransson
Rok produkcji: 2018
Kraj produkcji: USA
Cykl: Marvel Cinematic Universe
Gatunek: akcja, dramat, SF
Wyszukajw: Skąpiec.pl
Wyszukajw: 
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  East Side Story:Jacek Gmoch wiedziałby lepiej

  Sebastian Chosiński

  Danila Kozlovsky Trener
  

  
  Pierwotnie zakładał, że będzie tylko producentem i odtwórcą głównej roli. Im bardziej jednak angażował się w ten projekt, tym większą nabierał ochotę na zmierzenie się również z reżyserią. Bo czy zaprzysięgły fan futbolu może wyobrazić sobie lepszy temat na debiut, niż opowieść o byłym piłkarzu, który żegna się z kadrą w atmosferze skandalu i próbuje odbudować swoją pozycję jako trener prowincjonalnej drużyny? Daniła Kozłowski uznał, że nie.
Ekstrakt: 60%
[image: Trener]
Zbliżające się wielkimi krokami piłkarskie mistrzostwa świata w Rosji spowodowały, że nawet filmowców ogarnęła futbolowa gorączka. Jednym z jej przejawów jest dramat Trener, który kiedyś na pewno przejdzie do historii rosyjskiej kinematografii. Wcale jednak nie z powodu wysokiego poziomu, ale dlatego, że jest tym obrazem, którym w roli reżysera (i jednocześnie współscenarzysty) zadebiutował Daniła Walerjewicz Kozłowski, obecnie jedna z największych gwiazd kina naszych (dawnych) wschodnich sąsiadów. Lista jego aktorskich dokonań obejmuje między innymi takie hity kinowe, jak DuchLess (2011), Szpieg (2012), Dubrowski (2014), Hardcore (2016), Wiking (2016), Załoga (2016), Matylda (2017) czy Dowłatow (2018). Zamiłowanie Kozłowskiego do sportu jest ogólnie znane. Dość powiedzieć, że pierwszą ze swoich głównych ról zagrał trzynaście lat temu w opowiadającym o narodzinach piłki nożnej w carskiej Rosji dramacie Garpastum Aleksieja Germana młodszego. W dorobku ma także tytułową rolę w filmowej biografii legendarnego radzieckiego hokeisty Walerija Charłamowa Legenda z numerem 17 (2013) Nikołaja Lebiediewa. Nikogo nie zdziwił więc fakt, że w produkcję Trenera postanowił zainwestować prywatne pieniądze i że od samego początku założył, że wcieli się w postać Jurija Stoliesznikowa. Zaskoczeniem musiała być jednak decyzja o tym, że również dzieło to wyreżyseruje. Ale kto bogatemu zabroni?
Zdjęcia do filmu rozpoczęły się w drugiej połowie kwietnia, a zakończyły na początku lipca ubiegłego roku. Realizowano je głównie w leżącym nad Morzem Czarnym Noworosyjsku (w Kraju Krasnodarskim), na stadionie tamtejszego Czernomorca. Choć w sumie w Trenerze zagrało aż sześć aren sportowych. Głównym konsultantem był Leonid Słucki, niegdyś bramkarz (który jednak w bardzo młodym wieku musiał zakończyć karierę z powodu kontuzji kolana), później natomiast trener. To on poprowadził reprezentację Rosji podczas nieudanego dla niej Euro 2016. Przede wszystkim jednak należy pamiętać mu fakt, że w latach 2013-2016 trzykrotnie z rzędu zdobył mistrzostwo kraju z CSKA Moskwa, dystansując tym sposobem odwiecznego lokalnego rywala Spartaka. Budżet filmu wyniósł 390 milionów rubli. Sporo, ale nie należy mieć wątpliwości, że całość się zwróci, pewnie nawet ze sporą nawiązką. W każdym razie w ciągu zaledwie dwóch tygodni od premiery, która miała miejsce 19 kwietnia tego roku, Trener zarobił już nieco ponad 330 milionów. Nie było to może rekordowe otwarcie, lecz na pewno na tyle okazałe, by wywołać spory uśmiech na twarzach producentów, w tym i samego Kozłowskiego.
Mimo to plusy (finansowe) nie powinny słynnemu aktorowi przesłonić minusów (artystycznych). Bo choć film da się obejrzeć bezboleśnie, a kibic piłkarski zrobi to nawet z niekłamaną przyjemnością  trzeba uczciwie przyznać, że mamy do czynienia z obrazem średniej jakości, zdecydowanie mało oryginalnym i niezbyt angażującym emocjonalnie. Zacznijmy jednak od początku. Jurij Stoliesznikow to największa gwiazda Sbornej, kapitan i napastnik reprezentacji występującej na mistrzostwach świata. Wiadomo, od takiego zawodnika wymaga się najwięcej  nie tylko, aby strzelał bramki, ale również trzymał w ryzach cały zespół. Łatwo o tym mówić, trudniej jednak utrzymać nerwy na wodzy, zwłaszcza jeżeli gra się nie układa. W czasie meczu z Rumunią, przy stanie 0-1 dla przeciwnika, Jurij marnuje rzut karny. Kilka minut później popełnia faul, po którym sędzia nie ma innego wyjścia, jak pokazać mu czerwony kartonik. Tak Stoliesznikow żegna się z reprezentacją. Kibice  ale również on sam  obarczają go winą za odpadnięcie drużyny z dalszych rozgrywek. W takiej sytuacji wyjście jest tylko jedno  trzeba pożegnać się z kolegami. I tak właśnie honorowo zachowuje się Jura.
[image: ]
Przez następne miesiące nie może dojść do siebie. Nabiera wstrętu do futbolu. Nie chcąc jednak rezygnować całkiem ze sportu, trenuje rugby. Tu przynajmniej nikt nie wywali go z boiska, gdy nieco ostrzej potraktuje rywala. Aż pewnego dnia jego przyjaciel, menedżer, załatwia mu posadę trenera w prowincjonalnej drużynie FK Meteor (to właśnie ekipa korzystająca ze stadionu Czernomorca, chociaż w filmie nazwa miasta nie pada ani razu). To może być dla niego szansa na odbudowanie autorytetu w środowisku i zaskarbienie sobie ponownie sympatii kibiców. Nie bez obaw Jurij opuszcza Moskwę i wyrusza do klubu rządzonego przez kobietę Łarisę Wolską, za plecami której stoi potężny sponsor  mer miasta, a prywatnie ojciec pani prezes. Jak można się domyślać  tutaj scenarzyści niczym szczególnym nie zaskoczyli widza  piłkarze radzą sobie średnio, przegrywają mecz za meczem, kibice zaś powoli się od nich odwracają (nawet ci najbardziej radykalni zaczynają tracić cierpliwość). Stoliesznikow zaczyna wprowadzać własne porządki, na początek ordynując im wyczerpujące ćwiczenia wydolnościowe. Co z miejsca wywołuje niezadowolenie, a z czasem otwarty bunt przyzwyczajonych dotąd do dość łagodnego traktowania kopaczy.
Po kilku tygodniach wydaje się, że czas Stoliesznikowa w Meteorze dobiega końca. I pewnie tak by się stało, gdyby nie wsparcie dwóch osób  starego trenera Bergera, którego wcześniej odsunięto od prowadzenia drużyny z powodu zbytniej skłonności do alkoholu, oraz młodej lekarki-rehabilitantki Warwary. To oni głównie podtrzymują go na duchu, przekonują, by nie poddawał się  i to w momencie, gdy drużyna rozpoczyna walkę o puchar kraju. Takich historii kino zna wiele. Wystarczy przywołać  choć dyscyplina była tam inna  nagodzone Oscarem Za wszelką cenę (2004) Clinta Eastwooda czy  z najnowszych  Creed: Narodziny legendy (2015) Ryana Cooglera. Problem tylko w tym, że Kozłowski to nie Eastwood. Chociaż w swojej ojczyźnie jest już wielką gwiazdą, nie ma jednak ani doświadczenia, ani charyzmy wielkiego mistrza zza Atlantyku. Trochę szkoda, że ostatecznie to właśnie sam Daniła Walerjewicz zdecydował się stanąć również po drugiej stronie kamery. Tym sposobem zabrakło mu bowiem dystansu  głosu doświadczonego twórcy, który mógłby odpowiednio pokierować Kozłowskim-aktorem, uchronić go przed pewnymi fabularnymi mieliznami, a niekiedy po prostu zmusić do większego wysiłku. 
[image: ]
Stoliesznikow-zawodnik, mimo że w tej roli pojawia się na ekranie mniej więcej przez dziesięć minut na początku filmu (i trochę pod koniec), ma w sobie tyle zadziorności, że bije na głowę Stoliesznikowa-trenera. Jest człowiekiem, który potrafi zirytować, ale przynajmniej budzi emocje, nie pozostawia widza obojętnym. Jurij w roli szkoleniowca najczęściej snuje się po planie filmowym i hamletyzuje. Co w sporcie, a nade wszystko w piłce nożnej, sprawdza się chyba średnio (dużo więcej na ten temat mógłby zapewne powiedzieć Jacek Gmoch). Starać się zresztą za bardzo nie musi, bo każdy, kto oglądał zbliżony tematycznie film hollywoodzki, z miejsca domyśli się, jaki będzie finał zmagań tytułowego trenera z rzeczywistością. Brak oryginalności to największa bolączka debiutu Kozłowskiego. Bo do innych elementów trudno się doczepić. Mecze piłkarskie skręcono z prawdziwym znawstwem, nie rażą sztucznością; nie sięgano też  jak chociażby w Piłkarskim pokerze  po fragmenty prawdziwych ligowych czy pucharowych rozgrywek. Kozłowski-piłkarz też radzi sobie całkiem nieźle, w każdym razie wypada przekonująco. Jak widać, pieniądze wypłacone Leonidowi Słuckiemu nie zostały wyrzucone w błoto.
Poza Kozłowskim na ekranie można zobaczyć kilku bardzo doświadczonych aktorów starszego pokolenia. W Bergera wcielił się znakomity Władimir Iljin (Kałaczowie, Poddubny, Czas pionierów), w mera miasta  mający polskie korzenie Wiktor Wierżbicki (Czarna Błyskawica, Moskwa nigdy nie śpi), a w ojca Jurija  Andriej Smoliakow (Grzesznik, Nauczyciel). Płeć piękną reprezentują przede wszystkim dwie aktorki: eksmodelka Olga Zujewa, która wcieliła się w Warwarę, oraz Irina Gobaczowa (Odszkodowanie, Arytmia), która z kolei użyczyła swej twarzy pani prezes klubu piłkarskiego. Oprócz Kozłowskiego za scenariusz odpowiadali jeszcze pracujący ostatnio przy znanych superprodukcjach Andriej Zołotariow (Lodołamacz, Przyciąganie) oraz  dla odmiany  debiutujący w tej roli Siergiej Czetwieruchin. Znakomite zdjęcia obraz zawdzięcza natomiast zaprawionemu w filmowych bojach Fiodorowi Liassowi (Będę przy tobie, O miłości).




Tytuł: Trener
Tytuł oryginalny: Тренер
Reżyseria: Danila Kozlovsky
Zdjęcia: Fiodor Liass
Scenariusz: Siergiej Czetwieruchin, Danila Kozlovsky, Andriej Zołotariow
Obsada: Danila Kozlovsky, Władimir Iljin, Andriej Smoliakow, Olga Zujewa, Irina Gorbaczowa, Wiktor Wierżbicki, Maria Łobanowa, Paweł Worożcow, Igor Gordin, Denis Pirożkow, Jewgienij Karpow, Askar Iljasow, Witalij Andriejew
Muzyka: Oleg Karpaczow
Rok produkcji: 2018
Kraj produkcji: Rosja
Czas trwania: 138 min
Gatunek: dramat, sportowy
Wyszukajw: Skąpiec.pl
Wyszukajw: 
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  Krótko o filmach:Z córeczką do kina marsz

  Wojciech Gołąbowski

  Marcin Wasilewski, Łukasz Kacprowicz Basia
  

  
  Miłośnicy (płci obojga) książek o Basi z pewnością polubią jej animowaną ekranizację. Ci zaś, którzy jeszcze jej nie znają Cóż, mają spore szanse polubić.
[image: Basia]
Seans trwa niecałą godzinę, co nie powinno dziwić, biorąc pod uwagę, że puszczanych jest pięć odcinków serialu. W tym jeden premierowy, w sensie: nie był prezentowany we wcześniejszych odsłonach festiwalowych. Szczerze mówiąc, trudno mi było w kinie zorientować się, kiedy się zaczął właściwy seans, bo przed Basią i upałem w zoo najpierw leciały reklamy filmu Basia, a następnie krótki film dokumentalny o powstawaniu tegoż filmowego cyklu.
Film utrzymany jest w stylistyce książek. Każdy odcinek (planowanych jest ich 13) jest ekranizacją jednej książki i trwa około dziesięciu minut. Zofia Stanecka, autorka Basi, jest zarazem współautorką scenariusza i dialogów serialu. Dwuwymiarowe komputerowe animacje bazują na ilustracjach z książek: Basia wygląda jak Basia, mama jak mama Dziecko zaznajomione z przygodami na papierze bez problemu rozpozna znajome postacie  ilustratorka Basi Marianna Oklejak także została zaangażowana w produkcję serialu. Muzyka jest sympatyczna, a znana z trailera piosenka bohaterki podbija serca. Głosu postaciom udzielili znani aktorzy głosu, między innymi Beata Wyrąbkiewicz i Włodzimierz Press.
Pewnie za jakiś czas ujrzymy przygody Basi w telewizorze. Ale po co czekać?




Tytuł: Basia
Dystrybutor:  Nowe Horyzonty
Data premiery: 14 kwietnia 2018
Reżyseria: Marcin Wasilewski, Łukasz Kacprowicz
Scenariusz: Szymon Jachimek, Zofia Stanecka, Marcin Wasilewski
Obsada: Julia Gawrysiak, Barbara Kubiak, Beata Wyrąbkiewicz, Maciej Kowalik, Krystyna Wachelko, Włodzimierz Press
Muzyka: Michał Jacaszek
Rok produkcji: 2018
Kraj produkcji: Polska
Czas trwania: 50 min
WWW: Polska strona
Gatunek: animacja, dla dzieci i młodzieży
Wyszukajw: Skąpiec.pl
Wyszukajw: 
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  Zwycięstwo skazańców

  Sebastian Chosiński

  Konstantin Chabienski, Andriej Maliukow Sobibór
  

  
  Ten film powstał na specjalną okazję. W październiku tego roku mija bowiem siedemdziesiąta piąta rocznica niezwykłego wydarzenia  buntu i ucieczki żydowskich więźniów obozu masowej zagłady w Sobiborze. Dlaczego nakręcili go Rosjanie? Z prostej przyczyny  pomysłodawcą powstania był wzięty do niewoli żydowski żołnierz Armii Czerwonej Aleksandr Pieczerski. To w niego wcielił się Konstantin Chabienski, który jednocześnie zadebiutował Sobiborem w roli reżysera.
Ekstrakt: 80%
[image: Sobibór]
Decyzja o ostatecznym rozwiązaniu kwestii żydowskiej zapadła w styczniu 1942 roku podczas konferencji w Wannsee (na przedmieściach Berlina). Operacji nadano kryptonim Reinhardt, w ten sposób honorując Reinharda Heydricha, pomysłodawcę przedsięwzięcia. Aby w jak najkrótszym czasie osiągnąć wyznaczony cel, Odilo Globocnik, któremu powierzono nadzorowanie akcji, wybudował od podstaw trzy obozy masowej zagłady: w Bełżcu, Treblince i Sobiborze. Ten ostatni, usytuowany przy linii kolejowej Chełm-Włodawa, funkcjonował od maja 1942 do października 1943 roku. W tym czasie w komorach gazowych zamordowano w nim (przy pomocy gazów spalinowych)  według najnowszego stanu badań  do 180 tysięcy osób (chociaż w okresie powojennym mówiono nawet o 300 tysiącach). Ofiarami byli nie tylko Żydzi polscy, ale także sprowadzeni z Austrii, Niemiec, Czech, Słowacji, Francji, Holandii i Związku Radzieckiego. O ostatecznej likwidacji obozu przesądziły dwa czynniki: klęski niemieckie w bitwach pod Stalingradem i na Łuku Kurskim, co spowodowało szybkie przesuwanie się linii frontu na zachód, oraz bunt więźniów, jaki miał miejsce 14 października 1943 roku. 
To wydarzenie doczekało się bardzo bogatej literatury; w ciągu ostatnich trzech dekad powstało też kilka opowiadających o nim filmów, jak chociażby fabularna Ucieczka z Sobiboru (1987) Jacka Golda (z Rutgerem Hauerem i Joanną Pacułą w rolach głównych) czy dokumentalne Powstanie w Sobiborze (1990) Pawła Kogana i Lili van der Berg oraz Sobibór, 14 października 1943 roku, godzina 16 (2001) Claudea Lanzmanna (twórcy monumentalnego Shoah). Teraz do tego grona dołączył obraz zatytułowany po prostu Sobibór, będący reżyserskim debiutem znakomitego aktora rosyjskiego Konstantina Chabienskiego. Powstał on z okazji nadchodzącej siedemdziesiątej piątej rocznicy buntu więźniów, na czele którego stał Aleksandr Pieczerski, wzięty do niewoli niemieckiej jesienią 1941 roku lejtnant Armii Czerwonej. Pieczerski pochodził z inteligenckiej rodziny żydowskiej z terenu dawnego województwa kijowskiego z czasów I Rzeczypospolitej. Gdy miał sześć lat, rodzina przeniosła się do Rostowa nad Donem. Tam Sasza pracował jako elektryk, a kiedy udało mu się ukończyć studia, został kierownikiem domu kultury. 
Po agresji niemieckiej na Związek Radziecki zgłosił się jako ochotnik do Armii Czerwonej. Hitlerowcy wzięli go do niewoli w kotle pod Wiaźmą. Kiedy kilka miesięcy później dowiedzieli się, że jest Żydem, wraz z innymi jeńcami wojennymi pochodzenia żydowskiego przenieśli go we wrześniu 1943 roku do Sobiboru. Jedynie swojej tężyźnie fizycznej zawdzięczał fakt, że nie poszedł od razu do gazu, z jego transportu, liczącego kilkuset więźniów, selekcję przeszło zaledwie kilkudziesięciu. Sasza skierowany został do obozu I (zwanego też przednim), w którym przebywali Żydzi pracujący (znajdowały się tam między innymi warsztaty krawiecki, szewski, stolarski, złotniczy, jak również pracujące przy wyrębie drzew komando leśne  i do niego właśnie przydzielono Pieczerskiego). Szybko nawiązał kontakty z obozową konspiracją; jego wiedza wojskowa okazała się niezwykle przydatna w kontekście planowanej ucieczki. 
[image: ]
Powiedzmy jednak trochę o kulisach powstania filmu. Pomysł padł kilka lat temu. Wpływ na kształt scenariusza miało w sumie czterech autorów; tym najważniejszym był Aleksandr Adabaszjan (Ku! Kin-dza-dza, Bohater), a wspierali go pisarze Andriej Nazarow i Anna Czernakowa (trudniąca się również reżyserią filmową) oraz odtwórca głównej roli, czyli Konstantin Chabienski. Który z czasem awansował również do roli reżysera. Jak do tego doszło? Pierwotnie funkcję tę postanowiono powierzyć Andriejowi Maliukowowi (Jesteśmy z przyszłości, Mecz), specjaliście od kina wojennego i filmów akcji. Z takim przeświadczeniem na plan filmowy przyszedł właśnie Chabienski. I wtedy usłyszał, że sprawa jest jeszcze otwarta. W żartach oznajmił wówczas producentom: Jeśli nie znajdziecie kogoś odpowiedniego, ja mogę reżyserować, a ci potraktowali jego słowa nazwyczaj poważnie. Niebawem też złożyli mu konkretną propozycję. Aktor zrazu odmówił, ale później, wsparty przez Maliukowa, wyraził zgodę. Tajemnicą poliszynela jest jednak, że starszy kolega, oficjalnie pełniący jedynie funkcję kierownika artystycznego, służył mu wszelką pomocą, stając się de facto współreżyserem Sobiboru. 
Akcja filmu obejmuje ostatnie tygodnie funkcjonowania obozu  od przybycia do Sobiboru Pieczerskiego do słynnej ucieczki. Wydarzenia zrekonstruowano na podstawie wspomnień ich głównego bohatera, które zostały wykorzystane w wydanej przed pięcioma laty książce Ilji Wasiljewa Przełom i nieśmiertelność. Konsultantami byli przedstawiciele działającej w Rostowie Fundacji Aleksandra Pieczerskiego, przede wszystkim zaś córka i wnuczka patrona, to jest Eleonora Griniewicz i Natalia Ładyczenko. Zdjęcia kręcono na Litwie; na planie filmowym wybudowano dekoracje, które miały w stu procentach odwzorować topografię i wygląd obozu masowej zagłady. Posłużono się przy tym  z braku zdjęć (do końca grudnia 1943 roku Niemcy praktycznie zatarli pamięć o obozie)  wynikami badań archeologów, którzy przez lata pracowali na terenie Sobiboru. Chcąc zyskać na wiarygodności, producenci zatrudnili aktorów z niemal całej Europy: z Rosji, Polski, Niemiec, Austrii, Francji, Litwy, a nawet Szwecji. Pierwsze pokazy dzieła  w Warszawie i Rostowie nad Donem (gdzie Pieczerski mieszkał do śmierci w 1990 roku i gdzie został pochowany)  odbyły się w kwietniu, ale oficjalnie do dystrybucji film trafił w maju (jako pierwsi zobaczyć mogą go widzowie rosyjscy, polscy, niemieccy i litewscy). 
[image: ]
Twórcy Sobiboru mieli z kim się mierzyć. I nie trzeba sięgać wcale daleko w przeszłość, wystarczy przywołać nagrodzonego przed dwoma laty Oscarem (dla najlepszego filmu nieanglojęzycznego) Syna Szawła (2015). Węgierski dramat, choć jego akcja rozgrywa się w obozie Birkenau, pod wieloma względami przypomina dzieło Chabienskiego. W obu przypadkach widzom jest bowiem dane zejść do Piekła  i to wcale nie symbolicznego. Pieczerskiemu jest dane przeżyć selekcję  odbywającą się wprawdzie nie przy rampie kolejowej, ale w baraku  tylko dlatego, że znajduje się w niezłej kondycji fizycznej (poprzednie miesiące, gdy Niemcy nie znali jeszcze jego pochodzenia etnicznego, spędził bowiem w obozie jenieckim, nie koncentracyjnym), może więc teraz ciężko pracować. Z tego powodu szybko przykuwa uwagę Karla Frenzela, któremu  jako kierownikowi obozu przedniego  podlegają wszyscy pracujący Żydzi. Esesman prowokuje więźnia, próbuje go złamać, ale ten wykazuje się niezwykłym wprost hartem ducha (co podkreślało w swoich wspomnieniach wielu ocalonych z Sobiboru), dzięki czemu zyskuje szacunek innych współwięźniów. Jest w filmie scena, która może kojarzyć się z Losem człowieka (1959) Siergieja Bondarczuka; choć nie pojawia się w niej szklanka bimbru, jej wymowa jest nie mniej przejmująca. 
[image: ]
Pieczerski dołącza do obozowej konspiracji; wraz z innymi  zmarłym w styczniu tego roku Arkadijem Waispapirem i wciąż jeszcze mieszkającym w Izraelu Siemionem Rozenfeldtem (jak domyślacie się, są to postaci historyczne)  planuje ucieczkę. Do realizacji planu zaprzęgają oni także polskich Żydów, których nazwiska nie zachowały się jednak ani w źródłach, ani w ludzkiej pamięci. Czas nagli, ponieważ pojawiają się pewne przesłanki, z których można wyciągnąć wnioski, że Niemcy przystąpią wkrótce do likwidacji obozu, jak zrobili to parę miesięcy wcześniej w Bełżcu. By jednak bunt miał jakiekolwiek szanse powodzenia, potrzebna jest broń. I odwaga. O jedno i drugie w takim miejscu jest niezwykle trudno. Budując napięcie, Chabienski (z pomocą Maliukowa) stara się  momentami robi to zresztą do bólu realistycznie  pokazać obozową codzienność (komory gazowe, karne apele, egzekucje). Najbardziej wstrząsa jednak fantasmagoryczna scena wielkiej zabawy, jaką urządza sobie esesmańska załoga obozu, w której więźniowie również mają swoją rolę do odegrania. I tu widać inspiracje mistrzem  tym razem Siergiejem Eisensteinem i jego suto zakrapianym alkoholem balem opryczników w Spisku bojarów (1945), drugiej części Iwana Groźnego. Nawet tonacja kolorystyczna jest zbliżona. Choć z ekranu płynie zupełnie inna muzyka 
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Konstantin Chabienski (Geograf przepił globus, Czas pionierów, Selfie), będący dzisiaj jedną z największych gwiazd kina rosyjskiego, udźwignął brzemię, jakie spoczęło na jego barkach. Pieczerski w jego wykonaniu to człowiek hardy i zdeterminowany, ale jednocześnie racjonalny i opanowany. Świetnie prezentuje się również Christopher Lambert (Nieśmiertelny) jako sadystyczny Karl Frenzel, kierownik obozu przedniego i jednocześnie główny adwersarz czerwonoarmisty. Nie zawiedli też etatowi niemieccy odtwórcy ról hitlerowców w rosyjskich filmach, czyli Dirk Martens (Biały Tygrys, Snajper. Ostatni strzał), który wcielił się w Beckmanna, oraz Philippe Reinhardt (Stalingrad, Nauczyciel), który z kolei użyczył swej twarzy Siegfriedowi Greitschusowi. Dołączył do nich jeszcze  w roli Gustava Wagnera (zapamiętanego przez ocalałych więźniów Sobiboru jako najokrutniejszy z całej załogi)  Austriak Wolfgang Cerny (Korespondent wojenny). Honoru Polski broniła pojawiająca się na drugim planie Michalina Olszańska (Anatomia zła, Matylda), natomiast Szwecji  Félice Jankell, której przypadła pierwszoplanowa rola Luki. 
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Rolę autora zdjęć producenci powierzyli doświadczonemu litewskiemu operatorowi Ramūnasowi Greičiusowi (Tadas Blinda. Początek, Wędrowiec, Bohater), który stanął przed niełatwym zadaniem. Bo i temat przecież nad wyraz delikatny. Z jednej strony artyzm nie mógł przyćmić obozowej rzeczywistości, z drugiej  skrajny realizm mógłby okazać się (jak w przypadku wspomnianego już Syna Szawła) trudny do zaakceptowania dla młodszej (czytaj: szkolnej) widowni. Greičius musiał więc stanąć gdzieś pośrodku  nie tworzyć poczucia iluzji (vide Życie jest piękne Roberto Benigniego), ale też nie epatować przerażającymi obrazami. Wyszedł z tego obronną ręką, wiedząc, w którym miejscu wyłączyć kamerę bądź skierować jej oko na detal lub twarz aktora (przykładem tego jest moment, w którym Frenzel obserwuje przez szybę wnętrze komory gazowej). W sukurs operatorowi przyszedł też kompozytor  mający klasyczne wykształcenie Kuźma Bodrow (Dama pikowa), którego muzyka, zachowując szlachetność, w wielu momentach rozładowuje napięcie. 
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14 października 1943 roku z obozu masowej zagłady w Sobiborze uciekło około trzystu więźniów, mniej więcej połowa przebywających wówczas za kratami. Część ukryła się w okolicznych lasach. Około stu Niemcy wyłapali w zarządzonej następnego dnia rano obławie. Aleksandr Pieczerski przedostał się na teren Białorusi, gdzie dołączył do komunistycznej partyzantki. Po przybyciu na te tereny Armii Czerwonej został zesłany do batalionu karnego  jako podejrzany o zdradę (tak traktowano wszystkich krasnoarmiejców, którzy znaleźli się w niemieckiej niewoli). Walczył dzielnie i doczekał się nawet awansu na kapitana. Po wojnie wrócił do Rostowa nad Donem. Z powodu żydowskiego pochodzenia spotykały go, jeszcze za życia Stalina, szykany. Władze Związku Radzieckiego nie nagłaśniały jego bohaterskiego czynu; nie pozwolono mu nawet uczestniczyć w premierze Ucieczki z Sobiboru, w którym to filmie wcielił się w niego Rutger Hauer. Dopiero po śmierci (w 1990 roku) docenili go Rosjanie i Polacy. Kolejną formą hołdu jest film i kreacja Chabienskiego.




Tytuł: Sobibór
Tytuł oryginalny: Собибор
Reżyseria: Konstantin Chabienski, Andriej Maliukow
Zdjęcia: Ramūnas Greičius
Scenariusz: Konstantin Chabienski, Aleksandr Adabaszjan, Andriej Nazarow, Anna Czernakowa
Obsada: Konstantin Chabienski, Christopher Lambert, Félice Jankell, Maria Kożewnikowa, Dainius Kazlauskas, Michalina Olszańska, Wolfgang Cerny, Philippe Reinhardt, Dirk Martens, Maximilian Dirr, Gieła Mieschi, Roman Agiejew, Siergiej Godin, Kacper Olszewski
Muzyka: Kuźma Bodrow
Rok produkcji: 2018
Kraj produkcji: Litwa, Rosja
Czas trwania: 110 min
Gatunek: dramat, wojenny
Wyszukajw: Skąpiec.pl
Wyszukajw: 
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  Krótko o filmach:Orbiter 9

  Jarosław Loretz

  Hatem Khraiche Orbiter 9
  

  
  Prawie lot w kosmos.
Ekstrakt: 60%
[image: Orbiter 9]
Kameralny, przyjemny film hiszpańsko-kolumbijski, może pozbawiony większych ambicji i podążający ścieżką wydeptaną przez innych twórców, ale mimo wszystko potrafiący dość realistycznie odmalować wizję niedalekiej przyszłości. Przeludniona, coraz mocniej zanieczyszczona Ziemia obumiera. Rozwiązaniem zdaje się być kolonizacja odkrytej właśnie w gwiazdozbiorze Cefeusza planety. Problem w tym, że prace nad androidami zupełnie zawiodły i statkami będą musieli kierować ludzie. Stworzono więc dziesięć podziemnych symulatorów lotu, z zamkniętymi w nich parami odhodowującymi nieświadome fikcyjności podróży dzieci. W jednej z takich osób  już dorosłych  zakochuje się nadzorujący symulatory technik. Postanawia uświadomić wybrankę w rzeczywistym stanie rzeczy
Pomysł na historię nie jest przesadnie świeży, bo w symulatorach lotu kosmicznego zamykano już zarówno osoby świadome eksperymentu (dość świeży 400 Days), jak i nieświadome (Ostatnia podróż, wydana u nas swego czasu na VHS), a i prowadzono podobnie zorganizowane symulacje wojen jądrowych (Chosen Survivors z 1974 roku). Jednak gdy poprzednicy szli raczej w narastającą psychozę i walki wśród grupy zamkniętych osób, twórcy Orbitera 9 zaproponowali pojedynczą osobę, która nie tyle musi sobie poradzić z samotnością w locie, ile ze świadomością kłamstwa, w jakim żyła od urodzenia. Dla zabicia ewentualnej nudy  bo akcja często podąża w tempie iście spacerowym, w towarzystwie pięknych zdjęć i sentymentalnej muzyki  do kompletu dorzucono wątek romantyczny, a pod koniec nawet sensacyjny. W efekcie wyszło kino zgrabne, zamknięte poruszającą fabularną klamrą.




Tytuł: Orbiter 9
Tytuł oryginalny: Órbita 9
Reżyseria: Hatem Khraiche
Zdjęcia: Pau Esteve Birba
Scenariusz: Hatem Khraiche
Obsada: Clara Lago, Álex González, Andrés Parra, Belén Rueda, Kristina Lilley, John Alex Castillo, Fernando Campo, Sara Deray
Muzyka: Federico Jusid
Rok produkcji: 2017
Czas trwania: 95 min
Gatunek: dramat, melodramat, SF
Wyszukajw: Skąpiec.pl
Wyszukajw: 
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  East Side Story:Western i T-34

  Sebastian Chosiński

  Kim Drużynin Czołgi
  

  
  Końcówka kwietnia i początek maja tradycyjnie oznacza w Rosji wysyp filmów  kinowych i telewizyjnych (w tym seriali)  o tematyce wojennej. Dzieje się to oczywiście w związku z kolejnymi obchodami rocznicy zwycięstwa nad faszyzmem. Do grona pragnących przysłużyć się patriotycznemu wychowaniu obywateli dołączył  po raz drugi zresztą  Kim Drużynin, który ofiarował Ojczyźnie oparte na faktach, opowiedziane w konwencji westernu Czołgi.
Ekstrakt: 50%
[image: Czołgi]
Przed paroma dniami pisaliśmy o polskiej premierze (która odbyła się zresztą tydzień po rosyjskiej) dramatu wojennego Sobibór, pod którym jako reżyser podpisał się znakomity aktor Konstantin Chabienski (z pomocą doświadczonego Andrieja Maliukowa). Nie była to jednak jedyna w ostatnim czasie premiera filmu, którego akcja została umieszczona w czasach Wielkiej Wojny Ojczyźnianej. Na małym ekranie Rosjanie mogli obejrzeć seriale Sto dni wolności (2017) Timura Ałpatowa i Jeleny Denisiewicz, drugą część Prawa czasów wojny (2018) Maksima Miechiedy czy Zostać przy życiu (2018) wspomnianego już Maliukowa. Komu tego było mało, mógł jeszcze wybrać się do kina na Czołgi, których oficjalna premiera miała miejsce 26 kwietnia. Obraz ten nakręcił trzydziestoczteroletni Kim Drużynin, dla którego było to drugie  po całkiem udanych Dwudziestu ośmiu panfiłowcach (2016)  spotkanie z tematyką drugowojenną. Pomiędzy oboma dziełami kinowymi zrealizował jeszcze  w ubiegłym roku  dwunastoodcinkowy serial kryminalny Kara śmierci nie zostanie zmieniona. Jak więc widać, Drużynin należy do bardzo pracowitych twórców.
Na Czołgi dostał 140 milionów rubli, budżet znacznie większy niż ten, którym dysponował przy Panfiłowcach. Co znaczy tyle, że dla producentów stał się wiarygodnym reżyserem, gwarantującym zyski. A skoro tak, to można też w niego więcej zainwestować. Nie mogąc zaliczyć spektakularnej wpadki, która mogłaby go ponownie zepchnąć do roli autora seriali telewizyjnych (czym zajmował się przez lata), Drużynin postanowił sięgnąć po temat zaliczany do pewniaków. Czyli opowiedzieć o chwalebnym wojennym epizodzie. Aczkolwiek, gdybyśmy mieli być bardzo precyzyjni, akcja Czołgów rozgrywa się na ponad rok przed hitlerowską agresją na Związek Radziecki. Czego zatem dotyczy? Początków produkcji najlepszego średniego czołgu na świecie, który ostatecznie ochrzczony został mianem T-34. Pamiętacie Rudego 102 z Czterech pancernych i psa, prawda? To właśnie ten model. Specjaliści uważają, że to dzięki tej konstrukcji Kraj Rad odwrócił losy wojny i doprowadził do ostatecznej klęski III Rzeszy. I raczej trudno byłoby obalić tę tezę. Drużynin nie był jednak pierwszym, który podjął ten temat. W 1980 roku, a więc w epoce późnego Breżniewa, Władimir Siemakow nakręcił dramat zatytułowany Główny konstruktor, którego bohaterem był Michaił Iljicz Koszkin (wcielił się wówczas w niego Boris Niewzorow)  jeden ze współtwórców T-34. Nie inaczej jest w Czołgach.
Prace nad nowym modelem tanków rozpoczęto w Związku Radzieckim latem 1937 roku; wówczas to w Charkowskiej Fabryce Parowozów imienia Kominternu (czyli na terenie dzisiejszej Ukrainy) powołano do życia specjalne biuro konstrukcyjne. Szefował mu Adolf Jakowlewicz Dik, który stworzył pierwsze założenia i wykonał szkice broni. Niestety, parę miesięcy później, jesienią, w ramach Wielkiej Czystki został on  z wieloma swoimi współpracownikami  aresztowany przez NKWD i skazany na dziesięć lat łagru. Jako Niemiec i tym samym wróg ludu odsiedział cały wyrok, a po wypuszczeniu na wolność został zesłany dożywotnio do Bijska w Kraju Ałtajskim; do Moskwy pozwolono mu wrócić dopiero w połowie lat 60. Na miejsce Dika szefem biura konstrukcyjnego mianowano Michaiła Iljicza Koszkina, który otrzymał zadanie dokończenia prac. W powstałym w czasach sowieckich Głównym konstruktorze, co wydaje się jeszcze zrozumiałe, nie ma o Adolfie Jakowlewiczu ani słowa; gorzej, że nie wspomniano o nim też w jak najbardziej współczesnych Czołgach. Ale  z drugiej strony  czy naprawdę można się temu dziwić, skoro na jednego z najważniejszych pozytywnych bohaterów historii wyrasta tutaj  oczywiście obok Koszkina  lejtnant NKWD?
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Pierwsze sekwencje filmu rozgrywają się latem 1939 roku w dalekiej Azji. Po stoczonej przeciwko Japończykom (i wygranej) bitwie nad rzeką Chałchin-Goł w Mongolii generał Grigorij Kulik, patrząc na pobojowisko, stwierdza, że jeśli Armia Czerwona ma dalej odnosić zwycięstwa, potrzebne są jej prawdziwe czołgi. W domyśle: skuteczniejsze w boju i bardziej wytrzymałe, niż te produkowane dotąd. Chwilę później akcja przenosi się do Charkowa, gdzie trwają właśnie prace nad ukończeniem T-34 (chociaż ta nazwa jeszcze nie funkcjonuje). W ciągu kilku najbliższych miesięcy grupie Koszkina, u boku którego istotne role odgrywają jeszcze Aleksandr Morozow i Nikołaj Kuczierienko, udaje się wyprodukować dwie prototypowe maszyny. Teraz trzeba tylko przekonać dowództwo o ich przydatności i skłonić do tego, aby rozpoczęto produkcję masową. Pukanie do generalskich bądź marszałkowskich gabinetów może jednak okazać się nieskuteczne. Stuprocentową pewność sukcesu przyniesie za to przekonanie najważniejszego człowieka w państwie, czyli Józefa Stalina. Dlatego też Michaił Iljicz wpada na karkołomny pomysł  postanawia obydwoma czołgami przejechać z Charkowa do Moskwy i dotrzeć aż pod mury Kremla, na Plac Czerwony. To osiemset kilometrów po rosyjskich bezdrożach. Absolutne szaleństwo!
Koszkinowi udaje się przekonać do tego pomysłu generała Kulika; przeciwne jest natomiast NKWD, a nade wszystko lejtnant Piotr Mizulin, który bezpośrednio odpowiada za bezpieczeństwo projektu. Bezpieczniak jest przekonany, że ryzyko jest zbyt duże  tanki mogą ulec zniszczeniu w czasie drogi, mogą też wzbudzić niezdrowe zainteresowanie postronnych osób, a przecież prace nad nimi utrzymywane są w całkowitej tajemnicy. Michaił Iljicz upiera się jednak i ostatecznie Mizulin musi ulec. Pod jednym wszakże warunkiem  że będzie towarzyszył Koszkinowi w drodze. Wraz z nimi wyruszają kierujący wozami czołgiści oraz  ukryta na pace ciężarówki  Lida Katajewa, współpracownica głównego konstruktora, której ten, z uwagi na trudy i niebezpieczeństwo, nakazał pozostać w Charkowie. Kobieta jest jednak ambitna, a na dodatek nieco zauroczona lejtnantem Mizulinem. Wkrótce okazuje się, że w najbliższym otoczeniu naukowców są również szpiedzy i sabotażyści. Informacje o niecodziennej wyprawie docierają więc ekspresowo do Berlina. Tam zaś zapada decyzja, aby w drodze do Moskwy uprowadzić czołgi  w ślad za Koszkinem ruszają więc nazistowscy dywersanci. Ale, jak się szybko okazuje, nie tylko ich muszą obawiać się twórcy T-34.
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Chociaż cała powyżej przytoczona opowieść brzmi nieprawdopodobnie, wydarzyła się naprawdę. Koszkin rzeczywiście  w marcu 1940 roku  dotarł ze swoimi prototypowymi tankami do Moskwy, a potem ruszył jeszcze dalej na północ, na front wojny radziecko-fińskiej (tyle że ta zdążyła się skończyć, zanim T-34 dotarły do tak zwanej Linii Mannerheima). Między bajki należy natomiast włożyć całą przedstawioną w filmie otoczkę wyprawy, którą Drużynin i spółka przedstawili w starym radzieckim stylu  jako wojenno-sensacyjno-przygodową opowiastkę ku pokrzepieniu serc. Przez większość czasu Czołgi ogląda się jak najklasyczniejszy eastern, nie brakuje w nich bowiem pościgów, strzelanin, jest i zalążek romansu, ba! nie zabrakło nawet nagich pośladków pięknej aktorki, co  biorąc pod uwagę prawomyślność reżysera  zakrawa na prowokację (tylko czyją?). A czego w filmie nie ma? Przede wszystkim historycznej wiarygodności (to, że fabuła oparta jest na faktach, nie czyni jej od razu w stu procentach prawdziwą) i oryginalności (obraz posklejany jest z samych westernowych schematów, z nadzwyczaj jaskrawym podziałem na dobrych i złych). Nie ma też wcale za wiele emocji, bo przecież od samego początku widz zdaje sobie sprawę, jaki będzie koniec. A kiedy on już następuje, zaczyna zastanawiać się, czy to na pewno jest produkcja z 2018 roku?
Propagandowe przesłanie dzieła lokuje Czołgi gdzieś w latach 40. bądź wczesnych 50. XX wieku. Przygnębiający jest zwłaszcza sposób, w jaki przedstawiono Stalina  jako męża stanu, odważnie i z pewnością siebie patrzącego w świetlaną przyszłość. W kontekście pominięcia roli, jaką w stworzeniu T-34 odegrał Adolf Dik, trudno uznać to jedynie za przywdziany przez producentów i reżysera kostium. To świadome działanie, mające na celu zagranie na sentymentach. Przed ostateczną porażką dzieło Kima Drużynina ratuje aktorstwo. Ale też nic dziwnego, skoro do pracy na planie udało się namówić kilku wybitnych artystów. W konstruktora Michaiła Iljicza Koszkina wcielił się doświadczony Andriej Mierzlikin (Jedynka, Nauczycielka, Zielona kareta), w lejtnanta Mizulina  Anton Filipienko (Pod elektrycznymi chmurami, Dwudziestu ośmiu panfiłowców), a w dowódcę kozaków-anarchistów  Jurij Ickow (Śpiączka, Rola, Czas pionierów). Lidę Katajewą zagrała natomiast wkraczająca dopiero na filmowe salony Agłaja Tarasowa (rocznik 1994), starsza córka aktorki Ksenii Rappoport. Scenariusz filmu wyszedł spod ręki Andrieja Nazarowa (współautora Sobiboru); za zdjęcia odpowiadał Dmitrij Trofimow, dotąd pracujący przede wszystkim przy produkcjach telewizyjnych (między innymi sensacyjny serial Hasło Stado), a za ścieżkę dźwiękową Michaił Kostyliow, którego talent Drużynin wykorzystał już przy Panfiłowcach.
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Dwaj ostatni wykonali swoją pracę jak wytrawni rzemieślnicy  niczym nie zaskoczyli, ale też nie zaliczyli żadnej poważniejszej wpadki. Przyczepić można by się co najwyżej do Andrieja Nazarowa, ale przecież do końca nie mamy pewności, ile z tego, co wymyślił, zostało zmienione (względnie wycięte) w produkcji. Czy naprawdę w swoim scenariuszu nie podkreślił roli Dika? Czy w rzeczywistości pominął również to, co stało się z Koszkinem kilka miesięcy później, ponieważ nie pasowałoby to do hurrapatriotycznego wydźwięku Czołgów? Michaił Iljicz całą tę awanturniczą wyprawę przypłacił zdrowiem i w konsekwencji życiem. Gdy jego tanki ruszyły na północ, w kierunku granicy z Finlandią, nabawił się zapalenia płuc. Odesłano go wówczas do sanatorium w okolicach Charkowa, gdzie zmarł we wrześniu 1940 roku, a więc zaledwie pół roku po wydarzeniach opisanych w filmie. Jeśli po obejrzeniu obrazu Drużynina wciąż mało Wam będzie tych legendarnych sowieckich maszyn bojowych  nie zamartwiajcie się zbytnio, ponieważ w końcu grudnia tego roku do kin rosyjskich wejdzie dramat wojenno-przygodowy T-34, w którym główną rolę zagrają wiecie już przecież!




Tytuł: Czołgi
Tytuł oryginalny: Танки
Reżyseria: Kim Drużynin
Zdjęcia: Dmitrij Trifonow
Scenariusz: Andriej Nazarow
Obsada: Andriej Mierzlikin, Agłaja Tarasowa, Aleksandr Tiutin, Siergiej Stukałow, Anton Filipienko, Jurij Ickow, Aleksiej Owsiannikow, Maria Tolariewa, Nikołaj Gorszkow, Dmitrij Podnozow, Merab Majsuradze, Siergiej Czetwiertkow, Władimir Wierowoczkin
Muzyka: Michaił Kostyliow
Rok produkcji: 2018
Kraj produkcji: Rosja
Czas trwania: 95 minut
Gatunek: sensacja, wojenny
Wyszukajw: Skąpiec.pl
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  Thanos kopie tyłki!

  Piotr Pi Gołębiewski

  Anthony Russo, Joe Russo Avengers: Wojna bez granic
  

  
  Twórcy Avengers: Infinity War (jak we wcześniejszej recenzji wspomniała Achika, polski tytuł ryje bańkę) wyciągnęli wnioski z poprzednich marvelowskich produkcji, ogniskując je w gigantycznej produkcji, która być może jest najlepszym filmem superbohaterskim od czasu Mrocznego rycerza.
Ekstrakt: 90%
[image: Avengers: Wojna bez granic]
Do niniejszych refleksji sprowokowała mnie recenzja Achiki, z którą się diametralnie nie zgadzam. Od razu zaznaczam też, że byłem sceptycznie nastawiony do trzeciej odsłony Avengers. Kolejne filmy z uniwersum Marvela wyczekiwałem z coraz mniejszym entuzjazmem, a zrażony drugim Thorem, czy Czasem Ultrona, niektóre produkcje zacząłem sobie odpuszczać. Niemniej Infinity War sprawiło, że nabrałem ochoty na całą superbohaterską franczyznę i nadrobienie zaległości (a, co tam, nawet na miażdżone przez krytyków wytwory DC).
Generalnie przed premierą wyglądało to słabo. Mamy Thanosa, który jest wrogiem jeszcze potężniejszym od poprzednich, do tego okrojonym z komiksowego zapatrzenia się w Śmierć. A na domiar złego na trailerach wyglądał jakoś sztucznie z różowym odcieniem skóry. Do walki z nim rzucono natomiast całą plejadę superbohaterów: ziemskich (w sumie zabrakło chyba tylko Hawkeyea i Ant-Mana) i nie tylko (Thor, Strażnicy Galaktyki). Łatwo w tym tłumie zgubić emocjonalną stronę widowiska, jak również istniała możliwość, że niektóre postacie będą robiły za tło (jak w nieszczęsnym Czasie Ultrona). Wreszcie całość trwa ponad dwie i pół godziny, co też nie jest najlepszą rekomendacją, ponieważ istnieje spore ryzyko, że albo ten czas wypełnią czcze gadaniny, zbierające wątki z poszczególnych filmów, albo bezsensowna nawalanka, nudząca się po dziesięciu minutach.
Szczęśliwie sztab ludzi odpowiedzialnych za Infinity War zebrał pozytywne doświadczenia z dotychczasowych filmów i postarał się wyeliminować te negatywne. W praktyce oznacza to, że pomimo udziału w przedsięwzięciu armii superbohaterów, tak okrojono wątki, by całość była zrozumiała dla tych, którzy nie śledzą na bieżąco Multiversum. Można się więc czepiać, że Kapitan Ameryka i Iron Man dalej się nie nienawidzą, czy że nie pociągnięto romansu Hulka i Czarnej Wdowy, ale gdyby każda z postaci miała do zagrania własny dramat, nie dałoby się tego oglądać. A jednak pomimo to zdecydowana większość bohaterów ma swoją minutkę, by dać się zapamiętać. Ze zrozumiałych względów pierwsze skrzypce grają tu Iron Man, Kapitan Ameryka, Thor i Strażnicy Galaktyki, niemniej nie sposób nie odnotować magicznych sztuczek Dr Strangea, grepsów Spider-Mana (wciąż zatopionego w popkulturze), bohaterstwa Czarnej Pantery, miłosnego dramatu Wandy i Visiona, Brucea Bannera, mającego inne niż zazwyczaj problemy z wcieleniem się w Hulka, czy po prostu dobrze sprawdzających się w walce Zimowego Żołnierza, Czarnej Wdowy (tylko czemu blondynki!) i Falcona.
Osobną kwestię stanowi Thanos, będący jednym z najciekawszych badguyów w historii Multiversum. To nie tylko mięśniak, którego nie sposób zatrzymać, ale całkiem interesująca postać ze indywidualną wizją wszechświata i pokrętną logiką. Do tego przedstawiona w bardzo emocjonalny sposób. Jest on największą niespodzianką seansu, ponieważ odejście od komiksowego oryginału wydawało się błędem. Owszem, wciąż żałuję, że wywalono cały wątek ze Śmiercią, ale i tak jest nieźle. To nie tylko siłacz, rzucający drętwe slogany o podboju Galaktyki, a postać, której w pewnym momencie jesteśmy nawet w stanie współczuć.
Największą nauczką, jaką producenci filmu wyciągnęli z poprzednich produkcji, wydaje się jednak to, że umiejętnie połączyli humor i lekkość z momentami wzruszającymi, przyprawionymi nutą patosu. Owszem, może dialog radosnego szopa Rocketa i załamanego Thora nie do końca pasował do powagi sytuacji, ale w większości wypadków nie jest to tak kłujące w oczy. Zmiany scenerii (akcja rozgrywa się w dwóch, a czasem i trzech miejscach na raz), sprawia, że bezboleśnie przeskakujemy z naparzanki, w której postacie przerzucają się onelinerami (znów Rocket i jego propozycja odkupienia od Zimowego Żołnierza jego sztucznej ręki), do pełnej dramatyzmu sceny, w której Thor próbuje rozpalić wygasłą gwiazdę.
Przypadek sprawił, że oglądałem Infinity War na premierze w niemal w całości wypełnionej sali, co wzbogacało seans (były np. brawa kiedy pojawił się Kapitan Ameryka), ale to tylko dodatek, bo po minach osób opuszczających kino wywnioskowałem, że nie tylko mi się podobało. Ta cisza, jaka nastała w momencie pojawienia się napisów finałowych, robiła wrażenie. Wszyscy też dzielnie czekali na krótką scenkę po liście płac. Myślę, że wynikło to z tego, że trzecia odsłona Avengers okazała się filmem dużo lepszym, niż większość się spodziewała. Znów uwierzyłem w wysokobudżetowe kino rozrywkowe!




Tytuł: Avengers: Wojna bez granic
Tytuł oryginalny: Avengers: Infinity War
Dystrybutor:  Disney
Data premiery: 26 kwietnia 2018
Reżyseria: Anthony Russo, Joe Russo
Zdjęcia: Trent Opaloch
Scenariusz: Christopher Markus, Stephen McFeely
Obsada: Tessa Thompson, Scarlett Johansson, Karen Gillan, Chris Hemsworth, Tom Hiddleston, Elizabeth Olsen, Tom Holland, Chris Pratt
Muzyka: Alan Silvestri
Rok produkcji: 2018
Kraj produkcji: USA
Cykl: Avengers, Marvel Cinematic Universe
Gatunek: akcja, fantasy, przygodowy
Wyszukajw: Skąpiec.pl
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  Krótko o filmach:Tytaniczne wysiłki

  Jarosław Loretz

  Lennart Ruff The Titan
  

  
  Jarosław Loretz pisze krótko o The Titan (VOD).
Ekstrakt: 50%
[image: The Titan]
Swego rodzaju krewniak Orbitera 9. Ziemia jest przeludniona i wyniszczona, a jedyną szansą ludzkości jest kolonizacja innej planety. Tyle że jeśli w Orbiterze 9 spoglądano daleko w przestrzeń i testowano odporność ludzkiej psychiki na wieloletnią podróż, to w Tytanie nawet nie próbowano kombinować z lotem w gwiazdy. Postanowiono spróbować przerobić genetycznie człowieka tak, żeby był w stanie przeżyć na Tytanie, wyposażonym w metanową atmosferę księżycu Saturna. Zgromadzono więc na jednej wyspie najtwardszych żołnierzy, którzy bez draśnięcia przeszli piekło zagranicznych misji i przetrwali w ekstremalnych warunkach, po czym zabrano się za przekształcanie ich organizmów.
Film rozkręca się ładnie, ma niezłą dramaturgię i świetną realizację techniczną, tyle że z biegiem seansu coraz mocniej irytuje niektórymi założeniami. Początkowo w oczy kłuje głównie pomysł, że przemieniani żołnierze jak gdyby nigdy nic mieszkają ze swoimi żonami i dziećmi. Mimo że kierownictwo doskonale wie, jakie niesie to za sobą niebezpieczeństwa. Potem dochodzi również brak jakichkolwiek zabezpieczeń w terenie i używanie w stosunku do wymykających się spod kontroli jednostek broni ostrej zamiast usypiającej czy choćby elektrycznej. Fatalne marnotrawstwo środków i materiału naukowego, zupełnie bezsensowne tak na zdrowy rozsądek. Później robi się jeszcze bardziej głupio, ale tu już wkraczamy w krainę spoilerów.
Ogólnie jednak warto rzucić okiem na Tytana, ale trzeba pamiętać, że z rzeczywistym sposobem przeprowadzania naukowych eksperymentów będzie miał on niewiele wspólnego.




Tytuł: The Titan
Reżyseria: Lennart Ruff
Zdjęcia: Jan-Marcello Kahl
Scenariusz: Max Hurwitz, Arash Amel
Obsada: Sam Worthington, Taylor Schilling, Tom Wilkinson, Agyness Deyn, Nathalie Emmanuel, Noah Jupe, Corey Johnson, Aleksandar Jovanovic
Muzyka: Fil Eisler
Rok produkcji: 2018
Czas trwania: 97 min
Gatunek: SF, thriller
Wyszukajw: Skąpiec.pl
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  Publicystyka


  Z filmu wyjęte:I siedzieć nie będzie już nikt

  Jarosław Loretz

  
  

  
  Oczywiście po zagładzie świata. A przynajmniej tak twierdzą niektórzy filmowi twórcy.
[image: ]
Dlaczego nikt nie będzie mógł siedzieć? Bo zombie zakoszą wszystkie krzesła i ułożą w niebotyczny stos. Choć  z drugiej strony, sądząc po kilku innych ukazanych w filmie stosach  niewykluczone, że nie tyle zakoszą, ile po prostu wrzucą nań swoje własne siedziska, taszczone całymi kilometrami na konkretne, niezbyt rzucające się w oczy pole. A potem zrobią tak samo z innymi przedmiotami, układanymi w podobne, choć dalece mniej efektowne stosy. Jak by nie było, wizja niewytłumaczalnej działalności zombie, migrujących przez świat i budujących wieże z domowych sprzętów, a następnie całymi godzinami stojących wokół tych wież  nieruchomo, milcząco, wytrwale, ze wzrokiem wbitym w konstrukcję  robi wrażenie. I zmusza do myślenia. Z jednej strony  jak też cała ta wieża nie runie w czasie, gdy kolejny truposz wspina się na szczyt, by dołożyć tam swój mebelek? Z drugiej  co zombie chcą taką wieżą osiągnąć? Pokazać, że czasy rozsądku i ludzkich rządów się skończyły? Czy też może zbudować sobie swego rodzaju ołtarz swojej własnej, zombiej wiary?
Te fascynujące stosy, wyłaniające się niekiedy  jak choćby ten na ilustracji  z kłębów mgły, to chyba największa siła Wygłodniałych, świeżutkiego, kanadyjskiego horroru, dostępnego na krajowej platformie Netflixa. Żeby to jednak docenić, trzeba sobie uprzytomnić jedno  to jest niedrogi film, w którym nie ma co szukać morza krwi, festonów jelit i wciskającej w fotel akcji. Owszem, trafiają się tu takie sekwencje, niektóre zresztą nawet całkiem brutalne, ale twórcy zastosowali je raczej jako coś w rodzaju przerywnika, dającego odskocznię od zwykłych rozmów i nasączonej fatalizmem zadumy nad losem ludzkości i wysokością szans na przetrwanie. Już nawet nie cywilizacji, czy rasy ludzkiej, a zwykłych jednostek. Wygłodniali  pozornie pozbawieni jakiejś konkretniejszej linii intrygi, zbudowani z niedużych segmentów pokazujących radzenie sobie poszczególnych osób z życiem w warunkach plagi  doskonale też oddają grozę codziennego trwania w świecie, w którym własnoręcznie trzeba było odbierać życie ukochanym, i w którym z dnia na dzień coraz trudniej wykrzesać z siebie wolę walki. Bo niby o co walczyć, skoro żadnego status quo nigdy już nie będzie

  



  
  
  
  
  Magazyn Esensja - Magazyn Esensja nr 4 (CLXXVI) maj 2018
  




  
  

  Najlepsze filmy I kwartału 2018 r.

  Esensja

  
  

  
  Oto nasz wybór najlepszych filmów I kwartału w polskich kinach.
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1. Trzy billboardy za Ebbing, Missouri
(2017, reż. Martin McDonagh)
Martin McDonagh jest twórcą dobrze odebranej czarnej komedii sensacyjnej In Bruges, a potem nieco słabiej odebranej czarnej komedii sensacyjnej Siedmiu psychopatów. Oba te filmy dalekie są od przyziemnych problemów naszego świata, będąc raczej surrealistyczną zabawą gatunkiem. Tymczasem najnowszy film McDonagha, jeden z oscarowych faworytów, Trzy billboardy za Ebbing, Missouri, mając wciąż elementy czarnego humoru, staje się dziełem zaskakująco realistycznym, dotykającym autentycznych problemów i tematów, mając wręcz wyraźne ambicje oddania ducha współczesnej Ameryki. Film ma poniekąd strukturę klasycznego westernu, gdzie samotny mściciel  w tym wypadku: mścicielka, bardzo adekwatnie do czasów #MeToo  wypowiada wojnę władzom małej mieściny. Z początku spodziewamy się zatem schematu, ale z czasem ani szeryf i jego zastępcy nie okazują się tacy najgorsi, ani nasza ostatnia sprawiedliwa nie okazuje się taka szlachetna. Postaci są tu bardzo pocieniowane, McDonagha wyraźnie interesuje szara strefa ludzkich charakterów, a nie płytki podział na dobro i zło. Każdy widz sam będzie musiał sobie wytyczyć granicę, do którego momentu kibicuje tej anielicy zemsty, a od kiedy jej metody uważa już za nie do przyjęcia. Ostatnia scena filmu mówi jasno  to nie jest opowieść o zemście. To nie jest opowieść o triumfie sprawiedliwości. To nie jest krzepiąca opowieść o amerykańskich wartościach. Ale nadal jest to opowieść o Ameryce. O zapomnianych ludziach centralnych Stanów, którzy całe życie harując, nie są już w stanie nawet zbliżyć się do amerykańskiego snu. O pozbawionych perspektyw młodych. O niewydolności aparatu państwowego. O panującym wciąż rasizmie, kulcie przemocy. Ale też o promyczkach nadziei  ukazywanych w tak kojarzonej z USA tradycją sąsiedzkiej pomocy, budowania wspólnoty  nawet tak dziwnej jak ekipa złożona z białej starszej kobiety, jej czarnoskórej przyjaciółki z pracy i karła, którym ostatecznie w sukurs przyjdzie też policjant-rasista. Ta amerykańskość przebija tu z każdej sceny, i to nie tylko na gruncie fabularnym, bo i w sceneriach, dekoracjach, południowym zaciąganiu aktorów czy inspirowanej lokalnym folklorem muzyce Cartera Burwella, skądinąd stałego współpracownika braci Coenów, z którymi teraz McDonagh jest nagminnie porównywany. I jak widać nie tylko z powodu Frances McDormand i wisielczego humoru. Każdy kadr Billboardów to Ameryka.
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2. Nić widmo
(2017, reż. Paul Thomas Anderson)
Nić widmo to rzecz  żeby użyć krawieckiej metafory  perfekcyjnie skrojona, niemal klasyczna w stylu. Dość powiedzieć, że sam film, choć zmysłowości i perwersji pozazdrościć mogłyby mu wszystkie twarze Greya razem wzięte, nie zagląda bohaterom do alkowy i bodaj raz pozwala im na pocałunek. Jak przystało na rzecz o wielkim krawcu, wspaniałe są w Nici widmo kostiumy  Oscar dla ich projektanta, Marka Bridgesa, nie powinien być niespodzianką. Szaleństw nie znajdziemy też na rewelacyjnej ścieżce dźwiękowej Johnnyego Greenwooda, na której smyki i pianino brzmią niczym w starym melodramacie  i tylko pobrzmiewające tu i ówdzie mroczniejsze tony sugerują, że nostalgiczna ckliwość to ostatnie rzeczy, których należy tu szukać. Zupełnie zasłużona jest również oscarowa nominacja za reżyserię dla samego Andersona, który potrafi zachwycić efektowną sekwencją (np. gdy pokazuje klatkę schodową i wnętrza pracowni Woodckocka, a zastęp krawcowych witanych przez bohatera przychodzi do pracy), ale wie również, że wrażenie na widzu można zrobić nie tylko popisową jazdą kamery czy montażem, ale również oddając pole aktorom. A ci w Nici widmo są naprawdę fantastyczni.
Paul Thomas Anderson  trochę jak filmowy Reynolds  ukrywa w swoim dziele różne elementy: a to kinofilskie nawiązania (np. do Mechanicznej pomarańczy), a to poważniejsze aluzje, które rzucają nowe światło na bohaterów (subtelnie sugeruje, że Alma jest Żydówką, prawdopodobnie emigrantką  a że mamy lata pięćdziesiąte, Wielką Brytanię, sporo można sobie do jej biografii podopisywać). Erudycja i zmysł szaradzisty reżysera nie przesłaniają jednak pasjonującego studium postaci  a tylko czynią seans Nici widmo tym większą przyjemnością.
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3. Jestem najlepsza. Ja, Tonya
(2017, reż. Craig Gillespie)
Filmowa biografia Tonyi Harding potrafi zaskoczyć nie jeden raz. Po pierwsze ukazaniem samej bohaterki  do tej pory uważanej za czarną owcę amerykańskiego sportu, łyżwiarkę zaślepioną potrzebą odniesienie sukcesu do tego stopnia, że jest gotowa wynająć zbirów, by połamali nogi jej największej rywalce. Tymczasem twórcy nie tylko próbują zdjąć większość winy z bohaterki (przychylając się do jej wyjaśnień, że sama chciała jedynie nastraszyć Nancy Kerrigan listami, a pomysł fizycznego ataku pochodził od jej byłego męża), ale też przygotowują opowieść mówiącą, że sama Harding w grucie rzeczy sama była ofiarą  swego pochodzenia, biedy czy klaistowskiego podejścia środowiska łyżwiarskiego do utelentowwnej zawodniczki nie spełniającej powszechnie przyjętych kryteriów sportowej gwiazdy. A przy tym sam wizerunek Tonyi Harding nie jest wybielany, jej niekwestionowane wady niczym nie zostają przypudrowane. Sympatia do Harding podczas filmu się nie budzi  ale współczucie już jak najbardziej tak. Drugim zaskoczeniem jest fenomenalne poprowadzenie w połączeniu ze znakomitym aktorstwem oscarowej Allison Janney roli matki Harding  której prawdziwe motywy postępowania nigdy nie zostają do końca odkryte i pozostają w interpretacji widza. Po trzecie wreszcie  Ja, Tonya jest nakręcona z jajem, odważnie, z łamaniem czwartej ściany, humorem, energią, w pełni absorbując widza.


[image: Niemiłość]
4. Niemiłość
(2017, reż. Andriej Zwiagincew)
Problemy rodzinne małżonków zostają przez Zwiagincewa umieszczone w szerszym kontekście społeczno-politycznym. Echa narastających konfliktów  zarówno wewnętrznego (z opozycją antyputinowską), jak i zewnętrznego (z Ukrainą o Donbas)  docierają z radia i ekranu telewizora. Podkreślają dramatyzm sytuacji, z której nie ma wyjścia. Tym samym stają się symbolicznym odzwierciedleniem tego, co łączy  a raczej dzieli  Borisa i Żenię. Takich symboli jest w filmie oczywiście znacznie więcej. To kolejna zasadnicza cecha twórczości autora Lewiatana. Niezwykle przejmująca jest już zresztą scena otwierająca Niemiłość, w której pokazany zostaje powrót Alioszy ze szkoły do domu. Widok samotnego chłopca idącego przez Park Tuszynski wzdłuż brzegu rzeki Schodniej nie tylko wprowadza w nastrój dzieła, ale i zapowiada wszystko, co czeka nas w dalszej części. Nie bez powodu też kamera Michaiła Kriczmana zatrzymuje się na dłużej przy potężnym drzewie o spróchniałym pniu. Zwiagincew już przy swoim poprzednim filmie dał potężnego pstryczka w nos państwowym cenzorom. Teraz zabawił się z nimi ponownie. Dość powiedzieć, że Niemiłość  wbrew tytułowi  niemal ocieka tępioną ostatnimi czasy w kinie rosyjskim nagością (i seksem). Nie służy ona jednak tylko wywołaniu potencjalnego skandalu; ma swoje głębokie uzasadnienie psychologiczne. 
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5. Wieża. Jasny dzień.
(2017, reż. Jagoda Szelc)
Spektakularny debiut reżyserski Jagody Szelc to film jednocześnie zupełnie niespodziewany i kompletnie odstający od wiodących nurtów w polskim kinie. Wieży. Jasny dzień równie daleko do małego realizmu co do tradycyjnie pojmowanej gatunkowości; pierwsza część filmu to naturalistyczne kino obyczajowe, a druga  horror czerpiący pełnymi garściami ze słowiańskiego folkloru. Połączenie tych odrębnych rejestrów (doskonale umotywowane także na płaszczyźnie fabularnej, na której oglądamy starcie dwóch bohaterek reprezentujących zupełnie odmienne poglądy na świat) składa się na jeden z najciekawszych i najbardziej odważnych debiutów dekady, w którym artystyczna brawura łączy się z doskonałym wyczuciem filmowej materii, umiejętnością wodzenia widza za nos i budowania osobnych światów. Jest to, mówiąc kolokwialnie, cholernie imponujące, przez co Wieża zostaje w głowie na długie miesiące.
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6. Tamte dni, tamte noce
(2017, reż. Luca Guadagnino)
Czarująca historia miłosna i przenikliwa opowieść o edukacji sentymentalnej, nie bez powodu kojarząca się z filmami Bernardo Bertolucciego czy Erica Rohmera. Nie jest sztuką nakręcić zmysłowy film, mając do dyspozycji pięknych aktorów, włoskie lato i kilka nowych piosenek Sufjana Stevensa  sztuka, by taki obraz nie obrócił się w kicz. W filmie włoskiego reżysera (ze scenariuszem współautorstwa samego Jamesa Ivoryego) udaje się to bezbłędnie: choć bijąca z ekranu bliskość między Oliverem a Eliem jest poruszająca, a słoneczna prowincja uwodzi światłem, zielenią, blaskiem wody i architekturą, gdzieś na marginesach Tamtych nocy pojawiają się cienie  choć akcja toczy się w wielokulturowym, liberalnym środowisku, coming out wymaga ponadprzeciętnej odwagi; jedno spełnione pragnienie może prowadzić do kilku złamanych serc. Wreszcie nieoczywista jest sama dynamika relacji bohaterów  właściwie nieustannie zadajemy sobie pytania, o ich intencje, o to, komu zależy bardziej, w którym momencie kończy się wakacyjna przygoda a zaczyna formujące doświadczenie. Tamte dni, tamte noce są tak świetne, że nawet gdy w dość jasny sposób Guadagnino wykłada pod koniec filmu jego sens, to robi to w jednej z najlepszych scen: szczera rozmowa ojca z Eliem chwyta za gardło i stanowi kapitalną kodę, a przy tym sprawia, że scenariuszowo niepozorna postać rodzica staje się bohaterem kluczowym dla zrozumienia całej opowieści.
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7. Atak paniki
(2017, reż. Pawel Maslona)
Skojarzenie z nominowanymi do Oscara Dzikimi historiami Damiána Szifrona nasuwa się bardzo silnie. To także film złożony z kilku opowieści (choć w przeciwieństwie do Ataku paniki, nie są one przeplatane i nie mają wspólnych bohaterów) i podobnie tematem przewodnim jest utrata panowania nad sobą spokojnych z pozoru ludzi, którzy nie wytrzymują napięcia i życiowych stresów. Mimo tego, że mamy tu do czynienia z debiutem, że taka forma filmowa nie była w Polsce do tej pory zbyt popularna, Paweł Maślona nie powinien obawiać się porównań z głośnym argentyńskim obrazem. Atak paniki to naprawdę świetna robota. Film nakręcony jest w doskonałym tempie, znakomicie zmontowany. Dialogi są napisane soczyście i wiarygodnie, a cała ekipa aktorska radzi sobie znakomicie (choć przede wszystkim należy wyróżnić nagrodzoną w Gdyni znakomitą Magdalenę Popławska w roli Moniki oraz świetnego w roli Miłosza młodego Bartłomieja Kotschedoffa). Lekko przerysowana gra wykonawców pasuje doskonale do klimatu i tematu filmu i nigdy nie wydostaje się spod reżyserskiej kontroli. Podczas gdy zwykle w takich wielowątkowych historiach nie wszystkie opowieści są napisane i zagrane na tym samym poziomie, tu z pewnością żadna nie odstaje, ale i żadna nie przyćmiewa pozostałych, każdą ogląda się z takim samym zainteresowaniem. Jeśli miałbym jednak coś wyróżnić, to przyznam, że niesamowicie przypadł mi do gustu wątek gry online  niesłychanie zabawny, przewrotny, ale też napisany wiarygodnie i wyraźnie ze znajomością tematu. Ale, tak jak wspomniałem, na każdej z pięciu głównych historii można by osobna zbudować udany film. Jedynym, do czego można mieć drobne zastrzeżenia jest zakończenie Ataku paniki, tyleż energiczne i efektowne, ile raczej puste. Ten drobny mankament nie powinien jednak przysłonić autentycznej przyjemności obcowania z dziełem Pawła Maślony.
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8. Lady Bird
(2017, reż. Greta Gerwig)
Lady Bird to film bardziej na festiwal w Sundance niż na Oscary  to kameralna, skromna opowieść o dorastaniu, w której fabuła raczej podąża za szukającą siebie bohaterką, niż tworzy na jej drodze konkretne przeszkody. Podejście debiutującej w roli reżyserki Grety Gerwig bywa z tego względu niekiedy problematyczne (bo niektóre wątki aż proszą się o rozwinięcie), ale jest w nim też coś odświeżającego i szczerego, dojrzewanie to wszak okres, w którym hiperbolizujemy osobiste dramaty, a potem szybko o nich zapominamy. Najlepsza w Lady Bird jest przede wszystkim rozpisana po mistrzowsku relacja tytułowej bohaterki z matką, a także doskonały montaż, dzięki któremu ciekawe obserwacje zamieniają się w subtelne komediowe miniatury.
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9. I tak cię kocham
(2017, reż. Michael Showalter)
Nie interesuje mnie żaden związek mówi Emily do Kumaila niedługo po wspólnych łóżkowych igraszkach. Polski tytuł sympatycznej komedii sugeruje jednak, że mężczyzna tak łatwo nie odpuści. Nie będzie to jednak klasyczna opowieść W pogoni za Emily, bo i dziewczyna szybciej przekona się do chłopaka, a i ten będzie częściej wrzucał piasek w szprychy ich relacji. Rodzice Kumaila są bowiem wstanie zaakceptować każdy wybór jego serca, przynajmniej jeśli oznacza on dobroduszną i przyzwoitą Pakistankę. Rozstanie pary to zatem wypadkowa braku szans na wspólna przyszłość. Co więcej, niedługo po tym Emily trafia w ciężkim stanie do szpitala. 
Jeżeli w tym momencie zastanawiacie się jak tak poważne zdarzenie może stanowić solidny fundament dla zabawnej komedii, to niepotrzebnie. Znany m.in. z serialu Dolina krzemowa Kumail Nanjiani  tu także scenarzysta  jak na rasowego stand-upowca przystało, oparł skrypt w dużej mierze o własne doświadczenia i przeżycia. W tych o dziwo nie roi się od rozporkowo-fekaliowych dowcipów, dlatego inteligentny humor może być skuteczną odtrutką dla wszystkich, którzy mają już dość żartów umoczonych w najniższych poziomach rynsztoka. Nie znaczy to, że Nanjiani jest komediowym dżentelmenem. Stand-upowy rodowód aktora gwarantuje minimalną liczbę tematów tabu. Oberwie się i skostniałej pakistańskiej kulturze, związkom jako takim czy anty-muzułmańskiej obsesji po 11 września. Lawirując umiejętnie po rom-comowej formatce, znajdzie także miejsce i na oczywiste wzruszenia jak i na refleksję nad wartością rodzinnej lojalności wobec chęci pogoni za własnym szczęściem. 
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10. The Disaster Artist
(2017, reż. James Franco)
The Disaster Artist Jamesa Franco nie bardzo chce dociekać prawdy o Tommym Wiseau  to po prostu filmowa celebracja The Room, kina tak złego, że aż dobrego. Produkcja Franco szybko wskakuje w ramy filmu kumpelskiego, opowiadając o przyjaźni przystojnego, ale niezbyt zdolnego aktora Grega Sestero (to na podstawie jego książki powstał The Disaster Artist  tu gra go Dave Franco) oraz Tommyego, ambitnego megalomana zupełnie pozbawionego talentu i jakiegokolwiek społecznego instynktu (w tej roli sam James Franco, perfekcyjnie imitujący gestykulację, mimikę i ton głosu Wiseau). Najzabawniej robi się oczywiście, gdy bohaterowie wkraczają na plan filmowy i raz po raz daje znać o sobie niekompetencja Wiseau: kręci w studiu ujęcia, które z powodzeniem mógłby zrobić (taniej) na ulicy, używa green screenu z tylko sobie znanych powodów, decyduje się rejestrować całość jednocześnie (sic!) na taśmie i cyfrze, kupuje sprzęt, który zwyczajowo wypożycza się na czas produkcji. Dodajmy do tego dezorganizację pracy, scenariuszowe dyletanctwo, koszmarne szarże aktorskie, niedorzeczne dialogi  wychodzi z tego jedyna w swoim rodzaju katastrofa, która w zaskakujący sposób obraca się w triumf.
Najbardziej ujmująca jest w The Disaster Artist autentyczna miłość jaką twórcy darzą niesławną produkcję Wiseau. Franco, sam uważany za twórcę o wielkim ego i ambicjach (to w końcu ktoś, kto pisze książki, maluje, gra i ekranizuje Faulknera, Steinbecka i Cormaca McCarthyego), które może nie zawsze przekładają się na artystyczne spełnienia, na swój sposób znajduje w Tommym pokrewną duszę. 
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10. W ułamku sekundy
(2017, reż. Fatih Akin)
W ułamku sekundy jest filmem rozbitym na trzy odmienne tematycznie i stylistyczne części  Rodzinę, Sprawiedliwość i Morze. Część pierwsza to opowieść o rozpaczy, część druga to dramat sądowy, część trzecia łączy w sobie elementy thrillera i dramatu egzystencjalnego. Nie w każdej z tych konwencji Akin czuje się równie dobrze  o ile część pierwsza jest przejmująca, a część trzecia trzyma w napięciu, o tyle część sądowa jest poprowadzona nie do końca wiarygodnie  dowody na winę oskarżonych wydają się na tyle silne, że trudno uwierzyć widzowi, że sąd może mieć jakieś wątpliwości. Wydaje się, że decyzja o procesie bardziej poszlakowym (być może z jednoznacznym potwierdzeniem winy na potrzeby widza poza salą sądową) byłaby bardziej uzasadniona.
Choć film Fatiha Akina ma ambicje społeczno-polityczne  w zakończeniu jest mowa o liczbie autentycznych ataków na niemieckich Turków przez grupy neonazistowskie, to postawienie w centrum cierpienia Katji i znakomita rola Diane Kruger każe odbierać film na płaszczyźnie bardzo osobistej. Kino zaangażowane tak naprawdę staje się kinem o jednostkowej stracie, rozpaczy i szukaniu sprawiedliwości.




Tytuł: Trzy billboardy za Ebbing, Missouri
Tytuł oryginalny: Three Billboards Outside Ebbing, Missouri
Dystrybutor:  Imperial CinePix
Data premiery: 2 lutego 2018
Reżyseria: Martin McDonagh
Zdjęcia: Ben Davis
Scenariusz: Martin McDonagh
Obsada: Frances McDormand, Caleb Landry Jones, Kerry Condon, Sam Rockwell, Darrell Britt-Gibson, Peter Dinklage, Woody Harrelson, Abbie Cornish
Muzyka: Carter Burwell
Rok produkcji: 2017
Kraj produkcji: USA, Wielka Brytania
Czas trwania: 115 min
WWW: Polska strona
Gatunek: dramat, kryminał
Wyszukajw: Skąpiec.pl
Wyszukajw: 
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  Do kina marsz:Maj 2018

  Esensja

  
  

  
  W maju na ekranach powinien brylować Han Solo, ale wytypowaliśmy dla was jeszcze 18 innych pozycji z kina i DVD.


Marsz do kina
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120 uderzeń serca
(2017, reż. Robin Campillo)
120 uderzeń serca to zeszłoroczny francuski kandydat do Oscara w kategorii filmów nieanglojęzycznych, film z kilkoma nagrodami w Cannes i nikwestionowany triumfator zeszłorocznych Cezarów. Paradokumentalna opowieść o burzliwych czasach lat 80. i epidemii AIDS, o wyścigu ze śmiercią i o samym umieraniu.
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  Serialomaniak.pl:Maj 2018

  Julia Deja

  
  

  
  Wiosenny sezon serialowy powoli dobiega końca. Stacje zwalniają z prezentowaniem nowości, bo maj to przede wszystkim czas upfrontów, kiedy zapowiadane są premiery jesienne (a wiosenne doczekują się przedłużenia lub kasacji). Mimo to w przyszłym miesiącu czeka nas opowieść o Patricku Melrosie, pierwszy duński serial od Netflixa czy też produkcja na podstawie pomysłu Harlana Cobena. Na ekrany powróci także m.in. historia Ziemi opanowanej przez obcych oraz niezniszczalna Kimmy Schmidt.
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Being Serena 
 nowość, premiera 2 maja, HBO (miniserial dokumentalny)
Fanom zarówno (mini)seriali dokumentalnych, jak i sportu, już 2 maja stacja HBO zaprezentuje coś idealnego. Being Serena skupi się na Serenie Williams  znanej tenisistce. Czy rzeczywiście życie na świeczniku, osiąganie niesamowitych sukcesów oraz popularność są w stanie dać nam szczęście? Serial odpowie na te pytania. Dowiemy się też wielu faktów z życia sportsmenki, jak chociażby tych dotyczących ciąży, porodu czy wreszcie problemów zdrowotnych, z jakimi Williams musiała się zmagać. Serial liczyć będzie 5 odcinków  miłośnicy krótkich form będą zadowoleni.
Opis serialu Being Serena w serialomaniak.pl


[image: ]
Cobra Kai 
 nowość, premiera 2 maja, YouTube Red
Cobra Kai to serialowa kontynuacja hitowego Karate Kid, która zawita na YouTube Red już 2 maja. W produkcji ukazane zostaną dalsze losy głównych bohaterów serii o szkole karate mistrza Miyagi. Do roli Daniela LaRusso powróci Ralph Macchio, a w postać Johnnyego Lawrence′a ponownie wcieli się William Zabka. Od słynnego pojedynku minęły 34 lata. Lawrence, któremu w przeciwieństwie do dawnego przeciwnika nie ułożyło się w życiu, postanawia odzyskać utraconą chwałę i ponownie otwiera szkołę karate, której niegdyś był uczniem. Jaką rolę w całym projekcie odegra LaRusso? Dowiemy się już niebawem.
Opis serialu Cobra Kai w serialomaniak.pl


[image: ]
Colony 
 premiera 3. sezonu 2 maja w stacji USA Network 
Produkcji opisujących inwazję obcych na naszą planetę powstało naprawdę dużo. Każda kolejna musiała mierzyć się z coraz większymi wymaganiami widzów, ale także zmniejszającym się zasobem pomysłów na przedstawienie takiej historii. Twórcy Colony postanowili pokazać pokłosie takiego podboju, czyli zniewoloną rasę ludzką, która próbuje w heroicznym czynie walczyć z najeźdźcą. Żeby trochę utrudnić im tę walkę, serial pokazuje ocalałych ludzi, którzy uznali swoją porażkę i liczy się dla nich już tylko przetrwanie. Główni bohaterowie odkrywają, jakie są plany obcych względem pozostałej przy życiu populacji i postanawiają jakoś temu zaradzić. Trzeci sezon zapowiada wyjątkowo emocjonującą potyczkę. W rolach głównych możemy zobaczyć dobrze znanego z serialu Lost Josha Hollowaya oraz Sarah Wayne Callies, mającą na koncie takie produkcje jak The Walking Dead i Prison Break.
Opis serialu Colony w serialomaniak.pl
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America Divided 
 premiera 2. sezonu 4 maja w stacji Epix 
America Divided to serial dokumentalny traktujący o problemach, z którymi mierzą się na co dzień mieszkańcy Stanów Zjednoczonych. W kolejnych odcinkach gwiazdy filmu i telewizji wyruszają do miejsc, w których trudności te są najbardziej widoczne (często dotyczy to ich rodzinnych stron). Celem twórców jest uwydatnienie problemów, które najmocniej trapią społeczeństwo, takich jak niewystarczająca opieka zdrowotna, bezrobocie, kontrowersje wokół wymiaru sprawiedliwości czy brak równomiernego dostępu do edukacji.
Opis serialu America Divided w serialomaniak.pl
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Busted! I Know Who You Are 
 nowość, premiera 4 maja, Netflix
Busted! I Know Who You Are będzie południowokoreańskim programem typu variety show. Siódemka celebrytów wcieli się w rolę detektywów i w każdym z odcinków będzie rozwiązywać fikcyjne sprawy kryminalne z udziełam gości specjalnych. W programie wystąpią m.in. aktorka Park Min-Young (Remember: War of the Son) czy członek popularnej grupy k-popowej EXO  Sehun. 
Opis serialu Busted! I Know Who You Are w serialomaniak.pl
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Dear White People 
 premiera 2. sezonu 4 maja na Netflixie
Serial oparty na filmie pod tym samym tytułem z 2014 roku. Opowiada o grupie czarnoskórych studentów elitarnego uniwersytetu, którzy muszą odnaleźć się w świecie niesprawiedliwości, uprzedzeń kulturowych oraz rasowych, jak i poprawności politycznej (a także jej braku). Współczesne problemy pokazane są w niesamowicie szczery i brutalny sposób, a jednocześnie nie brakuje w tej produkcji czysto komediowych fragmentów, które zapewniają dobrą zabawę.
Opis serialu Dear White People w serialomaniak.pl
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The Rain 
 nowość, premiera 4 maja, Netflix
The Rain to pierwsza oryginalna duńska produkcja od Netflixa. Na ekranie będzie można zobaczyć postaci znane z popularnych skandynawskich seriali (Borgen czy Most nad Sundem). The Rain to opowieść o postapokaliptycznym świecie. Rzeczywistość, jaką znamy, przestała już istnieć. Śmiercionośny wirus rozszerzył się po całej Skandynawii, oszczędzając dosłownie garstkę populacji. Sześć lat po tych wydarzeniach dwójka rodzeństwa, którym udało się przetrwać zagładę, postanawia opuścić swój schron i dołącza do grupy innych ocalałych. Razem rozpoczynają poszukiwanie jakichkolwiek śladów starej cywilizacji. W trakcie walki o przetrwanie szybko dowiadują się, że nawet po apokalipsie może istnieć przyjaźń, miłość i problemy z dojrzewaniem.
Opis serialu The Rain w serialomaniak.pl
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Picnic at Hanging Rock 
 nowość, premiera 6 maja, Amazon (premiera międzynarodowa 25 maja, 6-go w Australii) 
Picnic at Hanging Rock będzie adaptacją powieści Joan Lindsey, który doczekała się poprzednio filmowej ekranizacji w latach 70. Każdego roku, w dzień świętego Walentego, organizowany jest piknik pod Wiszącą Skałą, w którym udział biorą uczennice prywatnej szkoły dla dziewcząt. W 1900 roku dochodzi do tragedii  podczas obchodów dyrektorka liceum znika w niewyjaśnionych okolicznościach wraz z trzema nastolatkami. Główną rolę w serialu gra Natalia Dormer, szerzej znana jako Margaery Tyrell w Game of Thrones oraz Anna Boleyn w The Tudors. W produkcji Amazona zobaczymy także m.in Samarę Weaving (Three Billboards Outside of Ebbing, Missouri) oraz Madeleine Meden (Tomorrow: When The War Began).
Opis serialu Picnic at Hanging Rock w serialomaniak.pl
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Im Dying Up Here 
 premiera 2. sezonu 6 maja w stacji Showtime 
Z drugim sezonem powraca dramat komediowy Im Dying Up Here, bazowany na książce Williama Knoedelsedera o tym samym tytule. Los Angeles w latach 70. było domem dla wielu twórców stand-upu obecnie znanych na całym świecie; zaczynał tam też Jim Carrey, który jest twórcą serialu. Mimo że bohaterowie są w większości fikcyjni i tylko luźno inspirowani się prawdziwymi komikami, to w trakcie trwania serialu pojawia się też kilka autentycznych postaci, jak chociażby gospodarz The Tonight Show, Johnny Carson (Dylan Baker). W nowym sezonie zobaczymy, z jakimi przeszkodami zmierzą się kobiety, żeby mieć szansę zaistnieć w stand-upowym biznesie, a także jak długo trwa fala sukcesu po nagłym wzniesieniu się na szczyt.
Opis serialu Im Dying Up Here w serialomaniak.pl
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Sweetbitter 
 nowość, premiera 6 maja, Starz 
Nowy dramat od stacji Starz pokazuje historię młodej studentki  Tess, która przeprowadziła się do Nowego Jorku, żeby zacząć nowe życie. Szybko dostaje pracę kelnerki w prestiżowej restauracji, gdzie czekają ją trudy i przygody związane z tym zawodem. Tess mimo początkowej niechęci ze strony współpracowników zostaje wciągnięta w ich życie i poznaje świat narkotyków, imprez do upadłego i ryzykownych decyzji, o których nie pomyślałaby mieszkając w swoim rodzinnym mieście. Sweetbitter został napisany i wyprodukowany przez Stephanie Danler, autorka powieści, na której bazuje serial. Historia Tess zarówno w książce jak i w telewizyjnej produkcji jest w dużej mierze inspirowana życiem autorki, która również przeniosła się z małego miasta i została kelnerką.
Opis serialu Sweetbitter w serialomaniak.pl
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Vida 
 nowość, premiera 6 maja, Starz
Serial skupiający się na dwóch latynoskich siostrach: Emma i Lyn pochodzą z Los Angeles i nie mogą się bardziej różnić. Okoliczności zmuszają je do powrotu do swojej dawnej dzielnicy, gdzie muszą zmierzyć się z przeszłością i szokującą prawdą na temat ich matki. To historia o rodzinie, dorosłości, seksualności oraz odkrywaniu prawdy o samych sobie.
Opis serialu Vida w serialomaniak.pl


[image: ]
Safe 
 nowość, premiera 10 maja, Netflix 
Już 10 maja będziemy mogli zobaczyć produkcję Netflixa powstałą przy współpracy z Canal+, czyli serial Safe. Fabuła skupia się na ojcu, który od śmierci żony samotnie wychowuje dwie córki. Z czasem pojawia się szansa na nową, bliższą znajomość z inną kobietą, jednakże kiedy pozornie wszystko zaczyna zmierzać ku lepszemu, starsza córka znika w tajemniczych okolicznościach. Motywem przewodnim serialu będzie kwestia dotycząca tego, jak dobrze znamy osoby z naszego najbliższego otoczenia oraz próba znalezienia odpowiedzi na pytanie: na ile jesteśmy w stanie tym osobom zaufać? Twórcą i producentem serialu jest popularny amerykański pisarz, Harlan Coben, autor wielu powieści kryminalnych.
Opis serialu Safe w serialomaniak.pl
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All Night 
 nowość, premiera 11 maja, Hulu
Całonocna, zamknięta impreza w budynku szkoły to dla nowych uczniów liceum szansa na spełnienie swoich marzeń albo kompletne pogrążenie własnej przyszłości w nowej szkole. Wiadome jest jedno: nie cofną się przed niczym, nawet przed najbardziej ryzykownymi przygodami. Wśród młodej obsady wyróżniają się takie nazwiska jak: Allie Grant (znana z roli w Suburgatory) czy youtuberki  Eva Gutowski i Jenn McAllister.   
Opis serialu All Night w serialomaniak.pl
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Patrick Melrose 
 nowość, premiera 12 maja, Showtime 
Postać Patricka Melrosea pochodzi z serii powieści autorstwa Edwarda St. Aubyna o losach bogatego playboya, który przez swoje dysfunkcyjne dzieciństwo zmaga się z traumą i licznymi uzależnieniami. Brytyjski miniserial będzie składał się tylko z 5 odcinków, z czego każdy będzie bazował na innej powieści z serii. Postać Melrosea odegra zdobywca licznych nagród zarówno filmowych jak i telewizyjnych  Benedict Cumberbatch. U jego boku pojawi się także Jennifer Jason Leigh (znana z roli w Atypical czy The Hateful Eight) i Hugo Weaving (Matrix, The Lord of the Rings) w roli rodziców młodego Patricka.
Opis serialu Patrick Melrose w serialomaniak.pl
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Joe Pera Talks With You 
 nowość, premiera 20 maja, Adult Swim 
Joe Pera, komik i stand-uper, powraca ze swoim nowym show na Adult Swim. Fani mówią o nim, że jest połączeniem staruszka z niewinnym, młodym chłopcem. W nowym serialu wciela się w postać nauczyciela, który odkrywa różne i zdawałoby się banalne tematy. Za produkcję odpowiedzialni są także Conner OMalley i Jo Firestone. 
Opis serialu Joe Pera Talks With You w serialomaniak.pl
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Six 
 premiera 2. sezonu 28 maja w stacji History 
Navy Seals to elitarny oddział komandosów, o którym chyba każdy fan produkcji spod znaku akcji słyszał. Każdy z nich jest świetnie wyszkolony i gotowy do walki niemal w każdych warunkach w dowolnym miejscu na kuli ziemskiej. W serialu stworzonym przez History możemy spojrzeć z bliska ich pracę podczas niedawnego konfliktu na Bliskim Wschodzie. Główni bohaterowie zostają wysłani na niebezpieczną misję w celu odszukania i wyeliminowania jednego z przywódców Talibów. Podczas wykonywania zadania odkrywają, że z wrogiem współpracuje obywatel amerykański. Drugi sezon ponownie ma szokować widza tym, co zobaczy na ekranie, dzięki czemu poczuje się jak jeden z członków oddziału.
Opis serialu Six w serialomaniak.pl
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Animal Kingdom 
 premiera 3. sezonu 29 maja w stacji TNT
Na antenę TNT powraca Królestwo zwierząt. Jeśli nie znacie jeszcze tej produkcji, to wolimy uprzedzić: nie jest to serial przyrodniczy. Historia rozpoczyna się, kiedy matka Josha umiera w wyniku przedawkowania narkotyków, a nastolatek przeprowadza się do swoich krewnych z Kalifornii. Wkrótce po tym odkrywa, że jego rodzina utrzymuje się z działalności przestępczej. Josh stara się dostosować do panujących w domu zasad, jednocześnie pozostając w zgodzie ze swoim sumieniem.
Opis serialu Animal Kingdom w serialomaniak.pl
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Queen Sugar 
 premiera 3. sezonu 29 maja w stacji OWN
Serial, oparty na powieści Natalie Baszile o tym samym tytule, powraca z trzecim sezonem na antenę OWN. Godnym uwagi jest fakt, że reżyserem każdego odcinka w tej serii będzie kobieta. Bordelonowie wciąż walczą o ocalenie rodzinnej farmy, a przy okazji wychodzi na jaw, że ich problemy dotyczą nie tylko rodziny, ale i całej społeczności. Reżyserkami nowych odcinków będą m.in. DeMane Davis, Patricia Cardoso, Maria Govan, Shaz Bennett i Lauren Wolkstein. Producentem wykonawczym serialu jest Oprah Winfrey.
Opis serialu Queen Sugar w serialomaniak.pl
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Reverie 
 nowość, premiera 30 maja, NBC 
Nowy thriller stacji NBC. Mara Kint (w tej roli znana z serialu Person of Interest Sarah Shahi) to była negocjatorka i ekspertka od ludzkich zachowań, która po osobistej tragedii zostaje wykładowczynią na uniwersytecie. Jej dawny szef sprowadza ją z powrotem do pracy w celu ratowania zwykłych ludzi, zatraconych w niezwykle zaawansowanym programie wirtualnej rzeczywistości (zwanym Reverie), pozwalającym na spełnianie wszelkich marzeń. Mara odkrywa, że ratując innych, jest w stanie uratować i siebie.
Opis serialu Reverie w serialomaniak.pl
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Unbreakable Kimmy Schmidt 
 premiera 4. sezonu 30 maja na Netflixie
Po 15 latach życia w sekcie, główna bohaterka Kimmy Schmidt w końcu zyskuje szansę na normalne życie. Postanawia stanąć na nogi i rozpocząć wszystko od nowa. Nowy Jork wydaje się do tego najlepszym miejscem. Podejmuje spontaniczne decyzje (wynajęcie pokoju u Titusa), znajduje pracę (jako opiekunka) i zaprzyjaźnia się (niespodziewanie). Czy dobrze wykorzystuje odzyskane życie  na to pytanie musicie odpowiedzieć sobie sami. Czwarty sezon, a w zasadzie jego pierwsza połowa (sześć odcinków) pojawi się na Netflixie 30 maja; nie wiadomo jeszcze, kiedy doczekamy się drugiej części.
Opis serialu Unbreakable Kimmy Schmidt w serialomaniak.pl
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A Very English Scandal 
 nowość, BBC (brak dokładnej daty)
Serial, oparty na powieści autorstwa Johna Prestona o tym samym tytule, opowiada historię zhańbionego, deputowanego byłego przywódcy Partii Liberalnej, Jeremy′ego Thorpe′a (Hugh Grant), który w 1979 roku został osądzony, lecz i  uniewinniony z powodu spisku mającego na celu zamordowanie swojego byłego kochanka, Normana Scotta, granego przez Bena Whishawa. Dokładna data premiery serialu, w którym Hugh Grant po prawie trzydziestoletniej przerwie wraca na brytyjskie ekrany, nie jest jeszcze dokładnie znana.
Opis serialu A Very English Scandal w serialomaniak.pl
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  Z filmu wyjęte:Gdy masz niepotrzebną połówkę rekina

  Jarosław Loretz

  
  

  
  i nie stać cię na dekoratora wnętrz.
[image: ]
Zdarza się, że ktoś uzna za stosowne wypchać sobie rekina. To duże zwierzę i nie za bardzo jest co z nim potem zrobić, ale cóż poradzić na gust Zdarza się też, że wypchany rekin staje się zbędny (ciekawe, czemu?) i albo trafia na strych, albo na garażową wyprzedaż, albo po prostu na śmietnik. Wtedy można praktycznie za bezdurno wejść w jego posiadanie i  ponieważ kompletny rekin jest jednak pokaźnych rozmiarów  przepiłować go na pół i wziąć sobie do domu na przykład część z pyskiem. Albo dać koledze i zobaczyć, jak się męczy z ustawieniem bydlęcia w mieszkaniu. Jednym ze szczęśliwych posiadaczy połówki rekina był najwyraźniej właściciel willi wynajętej pod kręcenie Nightmare Sisters. A ponieważ zwierz kurzył mu się w kącie, postanowił zrobić z niego lampę. Poprzez wepchnięcie rekinowi w pysk niedużego reflektora. Swoją drogą aż dziwne, że tak oryginalna lampa pojawia się na krótko jedynie gdzieś w tle. Inna sprawa, że i tak nie sposób przeoczyć ją podczas seansu
Nightmare Sisters to jedna ze starszych produkcji Davida DeCoteau, obecnie kręcącego seriami knoty z umięśnionymi młodzieńcami, paradującymi od czołówki po napisy końcowe w samych slipach. Pochodzi z roku 1988 i  mimo błahości i wyczuwalnej realizacyjnej umowności  potrafi zapewnić trochę zabawy. W końcu jest to lekko erotyzowana komedia grozy. Trzy ignorowane praktycznie przez wszystkich dziewczyny z uczelnianego bractwa (żarłok (widoczna na zdjęciu Michelle Bauer), kompulsywna zbieraczka (Brinke Stevens) i dziwoląg (Linnea Quigley)) organizują skromne party, na które zapraszają chłopaka jednej z nich oraz jego dwóch kumpli, totalne lebiegi. Ponieważ rozmowy są męczące, zaś gra w twistera niebezpieczna (grubaska obala się na resztę), zapada decyzja zorganizowania seansu z użyciem kupionej na przecenie szklanej kuli. Pech chciał, że kula rzeczywiście ma moc łączenia się z innymi wymiarami i dziewczyny zostają opętane. Niby nic w tym złego, skoro dzięki temu stają się szczupłymi, zgrabnymi seksbombami, paradującymi po domu w stroju topless i próbującymi zaciągnąć chłopaków do łóżka. Problem w tym, że ich chętka na płeć odmienną ma charakter powiedzmy bardziej konsumpcyjnej niż seksualnej natury. Niby żadna z filmu rewelacja, ale zostawia miłe wrażenie.
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  Z filmu wyjęte:Klucz do miasta otworzy każde drzwi

  Jarosław Loretz

  
  

  
  Naprawdę. Każde. Niezależnie od rodzaju zamka.
[image: ]
Wielu twórców uważa, że przy produkcji tańszej, głupszej, nie ma co się wysilać na realizm, i jeśli tylko fabuła zahacza o magię, można część rzeczy podać z jawnym pogwałceniem zasad logiki. Jest to zjawisko tym zabawniejsze, że później ten sam twórca na ogół ma do widzów pretensje, że czepiają się zupełnie nieistotnych szczegółów. Bo przecież film jest fantastyczny, a więc i tak ukazane w nim zdarzenia są wyssane z palca. Jedną z takich produkcji jest kanadyjski Amityville Playhouse, marny odprysk marnej serii z przeklętym domem. Sednem jego fabuły jest przyjazd do Amityville dziewczyny, która straciła jakiś czas wcześniej rodziców w dziwnym pożarze, w celu objęcia rodzinnej schedy  nieczynnego teatru. Wraz z czwórką znajomych wchodzą do środka, włączają zasilanie i  znalazłszy w piwnicy miejscową dziewczynę, która uwiła tam sobie kryjówkę  stwierdzają, że z budynku nie da się wyjść, komórki nie mają zasięgu, zaś w mroku coś się czai. Wkrótce znika pierwsza osoba W tym czasie zainteresowany fenomenem Amityville uczelniany wykładowca bohaterki przegryza się przez książki o miasteczku, by wreszcie  już na miejscu  odkryć, że co roku ginie w teatrze sześć osób. Mimo że mieszkańcy są wrogo do niego nastawieni, jeden z nich daje mu swój klucz do miasta, czyli widoczny na zdjęciu metalowy (bądź tekturowy, tyle że malowany na złoto) 15 centymetrowy, toporny klucz, który otwiera wszystkie drzwi w mieście. Niezależnie od rodzaju zamka. I tak  ów klucz otwiera widoczny na ilustracji zamek. Jak? No przecież, że tego nie pokazano. Otworzył, i już.
PS. Ponieważ materiału na historię było trochę za mało, twórcy wsadzili do środka przypadkowe, niezwiązane z fabułą rozmowy z brytyjskiego pubu. Bo mogli.
Swoją drogą seria horrorów o Amityville niespodziewanie ostatnio się rozkrzewiła. Oryginalnie był to jeden film, nakręcony w 1979 Horror Amityville. Jego umiarkowany sukces spowodował powstanie siedmiu mniej lub bardziej luźnych kontynuacji (na ogół chodziło o przeniesienie do innego domu jakiegoś przedmiotu z oryginalnej lokacji) oraz remakeu, notabene całkiem znośnego na tle serii, puszczonego do kin w 2005 roku. Po sześciu latach ciszy, w roku 2011, powstał nędzny The Amityville Haunting (found footage ze stajni The Asylum  więcej nie trzeba mówić). Dwa lata później światło dzienne ujrzał brytyjski The Amityville Asylum, iście koszmarny zbuk (akcja rozgrywa się w psychiatryku wybudowanym na miejscu zburzonego domu). W 2015 wyszedł Amityville Death House (Eric Roberts w jednym z wielu gniotów braci Polonia), zaś w 2016 nastąpiła powódź. Na rynek trafiły Amityville: No Escape (znów found footage, też niedobry), Amityville: Vanishing Point (knot za tysiąc dolarów, nakręcony w pensjonacie), The Amityville Legacy (godzinny horror z opętaną mechaniczną małpką  jak na serię wręcz wybitny) i The Amityville Terror (też strawny, z rodzicami mającymi córkę praktycznie w swoim wieku). W 2017 do kompletu dorzucono Amityville Exorcism (ponownie bracia Polonia, tym razem z przeklętymi listewkami z przeklętego domu), Amityville: Evil Never Dies (trudno powiedzieć coś bliższego o tym filmie prócz tego, że jest fatalny) oraz Amityville: The Awakening, bodaj jedyny z rzeczywiście profesjonalną realizacją (w obsadzie znalazła się Jennifer Jason Leigh; cóż z tego, skoro film zebrał w amerykańskich kinach 742 dolary). W bieżącym roku natomiast możemy się spodziewać jeszcze Amityville Cop. Należy też wspomnieć o dwóch dokumentach  The Real Amityville Horror z 2005 i My Amityville Horror z 2012.
I wciąż się zastanawiam, czemu akurat teraz tak obsypało nas filmami o Amityville. Bo przecież żaden z tych starych, jak i nowych, tak naprawdę dobry nie jest, i żaden nie zarobił jakichś większych pieniędzy. Kręcenie tych filmów to jakaś forma samoumartwiania się, czy jak?
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  DVD


  Kryptonim HHhH (DVD)

  Sebastian Chosiński

  Cédric Jimenez Kryptonim HHhH
  

  
  Żelazne serce, mroczny umysł.
Ekstrakt: 60%
[image: Kryptonim HHhH]
O najsłynniejszej akcji czechosłowackiego ruchu oporu w czasie drugiej wojny światowej, czyli zamachu na Protektora Czech i Moraw oraz jednego z głównych konstruktorów ostatecznego rozwiązania kwestii żydowskiej, Reinharda Heydricha, po raz pierwszy usłyszałem jako siedmiolatek. Stało się to za sprawą opublikowanego w magazynie Relax komiksu Jana i Karola Saudków. Historia ta tak bardzo zawładnęła moją wyobraźnią  bo też została wspaniale narysowana  że do dzisiaj obowiązkowo sięgam po wszystko, co dotyczy wydarzenia, jakie miało miejsce w Pradze 27 maja 1942 roku. A więc także po mający  mówiąc eufemistycznie  taką sobie prasę film Kryptonim HHhH (czy też, jak chcieli producenci, Człowiek o żelaznym sercu) francuskiego reżysera Cédrika Jimeneza (znanego chociażby z kryminalnej opowieści Marsylski łącznik). 
Wiele krytycznych uwag jest jak najbardziej zasłużonych. Podstawowy problem z dziełem Jimeneza (które szybko zniknęło z polskich kin, trafiając za to na płytę DVD) polega na tym, że Francuz niepotrzebnie rozwarstwił podstawowe wątki i namieszał z chronologią wydarzeń. Jakby nie mógł się zdecydować, komu chce przede wszystkich poświęcić uwagę. Z jednej strony nakręcił więc skróconą biografię jednego z najbardziej prominentnych funkcjonariuszy nazistowskich (w którego wcielił się zupełnie niepodobny fizycznie do pierwowzoru Australijczyk Jason Clarke), starając się przy tym wyeksponować jego najpaskudniejsze cechy  brutalność, bezwzględność i niewierność. Z drugiej starał się złożyć hołd bezpośrednim wykonawcom zamachu  cichociemnym: Czechowi Janowi Kubišowi (w tej roli Anglik Jack OConnell) i Słowakowi Jozefowi Gabčikowi (Amerykanin Jack Reynor), jak również innym uczestnikom operacji Anthropoid. Zrobił to, z pietyzmem odtwarzając zwłaszcza dwie kluczowe sceny: ataku na Heydricha oraz szturmu Niemców na praski kościół, w którym ukryli się zamachowcy.
Gdyby Jimenez skupił się na tych momentach, Kryptonim HHhH prezentowałby się zapewne dużo ciekawiej. On postanowił jednak rozbudować jeszcze historię tego, co działo się przed (wspomniana już kariera nazistowskiego zbrodniarza) i po (skutki jego śmierci dla społeczeństwa czeskiego) zamachu. W efekcie przesłanie, jeżeli w ogóle jakieś było, zaczęło się rozmywać, a ważne dla fabuły postaci kobiece  jak chociażby żona Heydricha, Lina Von Osten (Rosamund Pike), czy związana z ruchem oporu Anna Novak (Mia Wasikowska)  tracić na znaczeniu. Zabrakło konsekwencji w budowaniu narracji i tworzeniu psychologicznych porterów bohaterów. Chociażby Karela Čurdy (Adam Nagaitis), zdrajcy, dzięki któremu Gestapo wpadło na trop spiskowców, a który, będąc siłą sprawczą emocjonującego i dramatycznego finału, potraktowany został więcej niż pobieżnie.




Tytuł: Kryptonim HHhH
Tytuł oryginalny: HHhH
Dystrybutor:  Best Film
Data premiery: 15 marca 2018
Reżyseria: Cédric Jimenez
Zdjęcia: Laurent Tangy
Scenariusz: Audrey Diwan
Obsada: Rosamund Pike, Mia Wasikowska, Jason Clarke, Jack O'Connell, Jack Reynor, Stephen Graham, Abigail Lawrie, Geoff Bell
Muzyka: Guillaume Roussel
Rok produkcji: 2017
Kraj produkcji: Belgia, Francja, USA, Wielka Brytania
Czas trwania: 114 min
Gatunek: akcja, biograficzny, thriller
EAN: 5906619095725
Wyszukajw: Skąpiec.pl
Wyszukajw: 
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  Krótko o filmach:Revolt

  Jarosław Loretz

  Joe Miale Revolt
  

  
  Inwazja w wersji budżetowej.
Ekstrakt: 50%
[image: Revolt]
To dość dziwny film. Z jednej strony jest oparty na oklepanym pomyśle. Ot, tysięczna inwazja obcych, którzy odparowują opornych i porywają tych, którzy bronić się nie potrafią bądź nie są w stanie. Coś jak Wojna światów, tylko na niskim budżecie i z dość absurdalnymi bojowymi robotami, które wyglądem i sposobem poruszania się przywodzą na myśl ożywiony kurzy szkielet z  za przeproszeniem  ogniem w lędźwiach. Z związku z tym czasami jest dość śmieszno, mimo że powinno niby być straszno, a już z pewnością biednie, bo cała ta kreacja robotów ogólnie podśmiarduje fuszerką. A i scenariusz chwilami kuleje (np. im mniej ludzi do niesienia pokaźnego ciężaru, tym szybciej i lżej idzie transport). Z drugiej jednak strony  film dysponuje kilkoma niebagatelnymi plusami. Przede wszystkim jego założenia fabularne są nietypowe jak na tego rodzaju kino. Akcja rozgrywa się w Afryce, będącej bodaj ostatnim kontynentem, gdzie trwa jeszcze jakiś opór. Nie ma tu klasycznych hollywoodzkich standardów, wiec los postaci pierwszo i drugoplanowych wcale nie jest tak oczywisty, jak mogłoby się to początkowo zdawać. Ba! Kilka scen potrafi wywołać wręcz zdumienie obrotem sprawy. Na to zaś nakłada się wyczuwalna dawka brutalności oraz finał, który doprawdy trudno określić mianem happy endu. Jeśli więc przymknąć oko na minusy wynikające z budżetowych niedostatków, Revolt może okazać się całkiem znośną rozrywką, szczególnie że obsadzony w głównej roli Lee Pace, pamiętny król Thranduil z Hobbita, całkiem dobrze sobie radzi z dźwiganiem lwiej części fabuły. W czym zresztą dzielnie sekunduje mu zgrabna i wysportowana dziewczyna Bonda, Bérénice Marlohe.




Tytuł: Revolt
Reżyseria: Joe Miale
Zdjęcia: Karl Walter Lindenlaub
Scenariusz: Rowan Athale, Joe Miale
Obsada: Lee Pace, Bérénice Marlohe, Jason Flemyng, Sibulele Gcilitshana, Wandile Molebatsi, Sekoati Sk Tsubane, Leroy Gopal, Welile Nzunza
Muzyka: Bear McCreary
Rok produkcji: 2017
Czas trwania: 87 min
Gatunek: akcja, SF, wojenny
Wyszukajw: Skąpiec.pl
Wyszukajw: 
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  Krótko o filmach:Joker zombie

  Jarosław Loretz

  Hèctor Hernández Vicens Day of the Dead: Bloodline
  

  
  Jarosław Loretz krótko pisze o Day of the Dead: Bloodline.
Ekstrakt: 30%
[image: Day of the Dead: Bloodline]
Day of the Dead: Bloodline jest kolejnym dowodem na to, że zgrabny budżet (8 milionów dolarów) i kompetentni spece od efektów nie wystarczają do nakręcenia porządnego horroru z truposzami. Potrzebny jest jeszcze dobry reżyser i rozsądny scenariusz. Ale jeśli  Hèctor Hernández Vicens jeszcze jako tako poradził sobie z zadaniem i zaserwował widzom rozrywkę w miarę wartką, to dwaj scenarzyści, de facto czerpiący pełnymi garściami ze starego scenariusza George′a A. Romero, musieli się nawąchać czegoś dziwnego.
Początkowo z grubsza wszystko ma ręce i nogi. Na Ziemi wybucha plaga żywej śmierci. Dlaczego? W sumie nie wiadomo. Zombie są szybkie i głodne, więc populacja ludzi zmniejsza się w zastraszającym tempie. Pięć lat później żywych jest już garstka, przeważnie chroniąca się w bunkrach chronionych przez wojsko. W jednym z takich bunkrów żyje sobie byłą studentka medycyny, która  pracując nad szczepionką na żywą śmierć  wymusza wyprawę do budynku swojej uczelni po niezbędne do dalszych badań medykamenty. Niestety, w drodze powrotnej ekipa zawleka do bunkra jednego cwanego zombiaka o aparycji batmanowskiego Jokera. Zombiaka, który jest zakochany w bohaterce. Tak właśnie.
I wszystko byłoby w porządku  w końcu pomysł sam w sobie jest nawet oryginalny  tyle że im dalej w las, tym obsada bunkra wyczynia coraz większe głupstwa. Trudno tu coś więcej o tych idiotyzmach napisać, żeby nie zdradzić fabuły  dość stwierdzić, że sposób, w jaki żołnierze chronią bunkier, zakończyłby marną egzystencję enklawy nawet nie w tydzień. A my tu mówimy o długich pięciu latach, wypełnionych  najwyraźniej tylko w teorii  nieustanną walką z podstępnymi, szybkimi, śmiertelnie niebezpiecznymi truposzami, których można się spodziewać dosłownie zawsze i wszędzie (no, może poza pewną truposzką, która zgubiła się w scenariuszu na przynajmniej kilka godzin). W efekcie film, początkowo nawet ciekawy (oczywiście jak na kręcone w Bułgarii kino klasy B), w ostatniej półgodzinie wywołuje przede wszystkim irytację. A szkoda, bo była szansa na coś więcej




Tytuł: Day of the Dead: Bloodline
Reżyseria: Hèctor Hernández Vicens
Zdjęcia: Anton Ognianov
Scenariusz: Mark Tonderai, Lars Jacobson, George A. Romero
Obsada: Johnathon Schaech, Sophie Skelton, Jeff Gum, Marcus Vanco, Lillian Blankenship, Ulyana Chan, Shari Watson, Atanas Srebrev
Muzyka: Frederik Wiedmann
Rok produkcji: 2018
Czas trwania: 90 min
Gatunek: groza / horror
Wyszukajw: Skąpiec.pl
Wyszukajw: 
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  Komiksy


  Recenzje


  Teoria chaosu

  Paweł Ciołkiewicz

  Elizabeth Breitweiser, Ed Brubaker, Sean Phillips Zabij albo zgiń #2
  

  
  Dylan kontynuuje swoją misję samozwańczego mściciela, ale popada w coraz większe kłopoty. Jego tropem podąża nowojorska policja oraz rosyjska mafia. Najwyraźniej wymierzanie sprawiedliwości na własną rękę nie wszystkim się podoba.
Ekstrakt: 80%
[image: Zabij albo zgiń #2]
Życiowy nieudacznik, któremu nie wyszło nawet popełnienie samobójstwa, zawarł specyficzny, no i trochę wymuszony, pakt z demonem. Dylan raz w miesiącu musi zabić człowieka. Jeśli tego nie zrobi, sam zginie. Początkowo niechętny i sceptyczny wobec nowych obowiązków, z czasem nasz bohater jednak coraz bardziej wrasta w rolę zamaskowanego mściciela. Wykonuje wyroki i zaczyna chyba czerpać z tego pewną satysfakcję. Co więcej, kolejne misje sprawiają, że rośnie jego poczucie własnej wartości. Niestety, dobra passa  jeśli można tak powiedzieć  powoli się kończy. Na jego trop wpada policja i poszukuje go rosyjska mafia. Co więcej, relacja Dylana z Kirą ulega dalszym komplikacjom, a w jego życiu pojawiają się dwie inne kobiety. Pierwszą z nich jest Lily Sharpe. Ta niezwykle uparta pani detektyw za wszelką cenę chce schwytać tajemniczego mściciela grasującego na ulicach Nowego Jorku. Ed Brubaker umiejętnie wprowadza tę kobietę do opowieści, jednocześnie ukazując jej przeszłość i wyjaśniając źródła determinacji. Na drodze Dylana pojawia się także Daisy, dziewczyna, z którą nasz bohater spotykał się kilka lat temu. Kiedyś wprawdzie związek się rozpadł, ale okazuje się, że po latach oboje nadal czują do siebie pewną słabość.
Scenarzysta nieustannie podkreśla, jak ogromną rolę z życiu Dylana odgrywa przypadek. Pozornie chaotyczna narracja, znów oparta na monologu głównego bohatera, uwydatnia ten właśnie aspekt całej historii. Autor bawi się tu konwencją, sygnalizując i zapowiadając pewne wątki, po to tylko, by później wrócić do nich i ukazać je w innym świetle. Czasami natomiast ukrywa ważne dla rozwoju opowieści zdarzenia, a później  w kluczowych momentach  zwraca uwagę czytelnika na drobiazgi na pewno niezauważone podczas lektury. Mocną stroną tej historii  jak to często bywa w scenariuszach Brubakera  jest także konstrukcja kobiecych postaci. Szczególnie interesująco zaprezentowana została Kira oraz Lily Sharpe. Swoje trzy grosze dołoży też zapewne Daisy, uzupełniając trójkąt kobiet, które bez wątpienia odegrają  a w zasadzie już odgrywają  w życiu Dylana bardzo ważną rolę.
O rysunkach Seana Phillipsa i kolorystyce Elizabeth Breitweiser nadal można wypowiadać się jedynie w samych superlatywach. Rysownik preferuje stylistykę opartą na wysokim kontraście i dużych ilościach tuszu. Sylwetki i mimika bohaterów oddają ich nastroje i emocje, tła stanowią połączenie szczegółowości z impresyjną mozaikowością. W komiksie dominują mroczne, zimne kolory kontrapunktowane sporadycznie krwistą czerwienią. Właśnie ten kolor odgrywa kluczową rolę w efektownych okładkach poszczególnych zeszytów, które możemy podziwiać na końcu tomu. Całość prezentuje się naprawdę dobrze i widać, że to trio lubi ze sobą współpracować.
Ed Brubaker konsekwentnie rozwija swoją opowieść jako nieustający, pozornie chaotyczny, monolog głównego bohatera. Tym razem jednak narracja Dylana zyskuje szerszą perspektywę. Zamaskowany mściciel jest coraz bardziej świadomy istnienia różnych drobnych czynników kształtujących jego życie i odkrywa je przed czytelnikiem w sposób budujący napięcie. Coraz większa wrażliwość na złożoność świata, świadomość roli przypadku oraz krystalizujący się fatalizm bohatera, to tylko niektóre aspekty zachodzącej w nim przemiany. Obserwujemy także rosnącą pewność siebie oraz przekonanie o słuszności obranej drogi. Nie znaczy to oczywiście, że Dylanem nie targają już żadne wątpliwości. Nadal pozostaje wiele niejasnych dla niego kwestii, a zdarzenia opisane w drugim tomie przysparzają mu także okazji do zwątpienia. Dzięki temu lektura komiksu nadal jest bardzo pasjonująca, a kwestia realności istnienia demona, schodzi całkowicie na drugi plan. W gruncie rzeczy nie ma przecież znaczenia, czy jest on prawdziwy, czy nie. Liczy się to, że główny bohater postępuje tak, jakby demon istniał naprawdę. Konsekwencje jego poczynań są tyleż realne, co trudne do przewidzenia. W końcu nawet trzepot skrzydeł motyla może wywołać tsunami




Tytuł: Zabij albo zgiń #2
Scenariusz: Ed Brubaker
Data wydania: marzec 2018
Rysunki: Sean Phillips, Elizabeth Breitweiser
Wydawca:  Non Stop Comics
Cykl: Zabij albo zgiń
ISBN: 9788381103411
Format: 176s. 170x260 mm
Cena: 44,00
Gatunek: sensacja
Wyszukajw: MadBooks.pl
Wyszukajw: Selkar.pl: 50,47zł
Wyszukajw: Skąpiec.pl
Wyszukajw: 

  
  
  
  
  Magazyn Esensja - Magazyn Esensja nr 4 (CLXXVI) maj 2018
  




  
  

  Conan:Spiski, piękne kobiety i kanibale

  Piotr Pi Gołębiewski

  John Buscema, Roy Thomas Conan Barbarzyńca: Conan Barbarzyńca #5: Bogowie Bal-Sagoth
  

  
  Robert E. Howard był płodnym autorem, ale na pewno nie wszechstronnym (co nie znaczy, że nie z klasą). Wszystkie jego dzieła w mniejszym lub większym stopniu dało się przerobić na opowieści Conana. Przykład tego mamy w piątym tomie Kolekcji Conan Barbarzyńca z podtytułem Bogowie Bal-Sagoth.
Ekstrakt: 80%
[image: Conan Barbarzyńca: Conan Barbarzyńca #5: Bogowie Bal-Sagoth]
Na album skłądają się trzy dłuższe historie poświęcone Conanowi (tradycyjnie autorstwa Roya Thomasa), pochodzące z numerów 12, 13 i 14 magazynu komiksowego Savage Sword of Conan z 1976 roku. W ramach bonusu otrzymaliśmy trzy pierwsze rozdziały adaptacji eseju Roberta E. Howarda, w którym opisywał historię ery hyboryjskiej, a także trzecią część Kronik miecza, czyli analizy twórczości Amerykanina sporządzoną przez Lina Cartera.
Jeśli chodzi o historie podstawowe, to choć wszystkie zostały oparte na prozie twórcy Conana, tylko jedna oryginalnie opowiadała o przygodach Barbarzyńcy, a mianowicie Cienie w Zambouli. Ukazała się na łamach magazynu Weird Tales w 1935 roku. Jest to bardzo klimatyczna opowieść z elementami horroru oraz tak lubianymi przez Howarda spiskami w tle. Conan trafia w niej do miasta Zambouli, terroryzowanego przez żerujących nocą kanibali. Jednak to nie oni, lecz wysługujący się ich pragnieniem ludzkiego mięsa możni stanowią największe zagrożenie, o czym nasz Cymeryjczyk rychło się przekona.
Ciekawie poprowadzona narracja i intrygująco przedstawione zależności panujące z Zambouli sprawiają, iż mamy do czynienia z jednym z najlepszych opowieści poświęconych Conanowi. Ukoronowaniem całości miał być fakt, że scenariusz narysować miał Neail Adams, cieszący się już wówczas sporym uznaniem twórca komiksów. Niestety, nie wyrobił się w terminie i lwią część pracy musieli wykonać za niego zastępcy. Niemniej na tyle dobrze podrobili jego styl, że nie widać łat. Męską część czytelników na pewno rozpali fakt, że jedna z bohaterek opowiadania praktycznie przez cały czas paraduje topless, choć jej długie włosy zazwyczaj szczelnie zakrywają bardziej pikantne szczegóły (damska część może za to zachwycać się cały czas roznegliżowanym kaloryferem Conana, a więc wszyscy powinni być zadowoleni).
Równie ciekawie wygląda koncept historii Upiory Karmazynowego Zamku, będącej wariacją na temat opowiadania Niewolnica, które pierwotnie poświęcone było nieznanemu szerzej w Polsce innemu bohaterowi stworzonemu przez Howarda  Cormacowi Fitzgeoffreyowi. Jest on główną postacią jedynie dwóch opowieści (i to nie opublikowanych w Weird Tales, a Oriental Stories), aczkolwiek trzecia, czyli interesująca nas Niewolnica przetrwała w formie szkiców i dopiero po latach została dokończona przez Richarda L. Tierneya. W adaptacji Roya Thomasa Cormac został zastąpiony Conanem, ale nie wpłynęło to negatywnie na odbiór całości. Nasz bohater ratuje w niej atrakcyjną niewolnicę z rąk armii pustoszącej miasto. Ponieważ jest ona podobna do pewnej uprowadzonej lata temu księżniczki, postanawia wykorzystać ten fakt i przy jej pomocy wyłudzić od zrozpaczonego ojca nagrodę wyznaczoną za jej odnalezienie. Problem polega na tym, że nie wszyscy chcą, aby księżniczka wróciła cało do domu, zaś przyjaciel Cymeryjczyka, który bierze udział w spisku, potężny Malthom, zakochuje się w niej.
Upiory Karmazynowego Zamku to świetna, wciągająca lektura, w której mamy do czynienia z kilkoma mocnymi charakterami, z których każdy skrywa jakąś tajemnicę. Nawet postać żeńska, co nie jest powszechne w świecie ery hyboryjskiej, wybija się ponad schemat pięknej pani w opałach, ratowanej przez muskularnego Cymeryjczyka. Zresztą on sam również gra tu wielowymiarową postać, bo choć mu dopingujemy, to jednak tym razem daleko mu do szlachetnego barbarzyńcy z północy, na jakiego czasem jest kreowany. A wszystko to zostało, jak zwykle fantastycznie zilustrowane przez Johna Buscemę i Alfredo Alcalę.
Trzecią historią są tytułowi Bogowie Bal-Sagoth. Tym razem Thomas skorzystał z opowiadania poświęconemu jeszcze innemu howardowskiego bohaterowi  Turlogh Dubh O′Brienowi. Tu z kolei barbarzyńca zostaje osobistym ochroniarzem Kyrie, córki władcy krainy Bal-Sagoth. Jak łatwo się domyślić, ma ona wielu wrogów i to wysoko postawionych, natomiast Cymeryjczyk zmuszony jest współpracować z Fafnirem, który pochodzi z Vanaheimu, państwa graniczącego z Cymerią, z którym barbarzyńcy toczą permanentną wojnę.
Niestety, choć od strony scenariusza nie jest źle, to jednak Bogowie Bal-Sagoth wypadają bladziej od dwóch sąsiednich historii. Mimo, że konflikt, a następnie współpraca Conana z Fafirem niewątpliwie stanowi smakowity kąsek, to jednak całość nie jest już tak interesująca. Do tego najgorzej narysowana. Choć odpowiedzialny za szkice Gil Kane to klasyk amerykańskiego komiksu, tu jego nieco kanciasta i nie zawsze dokładna kreska nie za bardzo pasuje.
Tom piąty Kolekcji niezbicie pokazuje, że Hachette dokonało trafnego wyboru, nie kończąc jej jedynie na albumach testowych. Wygląda na to, że przed nami sporo bardzo dobrego materiału, a omawiany w tym miejscu album jest tego niezbitym dowodem.
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  Krótko o komiksach:Lucky Luke: Alibi

  Marcin Mroziuk

  Claude Guylouis, Morris Lucky Luke #58: Alibi
  

  
  Krótko o krótkich historyjkach z Dzikiego Zachodu.
Ekstrakt: 70%
[image: Lucky Luke #58: Alibi]
Wszystkie cztery krótkie historyjki składające się na album prezentują przyzwoity poziom, ale żadna z nich nie jest też wyraźnie lepsza od pozostałych. 
W tytułowym epizodzie Lucky Luke organizuje niezwykłą podróż ślubną, w trakcie której nowożeńcy mają poznać niebezpieczeństwa Dzikiego Zachodu. Dzielny kowboj przygotowuje dla nich między innymi takie atrakcje jak napad Indian czy bójka w saloonie. Szybko możemy się przekonać, że za sprawą temperamentu młodej mężatki będą one miały przebieg zgoła odmienny od zaplanowanego. A jakby tego było mało, to własne plany odnośnie nowożeńców ma jeszcze jedna osoba 
Z kolei Athletic City jest oparte na dość prostym pomyśle, ale i tak całkiem dobrze się bawimy, kiedy obserwujemy przemianę, jaką przechodzi przy pomocy Lucky Lukea będący obiektem żartów chuderlawy majsterkowicz. Dla odmiany w Ole Daltonitos możemy podziwiać niezwykłe popisy czwórki niezbyt rozgarniętych bandytów w trakcie meksykańskiej korridy. Okazuje się, że Daltonowie posiadają talenty, o jakie ich nigdy nie podejrzewalibyśmy! 
A w ostatnim epizodzie Lucky Luke musi rozwikłać prawdziwą zagadkę kryminalną, gdyż Jolly Jumper został porwany dla okupu. Oczywiście bohater w końcu odzyska swego rumaka, ale zanim to nastąpi, będziemy mogli z zainteresowaniem śledzić detektywistyczne wysiłki kowboja oraz pośmiać się między innymi z dziwacznej pisowni wyrazów zastosowanej w listach porywacza. 
W sumie Alibi oferuje więc sporą różnorodność pomysłów fabularnych i album ten nie powinien rozczarować fanów przygód Lucky Lukea.
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  Balonem w kosmos

  Piotr Pi Gołębiewski

  Lorenzo De Felici, Robert Kirkman Gwiezdny zamek #1: 1869 - Podbój kosmosu
  

  
  Egmont wystartował z nową serią komiksową autorstwa Alexa Alice′a Gwiezdny zamek. 1869. Jej pierwszy tom Podbój kosmosu budzi jednak mieszane odczucia i dalej nie wiadomo, czy będziemy mieli do czynienia z cyklem genialnym, czy tylko średnim.
Ekstrakt: 60%
[image: Gwiezdny zamek #1: 1869 - Podbój kosmosu]
Akcja komiksu przesiąknięta jest dziewiętnastowiecznym zachłyśnięciem się kolejnymi wynalazkami ludzkości, a także potrzebą dokonywania nowych odkryć. Nic dziwnego, że mówiąc o dziele Alice′a, najczęściej wymienia się Juliusza Vernea. Tak jak u niego mamy tu połączenie najnowszych (na tamten czas) odkryć, nutkę fantastyki naukowej i element przygodowy. Z tą różnicą, że tutaj większe znaczenie ma wątek magiczny za sprawą mitycznego eteru, a całość niebezpiecznie skręca w rejony zarezerwowane dla steampunku.
Głównym bohaterem opowieści jest młody chłopiec Serfain, który odziedziczył po matce fascynację kosmosem i żyłkę odkrywcy-podróżnika. Niestety, kobieta poświęcając się swej pasji zginęła w czasie próby odnalezienia eteru  substancji pozwalającej podróżować w kosmos. Przed śmiercią zdołała jednak zapisać w pamiętniku, że ostatecznie udało jej się uzyskać mityczny pierwiastek. Przypadkiem trafia on w ręce króla Bawarii, Ludwika II Wittelsbacha. Zaprasza on Serafina i jego ojca do swojej siedziby w dopiero co wybudowanym zamku Neuschwainstein, by pomogli mu zaprojektować pierwszy w dziejach ludzkości statek kosmiczny. Jednak odkryciem interesują się także szpiedzy kanclerza Prus Bismarcka, który dąży do zjednoczenia Niemiec pod swoimi autorytarnymi rządami.
Jak zatem widać, opowieść mocno jest osadzona w realiach historycznych, co niewątpliwie należy jej zapisać na plus. Niestety, im bliżej zakończenia tomu, tym bardziej stają się one umowne, co powoduje lekki dysonans. W końcu Ludwik II rządził jeszcze ładnych kilka lat, a tu pokazano czynny opór względem jego władzy. Śmiesznie też wygląda przedstawienie Bismarcka jako wcielonego zła. Takie w każdym razie odnosi się wrażenie podczas lektury. Chyba miała na to wpływ wciąż skrywana niechęć do jego osoby, głęboko zakorzeniona w kulturze francuskiej, wynikająca z tego, jak łatwo poradził sobie z wojskami Napoleona III w wojnie w latach 1870-1871. Generalnie wątek spiskowy stanowi najsłabszą stronę komiksu, bazując na tak utartych kliszach, że niczym nie jest w stanie zaskoczyć. W sumie można było się bez niego obyć, albowiem już sam Ludwik II, przedstawiony tu jako melancholijny romantyk, dążący za wszelką cenę do zbudowania maszyny napędzanej eterem, stanowi wystarczająco bogatą osobowość, by udźwignąć trzon scenariusza.
Pewną niekonsekwencję widzę także w szacie graficznej. Od razu nadmienię, że w przeważającej większości prace Alice′a bardzo mi się podobały. Jego delikatna kreska jest genialnie uzupełniona pastelowymi kolorami, dzięki czemu całość bardzo lekko i przyjemnie się czyta. Imponują również wielkoformatowe schematy, na których prezentowane są projekty poszczególnych fantastycznych pojazdów. Również postacie są elegancko odwzorowane, poza jednym wyjątkiem, który niestety rzutuje na odbiór komiksu. Jest nim młody bawarski chłopiec, Hans, który wnet staje się nieodłącznym przyjacielem Serafina. Rozumiem, że w baśniach potrzebny jest równoważnik dla poważnego pierwszoplanowego bohatera, ale tym razem nastąpiła przesada. Po pierwsze w wyglądzie i stylu rysowania. Hans bowiem jawi się niczym uciekinier z jakiejś mangi (okrągła twarz, wielkie oczy i głupkowate miny). Po drugiej w jego zachowaniu. Z tego co nam wiadomo, pochodzi z rodziny służby na zamku, a ma wiedzę i gadżety, jakby był spokrewniony z królem.
Z tego też powodu ciężko mi jednoznacznie ocenić Podbój kosmosu. Wygląda na to, że w następnych tomach będziemy świadkami kompletnego pójścia w fantastykę, co akurat może okazać się całkiem dobrym rozwiązaniem, ponieważ utrzymany zostanie spójny charakter opowieści. Póki co, rozstrzał między ciekawie zapowiadającą się opowieścią, bazującą na wydarzeniach historycznych, a futurystyczną wizją XIX wieku trochę zgrzyta w trakcie lektury, czemu nie pomaga dość standardowe poprowadzenie osi fabularnej. Pozostaje czekać, co będzie dalej.
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  Naiwna, źli i brzydcy

  Paweł Ciołkiewicz

  Bruno, Fabien Nury Tyler Cross #1: Black Rock
  

  
  Wydawnictwo OMG! pozostaje wierne twórczości Fabiena Nuryego. Po dwóch świetnych opowieściach o Vladzie Tepesu Drakuli przyszedł jednak czas na całkowitą zmianę nastroju oraz gatunku. Tyler Cross to mocna, brutalna, gangsterska opowieść utrzymana w stylistyce noir. Nie ma w niej ani szlachetnego bohatera, ani jakiegoś pozytywnego przesłania, ale po lekturze  za sprawą kilku naprawdę wstrząsających momentów  ta opowieść na długo pozostanie w głowach czytelników.
Ekstrakt: 90%
[image: Tyler Cross #1: Black Rock]
Sędziwy Giuseppe di Pietro, choć stoi już nad grobem, chce pokazać, że nie wypadł jeszcze z gry i taki ulizany gnojek jak Tony Scarfo nie będzie bezkarnie mu podskakiwał. Ten bezczelny typek przekona się, że nie może ot tak sobie zajmować się przemytem heroiny, bo ten biznes nadal należy do di Pietro. Jakieś zasady muszą przecież obowiązywać. Lekcji savoir vivreu udzieli mu niejaki Tyler Cross  złodziej, który nie zadaje zbyt wielu pytań. Szczególnie jeśli może zarobić 150 tysięcy dolarów. Za te pieniądze można sobie pożyć. Trzeba tylko nauczyć gówniarza moresu, przejąć dwadzieścia kilogramów heroiny i dostarczyć ją di Pietro. Prosta robota. Tyler Cross, jego kochanka CJ Harper oraz wielki jak stodoła Ike nie powinni mieć żadnych problemów. W końcu co może pójść nie tak?
W tym miejscu dla wszystkich już musi być jasne, że w tej akcji wszystko idzie nie tak. Nie wnikając w szczegóły powiedzmy tylko tyle, że w jej rezultacie Tyler Cross taszcząc na plecach siedemnaście kilogramów heroiny, po długim i wyczerpującym marszu przez pustynię dociera do miasteczka, jakby żywcem przeniesionego z klasycznych westernów. Rządzi tu Spencer Pragg, który namiastkę władzy wspaniałomyślnie zapewnia również swoim synom. Jeden z nich pracuje tu jako szeryf, drugi jest właścicielem banku a trzeci pełni funkcję burmistrza. Powiedzmy sobie jednak szczerze  Randy, Lionel oraz William w tatę raczej się nie wrodzili. Brakuje im stanowczości, pewności siebie oraz inteligencji. W pełni dorównują natomiast ojczulkowi brutalnością i sadyzmem. Tak czy inaczej, miasteczko to prywatny folwark Praggów i Tylera czekają tu naprawdę trudne chwile.
Opowieść Nuryego to prawdziwy festiwal brutalności, sadyzmu i bezwzględności. Świat przedstawiony w komiksie jest całkowicie pozbawiony pozytywnych akcentów. Scenarzysta konstruując postacie posługuje się schematami znanymi z opowieści noir i doprowadza je do skrajnej postaci. Mężczyźni są tu twardzi i szorstcy  no może poza niewydarzonymi synami starego Pragga  a kobiety, delikatnie mówiąc, nie są traktowane jak damy. Zresztą jeśli chodzi o postaci kobiece, to mamy tu w gruncie rzeczy tylko jedną istotną, i to dość tragiczną, postać: Stellę Bidwell. Młodą kobietę, której się wydaje, że złapała Pana Boga za nogi. W końcu ślub z Williamem Praggiem  burmistrzem miasteczka  to nie byle co. Tak w każdym razie myśli dziewczyna, która za wszelką cenę chce odmienić swój los. Zderzenie z rzeczywistością zapamięta jednak na długo
Do tej opowieści doskonale pasuje cartoonowa stylistyka Brüno. Dzięki jego uproszczonej do granic możliwości kresce, jednowymiarowe postaci z tej historii równie schematycznie prezentują się w warstwie wizualnej. No, ale właśnie o to tu chodzi. Kwadratowe szczęki i bezwzględne spojrzenia mężczyzn pojawiających się na planszach komiksu zostają zestawione z cukierkowymi wizerunkami kobiet. Autor stosuje wysoki kontrast i całkowicie rezygnuje z kreskowania. Jego rysunki przywołują pewne skojarzenia z pracami Eduardo Risso czy Tima Salea. Płaskie kolory doskonale uzupełniają ten obraz i nadają całości wygląd oldschoolowych, amerykańskich komiksów gangsterskich. Komiks uzupełniony został okładkami poszczególnych zeszytów oraz kilkoma świetnymi grafikami takich  doskonale znanych polskiemu czytelnikowi  autorów, jak Cyril Pedrosa (Portugalia, Równonoce), Pierre Alary (Silas Corey), Richard Guerineau (Pieśń Strzyg) oraz Sylvain Vallee (Pewnego razu we Francji, Katanga). W tomie znalazło się także miejsce na ciekawy wywiad z rysownikiem komiksu. Brüno opowiada w nim o swojej twórczości oraz współpracy z Fabienem Nurym.
Tyler Cross stanowi doskonały dowód na to, że Fabien Nury doskonale radzi sobie ze stylistyką noir. Prostą, brutalną i pozbawioną w gruncie rzeczy pozytywnych bohaterów historię pochłania się błyskawicznie, bo czytelnik po prostu jak najszybciej chce się dowiedzieć, co będzie dalej. Widać wyraźnie, że twórcy doskonale się bawili żonglując motywami i schematami czarnych kryminałów osadzonych w scenerii lat pięćdziesiątych oraz spaghetti westernów wypełnionych postaciami, którym najlepiej nie wchodzić w paradę. Rezultaty tej żonglerki okazały się niezwykle udane, a seria zapowiada się bardzo ciekawie. Co więcej, zwiastun kolejnego tomu umieszczony na końcu komiksu sugeruje, że prawdziwe kłopoty dopiero czekają.
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  Popęd to zmiana pędu

  Marcin Osuch

  Hideo Nitta, Keita Takatsu The Manga Guide: Fizyka
  

  
  Tym razem na tapet Manga Guide bierze fizykę, na razie tę klasyczną, newtonowską.
Ekstrakt: 80%
[image: The Manga Guide: Fizyka]
Pretekstem do wędrówki przez meandry fizyki stały się niepowodzenia młodziutkiej Ninomiyi w grze w tenisa. W pojedynku z nieco starszą Sayaką, wpadła w mangowy szał nie mogąc ogarnąć związku między sposobem uderzania rakietą a kierunkiem lotu piłki. Zbawienna w wyjaśnieniu problemu okazała się trzecia zasada dynamiki sir Newtona, a przewodnikiem w tym temacie został szkolny talent w dziedzinie fizyki  Ryota Nonomura. Jak zauważą ci, którzy czytali wcześniejsze tomy cyklu, schemat uczeń-mistrz jest powtarzany w każdym albumie i autorzy nie próbują być pod tym względem oryginalni. Wolą skupić się na zawartości merytorycznej.
Wykład zaczyna się dość niestandardowo, bo od omówienia zasady akcji i reakcji, czyli trzeciej w kolejności spośród zasad dynamiki sformułowanych przez Newtona. To oczywiście wynika z tenisowego pretekstu przewodnika  poczynając od kwestii sił działających na piłkę i rakietę w momencie uderzenia. Później poznajemy w kolejności pozostałe zasady dynamiki, pojęcia siły, przyspieszenia, zagadnienia związane z pędem (i wspomnianym w tytule popędem). Pamiętacie taniec Wallego w przestrzeni kosmicznej z wykorzystaniem gaśnicy? Okazuje się, że przykłady z przestrzeni kosmicznej bardzo dobrze służą do wyjaśniania zagadnień związanych z podstawową mechaniką. Zapewne dlatego, że ograniczone są działania innych sił, takich jak chociażby opór powietrza. Wykład zamyka tematyka związana z energią i pracą. Omówione zostają energia kinetyczna i potencjalna, zasada zachowania energii. Po drodze, na bieżąco omawiane są jednostki poszczególnych wielkości fizycznych, poczynając od podstawowych  metr, sekunda, kilogram, a kończąc na tych złożonych  niuton, dżul. Dzięki temu czytelnik pozostaje z dobrym rozpoznaniem zależności pomiędzy poszczególnymi jednostkami. Klamrą spinającą całość jest kolejny mecz tenisowy pomiędzy Ninomiyą a Sayaką.
Zagadnienia związane z fizyką są wyjaśniane względnie klarownie, w czym pomaga komiksowa narracja wykorzystująca głównie przykłady sportowe (przede wszystkim wspomniany na początku tenis). Schody zaczynają się gdy pojawiają się zagadnienia chwilowe (niejednostajne przyspieszenie). Do objaśnienia tych kwestii autorzy zaprzęgli rachunek różniczkowy i całkowy, co znacząco podnosi poprzeczkę wiekową potencjalnych odbiorców. Ale można sobie z tym poradzić. Wystarczy pominąć fragmenty opisowe, zwłaszcza te, które właśnie wprowadzają zbyt skomplikowane koncepty. Dzięki temu młodsi czytelnicy poznają podstawowe zagadnienia omawiane w przewodniku unikając frustracji.
Z ciekawostek (być może dla części czytelników oczywistych) odkryciem dla mnie był fakt, że na orbicie, po której poruszały się promy kosmiczne (a obecnie Międzynarodowa Stacja Kosmiczna), przyciąganie ziemskie jest zaledwie o ok. 10% mniejsze niż na powierzchni Ziemi. Jak się zastanowić (i przypomnieć wzór na siłę grawitacji), to jest to logiczne. Dlaczego w takim razie astronauci (oraz kosmonauci i taikonauci) znajdują się w stanie nieważkości? Bo ich pojazdy (wraz z nimi) na orbicie znajdują się w trakcie swobodnego spadania a jednocześnie ich prędkość powoduje, że tor lotu dopasowuje się do krzywizny Ziemi. Innymi słowy: spadają, ale nigdy nie spadną[bookmark: a1]1). Ot, paradoks.

[bookmark: a1t]1)  to znaczy spadną jak podejmą decyzję o powrocie
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  Marvel:Pomysł był, zabrakło serca

  Piotr Pi Gołębiewski

  Steve McNiven, Charles Soule Wielka Kolekcja Komiksów Marvela #136: Śmierć Wolverine'a
  

  
  Wolverine ginął już wielokrotnie, ale tym razem miał to być zgon ostateczny (jakkolwiek głupio by to nie brzmiało). Został zaprezentowany w czteroczęściowej miniserii Śmierć Wolverine′a, którą możemy znaleźć w sto trzydziestym szóstym tomie Wielkiej Kolekcji Komiksów Marvela.
Ekstrakt: 50%
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Przyznam, że absolutnie tego nie kapuję. Wolverine to najpopularniejsza postać Marvela i uśmiercanie jej to podrzynanie sobie gardła. Oczywiście ma to związek z akcją All New, All Different, gdzie permanentnie znanych bohaterów podmienia się innymi. Całe przedsięwzięcie, zapowiedziane dwa lata wcześniej i rozdmuchane do niebotycznych rozmiarów, pachniało mi brakiem pomysłów na to jak przyciągnąć uwagę czytelników. A wiadomo, że nic tak dobrze nie sprzedaje się, jak spektakularna śmierć. Z drugiej strony to już nie te czasy, kiedy o tego typu wydarzeniach mówiło się w telewizji (pamiętam, jak o śmierci Supermana w latach 90. pojawiła się nawet wzmianka w Wiadomościach). To raczej odesłanie postaci na urlop, ponieważ bez względu na to co się z nią stało, czy została zastrzelona, czy wpadła do sieczkarni, prędzej czy później i tak zmartwychwstanie. Czym więc się emocjonować?
Ano czasem jest czym. Wszystko zależy od scenarzysty, który podobną akcję może przeprowadzić na dwa sposoby. Albo zafunduje nostalgiczną podróż przez wszystkie etapy życia, odwołując się do pamięci fanów, albo zakończy sprawę tyleż niespodziewanie, co efektownie. Do dziś pamiętam, jakim szokiem było dla mnie to, że Punisher zwalił sobie na głowę cały budynek, by zabić negocjujących w nim przestępców (inna sprawa, że okazało się, że z tego wyszedł, ale o tym pisałem wyżej). W pamięci pozostało również przetrącenie karku Batmanowi przez Bane′a. Z nowszych wydarzeń, należy wymienić kolejną śmierć Jean Grey i odstrzelenie Kapitana Ameryki. Choć w tym drugim wypadku rychła reinkarnacja była aż nazbyt oczywista. Niestety podobnie wygląda sytuacja z Wolverine′m. Bo czy dziś Marvel może istnieć bez poczciwego Logana?
Niestety Śmierć Wolverine′a czyta się tak, jakby szefostwo Marvela wezwało na dywanik scenarzystę Charlesa Soule′a i zakomunikowało mu, że został wyznaczony do tego, by w miarę zgrabnie zaprezentować ostatnie chwile Rosomaka. Ten się nieco zdziwił, ale przystąpił do dzieła. Miał pomysł, ale zabrakło mu serca. Tak, jakby za bardzo lubił tę postać, by z nią kończyć. Ewentualnie wymyślił dłuższą intrygę, którą kazano mu skompresować w czterech zeszytach. W każdym razie coś się nie udało.
A sam początek był niezły i dawał spore pole do popisu. Zwłaszcza, jeśli chciało się zrobić małą rundkę po przeszłości Wolverine′a. Po tym jak został pozbawiony czynnika gojącego, ktoś niezwykle wpływowy wyznacza nagrodę za jego głowę. Ponieważ suma jest spora, a i całe zastępy złych gości mają do wyrównania z naszym bohaterem rachunki, robi się niewesoło. Ten jednak nie zamierza czekać aż wreszcie któremuś z jego wrogów się poszczęści i sam próbuje wytropić zleceniodawcę.
Nie jest to może specjalnie skomplikowana intryga, ale dająca spore pole do nostalgicznych podróży i ukazania coraz bardziej osłabionego Logana. Coś, jak to zrobiono swego czasu w pamiętnym U