
    
      
        
      

    

  
  Książki


  Recenzje


  Zakochani i buntownicy

  Joanna Kapica-Curzytek

  Renata Frydrych Niespodziewanie jasna noc
  

  
  Powieść mówi Szekspirem i rozbrzmiewa piosenkami Eda Sheerrana. Niespodziewanie jasna noc można uznać za manifest pokoleniowy dwudziestolatków. Młodym ludziom zawsze niełatwo jest pogodzić swoje marzenia z rzeczywistością współczesnego świata.
Ekstrakt: 80%
[image: Niespodziewanie jasna noc]
Kuba Sokołowski ma sympatyczną dziewczynę Weronikę, to pewnie tylko kwestia czasu, kiedy zdecydują się zamieszkać razem. Dalszy ciąg też rysuje się nieźle: Kuba i Weronika studiują prawo, a że ojciec chłopaka jest prawnikiem, z wejściem do zawodu i firmy ojca nie będzie trudności. Kancelaria rozwinie skrzydła, na bark perspektyw w życiu nie można narzekać. Tymczasem Kuba już wie, że do takiej wizji świata nie pasuje. Jego marzeniem jest aktorstwo. Planuje nawet rzucić studia, ale jak to powiedzieć Weronice i rodzicom, którzy absolutnie nie wyobrażają sobie, by syn miał zmienić zdanie?
Kuba poznaje przez internet Alice, rysowniczkę, która właśnie wygrała stypendium dla młodych artystów i wybiera się na warsztaty do Warszawy. Jaki będzie dalszy ciąg ich znajomości, gdy się spotkają? Alice ma za sobą trudne chwile, co sprawia, że patrzy na życie z zupełnie innej perspektywy niż ludzie w jej wieku. Kuba pokazuje jej stolicę  spacerują po mieście w rytmie piosenek Eda Sheerana. Czy również miłości, która się nie zdarza?
Jest w powieści jeszcze Harmoń, pracownik warszawskiego metra. Też po przejściach. Teraz jest kimś zupełnie innym niż dawniej. Trochę sowizdrzał, trochę błazen, niewinny i bezbronny, naiwny filozof, taki trochę obok życia. Brawa dla autorki za tę kreację, bodaj najlepszą w tej powieści, nawiązującą do klasyki literatury. Nie przegapcie jego postaci, bo choć skryta na drugim planie, okazuje się równie ważna, co główni bohaterowie. Długo nie będziemy wiedzieli, jak i kiedy skrzyżują się losy Harmonia i Kuby. I jeszcze ten kubek z motywami planu londyńskiego metra
Niespodziewanie jasna noc przeniknięta jest duchem Szekspira. Bohaterowie powieści szukają w jego słowach sensu życia i miłości, wyrażenia tego, co gra w ich duszach. Kuba przygotowuje się do castingu do Romea i Julii. O co chodzi w tej sztuce? Czy rzeczywiście niepotrzebnie rozpowszechnia społecznie szkodliwy wizerunek miłości romantycznej? A może tytułowi bohaterowie sztuki są symbolami niezgody na ten popieprzony świat, jak ujmuje to Kuba? To wokół tych pytań rozpisana jest Niespodziewanie jasna noc, która ma wiele cech pokoleniowego manifestu.
Renata Frydrych jest nie tylko autorką powieści, ale i scenarzystką, co daje się tu dostrzec. Niespodziewanie jasna noc na świetną konstrukcję, która właściwie nie ma słabych stron i jest oryginalna  przebieg wydarzeń dosyć nietypowo przenika się ze scenami retrospektywnymi. Niby wiemy, co dalej się wydarzy, a jednocześnie z zapartym tchem czekamy, co będzie. Nie ma tu dłużyzn (osobiście skróciłabym może tylko londyńskie perypetie Kuby), wątki rozwijają się tak jak powinny, ciekawie się łączą, stale nas zaskakując. Bardzo dobrze zarysowane są postacie: nie tylko Harmoń wzbudza sympatię, ale też pozytywnie postrzelony Alosza, imigrant z Ukrainy z sercem na dłoni. Również grupa znajomych Kuby, kręcących kamerą krótkometrażowe formy. Młodzi nie tylko szukają miłości, ale zastanawiają się także nad naturą świata. Skąd wiadomo, że jest prawdziwy? A może takich światów jest nieskończona liczba? Jeśli tak, to czy wino smakuje tak samo w każdym z nich? Czy życie jest tylko formą spędzania czasu?
Renata Frydrych jest bardzo dobrą obserwatorką, potrafi dostrzec to, co młodych ludzi najbardziej w dzisiejszych czasach niepokoi i znaleźć dla tych lęków miejsce w książce. Wyzwań nie brakuje: poszukiwanie prawdziwego uczucia, konieczność zapewnienia sobie dobrych warunków egzystencji, a jednocześnie życie zgodnie z własnymi przekonaniami i marzeniami Ze wszystkim stale na nowo muszą radzić sobie nowe pokolenia zakochanych i buntowników, wyrażać bunt i niezgodę na to, co zastane. Powieść budzi u mnie skojarzenia z musicalem Metro z 1991 roku. Tam też chodziło o podobne rzeczy.
Nie jest to powieść traktująca wyłącznie o problemach ludzi młodych. Także tych, którzy młodzi przestali być całkiem niedawno Tak jak rodzice Kuby, Paulina i Tomasz. Żyją od sprzeczki do sprzeczki, przez co cierpi cała rodzina. Gdzie się podziało ich dawne uczucie? Kuba ma jeszcze dużo młodszego brata Antka. Ma z nim świetny kontakt i właściwie wyręcza skłóconych rodziców w jego wychowaniu. Dialogi między Kubą i rezolutnym siedmioletnim Antkiem są ujmujące, wywołują uśmiech i wzruszają. Smutne tylko, gdy przyglądamy się pogłębiającemu się kryzysowi między ich rodzicami. Tomasz nawet znajduje sobie sposób, by uwolnić się ze złotej klatki.
Oryginalne i ciekawe jest także zakończenie. Wątki bez wątpienia porzucone nie są, ale też nie kończą się jednoznacznym wyjaśnieniem, co dzieje się z każdym z bohaterów. Wiele możemy sobie tu dopowiedzieć  na przykład to, czy w przypadku Kuby będzie to szczęśliwe zakończenie. Po raz kolejny możemy się przekonać o prawdziwości powiedzenia, że wyrządzone zło wraca A może Kuba miał rację, buntując się przeciwko takiemu światu, podobno najlepszym z możliwych?
Z pełnym przekonaniem polecam Niespodziewanie jasną noc! Świetnie się czyta, bo jest to jednocześnie lekka, niepozbawiona humoru lektura, a jednocześnie trzymająca intelektualny poziom. Nie jest pretensjonalna, a zarazem niebanalna i oryginalna, pozostawiająca czytelników z niejedną ważną i pouczającą refleksją.
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  Mała Esensja:Detale bywają istotne

  Marcin Mroziuk

  Marta Guzowska ‹Zagadka królowej myszy›
  

  
  W Zagadce królowej myszy  podobnie jak w poprzednich tomach Detektywów z Tajemniczej 5  młodzi czytelnicy mogą obserwować swoich rówieśników, którzy na własną rękę próbują rozwiązać interesującą zagadkę kryminalną. Warto dodać, że tym razem Marta Guzowska przy okazji przemyca też trochę informacji o Oldze Boznańskiej, gdyż to właśnie jej obraz zostaje skradziony.
Ekstrakt: 80%
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‹Zagadka królowej myszy›
Anka, Piotrek i Jaga nie mogli się spodziewać, że zwiedzanie pracowni słynnej malarki dostarczy im aż tylu wrażeń. Już na początku okazuje się, że szczur Sherlock postanowił właśnie tam na chwilę się oddalić, a Piotrek nie może go odnaleźć. Trudno dostępnych zakamarków jest zaś tam sporo, więc poszukiwania nie zapowiadają się łatwo, szczególnie że chłopiec nie chce zdradzić się przed mamą, że bez jej pozwolenia wziął na wycieczkę zwierzątko. Ale to jeszcze nic w porównaniu z zamieszaniem, jakie wywołuje odkrycie, że ktoś podmienił Dziewczynkę z chryzantemami na kopię.
Jak łatwo się domyślić, troje młodych bohaterów nie przepuści takiej okazji do wykazania się zdolnościami detektywistycznymi. Sprawa jest poważna, dlatego przed przybyciem policji przede wszystkim nie można pozacierać śladów. Nie wyklucza to jednak przyjrzenia się miejscu popełnienia przestępstwa oraz zadawania pytań przebywającym właśnie w muzeum osobom. Wkrótce staje się jasne, że sprawcą może być jedna z nich, ale znacznie trudniej będzie ustalić, czy Dziewczynkę z chryzantemami ukradł dyrektor muzeum, woźna, sekretarz Towarzystwa Przyjaciół Olgi Boznańskiej czy może studentka Akademii Sztuk Pięknych, która w tym czasie malowała w muzeum kopię innego wiszącego tam obrazu.
W trakcie lektury Zagadki królowej myszy z przyjemnością będziemy więc obserwować, jak Anka i Piotrek skrupulatnie ustalają kolejne fakty i stopniowo udaje im się odtworzyć najbardziej prawdopodobny przebieg wydarzeń poprzedzających zniknięcie obrazu. Nie można też nie wspomnieć o tym, że do odkrycia tożsamości złodzieja przyczyni się też mała Jaga, która swoim zachowaniem i nieustającymi pytaniami wnosi tutaj również sporo humoru. A wszystko to sprawia, że nowa książka Marty Guzowskiej z pewnością przypadnie do gustu młodym wielbicielom powieści detektywistycznych.
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  To co prawdziwe

  Joanna Kapica-Curzytek

  Richard Flanagan Pierwsza osoba
  

  
  Pierwsza osoba to intelektualny thriller o przekleństwie zawodu pisarza i o tym, że życie to tylko jedna z wielu kreacji.
Ekstrakt: 80%
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Pierwowzór głównego bohatera powieści Siegfrieda Heidla istniał naprawdę. Nazywał się Johann Friedrich Hohenberger, był obywatelem Niemiec Zachodnich. Lata 70. i 80. XX wieku to szczyt jego kariery i możliwości. Zajmował się pozyskiwaniem kontraktów na budowę dróg, a gdy okazało się, że do ich budowy nie doszło, a pieniądze się rozwiały  w niewyjaśnionych okolicznościach przedostał się do Australii. Nie zmienił stylu działalności, a nawet ją poszerzył. Zmienił nazwisko na John Friedrich i był aktywny w agencjach rządowych. Na podstawie fałszywych danych uzyskał nawet dostęp do tajnych informacji australijskich sił powietrznych. Budował wizerunek aktywisty charytatywnego (wspierał społeczność aborygenów). Z czasem okazało się, że był największym oszustem w historii Australii. Gdy doszło do procesu, cztery dni po pierwszej rozprawie ciało Johna Friedricha znaleziono na jego farmie. Do dziś nie ma pewności, czy to na pewno było samobójstwo. 
Fikcyjny Siegfried Heidl też pisze biografię. Ma do pomocy ghostwritera Kifa Kehlmanna, którego zadaniem jest wyciągnąć jak najwięcej szczegółów, ułożyć je w przykuwającą uwagę opowieść (tylko to jest w stanie sprzedać książkę) i dostarczyć gotowy produkt wydawcy. Kif pracuje pod niewiarygodną presją: czasu na zebranie materiałów jest rozpaczliwie mało, a Siegfried unika współpracy, podaje sprzeczne fakty, a informacje są niespójne i trudne do potwierdzenia. Jak w tej sytuacji stworzyć cokolwiek, zawrzeć w biografii to, co prawdziwe? Trudno zweryfikować, czy Heidl był rzeczywiście zwerbowany przez CIA (pod pseudonimem Jago) i czy rzeczywiście brał udział w akcjach w Laosie, Wietnamie w Egipcie czy Nowej Zelandii. Trud ustalania prawdy i pisania odczuwalny jest tutaj wręcz fizycznie, to udziela się czytelnikowi. Atmosfera się zagęszcza i robi się coraz dziwniejsza
Autor świetnie zna swoje rzemiosło  swój zawód zna od podszewki, doskonale wie, jak to wygląda, kiedy nic nie da się napisać, książka się nie pojawia, a czas płynie z prędkością błyskawicy. Pierwsza osoba zawiera mnóstwo refleksji dotyczących branży księgarskiej i pisarskiej  głównie ich stopniowego upadku. Ambitna literatura zeszła na margines, poprzeczka się obniża, są już inne kryteria popularności i sprzedawalności książek. Obecnie pisarz raczej nie jest już osobą angażującą się w życie społeczne, kształtującą intelektualną dyskusję w przestrzeni publicznej. To taśmowy wyrobnik, człowiek do wynajęcia: dostarczyciel treści, ocenianej i opłacanej nie na podstawie intelektualnych walorów, ale  sensacji i objętości. 
Wszystkie te refleksje są świetnie wkomponowane w treść książki, tworząc znakomity kontrapunkt do rozgrywających się tu na pierwszym planie morderczych wręcz zmagań z biografią Heidla. Przekleństwa zawodu pisarza spadają na młodego Kifa Kehlmanna. Jakże potrzebne mu są pieniądze i choćby okruch stabilizacji, co pozwoli napisać Kehlmannowi prawdziwą, swoją książkę, którą będzie mógł zawojować literacki świat. Dalsze losy młodego ghostwritera po wykonaniu zlecenia są bardzo znamienne.
Prawdziwy John Friedrich pozostawił po sobie autobiografię, która ukazała się po jego śmierci. Zamieszczone tam szczegóły jeszcze bardziej zaciemniły prawdziwy obraz wydarzeń z jego życia. Friedrich był jednym z tych, u których życie trwale stapia się z legendą i trudno powiedzieć, jak było naprawdę. Tego nie dowiemy się nigdy. Biografia jest jedną z wielu wersji życia, zmienną materią, którą można dowolnie kreować.
Natomiast wiemy na pewno, że  tak samo jak powieściowemu Heidlowi  w pisaniu pomagał mu ghostwriter. Pierwowzór Kifa Kehlmanna istniał naprawdę. Nazywał się Richard Flanagan.
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  Magia i ekologia

  Marcin Mroziuk

  Natasza Socha Zula i rozgniewany las
  

  
  Wielbiciele cyklu Nataszy Sochy zdążyli się już przyzwyczaić, że w Poziomkowie zawsze dzieje się coś niezwykłego. Również w Zuli i rozgniewanym lesie nie zabraknie zapierających dech przygód z udziałem czarownic (wśród nich tytułowej bohaterki), chochlików i innych fantastycznych stworów, ale tym razem w fabule pojawi się też zupełnie nowa nuta.
Ekstrakt: 70%
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Kiedy przedłuża się zima, większość ludzi nie może się doczekać nadejścia wiosny. Takie też nastroje panują w Poziomkowie, gdy na przełomie lutego i marca za oknami zamiast kwitnących krokusów widać wciąż ciemne chmury i padający śnieg. Wkrótce jednak możemy się przekonać, że nie jest to wcale efekt niekorzystnego układu frontów atmosferycznych, lecz sprawa jest znacznie bardziej poważna. Najwyraźniej ktoś celowo podburzył naturę przeciwko ludziom i koniecznie trzeba go powstrzymać.
Jak łatwo się domyślić, do akcji wkracza Zula z przyjaciółmi (i niewielkim wsparciem ciotek czarownic). Co ciekawe, tym razem okazuje się, że za pomocą samej magii nie da się osiągnąć pokoju między przyrodą a ludźmi, gdyż to działalność tych ostatnich wywołała tak zdecydowaną reakcję drzew i leśnych stworzeń. W związku z tym będziemy świadkami rozmaitych akcji mających zwiększyć świadomość ekologiczną uczniów, a najważniejszym wydarzeniem okaże się wycieczka do lasu, w trakcie której zebranych zostanie kilkanaście worków śmieci. Ale oczywiście to nie wszystko na co możemy liczyć w tej książce, bo Zula będzie również musiała stawić czoła obdarzonemu magicznymi zdolnościami czarnemu charakterowi
Taka mieszanka magii i ekologii zaowocowała w Zuli i rozgniewanym lesie całkiem atrakcyjną historią, mimo że autorce nie do końca udało się uwolnić od sprawdzonych we wcześniejszych częściach schematów fabularnych. Inną sprawą jest, że dla młodych fanów tego cyklu obserwowanie kolejnych starć tytułowej bohaterki z różnymi czarnymi charakterami jest wystarczająco ciekawe, aby nie mogli oderwać się od lektury, a po jej skończeniu z niecierpliwością czekali na Zulę i jednoskrzydłego smoka.
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  Ten okrutny XX wiek:Najprzystojniejszy seryjny morderca

  Sebastian Chosiński

  Przemysław Semczuk Kryptonim Frankenstein
  

  
  Atakować kobiety zaczął dwa miesiące po tym, jak na ławie oskarżonych zasiadł Zdzisław Marchwicki, rzekomy wampir z Zagłębia. Był nawet w Katowicach na jednej z jego rozpraw. Poczuł się rozczarowany tym, że mężczyzna oskarżony o kilkanaście morderstw wygląda jak człowiek, który muchy nie skrzywdzi. Postanowił być od niego lepszy. O kogo chodzi? O Joachima Knychałę, o którego historii Przemysław Semczuk opowiedział w książce Kryptonim «Frankenstein».
Ekstrakt: 70%
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Na pewno różnił się od innych seryjnych morderców epoki PRL-u. Chociaż nie miał wykształcenia wyższego ani nawet nigdy nie studiował (jak chociażby Szatan z Piotrkowa, czyli umieszczony obecnie, na podstawie tak zwanej ustawy o bestiach w ośrodku zamkniętym w Gostyninie Mariusz Trynkiewicz), był człowiekiem inteligentnym, chętnie sięgającym po książki, zwłaszcza historyczne i kryminalne. Mimo wad (nadużywanie alkoholu, introwersja), przez żonę postrzegany był jako kochający mąż i dobry ojciec dwojga dzieci. Tyle że małżonka nie znała jego drugiego oblicza  sadystycznego mordercy kobiet i dziewczynek, które zabijał z nienawiści, naznaczony urazem wyhodowanym jeszcze w dzieciństwie i spotęgowanym we wczesnej młodości. A przecież gdyby życie jego rodziców potoczyło się inaczej, mógłby być zwykłym chłopakiem, ciężko pracującym robotnikiem, a może  jak sam marzył  marynarzem żeglugi śródlądowej. Zamiast tego zapisał się w dziejach komunistycznej Polski jako jeden z najokrutniejszych morderców z lubieżności, niekiedy nazywanym Wampirem z Bytowa, to znów Frankensteinem.
Urodził się (w 1952 roku), dorastał i zabijał na Górnym Śląsku. Tym samym, który wydał rzekomego Wampira z Zagłębia, to jest Zdzisława Marchwickiego, oraz eksmilicjanta Mieczysława Zuba, ochrzczonego przez polujących na niego byłych kolegów z resortu Fantomasem. Rozszerzając terytorium działania, w jednym rzędzie z nimi można by jeszcze postawić Pawła Tuchlina, nazwanego Skorpionem, oraz upośledzonego umysłowo Wampira z Bytowa, czyli Leszka Pękalskiego, dzisiaj  podobnie jak Trynkiewicz  pensjonariusza ośrodka w Gostyninie. Ich opisane w książkach losy to również mroczne wycinki historii PRL-u lat 60., 70. i 80., z jednej strony fascynujące, ale i  nade wszystko!  przerażające. Wpisane w beznadzieję i szarość tamtych czasów. Dziennikarz i pisarz Przemysław Semczuk (Czarna wołga. Kryminalna historia PRL) zajął się Joachimem Knychałą od razu po tym, jak skończył pisać o Marchwickim. Potem wziął na warsztat Karola Kota  Wampira z Krakowa.
A kto będzie następny? Może Bogdan Arnold  kolejny mieszkaniec Górnego Śląska  którego postać przewijała się już we wcześniejszych książkach i który obecny jest również w Kryptonimie «Frankenstein». Jeśli oczywiście autor okaże się na tyle odporny, by znieść jeszcze jedną potężną porcję makabry Spośród trzech pozycji Semczuka poświęconych seryjnym mordercom, ta o Knychale ma nieco inny charakter  przybrała formę opartej na faktach powieści dokumentalnej. Autor zrobił to świadomie, chcąc dotrzeć do szerszego grona czytelników. I to mu się zapewne udało. Wartko napisana, pozbawiona aparatu naukowego pozycja wciąga potoczystą narracją i podkreślającymi lokalny koloryt dialogami (częściowo zapisanymi w gwarze śląskiej). Do tego dochodzą  nieliczne, ale istotne  cytaty z oficjalnych dokumentów, artykułów prasowych, wreszcie ze wspomnień samego Knychały, który czekając na wyrok, postanowił  za namową śląskiego dziennikarza Edwarda (Eddyego) Kozaka  podzielić się ze światem swoją wizją wydarzeń. Wierzył, że choć tak wspomoże rodzinę. Kozak naopowiadał mu bowiem, że po wydaniu książki, gdy Achim nie będzie już żył, honorarium, jakie powinien otrzymać, trafi do Haliny Knychałowej i jej dzieci. Czy wdowa po seryjnym mordercy dostała choć złotówkę za Pamiętniki wampira (sygnowane nazwiskiem samego dziennikarza)  w książce Semczuka nie ma mowy.
Kryptonim «Frankenstein» daleki jest od klasycznej biografii. Nie znajdziemy w nim linearnego opisu zaledwie trzydziestotrzyletniego życia Joachima Knychały. Ale dotarłszy do końca, będziemy w stanie poukładać sobie chronologicznie najważniejsze zdarzenia. Od nieszczęśliwego dzieciństwa, bez ojca, za to z apodyktycznymi kobietami w domu, mającą skłonności do sadyzmu babką i często biorącą z niej przykład matką (Niemkami, które po drugiej wojnie światowej zdecydowały się pozostać w Polsce), poprzez próbę ułożenia sobie życia dzięki małżeństwu, aż do popełnianych od jesieni 1974 do maja 1982 roku zbrodni. Ile ich było? Oficjalnie pięć, ale najprawdopodobniej co najmniej kilka więcej. Nie licząc przy tym napadów, z których zaatakowane kobiety cudem uszły z życiem. Knychała nienawidził kobiet. Co wielokrotnie podkreślał, a Semczuk nie omieszkał wypunktować  było to związane z oskarżeniem go o udział w zbiorowym gwałcie; był już wtedy pełnoletni i poszedł do więzienia. Pobyt za kratkami miał go zmienić i pozbawić złudzeń co do natury kobiet. A może po prostu posłużył za usprawiedliwienie zbrodniczej natury, podkreślanej dodatkowo niezdrowym zainteresowaniem dokonaniami Zdzisława Marchwickiego.
Knychała także z wyglądu nie przypominał człowieka, z którego strony komukolwiek mogłoby grozić niebezpieczeństwo. Niestety, aby się o tym przekonać, trzeba pogrzebać w Internecie  w książce nie ma bowiem żadnych zdjęć ani skanów dokumentów. To spory mankament; autor nadrabia jednak plastycznymi obrazami codziennego życia na Śląsku  najpierw opływającego w dostatki (w epoce wczesnego Gierka), później, jak cały kraj, pogrążonego w kryzysie ekonomicznym. Tym groźniejszym, że potencjalnie zbuntowani przeciwko władzy górnicy mogliby stać się poważnym problemem społeczno-politycznym. Z tego też powodu na początku lat 80. śledztwo w sprawie Frankensteina nie posunęło się ani na krok do przodu. Milicja Obywatelska, zamiast ścigać przestępców, skupiała się na walce z Solidarnością. Tego wątku również Semczuk nie pomija, eksponując najważniejsze postaci zaangażowane w polowanie na mordercę, zwłaszcza (pod)porucznika Romana Hulę (przez pół roku będącego nawet, ale to już po upadku PRL-u, komendantem głównym Policji). Ba! na kartach Kryptonimu pojawia się nawet, choć tym razem w kontekście mało bohaterskim, pułkownik (potem generał) Jerzy Gruba, szef specjalnej grupy operacyjnej Anna, która ścigała Wampira z Zagłębia.
Lektura książek Semczuka  nie tylko tej o Knychale, ale i pozostałych  przekonuje, jak ogromną rolę w podobnych śledztwach odgrywają przypadek i szczęście. I jak bardzo często negatywnie wpływa na nie niechlujstwo i brak skrupulatności, które przekładają się na śmierć kolejnych niewinnych osób. Pod tym względem PRL nie różnił się chyba znacząco od krajów Zachodu
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  Mała Esensja:Kiedy dom staje się pułapką

  Marcin Mroziuk

  Joanna Wachowiak Awaria
  

  
  W Awarii Joanna Wachowiak z jednej strony zwraca uwagę na uzależnienie młodego pokolenia od wszelakich urządzeń elektronicznych, z drugiej uświadamia dzieciom, jak ważna jest możliwość polegania na najbliższych i zgodna współpraca w obliczu zagrożenia. Najważniejsze jest jednak to, że ta rozgrywająca się w niedalekiej przyszłości historia potrafi wciągnąć czytelników bez reszty.
Ekstrakt: 70%
[image: Awaria]
Już na początku powieści możemy się przekonać, że dla Tymka, Maćka i Anity często ważniejsze jest to, co widzą na ekranach swoich smartfonów, niż wydarzenia mające miejsce tuż pod ich nosem. Ale w sumie czego można się spodziewać po dzieciach mieszkających w domu, w którym niemal wszystkim zarządza komputer Pina.
Szybko będziemy jednak mogli się przekonać, że poleganie na sztucznej inteligencji może okazać się nie lada kłopotem. Kiedy dom niespodziewanie pogrąży się w całkowitej ciemności, a Pina nie będzie reagować na żadne polecenia, troje głównych bohaterów poczuje się bardzo niepewnie. Cóż rodzeństwo może zrobić w takiej sytuacji, jeżeli tata nie wrócił z zagranicznej podróży służbowej, mama leży złożona grypą, a jak na złość akurat żaden telefon komórkowy nie jest sprawny? Nic dziwnego, że w głowach Tymka, Maćka i Anity rodzą się coraz bardziej przerażające wizje wiążące zaskakująca awarię z niedawnym pojawieniem się u nich Evo  robota osobistego najnowszej generacji. Wkrótce z zapartym tchem śledzimy więc próby odnalezienia się przez bohaterów w analogowej rzeczywistości i stawienia czoła rzeczywistym bądź tylko domniemanym zagrożeniom.
Warto podkreślić, że autorka ma sporo ciekawych pomysłów na komplikowanie życia swoim bohaterom i możemy tutaj również liczyć na zaskakujące zwroty akcji. Co istotne, będziemy też mogli obserwować, jak wspólne przeżycia wpłyną na relacje między rodzeństwem. Po tej przygodzie nic już nie będzie tutaj takie samo! Inną sprawą jest natomiast, czy sensownym zabiegiem jest ubarwianie tej opowieści odwołaniami do filmów science fiction  trudno wszak zakładać, że dziesięciolatkowie znają Terminatora czy 2001: Odyseję kosmiczną. Nie zmienia to jednak faktu, że Awaria na pewno będzie atrakcyjną lekturą dla rówieśników młodych bohaterów.
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  W jedenaście operacji dookoła serca

  Joanna Kapica-Curzytek

  Thomas Morris Sprawy sercowe
  

  
  Sprawy sercowe to fascynująca opowieść o lekarzach  pionierach kardiochirurgii, dzięki którym obserwujemy niewiarygodny postęp w tej dziedzinie.
Ekstrakt: 80%
[image: Sprawy sercowe]
Pierwsza w historii operacja serca miała miejsce w 1896 roku. Kilka lat po tym wydarzeniu Harry Sherman powiedział: Droga do serca mierzy zaledwie od dwóch do trzech centymetrów w linii prostej, a jednak pokonanie jej zajęło chirurgii blisko dwa tysiące czterysta lat. Książka Thomasa Morrisa dokumentuje, jak ogromny postęp w leczeniu chorób serca dokonał się w nieco ponad sto lat od tamtego pionierskiego kardiochirurgicznego zabiegu.
Jedenaście rozdziałów książki poświęcone zostało odpowiednio jedenastu przełomowym operacjom serca. To kamienie milowe w historii rozwoju kardiochirurgii. Droga do każdego z tych zabiegów przeważnie była skomplikowana i niepozbawiona przeszkód. Okupiona była także śmiercią pacjentów z powodu powikłań po zabiegach, które stopniowo uczono się eliminować. Operacje poprzedzały liczne eksperymenty na zwierzętach, w niektórych przypadkach - roztrząsanie etycznych wątpliwości, a także konflikty interpersonalne, ambicjonalne, związane z wyścigiem o palmę pierwszeństwa.
Rozwój każdej chyba dziedziny medycyny wiąże się z przełamywaniem przesądów kulturowych, także medycznych. Wymagało to szczególnej odwagi i wizjonerstwa. W przypadku serca działania lekarzy nabierały szczególnego kontekstu: organ ten postrzegany był jako boski, a do zabiegów podchodzono początkowo z respektem. Rozwój wiedzy dotyczącej budowy i funkcjonowania serca oraz otaczających go naczyń znacznie przyczynił się do postępów w kardiochirurgii. Najbardziej spektakularnym, jak dotąd, wydarzeniem w historii tej dziedziny był pierwszy przeszczep serca, dokonany w 1967 roku przez Christiana Barnarda. Operacja ta była swego czasu na ustach wszystkich, a kardiochirurg zdobył sławę niekwestionowanego celebryty (co, niestety, znacząco odbiło się na jego życiu prywatnym i zawodowym).
Przy tej okazji muszę wskazać na pewną niezgodność treści wstępu z dalszą treścią książki. Wynika z niego, że Sprawy serca to opowieść o kardiochirurgach: czy są psychopatami (jak powiedział o sobie jeden z lekarzy) czy nie są? Jak bardzo są egocentryczni? Są bogami, półbogami czy jednak tylko ludźmi? Normalni czy nieprzystosowani? Podczas lektury książki te pytania w sumie nie mają aż takiego znaczenia. Na pierwszym planie Spraw sercowych zawsze znajdują się przede wszystkim opisy konkretnych operacji i działań, przeradzających się w sukcesy i porażki ludzi medycyny, ich indywidualne sylwetki oczywiście się tu pojawiają, ale nie są w książce wiodące.
Jestem zdania, że to bardzo dobrze - historia rozwoju kardiochirurgii jest napisana bardzo zajmująco i ani na chwilę nie tracimy z oczu tego, co najważniejsze: historii konkretnego zabiegu operacyjnego. Autor o poszczególnych lekarzach podaje tylko tyle informacji, ile potrzeba, nie przeładowując książki zbędnymi szczegółami. Ciekawe są także postacie pacjentów  w różnym wieku, wykonujących rozmaite zawody, pochodzących z różnych środowisk, każdy z krótką życiową historią. Ani na chwilę nie zapominamy, że obiektem działań lekarzy nie są jakieś anonimowe przypadki, ale konkretne osoby otoczone bliskimi, walczące o powrót do zdrowia czy lepszą jakość życia.
Książkę czyta się niemal jednym tchem. Przeżywamy zmagania lekarzy uczących się chirurgicznie usuwać odłamki z serc żołnierzy podczas drugiej wojny światowej. Leczących wrodzone wady serca u dzieci cierpiących na tetralogię Fallota. Próbujących ograniczyć śmiertelne żniwo, jakie zbierały tętniaki naczyń krwionośnych. Metodą prób i błędów projektujących zastawki, a zwłaszcza sztuczne płuco-serce - co znacznie przyspieszyło postęp w dokonywaniu zabiegów na otwartym sercu. Z czasem przyszła pora na rozrusznik serca i kardiowerter oraz chirurgiczne leczenie zakrzepicy naczyń krwionośnych. Nowoczesną erę kardiochirurgii wyznaczyła operacja transplantacji serca, ale jednocześnie nie zarzucono wysiłków skonstruowania sztucznego organu. Opracowano procedury przezskórnych, nieinwazyjnych operacji na tętnicach wieńcowych (znanych pod popularną nazwą balonikowania i stentów). Warto też zauważyć, że dawniej więcej było medycznych interwencji związanych z mechanicznymi uszkodzeniami serca (kłucia nożem, odłamki pocisków, itp.). Obecnie przeważają przypadki wad wrodzonych lub nabytych, do czego coraz częściej przyczynia się nieprawidłowy styl życia, niestety właściwy dla naszych współczesnych czasów (brak ruchu i nieodpowiednie odżywianie).
Ostatni rozdział Spraw sercowych to właściwie szkic, zarys kolejnych, jeszcze nienapisanych i wybiegających w przyszłość kart: chodzi o operacje prowadzone przez roboty, ze zdalnym tylko udziałem zespołu lekarzy oraz zabiegi prenatalne: gdy małe serduszka operuje się i naprawia jeszcze przed urodzeniem dziecka. Treść książki opatrzona jest licznymi, drobiazgowo opracowanymi przypisami. Brakuje syntetycznego zestawienia na końcu książki, by jeden rzut oka pozwolił się nam upewnić, kto, kiedy, jak i gdzie wpisał się na stałe do historii kardiochirurgii.
Sprawy sercowe to niezwykły dokument. Thomas Morris przedstawiając nam jedenaście przypadków pionierskich zabiegów przekonuje nas, że dokonania i wysiłek lekarzy oraz całego personelu medycznego na przestrzeni lat przynoszą wymierne korzyści: w naszych czasach choroby serca nie są już nieodwołalnym wyrokiem. Rzadziej niż dawniej są też przyczyną przedwczesnej śmierci. Wydłuża się średnia długość życia, polepsza się także jego jakość. XXI wiek w kardiochirurgii to czas bardzo obiecujący  zarówno dla tej dziedziny, jak i dla nas, ewentualnych przyszłych pacjentów.
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  To czego nie można odtworzyć

  Dawid Kantor

  Cormac McCarthy Droga
  

  
  Surowe piękno węglowego pyłu tańczącego nad zgliszczami świata. Ciepło ojcowskiej miłości i prostota dziecięcej niewinności. Przeszywająca wszystko świadomość nieodwracalności. Z tych pozornie banalnych elementów Cormac McCarthy buduje w nagrodzonej Pulitzerem Drodze porażający obraz kameralnej apokalipsy.
Ekstrakt: 90%
[image: Droga]
Fabuła stworzonej przez Amerykanina powieści jest nad wyraz oszczędna: oto ojciec i syn przemierzają zniszczony świat, kierując się w stronę oceanu. Po drodze kryją się przed bandami kanibali i niesprzyjającymi warunkami pogodowymi oraz przeczesują ruiny w poszukiwaniu resztek pożywienia. Swoiście prosta historia znakomicie komponuje się w całość z wizją autora  każdy element, włącznie z językiem, został oczyszczony do podstawowej warstwy, by w ten sposób zuniwersalizować powieść i przemówić wprost do podświadomości czytelnika. Tak oto otrzymujemy opowieść ogołoconą z imion i nazw oraz mglisty świat zniszczony anonimową apokalipsą.
Koniec świata w wydaniu autora Drogi jest zgoła inny niż jego popularny obraz, znany z współczesnych filmów czy z literatury. Twórcy nie obchodzą przyczyny upadku cywilizacji  z powieści nie dowiemy się czy świat spustoszył konflikt militarny bądź katastrofa ekologiczna, jeden z bohaterów kilkukrotnie wspomina jednak, że powodem upadku byli po prostu ludzie. McCarthy nie porusza nawet sposobu funkcjonowania ludzkiej społeczności w zrujnowanym świecie, ot bohaterowie mijają siedliska spotworniałych morderców lub oszalałych ze strachu i głodu wędrowców. Kraina, po której wiedzie tytułowa droga, zionie dojmującą pustką nie tylko z powodu braku obecności ludzi. Wszystko co napotykają wędrowcy zdaje się być przetrawione przez czas, wszystko jest splądrowane i ogołocone, równiny skąpane w popiołach, powietrze zatrute pyłem węglowym, a niebo bezsłoneczne i zimne. Z tego surowego obrazu autor wydobył jednak elementarne, najprostsze piękno stające w jawnej opozycji do kolorowego świata konsumpcji, który w powieści odszedł w niebyt. Na przeciwległym końcu doliny szosa biegła przez czarne pogorzelisko. Po obu stronach ciągnęły się zwęglone i ogołocone z gałęzi pnie. Przez drogę przetaczał się popiół, a obwisłe wąsy z drutu rozpiętego pomiędzy poczerniałymi słupami pojękiwały cicho na wietrze. Spalony dom na polanie, a dalej pas łąk, nagich i szarych, i niedokończony czerwony nasyp, gdzie przerwano roboty drogowe. Jeszcze dalej billboardy reklamujące motele. Wszystko jak niegdyś, tyle że wyblakłe i zwietrzałe.
Pierwszoplanową rolę w powieści gra przepełniona emocjami relacja ojca i syna, wędrujących tytułową Drogą. W świecie bez nadziei na odbudowę cywilizacji, czy nawet bez prostych więzi budowanych choćby na małą skalę, heroiczne i bezinteresowne poświęcenie rodzica oraz dziecięca niewinna miłość stają się ostatnim zarzewiem ludzkości. Płomień, który niosą, jest granicą dzielącą ludzi od barbarzyństwa i to nawet jeśli nie sposób już odzyskać tego, co stanowiło wcześniej fundament międzyludzkich zależności. Bo prawdopodobnie utrata tego niesionego przez bohaterów płomienia nie była efektem katastrofy, a jej bezimienną przyczyną.
Jak gruby jest zatem margines między współczesnym światem, a rzeczywistością z Drogi? Być może kataklizm rozgrywający się na spalonych pustkowiach rozpoczyna się gdzieś w gmachach galerii handlowych, a apokalipsa spisana przez McCarthyego jest nam bliska, wręcz na wyciągnięcie ręki. Zza granicy odpowiedzi na to pytanie, naszego świata już nie można odtworzyć. Kiedyś w górskich potokach żyły pstrągi źródlane. Widać je było, jak stoją w bursztynowym nurcie, a białe krańce płetw drgają delikatnie w płynącej wodzie. W ręku pachniały mchem. Wypolerowane, muskularne, torsyjne. Na grzbietach miały ślimacznicowate desenie, które były mapami nastającego świata. Mapami i labiryntami. Tego czego nie można odtworzyć. Czego nie można naprawić. W głębokich dolinach, gdzie żyły, wszelka rzecz była starsza od człowieka i pachniała tajemnicą.
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  Mała Esensja:Czym skorupka za młodu nasiąknie

  Marcin Mroziuk

  Anna Czerwińska-Rydel Ziuk
  

  
  W książce o Józefie Piłsudskim wyraźnej nutki patriotycznej oczywiście nie mogło zabraknąć, ale Anna Czerwińska-Rydel przybliża młodym czytelnikom postać Marszałka w zupełnie inny sposób niż podręczniki historii. Ziuk bowiem to wciągająca opowieść o dzieciństwie i młodości przyszłego naczelnika państwa, która uświadamia nam, jak wielki wpływ na kształtowanie się jego przekonań i charakteru miały przeżycia z tego okresu.
Ekstrakt: 80%
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W Ziuku informacje o zasługach Józefa Piłsudskiego dla odzyskania przez Polskę niepodległości i jego działalności w czasach II Rzeczypospolitej znajdziemy w zasadzie jedynie w krótkim ostatnim rozdziale, mającym charakter posłowia, oraz w kalendarium z życia Marszałka. Zamiast tego mamy okazję bliżej przyjrzeć się tutaj okolicznościom jego narodzin i chrztu, obserwujemy, jak wyglądała edukacja Ziuka w rodzinnym Zułowie, a później w Wilnie i Charkowie, towarzyszymy rodzinie Piłsudskich w wyprawach po grzyby i w czasie wigilijnej wieczerzy, a także jesteśmy świadkami fiaska rozmaitych inwestycji ojca bohatera. Krótkie scenki pozwalają autorce doskonale przedstawić, jaka atmosfera panowała w domu rodzinnym bohatera, w którym dzieciom nie szczędzono opowieści o historii Polski, czytano dzieła Słowackiego, Mickiewicza i Krasińskiego, cały czas wierzono w odzyskanie przez kraj wolności, ale jednocześnie nie zamykano w zaściankowości, w pełni doceniając choćby znaczenie znajomości języków obcych.
Niewątpliwą zaletą Ziuka jest lekkie pióro autorki, która potrafiła wielką postać historyczną ukazać w sposób interesujący dla młodych czytelników - łatwiej im wszak zrozumieć przeżycia rówieśnika niż dylematy męża stanu. Pomysłowa jest też warstwa graficzna książki, gdyż atrakcyjnym rysunkom Magdaleny Pilch towarzyszą liczne fotografie z różnych okresów życia Józefa Piłsudskiego. Ciekawym zabiegiem jest też wykorzystanie jako klamry kompozycyjnej zapisu autentycznego nagrania głosu Marszałka, które w książce odsłuchuje jego wnuczka. Wszystko to sprawia, że Ziuk nie jest sztampową biografią sławiącą wielkiego Polaka i pozycję tę czyta się z prawdziwą przyjemnością.
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  Przy filiżance herbaty

  Joanna Kapica-Curzytek

  Magdalena Kordel Serce w obłokach
  

  
  Serce w obłokach trzecia część popularnego cyklu rozgrywającego się w Miasteczku, odsłania przed nami mroczną tajemnicę z przeszłości.
Ekstrakt: 60%
[image: Serce w obłokach]
W poprzednim tomie główna bohaterka Klementyna, samotnie wychowująca córkę Dobrochnę, zdecydowała się na wyjazd do Miasteczka, gdzie czekała na nią odziedziczona w spadku stara kamienica. Spełniła swoje marzenia i otworzyła cukiernię, przyciągającą klientów nie tylko słodkimi łakociami, ale i domową, serdeczną atmosferą. Klementyna wyjechała przede wszystkim z powodu podupadającej na zdrowiu babki Agaty. Wszystko wskazuje na to, że dla starszej pani była to dobra decyzja. Powrót w rodzinne strony okazał się dla niej korzystny.
Nawet jeśli nie czytaliśmy poprzednich dwóch części cyklu (Serce w skowronkach i Serce z piernika), tyle informacji wystarczy, aby w pełni cieszyć się lekturą Serca w obłokach. Klementyna, Dobrochna i babka Agata zaaklimatyzowały się już w nowym otoczeniu, a ich cukiernia oraz dom są zawsze otwarte dla gości. Na stole zawsze znajdzie się herbata i coś słodkiego, można porozmawiać na różne tematy.
Tylko jedna z najstarszych mieszkanek Miasteczka, Stara Anna, obdarzona telepatycznymi zdolnościami, przeczuwa, że niedługo stabilne i spokojne życie małej społeczności zaburzy coś złego. Coś, co ma źródło w przeszłości i nadal ma ścisły związek z tym, co dzieje się obecnie. Na pierwszy plan wysuwa się tutaj stary, zrujnowany dwór i jego mroczna historia. Okazuje się, że znalazła się chętna osoba do kupienia dworu. Transakcja kończy się dosyć zaskakująco, a my zastanawiamy się, czy przedmioty materialne rzeczywiście mogą mieć swoją pamięć i duszę?
Ogólny zamysł powieści nie jest specjalnie oryginalny, ale na tyle intrygujący, że dałoby się napisać książkę bardziej zapadającą w pamięć, a przede wszystkim  z ciekawszą, bardziej wyrazistą akcją. Tymczasem wszystko tutaj jest mocno rozwodnione: dialogi (szczególnie te toczące się w kuchni u Klementyny) przegadane i o niczym, a poszczególne wątki niespecjalnie się ze sobą wiążą, z konsekwencją ich prowadzenia też bywa różnie. Przez pierwszych sześćdziesiąt stron książki wszyscy zajmują się znalezioną przez małą Dobrochnę sroczką, która równa się goście, jak twierdzi Stara Anna. Ci rzeczywiście się zjawią, ale o sroczce dalej nie będzie już prawie ani słowa. Scena odzyskania przez Klementynę Kuby jest chyba najbardziej zabawna w tej książce, ale też raczej oderwana od reszty.
W powieści są dwie perspektywy czasowe: dowiemy się, że przed laty stary dwór był świadkiem tragicznych wydarzeń. Niestety, świat dawniej nie był przyjazny dla kobiet. Szkoda, że i ten wątek z przeszłości tak mało przekonująco łączy się z tym współczesnym. Być może autorka chce go rozwinąć w dalszej części cyklu, ale jak na razie tutaj nie są one szczególnie ściśle powiązane. To, że dalszy ciąg rzeczywiście będzie  sugeruje także zakończenie powieści. Przybycie gości do domu Klementyny spowoduje w jej życiu sporo zmian, o których zapewne przeczytamy w nowym tomie.
Serce w obłokach będzie atrakcyjną lekturą raczej dla tych, którzy czekali na dalszy ciąg cyklu o Miasteczku. Dla pozostałych  miłą i niezobowiązującą rozrywką na dwa, trzy popołudnia, książką, którą najlepiej czyta się przy filiżance herbaty z domowym ciastem.
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  Fantastyczne rozmaitości

  Beatrycze Nowicka

  Fantazmaty. Tom I
  

  
  Czytelników fantastyki i zarazem posiadaczy czytników, którzy do tej pory nie sięgnęli po dostępną w sieci za darmo antologię Fantazmaty, zachęcam do zainteresowania się tą pozycją.
Ekstrakt: 60%
[image: Fantazmaty. Tom I]
Ostatnimi laty na polskim rynku trudno zadebiutować opowiadaniami, dlatego rozmaite inicjatywy, stwarzające młodym (i nie tylko) autorom możliwość publikacji, uważam za zjawiska korzystne i warte promowania. Jedną z takich inicjatyw jest darmowa antologia pt. Fantazmaty. Zbiorek zawiera opowiadania różnorodne, jeżeli chodzi o tematykę i nastrój. Niektórzy uważają to za wadę, ja powiedziałabym raczej, że dzięki temu rosną szanse, by czytelnik znalazł w antologii coś dla siebie. Fantazmaty mieszczą dwadzieścia tekstów, jest więc w czym wybierać.
Jeśli chodzi o wyżej podpisaną, najbardziej do gustu przypadły mi teksty o zabarwieniu humorystycznym. W Śnieniu Marcin Rusnak bardzo zgrabnie łączy tematykę superbohaterską (ujętą z ciekawej perspektywy nieobdarzonego żadnymi nadnaturalnymi mocami męża osoby takie zdolności posiadającej) z nader wiarygodnym (choć przepisanym na fantastykę) opisem perypetii ojca, który musi przez kilka dni samodzielnie zajmować się małoletnią pociechą. Z opowiadania zapamiętałam także wypowiedzi teściów głównego bohatera. Spodobała mi się zabawna Drakodoncja stosowana Kamili Dankowskiej  doceniam przede wszystkim pomysł, płynną narrację oraz interesujące wstawki na temat pracy dentysty.
Jako trzeci wymieniłabym tekst z przeciwnego bieguna  bardzo poważne i poruszające Pod skórą Agnieszki Hałas. Bliskie klimatem i tematem do Olgi i ostów - kolejna historia o połamanych ludziach, wiarygodna psychologicznie i mieszająca realizm z motywami fantastycznymi. Na uwagę zasługuje także Zachwyt Wojciecha Guni, kameralny horror egzystencjalny w stylu retro, z interesującym pomysłem na tajemniczego pisarza. Przy tym bardzo dobrze i ciekawie zrealizowany, jeśli chodzi o formę. Zachęcam też do lektury Pana Kukiełki Dawida Kaina  przejmująco napisanego tekstu o żałobie (choć przyznam, że nie zrozumiałam zakończenia).
Kilka opowiadań miało interesujące pomysły, jednak zabrakło mi spójności. Trupy Pawła Majki miały chyba poruszać przede wszystkim emocje  i to czynią, ale w głowie tłucze się myśl, że skoro goście z przyszłości za pomocą superzaawansowanej technologii mogli przenikać przez ściany, to czemu nie zaczynali spadać do wnętrza Ziemi? Postapokaliptyczne opowiadanie Alicji Tempłowicz I moją głowę też porusza historią bohaterki, lecz znowu  czy w obliczu plagi, która dotknęła świat, ludzie nie powinni raczej rozproszyć się najbardziej jak to możliwe? Nie rozumiem też, jak bohaterce miałoby udać się zataić swój plan, ani dlaczego jego sukces miałby cokolwiek zmienić. W Na obraz i podobieństwo Krzysztofa Rewiuka spodobał mi się pomysł na narodziny mitologii, ale już otoczka zupełnie mnie nie przekonała. Tak duży i kosztowny projekt naukowy, nawet jeśli całkowicie pominąć kwestie etyczne, nie miałby prawa zostać przeprowadzony w taki sposób. Jedynie trójka naukowców? Brak wyraźnie zaznaczonych celów badawczych? Dlaczego niby jeden z badaczy miałby sobie trzymać w laboratorium szalkę z hodowlą komórek linii HeLa? Lubię styl Istvana Vizvarego, więc Rzeczy, które robisz w Łodzi, będąc martwym czytało mi się przyjemnie. Znowu jednak pewne rzeczy zazgrzytały  pomijając problemy z paradoksami czasowymi, główne pytanie, jakie się nasuwa, brzmi: jeśli duchy mogły tak łatwo zabijać żywych ludzi, to dlaczego w świecie opowiadania nie dochodziło do masowych morderstw  począwszy od prywatnych aktów zemsty, po czyny wynikające ze świadomości całkowitej bezkarności?
Zapamiętałam króciutki tekst pt. Gang higiena Kazimierza Kyrcza i Michała Walczaka stanowiące rozbudowaną grę słowną. Z utworów, które uważam za przyzwoite, choć niewyróżniające się, wymienię napisane w klimatach słowiańskiego fantasy Babie lato Piotra Borlika, Dwie głowy węża Magdaleny Kucenty oraz Księgę Daat Anny Szumacher. Dwa ostatnie to również fantasy  w przypadku Księgi łotrzykowskie i nieco humorystyczne, podczas gdy akcja Dwóch głów toczy się w świecie przywodzącym na myśl sfeminizowaną wersję starożytnego Egiptu, a na plan pierwszy wysuwa się pałacowa intryga. Obydwa wydały mi się bardziej zapowiedzią większej całości, niż skończonymi opowieściami. Uśmiechnęłam się nieraz nad lekturą Wiecznego życia Tomasza Przyłuckiego, opowiadającego o pewnej ekscentrycznej staruszce marzącej o przyzwoitym wiecznym odpoczynku. Pozostałe sześć opowiadań rozmyło się w mojej pamięci niedługo po lekturze.
Przyznam, że Geniuszy fantastyki (antologię, za której powstanie odpowiada część osób pracujących nad Fantazmatami") uważam za lepszą. Niemniej i w Fantazmatach można znaleźć kilka wartych uwagi opowiadań, a że zbiorek jest darmowy, czytelnik nic nie traci, próbując.
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  Mała Esensja:Wiecznie zapatrzony w niebo

  Marcin Mroziuk

  Katarzyna Ziemnicka, Paweł Ziemnicki Droga do gwiazd
  

  
  W Drodze do gwiazd Katarzyna i Paweł Ziemniccy nie tylko w przystępny sposób przybliżają młodym czytelnikom najważniejsze informacje o Mikołaju Koperniku, ale potrafią także ich rzeczywiście zaciekawić tą postacią. Wyjątkowość tej książki jest jednak zasługą przepięknych ilustracji Ewy Beniak-Haremskiej, współtworzących niepowtarzalny klimat tej opowieści, w której niezwykle istotną rolę odgrywa nocne niebo.
Ekstrakt: 70%
[image: Droga do gwiazd]
Istotne jest, że dzięki powieściowej formie Drogi do gwiazd autorzy nie musieli trzymać się kurczowo faktów i mogli ukazać Mikołaja Kopernika w wielu codziennych sytuacjach, począwszy od narodzin w Toruniu, aż po śmierć we Fromborku. W celu ubarwienia historii jego życia czasem wprawdzie sięgnęli po niemożliwe do całkowitego zweryfikowania hipotezy, ale wtedy informacje o wątpliwościach co do ich prawdziwości zostały podane w przypisach. Z kolei w innych przypadkach Katarzyna i Paweł Ziemniccy pominęli zaś milczeniem pewne wątki  chyba nawet nie dlatego że niekorzystnie wpłynęłyby na wizerunek wielkiego uczonego, lecz raczej autorzy uznali, że nie są one adekwatne dla kilkuletnich czytelników (chodzi na przykład o podejrzenia odnośnie nieformalnego związku astronoma z jego gospodynią Anną Schilling).
Stosunkowo dużo miejsca w książce poświęcono przedstawieniu młodzieńczych lat Mikołaja Kopernika oraz jego edukacji na uniwersytetach w Krakowie i we Włoszech. Nie powinno to dziwić, wszak dla młodych czytelników niewątpliwie interesujące są przeżycia ich rówieśnika, który później stał się znany całemu światu. Dzięki temu z kart powieści wyłania się też portret człowieka o wszechstronnych zainteresowaniach, z których największą pasją była astronomia. I właśnie ilustracje Ewy Beniak-Haremskiej sprawiają, że doskonale rozumiemy, czemu bohater książki uważał, iż zachwycające i wprost fascynujące jest właśnie to, co widać na nocnym niebie  zarówno nieuzbrojonym okiem, jak i przy użyciu przyrządów astronomicznych. A wszystko to razem sprawia, że Droga do gwiazd może być świetnym sposobem na pierwsze spotkanie dziecka z człowiekiem, który wstrzymał Słońce i ruszył Ziemię.
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  Bracula

  Jarosław Loretz

  Bram Stoker Gość Draculi
  

  
  Gość Draculi Brama Stokera to jedna z wielu zaległości, które dopiero teraz odrabiamy. Nie ma się co jednak łudzić, że jest to literatura szczególnie wysokich lotów.
Ekstrakt: 50%
[image: Gość Draculi]
Niemal równo w stulecie pierwszego wydania Gościa Draculi dochrapaliśmy się wreszcie jego polskiego przekładu. Żaden to powód do szczególnej dumy (skoro musieliśmy czekać na książkę bity wiek), ale jednocześnie należy się cieszyć, że w ogóle ktokolwiek pochylił się nad tym nieznanym u nas zbiorem i wreszcie dostarczył odrobinę strawy duchowej miłośnikom grozy. W końcu Stoker cieszy się u nas niesłabnącym szacunkiem jako autor Draculi.
W rzeczywistości jednak tylko pięć z łącznej liczby dziewięciu opowiadań jest dla rodzimego czytelnika nieznanych. W kilku miejscach były już publikowane, i to w różnych tłumaczeniach, zarówno tytułowy Gość Draculi (trzeci zeszyt antologii Nie czytać o zmierzchu! z 1983 roku, antologia Pokój na wieży z 1991, trzeci numer magazynu Coś na Progu z 2012), jak i Dom sędziego (antologia Bramy piekieł z 1991), Indianka (antologia O duchach: Opowieści prawdziwe z 1977) oraz Pogrzeb szczurów (antologia Dziwne historie z 2004). Co nie zmienia faktu, że teraz wreszcie dostajemy cały oryginalny zbiór w komplecie, i to z oryginalną  choć kolorystycznie przygaszoną  okładką. Są więc powody do radości. Aczkolwiek tylko na pierwszy rzut oka.
Otóż  literacko opowiadania Stokera stoją na raczej przeciętnym poziomie. Wyobraźni czy umiejętności odmalowywania klimatu nie sposób autorowi odmówić, ale już konstrukcja fabularna tekstów mniej lub bardziej kuleje. Podobnie zresztą, jak i psychologia postaci. Przede wszystkim jednak brakuje tutaj finezji, jaka charakteryzuje pieczołowicie zbudowaną, literacko dopieszczoną prozę Poego, Biercea czy Le Fanu. I tutaj dochodzimy do problemu numer dwa  tłumaczenia.
Polski przekład zbioru opowiadań Stokera zdaje się porządny i językowo dość bogaty  dopóki nie sięgnąć po starsze, jeszcze PRL-owskie wydania wyszczególnionych wyżej opowiadań. Wtedy okazuje się, że obecne tłumaczenia są mocno chropawe, ubogie, zdaniom zaś brakuje niezbędnej lekkości i swobody. Owszem, tekst wygląda na nieco wierniejszy oryginałowi, ale cóż z tego, skoro czyta się go znacznie gorzej, a chwilami można mieć wręcz problem ze zrozumieniem, co autor tak naprawdę mógł mieć na myśli [bookmark: a1]1). Nie mówiąc już o fragmentach, gdzie dochodzi do jawnych zmyśleń [bookmark: a2]2). W efekcie opowiadania, i tak mające kłopot z utrzymaniem się w czołówce peletonu klasyki grozy, prezentują się jeszcze gorzej ze względu na niezbyt szczęśliwy przekład.
Książkę otwiera tytułowy Gość Draculi, będący w istocie ochłapem odciętym od zbyt mocno rozrastającej się powieści. To prawda, posiada ładny klimat grozy, ale jest urwany i ewidentnie nie stanowi samodzielnego bytu. Znacznie lepiej czyta się Dom sędziego, komplementowany wraz z Indianką przez Stephena Kinga w Danse Macabre, aczkolwiek po jego lekturze pozostaje lekki niedosyt ze względu na zbyt szybką puentę. Można też mieć trochę wątpliwości odnośnie użyteczności domu, który od z górą pięćdziesięciu lat stał zupełnie pusty i nieogrzewany. Z kolei Indianka to niepotrzebnie brutalne opowiadanie, z wypowiedziami i zachowaniami bohaterów świadczącymi o dość bezdusznym podejściu tak do Indian, jak i kotów. Przy czym problemem jest nie tyle okrucieństwo samo w sobie, ile raczej automatyczne przechodzenie nad nim do porządku dziennego przez całą trójkę bohaterów. I nie jest to kwestia samej epoki, bowiem u Poego, któremu trafiło się kilka tekstów ze złowieszczymi kotami, trudno szukać tak wyraźnie pokazanej obojętności autora na krzywdę innych (ma się rozumieć za wyłączeniem białych ludzi  tych należy żałować zawsze i wszędzie).
Następne dwa opowiadania mocno rozczarowują. Tajemnica rosnącego złota, oparta na klasycznym pomyśle zemsty zza grobu, wyraźnie kuleje pod względem konstrukcyjnym. Mimo że główną bohaterką intrygi jest pewna kobieta, autor najwięcej miejsca poświęca jej bratu, który pije na umór i myśli o srogiej zemście na uwodzicielu jego siostry. I tak sobie pije i myśli, jedynie nabijając swoją obecnością objętość opowiadania, po czym w pewnym momencie bez śladu wsiąka, oddając pole tym postaciom, o których rzeczywiście cała historia miała być  czyli kobiecie i jej wrednemu małżonkowi. Natomiast Cygańska wróżba jest klasycznym przykładem przerośniętego shorta  bardzo duży rozbieg i śmiechu warta puenta, która w założeniu miała uwodzić czytelnika swoją przewrotnością. I może faktycznie uwodziła. Z pół wieku temu. Albo i jeszcze dawniej.
W kolejnym tekście, Powrocie Abla Behenny, Stoker znów potrafi zagrać dobrym, lekko fatalistycznym klimatem, tyle że jego odbiór psuje nieco dziecinna, wyczuwalnie pretensjonalna psychologia postaci. Podobnie jest z Pogrzebem szczurów, jedynym opowiadaniem pozbawionym akcentu nadprzyrodzonego. Jego fabuła rozgrywa się w świetnej lokalizacji, czyli na rozległym, podparyskim wysypisku, otoczonym rozlewiskami wywożonej z miasta gnojówki. Rozpętuje się tam polowanie hordy społecznych wyrzutków na angielskiego wymuskanego dżentelmena, który w poszukiwaniu turystycznych atrakcji i odrobiny dreszczyku zapuścił się na tereny omijane przez wszystkich rozsądnych ludzi. Kłopot w tym, że już na początku gonitwy Stoker umieszcza wtręt jasno informujący czytelnika, że parę lat później bohater wciąż pamiętał smród wysypiska. Co momentalnie zabija jakikolwiek dreszcz emocji  bo w końcu wiadomo, że pogoń była nieskuteczna, a Anglikowi nic się nie stało. Przez to autorowi zostało co najwyżej żonglowanie smrodem, zgnilizną i brakiem poszanowania zwłok. A to trochę mało.
Chyba najciekawsze z tego wszystkiego i najbardziej spójne wewnętrznie są ostatnie dwa opowiadania: Sen o czerwonych dłoniach i Ruchome piaski. To pierwsze proponuje historię o odkupieniu, zwieńczoną dość zgrabnie podaną nauką moralną, drugie zaś opowiada z nutką humoru o londyńskim nuworyszu, który mimo szyderstw i wyśmiewania nawet przez własną żonę i dzieci paraduje w tradycyjnym stroju przywódcy klanowego po małej szkockiej mieścinie, gdzie nabył dom. Co prawda w świetle finału opowieść zdaje się trochę na bakier z logiką (pochodzenie sobowtóra), ale w sumie można przymknąć na to oko.
Dla sympatyków Brama Stokera, leciwej grozy i gotyckiej noweli Gość Draculi z pewnością będzie więc nie lada gratką. Dla całej reszty pozostanie raczej niezbyt porywającą ciekawostką.

[bookmark: a1t]1)  Jako doskonałą ilustrację problemu proponuję porównanie jednego z początkowych zdań Indianki. Oryginał:

We found, on comparing notes afterwards, that we had each intended to speak with some diffidence or hesitation so as not to appear too eager, such not being a good compliment to the success of our married life; but the effect was entirely marred by our both beginning to speak at the same instantstopping simultaneously and then going on together again.

Tłumaczenie z O duchach: Opowieści prawdziwe (Iskry 1977, s. 79):

Ustaliliśmy później, że oboje będziemy mówić od niechcenia, z ociąganiem, żeby nie okazać zbyt wiele zapału, który mógłby niezbyt pochlebnie świadczyć o naszym małżeńskim współżyciu; ale efekt przepadł, ponieważ zaczęliśmy mówić jedno przez drugie, później przerwaliśmy i znowu gadaliśmy razem.

Tłumaczenie z Gościa Draculi (C&T 2013, s. 41):

Kiedy później porównywałem z żoną nasze zapiski, odkryliśmy, że oboje czuliśmy się przy nim skrępowani, odzywaliśmy się niepewnie, tak by nie ujść za zbyt gorliwych, co nie wróżyło dobrze naszemu małżeństwu; na dodatek oboje zaczynaliśmy mówić w tej samej chwili  i milkliśmy jednocześnie, by znowu otworzyć usta w tym samym momencie.

[bookmark: a2t]2)  Fraza Irving had not been playing Faust, przełożona w 1977 jako Irving nie grał Fausta (Stoker był wieloletnim sekretarzem Henryego Irvinga, niezwykle popularnego swego czasu brytyjskiego aktora teatralnego, być może stanowiącego inspirację dla postaci hrabiego Draculi; występy Irvinga w Fauście miały miejsce w 1886 roku), w obecnym wydaniu przyjęła abstrakcyjną formę Nowojorskie teatry nie wystawiały Fausta.
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  Kiedy oślepią cię czarne światła

  Anna Nieznaj

  Martyna Raduchowska Łzy Mai, Martyna Raduchowska Spektrum
  

  
  Cyberpunkowa powieść Spektrum Martyny Raduchowskiej, nominowana w tym roku do nagrody im. Zajdla, to nietypowa kontynuacja Łez Mai, wyróżnionych Kwazarem za propagowanie wartości naukowych w literaturze. Bo jest to też rasowe science fiction  najlepszej próby.
[image: Łzy Mai]
Czytelnicy, którzy znają Martynę Raduchowską jako autorkę rozpoczętej Szamanką od umarlaków serii fantasy, mogą mocno się zdziwić. Tutaj mamy do czynienia z zupełnie inną konwencją fantastyki i innym stylem jej realizacji.
Łzy Mai, pierwszy tom cyklu Czarne światła, opisuje traumatyczne doświadczenia, które spotkały porucznika Jareda Quinna podczas poprzedzonych zamachem terrorystycznym zamieszek oraz proces przywracania go do zdrowia, wymagający zabiegów i technologii, których użycie nie jest w pełni zgodne ze światopoglądem pacjenta. Jared wraca do służby w mieście odmienionym: po buncie części policyjnych androidów i krwawej eksplozji narastających wcześniej społecznych konfliktów.
Dlaczego Spektrum jest kontynuacją nietypową? Chronologicznie rozgrywa się bowiem nie po Łzach Mai, lecz równolegle do nich. Stanowi jakby kolejną warstwę nakładaną na wymalowany poprzednio obraz. Tom drugi zaczyna się dokładnie w tym samym momencie, co pierwszy: dosłownie tym samym zdaniem, w samym centrum tragicznych wydarzeń zamachu, jednak z punktu widzenia nie Jareda, lecz Mai  jego policyjnej adroidki-partnerki. Wraz z porucznikiem poznajemy na nowo miasto po zamieszkach, ścigamy sprawców realnych zbrodni i demony w jego własnej  zmodyfikowanej  głowie, natomiast z Mayą zaglądamy głębiej pod podszewkę wydarzeń: w przyczyny społeczne i psychologiczne Buntu, buntu ludzi i buntu maszyn.
[image: Spektrum]
Tytułowe czarne światła to metafora emocji, których mechanizmy analizuje zwłaszcza Spektrum, posługując się przydatną w tym kontekście figurą androida (z eleganckimi ukłonami w stronę replikantów z klasyki gatunku). Autorka, wykształcona w dziedzinie psychologii, kryminologii i neurobiologii, stworzyła powieści, w których z jednej strony jest intrygująca fabuła kryminalna (kto zabił?) i thrillerowe napięcie (i co teraz?), lecz z drugiej  nie należy połykać tych książek zbyt szybko, by nie przeoczyć, jak wnikliwe jest tu spojrzenie na niejednoznaczne reakcje i uczucia postaci. A jest to niejednoznaczność fundamentalnie wyrastająca z poczynionych założeń fantastyczno-naukowych: temat ludzkiej tożsamości (jako jednostki? jako gatunku?) równocześnie odwieczny filozoficznie i gorący futurystycznie.
Świat przedstawiony to klaustrofobiczno-dekadenckie wielkie miasto  w którym przepaść między najbogatszymi a najbiedniejszymi nie dała się już zasypać ani iluzją równych praw, ani złudną nadzieją farmaceutycznego wspomagania umysłów. Uważny czytelnik doceni liczne nawiązania do toczących się obecnie debat o nadziejach i lękach co do przyszłości. Podane przy tym w formie atrakcyjnej historii z bohaterami, z którymi nie chce się rozstawać. Czekam na tom trzeci.
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  Mała Esensja:Zło dobrem zwyciężaj

  Marcin Mroziuk

  Fabrizio Silei Uniwersytet Wszystko Moje
  

  
  Nie ulega wątpliwości, że Uniwersytet Wszystko Moje bez trudu potrafi podbić dziecięce serca. Fabrizio Silei stworzył bowiem piękną baśniową opowieść pokazującą młodym czytelnikom, że pieniądze szczęścia nie dają, a nawet najgorsi ludzie mogą przejść duchową przemianę.
Ekstrakt: 90%
[image: Uniwersytet Wszystko Moje]
Kiedy na początku książki poznajemy małżeństwo Smirthów, nie budzi ono najmniejszej sympatii. Gregor i Katiusza myślą jedynie o czerpaniu przyjemności z życia i pomnażaniu swego majątku. Warto podkreślić, że dla zysku nie wahają się postępować nieuczciwie, a uczucia i potrzeby innych ludzi kompletnie ich nie interesują. Dla Smirthów nawet posiadanie dziecka jest rodzajem inwestycji  po prostu nie chcą dopuścić, aby ich bogactwo wpadło w niepowołane ręce!
Właśnie z tego powodu na świat przychodzi główny bohater Uniwersytetu Wszystko Moje  Feliks Smirth. Szybko się jednak okazuje, że rodzice nie mają zamiaru poświęcać zbyt wiele swego cennego czasu na zajmowanie się synem. W efekcie pierwsze osiem lat swego życia Feliks spędza niemal w całości na wsi po opieką kochającej go niani. Dopiero kiedy nauczy się już czytać i pisać, Gregor i Katiusza chcą go wdrożyć w tajniki prowadzenia interesów. Szkopuł tkwi w tym, że ich syn okazuje się istotą naiwną i pełną dobroci dosłownie dla całego świata! Rodzice czują się zaś bezsilni wobec jego kolejnych uczynków, które mogłyby w końcu doprowadzić ich do ruiny, dlatego też postanawiają powierzyć edukację dziecka profesjonalistom.
I tak Feliks trafia do tytułowej uczelni, która w przeszłości wyleczyła Gregora z marzeń o zostaniu malarzem. Ale w przypadku głównego bohatera dokonanie podobnej przemiany okaże się zadaniem znacznie trudniejszym. Cóż bowiem może począć surowy dyrektor McPear, kiedy uczeń  zamiast drżeć na jego widok ze strachu  czule się do niego przytula? Wkrótce jesteśmy świadkami, jak Feliks nie tylko nie daje się przerobić na samoluba, lecz stopniowo zupełnie odmienia zarówno kolegów, jak i kadrę pedagogiczną. Przekonamy się również, że dzięki dobroci i współpracy można pokonać wiele przeszkód, także tych finansowych.
W Uniwersytecie Wszystko Moje młodzi czytelnicy znajdą więc historię pełną zdarzeń zarówno wzruszających, jak i zabawnych, a przy tym z niezwykle pozytywnym przesłaniem. Jeśli zaś wezmą przykład z Feliksa i będą potrafili okazywać w przyszłości życzliwość wszystkim ludziom, to świat stanie się po prostu lepszy.
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  Okruchy tamtych dni

  Joanna Kapica-Curzytek

  Anna Tomiak Jurata
  

  
  Jurata. Cały ten szpas - dokumentuje historię naszych obyczajów w zmieniającym się świecie. Jednak przede wszystkim jest to opowieść o ludziach. Także tych z kręgu wielkiej polityki i kultury.
Ekstrakt: 80%
[image: Jurata]
Jurata wzięła się z zachwytu nad pięknem polskiego wybrzeża i z marzeń, by powstał tu kurort jak z amerykańskiego filmu, tłumaczy autorka. Miejscowość w nowatorski sposób zbudowana od zera, miała symbolizować otwarcie odrodzonej Polski na świat. Wkrótce potem do Juraty zaczęła zjeżdżać na letni sezon elita towarzyska, a wakacje tam stały się symbolem szyku i elegancji.
Autorka książki Anna Tomiak pisze o sobie, że sama spędziła wiele letnich tygodni na wakacjach w Juracie. To sprawiło, że postanowiła zagłębić się w dzieje powstania tej niezwykłej miejscowości oraz historię wakacyjnych tradycji, sięgających już prawie stu lat. Książka Jurata to również swoiste studium socjologiczne - wokół tej miejscowości skupiła się ciekawa społeczność osób co roku przyjeżdżających tu na wakacje  i nie wyobrażających sobie spędzenia lata gdzieś indziej, mimo że otworzyły się granice i poszerzyły możliwości.
To także historia w pigułce całego Półwyspu Helskiego, którego wszystkie pozostałe miejscowości (oprócz Juraty właśnie) to dawne rybackie wioski, stopniowo przekształcane na miejsca noclegowe dla przyjezdnych. Część terytorium Półwyspu pełniła funkcję militarną. Jeszcze do niedawna stacjonowały tam jednostki wojskowe. Do dzisiaj widoczne są ślady wojennej infrastruktury. Obecnie  tylko część terenu (i linii brzegowej) jest zamknięta i strzeżona, ponieważ znajduje się tam letnia rezydencja prezydenta RP, gdzie jeszcze przed wojną przyjeżdżał prezydent Mościcki. Z przyjemnością przechadzał się (bez ochrony) po plaży, co potwierdza zamieszczona w książce fotografia. Do dziś wspomina się go z sentymentem, jak zauważa autorka.
Sama Jurata ma architekturę odmienną  co zrozumiałe - od pozostałych miejsc na półwyspie. Z lektury dowiemy się, skąd wzięły się tamtejsze charakterystyczne parterowe bungalowy i jak wytyczano tam ulice. Miejscowość budowano za pomocą najnowocześniejszych ówcześnie technologii, by wspomnieć na przykład rozwiązania dotyczące wodociągów i kanalizacji.
Najciekawsze w książce jest to, że autorce udało się pokazać historię Juraty i dokonujących się tam zmian w ścisłym powiązaniu z przemianami społeczno-kulturowymi w naszym kraju. Widać tu wyraziste architektoniczne rozdziały, odpowiednio powiązane z czasami przed wojną (symbolem są bungalowy oraz ówczesna świetność hotelu Lido), latami powojennymi (bloki i ośrodki zakładowe) oraz współczesnością (upadek Lido, benidormizacja  czyli jak w hiszpańskiej miejscowości Benidorm wysyp betonowych deweloperskich apartamentowców, budowanych często z naruszaniem naturalnego ekosystemu). Osobnym rozdziałem jest oczywiście ekskluzywny hotel Bryza (to miejsce również ma swoją ciekawą historię) oraz poszczególne restauracje i kawiarnie. Swoją historię mają także poczta i dworzec kolejowy. Wszystko jest bogato ilustrowane licznymi, świetnie dobranymi zdjęciami, stanowiącymi swoistą kronikę towarzyską i dokument przemian.
Jurata to także polskie Camp David, rezydencja wypoczynkowa dla prezydenta RP. Niewielu z nas wie, że o mały włos, a nie byłoby go tutaj  sprzedaż tego obiektu, będącego własnością państwa, została w ostatniej chwili anulowana. Z książki dowiemy się, komu zawdzięczamy to, że Jurata stała się rozpoznawalnym i lubianym przez zagranicznych gości miejscem nieformalnych politycznych spotkań.
Książka, dokumentująca wspomniane wcześniej zmiany, ma także głęboką nutę nostalgiczną (i klimat bardzo podobny do piosenki Już nie ma dzikich plaż Ireny Santor, Jurata zresztą pojawia się tu w pierwszej linijce tekstu). Kiedyś było inaczej. Istniała lokalna społeczność, działała szkoła, dworzec, w maju uruchamiano pocztę. Wszyscy się znaliśmy, łączyły nas wspólne sprawy. Teraz w Juracie czuję się jak na Księżycu, tak tu obco, skarży się Waldemar Wilandt, założyciel Towarzystwa Przyjaciół Juraty. Obecnie jest tu nieco ponad czterystu stałych mieszkańców. Z kolei Joanna Szczepkowska zauważa też, że dawniej w lokalach Juraty było gwarno, a dzisiaj  wszyscy siedzą w milczeniu, wpatrzeni w ekrany smarfonów.
Lektura książki ani na chwilę nie nuży, przede wszystkim ze względu na głęboki emocjonalny związek autorki z opisywanym miejscem, wyczuwalny właściwie przez cały czas. "Juratę" czyta się jednym tchem. Ale tego miejsca, z niepowtarzalną atmosferą, nie byłoby, gdyby nie ludzie, którym autorka poświęca w książce bardzo dużo miejsca. Przed wojną dom w Juracie miał na przykład Wojciech Kossak, przyjeżdżający tu z rodziną (córkami Marią Pawlikowską-Jasnorzewską i Magdaleną Samozwaniec). Zaglądały tu aktorskie gwiazdy przedwojennych filmów. Jurata zresztą jest do dziś ulubionym miejscem wypoczynku wielu znanych osób. Działo się tam tyle rzeczy! Beata Ścibakówna wspomina w książce swój pierwszy przyjazd tutaj autostopem, Magdalena Zawadzka  wspólne wczasy z nieżyjącym już mężem Gustawem Holoubkiem. A Jan Englert podsumowuje: Apartamentowce zajęły ogródki, w których kiedyś bankietowaliśmy, odeszli starzy znajomi, ale Jurata żyje i pozostała elitarną miejscowością. O bankietach i imprezach celebrytów też w "Juracie" przeczytamy!
Anna Tomiak ze źródeł oraz rozmów zebrała okruchy tamtych dni (by znów zacytować słowa piosenki) i pokazała, że choć około stuletnią Juratę zmienił XXI wiek i dzisiejszy agresywny kapitalizm, to wciąż ma swoje grono zwolenników. I stale przybywa jej nowych. Czy dzisiaj miejscowość jest piękniejsza niż dawniej? Tu nie ma łatwej odpowiedzi. Ale niezależnie od wszystkiego Jurata jest położona wśród pięknej przyrody, ma świetne powietrze i złotą nadmorską plażę, zachwala autorka. A nawet dwie, bo przecież druga jest od zatoki. Są sosny, paprocie i krzewy dzikich róż. Od niedawna  ścieżki rowerowe i spacerowe. Drugiej takiej Juraty nie ma nigdzie na świecie.
PS. Autorka recenzji ma za sobą, jak dotąd, kilkanaście wyjazdów urlopowych do Jastarni o różnych porach roku, a stamtąd  kilkadziesiąt pieszych spacerów do Juraty. Ciąg dalszy z pewnością nastąpi, także za sprawą tej książki.
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  Krótko o książkach:Mniej nie znaczy łatwiej

  Beatrycze Nowicka

  nanoFantazje 1.0
  

  
  Lektura Nanofantazji  niewielkiego, darmowego zbiorku przygotowanego przez ekipę od Fantazmatów pokazuje, że nie jest wcale łatwo stworzyć dobre, krótkie opowiadanie.
Ekstrakt: 50%
[image: nanoFantazje 1.0]
W porównaniu z dosyć obszernymi Fantazmatami, Nanofantazje to lektura na jeden czytelniczy łyk. Idea przyświecająca jego powstaniu była dobra   zebrać i zaprezentować czytelnikom opowiadania krótkie. Niejeden autor ma takowe w swojej szufladzie, a nie jest łatwo je opublikować, gdyż redaktorzy magazynów literackich zazwyczaj wolą bardziej rozbudowane historie. 
Okazuje się, że stworzyć taki tekst to sztuka niełatwa. Dobry szort może zapaść w pamięć tylko ze względu na pomysł, czy puentę. Dłuższa forma pozwala natomiast autorowi barwniej nakreślić świat przedstawiony, a czytelnikowi poznać i przywiązać się do bohaterów. W utworach długości pośredniej moc pojedynczego pomysłu lub efektownego zakończenia ulega rozmyciu, a z kolei miejsca jest niedużo i niełatwo zaangażować odbiorcę emocjonalnie. 
Spośród dziesięciu zaprezentowanych tekstów, dziewięć zostało napisane przyzwoitym stylem, autorzy mieli także różnorodne pomysły. Niemniej, treść tych opowiadań ulatywała z mej pamięci niemal natychmiast po ich przeczytaniu. Najbardziej spodobało mi się Muerte Blanca Magdaleny Świerczek-Gryboś  ze względu na oryginalny pomysł na tytułowe miasto i jego mieszkańców. Niestety, zakończenie mnie rozczarowało, niwecząc nadzieję, że ta historia ku czemuś ciekawemu zmierza. W Oddziale dla opętanych Krzysztofa Rewiuka spodobał mi się pomysł na klinikę dla nieśmiertelnych, a w Chwycie Łukasza Krukowskiego  klimat i idea pętli. Reszta tekstów utonęła w odmętach niepamięci. 
Gdyby Nanofantazje były wydaniem papierowym, wystawiłabym ocenę niższą, ale mam w zwyczaju łagodniej oceniać darmowe antologie. Zatem  można ściągnąć i choćby zajrzeć  może akurat któryś tekst uwagę przyciągnie.
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  Gdy w życiu komuś się krzywo ułożyło

  Joanna Kapica-Curzytek

  Irena Jurgielewiczowa Inna?
  

  
  Inna to dzisiaj klasyka powieści obyczajowej dla nastolatków. Jak czyta się tę książkę dzisiaj, po ponad czterdziestu latach od pierwszej publikacji?
[image: Inna?]
Powieść Ireny Jurgielewiczowej stanowi kontynuację lektury szkolnej Ten obcy. Spotykamy tu tych samych bohaterów  tyle że w scenerii już nie wakacyjnej, ale świątecznej, tuż przed Bożym Narodzeniem. Wspólne letnie przeżycia wywarły na nich wielkie wrażenie i pozostawiły ślad w pamięci. Dwie przyjaciółki Ula i Pestka oraz kuzyni Marian i Julek nadal pozostają ze sobą w kontakcie, planują nawet ponowne spotkanie w tym samym miejscu następnego lata
I tu dla współczesnego czytelnika wielka niespodzianka: bohaterowie utrzymują ze sobą kontakt za sprawą papierowych listów. To ważny element konstrukcji fabuły, spajający całość i dodający szerszego kontekstu wydarzeniom rozgrywającym się w Innej?. Do rodziny Mariana w Jurocinie na święta przybywa Julek. Obaj cieszą się też na spotkanie z Zenkiem, który też przyjedzie do miasteczka. Tylko jedna rzecz psuje całą radość, szczególnie Julkowi: u Mariana będzie też Danka, obca dziewczyna z domu dziecka. Nie mogła pojechać do swojej jedynej krewnej, więc zaproszono ją do Jurocina. Wiadomo, dziewczyny to tylko kłopot, nie można się czuć przy nich swobodnie.
Irena Jurgielewiczowa wykazuje się tutaj wielkim zrozumieniem nastoletniej psychiki. Subtelnie wydobywa psychologiczne napięcia i niuanse burzliwych emocji młodych ludzi. Muszą oni mierzyć się ze swoim skomplikowanym wnętrzem i otaczającym światem, jakoś zmieścić się pomiędzy poczuciem przynależności a potrzebą odmienności i wyobcowaniem, nawet buntem. Nie bez znaczenia są pierwsze rodzące się uczucia, których czytelnik bardziej się domyśla  autorka wykazuje się tutaj nadzwyczajną delikatnością. Między Danką, Marianem a Julkiem układa się różnie, na pewno nie tak, jak wszyscy zakładali.
Na uwagę zasługuje też przedstawienie w powieści świata dorosłych. Najpełniej widać tu rodziców Mariana. Matka  pracuje na zmiany w szpitalu jako pielęgniarka, a jednocześnie stara się z wielkim wysiłkiem ogarnąć cały dom. Oddana swojej pracy (mamy tu bardzo pozytywny literacki portret tego zawodu) i nad wyraz empatyczna  to ona podjęła decyzję, aby Danka przyjechała do rodziny na święta. Ojciec  o patriarchalnych zapędach, wymagający pedant; wiedza z dzisiejszych czasów, połączona z sugestiami zawartymi między wierszami, podpowiada nam, że ma wszelkie zadatki na przemocowca.
Świetnie oddana jest sceneria powieści: prowincjonalne niemal puste miasteczko w okresie tuż przed Bożym Narodzeniem. Krótkie i mroźne dni, wolne, senne wręcz tempo życia, z dala od wszystkiego. Nic się tutaj specjalnie nie dzieje, zimowych rozrywek nie ma zbyt wiele.
I Danka. Na swój sposób próbuje odwdzięczyć się rodzinie za to, że zechcieli gościć ją, obcą, u siebie na święta. Wynikną z tego nieprzewidziane kłopoty. Na czyje zrozumienie będzie mogła liczyć? Znajdzie się ktoś, zupełnie jej obcy, kto powie, że gdy w życiu komuś się krzywo ułożyło () to nieraz głupie pomysły przychodzą mu do głowy. Brzmi jak usprawiedliwienie, ale też pedagogiczna diagnoza, że aby z młodym człowiekiem wszystko było w porządku, muszą też o to zadbać dorośli, by nie zostawiać nikogo samemu sobie.
Inna? ma bardzo piękne zakończenie. Tutaj znów widzimy siłę papierowych listów. Okazuje się, że Danka może liczyć na troskę innych. I na przyjaźń. Czy jest na to gotowa? Tutaj znów autorka wykazuje się pedagogicznym mistrzostwem  pokazując trudne początki nastoletniej przyjaźni, gdy z początku wszystko idzie jak po grudzie, a silne pragnienie bliskości miesza się z nieśmiałością, kompleksami i strachem przed odrzuceniem. Widać tu także dojrzewanie do życiowych wyborów, kształtowanie w sobie systemu etycznych wartości.
Jestem przekonana, że Inna?, czytana po kilkudziesięciu latach (została po raz pierwszy wydana w 1975 roku), broni się bogactwem psychologicznych obserwacji, subtelnym obrazem nastoletnich uczuć. Książka nadal może być dla młodych czytelników przewodnikiem, inspiracją do przemyśleń. To nie szkodzi, że realia są już dzisiaj zupełnie inne. A starsi czytelnicy? Z pewnością ucieszą się ci, którzy chętnie wracają do klimatów spod znaku kiedyś było jakoś fajniej. Nowe wydanie Innej? to świetna okazja do takiego powrotu. Można ponownie skonfrontować się z lekturą i dostrzec w niej zupełnie nowe rzeczy, których nie widziało się, czytając tę powieść dawno temu.
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  Publicystyka


  Na rubieżach rzeczywistości:Kto tu jest chory?

  Marcin Knyszyński

  
  

  
  Marsjański poślizg w czasie jest kolejną powieścią Philipa K. Dicka, w której mamy do czynienia z bohaterami cierpiącymi na poważną chorobę psychiczną. Miesiąc temu poznaliśmy Petea Gardena, który próbował uporać się z Tytańskimi graczami, dziś przeczytamy o Jacku Bohlenie i Manfredzie Steinerze, dwóch mieszkańcach kolonii na Marsie A.D. 1994. Dorosły człowiek z nawrotem schizofrenii i autystyczne dziecko  osoby nie potrafiące poprawnie interpretować bodźców napływających z otaczającego ich świata, czy może nadludzie?
[image: Marsjański poślizg w czasie]
Maszynopis Marsjańskiego poślizgu w czasie był gotowy już jesienią 1962 roku, a do potencjalnych wydawców trafił w czasie, gdy w księgarniach pojawił się Człowiek z wysokiego zamku. Jest to więc powieść napisana wcześniej niż Tytańscy gracze  jednak z powodów, nad którymi Philip K. Dick mocno ubolewał, ukazała się później. Pierwotny tytuł brzmiał Goodmember Arnie Kott of Mars, ale został odrzucony przez wydawców. W drugiej połowie 1963 roku powieść opublikowana została w odcinkach jako All We Marsmen, w magazynie Worlds of Tomorrow. Dopiero wydawnictwo Ballantine jako pierwsze wydało Martian Time-Slip w kwietniu 1964 roku.
Powieść porównywana była nieustannie z pierwszym arcydziełem Dicka i deprecjonowana z powodu swej rzekomo czystej przynależności gatunkowej. Wyrzucano ją z mainstreamu z powodu  wiadomo  rekwizytów i scenografii, ale także krytykowano jako science fiction, ponieważ wizja kolonii na Marsie za trzydzieści lat była całkowicie nierealna. Don Wollheim z wydawnictwa Ace Books mówił na przykład, że gdyby akcja książki toczyła się w 2094 a nie w 1994 roku  wydałby ją. Marsjański poślizg w czasie jest jednak powieścią, która, jak to często u Dicka bywa, traktuje rekwizyty science fiction bardzo instrumentalnie i nie dba zupełnie o wiarygodność naukową i techniczną  to nie są istotne rzeczy. Dick pisze znowu o człowieku i jego percepcji. Dlaczego zatem zdecydował się na umieszczenie akcji na Marsie?
Mars w powieści Philipa K. Dicka został skolonizowany, a obszar opanowany przez Ziemian przekształcony w miniaturową wersję naszej planety. Mamy tu małe osady zamieszkałe przez reprezentantów poszczególnych krajów  swego rodzaju narody w pigułce. Koloniści, niczym hiszpańscy konkwistadorzy, wyparli rdzennych mieszkańców Marsa, nazywanych Marborygenami (lub  w starszych wydaniach  Murzochidami). Ci marsjańscy Indianie skazani są teraz na nieustanną tułaczkę po bezkresnych pustyniach lub służbę u swych ziemskich panów. Na Marsie nie ma przemysłu i brakuje wody, zatem do rangi najważniejszych zawodów urastają te, które zajmują się wszelkiego rodzaju naprawami i konserwacją (tym para się wspomniany wcześniej Jack Bohlen) oraz hydrauliką. Arnie Kott, naczelny działacz Regionalnego Związku Robotników Wodnych Oddziału Czwartej Planety, ma jednak większe ambicje niż zarządzanie dystrybucją życiodajnych zapasów na Marsie. Jego zainteresowanie wzbudzają rozległe tereny w Górach Franklina Delano Roosevelta  martwe nieużytki, które nagle zostały wykupione przez tajemniczego inwestora z Ziemi. Spekulacja ziemią jest drogą do niewyobrażalnego bogactwa, więc umiejętność przewidywania opłacalności inwestycji byłaby kluczowa. Ale jak poznać przyszłość?
Cywilizacją na Marsie rządzi społeczny darwinizm. Wymuszają go skrajnie nieprzyjazne warunki środowiska i mocno ograniczone zasoby. Wartość człowieka mierzy się jego użytecznością dla ogółu, jego wkładem w rozwój marsjańskiego społeczeństwa. Powstają zatem specjalne obozy, do których zsyłane są jednostki chore, upośledzone na ciele i umyśle, jako te bezużyteczne. W jednym z takich obozów mieszka młody chłopak cierpiący na autyzm  Manfred Steiner. Żyje zamknięty we własnym świecie, nie nawiązuje absolutnie żadnego kontaktu z otoczeniem i nie potrafi mówić. Według najnowszej teorii szwajcarskich naukowców, autystycy po prostu inaczej postrzegają rzeczywistość  widzą nas jak pędzące z olbrzymią prędkością niewyraźne smugi. Ich wewnętrzny zegar działa tak wolno, że nie są oni w stanie nawiązać kontaktu z innymi ludźmi. Ale kto wie, być może Manfred potrafi przewidywać przyszłość, potrafi przesunąć (poślizgnąć) się w czasie? Arnie Kott postanawia wykorzystać umiejętności autystycznego dziecka, a specjalną komorę spowalniającą bodźce ma zbudować mu nikt inny jak Jack Bohlen. Okazuje się jednak, że Manfred samą swoją obecnością może wpływać na psychikę innych ludzi  zwłaszcza tych, którzy mieli już w przeszłości doświadczenia psychotyczne. Jack Bohlen zaczyna mieć nawroty objawów schizofrenii.
[image: Marsjański poślizg w czasie]
Podstawowym zagadnieniem, którym zajmuje się w tej powieści Philip K. Dick jest choroba psychiczna. Zadaje on sobie pytanie, czy aby na pewno osoby ze schizofrenią są chore? Czy schizofrenik, dlatego że widzi inaczej, powinien być nazywany chorym? A może to jakaś niezrozumiała premia, prezent od ewolucji? W ekstremalnie darwinowskim świecie Marsa inteligencja utożsamiana jest z umiejętnością korzystania z każdej nadarzającej się okazji do poprawienia swojego poziomu życia. Schizofrenia pozwala widzieć więcej, dostrzegać dodatkowe poziomy egzystencji  staje się wielkim bonusem od życia, który ujawnił się w pełnej krasie dopiero, gdy ludzkość wyemigrowała na Marsa. Etykietka szaleńca, przypinana schizofrenikom, wynika według Dicka z tego, że w warunkach życia na Ziemi, chorzy nie przystają do rzeczywistości stosunków międzyludzkich, które istnieją w określonej kulturze z określonymi wartościami. Umysły i wzorce postępowania ludzi zdrowych są w głównej mierze ukształtowane przez kulturę, wyuczone tak, aby zlewały się w jedną całość z ideałami całej populacji. Tak powstaje tradycja. Według autora powieści autyzm i schizofrenia są po prostu tłamszone naciskiem zewnętrznych zestawów interpretacji rzeczywistości  zwyczajnie nie przystają do norm. Tutaj, podobnie jak przy okazji Oka na niebie, przywołamy Nagi Cel, powieść Adama Wiśniewskiego-Snerga, w której dokonał on całkowitej relatywizacji tego, czym jest postrzegana rzeczywistość. Otóż jest ona wypadkową interpretacji wszystkich podmiotów w niej istniejących. Autystycy na Ziemi zatem to margines, ale autystycy na Marsie mogą mieć przewagę  w świecie radykalnie odmiennym od tego, z którego przybyli ich przodkowie, mogą tworzyć nowe wartości, nowe schematy. Być może na Marsie udałoby się spisać nową umowę ogólnoludzką w sprawie co jest rzeczywiste?
Adam Wiśniewski-Snerg musi być wspomniany przy okazji Marsjańskiego poślizgu w czasie również z innego powodu. W swej czwartej powieści, Arce, ukuł tak zwaną Teorię bezpieczeństwa. Według jej założeń, ludzie tak przekształcają bodźce odbierane przez zmysły, aby zapewnić sobie maksimum bezpieczeństwa. Zamykają się we własnych mikroświatach rojeń i wyparć, aby uniknąć zderzenia ze światem pełnym niepokojów i lęków. W powieści tej występują praktycznie sami wariaci, którzy na temat tego, gdzie są i co się wokół nich dzieje, mają zupełnie odmienne opinie  pojęcie szaleństwa staje się tu względne. Subiektywnie wszyscy są wariatami, obiektywnie  nikt nie jest. Dokładnie tak samo mówi Philip K. Dick, jednak widzi on jeszcze jedną, przerażającą konsekwencję umiejętności widzenia więcej  jakże odmienną od tej proponowanej przez Snerga. Schizofrenia może być też powrotem do pierwotnego sposobu postrzegania. Najlepiej opisuje ją wypowiedź Marborygena Helio, służącego Arniego Kotta: Nie znamy celu życia, więc sposób istnienia jest ukryty przed oczami istot żywych. Kto wie, czy czasem schizofrenicy nie mają racji? Oni śmiało wyruszyli w trudną podróż, panie. Odwracają się od przyziemnych spraw, którymi można kierować i obrócić je ku użytkowi, a zwracają się do wnętrza, ku znaczeniu. Tam kryje się czarna dziura, otchłań bez dna.
[image: ]
Schizofrenicy potrafią zobaczyć świat, który ulega podstawowej, najpotężniejszej sile we wszechświecie  entropii. Philip K. Dick, pisząc Marsjański poślizg w czasie posiłkował się pracami szwajcarskiego psychiatry Ludwiga Binswangera pod tytułem Der Fall Ellen West (Przypadek Ellen West), która  według Bożej inwazji Lawrencea Sutina  przeraziła autora. Nabytą wiedzę wykorzystał potem w swoim słynnym eseju Schizophrenia & The Book of Changes z 1965 roku oraz w legendarnej Egzegezie, o której porozmawiamy dopiero za jakiś czas. Świat, widziany oczyma autystyka, zaczyna tracić swą formę narzuconą przez zdrowy, ogólnie przyjęty, sposób postrzegania. Manfred Steiner żyje w straszliwym świecie-grobie, widzi rzeczywistość u kresu czasu i ludzi pożartych przez entropię, sprowadzonych tylko do bezładnych drgań bezrozumnej materii. Pan Kott był workiem kości, brudnych, a jednak lśniąco wilgotnych. Jego głowa była czaszką, która pokryła się zielenią i ją gryzła. W jego wnętrzu pleśń stała się zgniłymi organami, w miarę jak coś je pożerało, by je uśmiercić. Charakterystyczny dźwięk (ścierw, ścierw) wydawany przez Manfreda, który słyszy on cały czas w swoim świecie i który zaczynają też wydawać inni ludzie pod jego wpływem, to symbol jeszcze innej entropii  erozji znaczeń i sensu języka oraz komunikacji, ich rozpad do bezładnej masy. Autyzm to kurczenie się życia do postaci  ostatecznie  butwiejącego, wilgotnego grobu, miejsca, w którym nic się nie dzieje, terenu absolutnej śmierci.
Philip K. Dick był wyjątkowo zadowolony z tej książki  tym bardziej dotknęło go chłodne przyjęcie ze strony wydawców. Obnażyłem w niej podstawową strukturę wszechświata  tak, według Sutina, mówił o jednej ze swoich najlepszych powieści. Wyszedł z założenia, że poznanie rzeczywistości absolutnej jest możliwe tylko wtedy, gdy wszystkie ludzkie kategorie doświadczeń czasu i przestrzeni zostaną zniszczone  a następnie, zupełnie jak w gnostyckim objawieniu, człowiek zostanie bezpośrednio skonfrontowany z rzeczywistością bez filtra. Lawrence Sutin nazywa Marsjański poślizg w czasie dziełem mistrzowskim  mamy tu pierwociny pomysłu nakładania się różnych poziomów percepcji i kształtowanie się idei, która wprost eksploduje w następnej dekadzie różowym promieniem i trylogią Valis.
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  Filmy


  Recenzje


  Powojenny melodramat

  Konrad Wągrowski

  James Kent W domu innego
  

  
  Film Jamesa Kenta, będący ekranizacją powieści Rhidiana Brooka przemknął przez nasze ekrany w tempie ekspresowym, nie przyciągając specjalnej uwagi ani krytyków ani widzów. Wydaje się. że zawiniała słaba promocja, czy nawet jej prawie całkowity brak. Co dziwi, bo W domu innego można było reklamować jako stylowy melodramat z Keirą Knightley w roli głównej  którym zresztą film Kenta naprawdę jest.
Ekstrakt: 60%
[image: W domu innego]
Grudzień, rok 1945. Wojna zakończyła się kilka miesięcy temu, Niemcy są pod okupacją zwycięzców. Do brytyjskiej strefy okupacyjnej przybywa Rachael Morgan (Keira Knightley), żona wyższego oficera Lewisa Morgana (Jason Clarke), by dołączyć do swego męża, kwaterującego w pokaźnej posiadłości należącego do lokalnego arystokraty Stephene Luberta (Alexander Skarsgård), wdowca wychowującego dorastającą córkę. Niemiec ma zostać wysiedlony ze swego domu, który zostanie całkowicie przejęty przez brytyjskie małżeństwo. Pułkownik Morgan jednak się waha  ma ogromną potrzebę budowania nowego, lepszego świata po wojnie, nie chce więc zachowywać się jak bezwzględny zdobywca, zwłaszcza, że jego niemiecki gospodarz wydaje się być człowiekiem nie posiadającym nazistowskiej przeszłości i jest podobnie poszkodowany przez wojnę jak małżeństwo Morganów. Anglik pozwala więc niemieckiej rodzinie zająć poddasze i pozostać w swej posiadłości. Spotka się to z ostrą niechęcią Rachael, dla której jest przedstawicielem wrogiej nacji, bezpośrednio odpowiedzialnej za tragedię, jaka dotknęła jej rodziny. Zamieszkanie pod jednym dachem zmienia jednak podejście kobiety  z Lubertem nawiązuję coraz mocniejszą więź, za czym idzie narastający kryzys w małżeństwie
W domu innego podnosi cały szereg interesujących tematów. Kwestie odpowiedzialności za wojenne tragedie. Stosunek zwycięzców do pokonanych, stosunek pokonanych do zwycięzców, ale też do siebie samych  temat odnoszenia się do nazistowskiego dziedzictwa (w szczególności dotyczy to córki Lubera, obracającej się w kręgach młodocianych spadkobierców Hitlerjugend). Kwestie podejścia do odbudowy ziem agresora po zakończeniu wojny. Temat koniecznych rozliczeń. Przeżywanie i przepracowywanie wojennych traum. Wszystkie te tematy zapewne mogą dobrze wybrzmieć w powieści, w filmie jednak zdają się być potraktowane zdawkowo, skrótowo, pobieżnie. Szkoda, bo wokół każdego z nich można by nakręcić ciekawy film. A tak ciekawa powojenna sceneria, ukazanie świata stosunkowo słabo wykorzystywanego przez kinematografię, staje się głównie sceną rozegrania filmowego romansu w starym stylu, dość dobrze umotywowanego psychologicznie, nie pozbawionego głębszych tematów jak kwestia przeżywania żałoby i radzenia sobie z osobistą traumą, ale przysłaniającego całą złożoność ówczesnego świata.




Tytuł: W domu innego
Tytuł oryginalny: The Aftermath
Dystrybutor:  Imperial CinePix
Data premiery: 29 marca 2019
Reżyseria: James Kent
Zdjęcia: Franz Lustig
Scenariusz: Joe Shrapnel, Anna Waterhouse
Obsada: Alexander Skarsgård, Keira Knightley, Jason Clarke, Martin Compston, Kate Phillips, Jannik Schümann, Fionn O'Shea, Alexander Scheer
Muzyka: Martin Phipps
Rok produkcji: 2019
Kraj produkcji: Niemcy, USA, Wielka Brytania
Czas trwania: 108 min
Zobacz w: Kulturowskazie
Ekstrakt: 60%
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  Mam wiersz

  Konrad Wągrowski

  Sara Colangelo Przedszkolanka
  

  
  Opowieść o pani z przedszkola, która rzuca się z całą mocą w ratowanie dla świata poetyckiego talentu jednego z jej podopiecznych jest dużo bardziej nieoczywista niż mogłoby się wydawać.
Ekstrakt: 70%
[image: Przedszkolanka]
Lisa Spinelli jest przedszkolanką. Oddana swojej pracy, choć może bez jakiegoś przesadnego zaangażowania, rzetelnie wykonuje swe obowiązki. Poza pracą jest matką dwojga dorastających dzieci, z którymi coraz bardziej zdaje się tracić kontakt: córka zanurza się całkowicie w cyfrowym świecie smartfonów, syn niespecjalnie wie, co właściwie ma zrobić ze swoim życiem, myśli o wstąpieniu do wojska. Małżeństwo Lisy opiera się głównie na zużytych rytuałach. Swe rozczarowanie życiem i najbliższymi bohaterka stara się maskować ambicjami literackimi. Uczęszcza na zajęcia creative writing, podczas których prezentuje swoje, przepełnione metaforami, wiersze. Niestety, nie spotykają się one z uznaniem innych uczestników literackich warsztatów, którzy zarzucają im wtórność i banalność
I wtedy dzieje się coś wyjątkowego. Lisa podsłuchuje jednego ze swych uczniów, pięcioletniego Jimmyego Roya, który recytuje wymyślone przez siebie krótki wiersz. Lisa jest zachwycona zasłyszanymi słowami, dowiaduje się od niani chłopca, że ten często tworzy poezję, choć nikt specjalnie nie zwraca na to uwagi. Po rozwodzie matka nie utrzymuje kontaktu z rodziną, ojciec z kolei jest tak zapracowany, że prawie nie widuje się z synem. Lisa czuje, że otwiera się przed nią szansa na dokonanie czegoś wielkiego dla dobra sztuki i piękna. Sama zaczyna spisywać słowa chłopca, przekonuje też nianię by to robiła, zasłyszane wiersze prezentuje (jako swoje) na warsztatach i uzyskuje potwierdzenie od innych osób, że są literacko wartościowe. Uratowanie chłopca dla świata poezji staje się obsesją Lisy. Próbuje dotrzeć do ojca chłopca, a po niepowodzeniu, gdy nie wykazuje on zainteresowania dla kultywowania talentu syna (nie bez podstaw sądząc, że poezja nie zapewni mu przyzwoitego bytu), Lisa nawiązuje z Jimmym bezpośredni kontakt telefoniczny, chce też zaprowadzić go na wieczorek poetycki (bez zgody ojca), by inni mogli poznać się na talencie chłopca. Dla walki o poezję Jimmyego Lisa wydaje się być skłonna poświęcić wszystko  swoją rodzinę, swoją pracę, a nawet samą siebie.
Jeśli po tym opisie spodziewacie się pokrzepiającej opowieści o nauczycielu, który odkrywa diament w popiele i pokonuje wszelkie przeciwności dla dobra swego wychowanka, to spotka was rozczarowanie. Przedszkolanka (wspomnijmy, że jest to dość wierny remake izraelskiego obrazu z 2014 r.) to film dużo bardziej niejednoznaczny, poruszający szereg tematów dotykających sztuki i piękna. Czym w ogóle jest talent? Skąd się pojawia? Czy jest darem boskim, czy też można go wypracować, choćby na wspólnych zajęciach literackich? A jeśli nie  czemu wiele osób oszukuje siebie samych i żyje mrzonkami, że pracowitość zastąpić może natchnienie?
Ale najważniejszym tematem poruszanym w Przedszkolance jest kwestia funkcjonowania jednostek odmiennych, wrażliwych, artystycznych dusz we współczesnym społeczeństwie. Jimmy ma autentyczny talent, nie jest to tylko urojenie przedszkolanki. Mimo tego nie ma poza nią nikogo, kogo by to naprawdę obchodziło w zabieganym świecie. Ale czy to dziwne? Tak naprawdę bowiem ów talent niekoniecznie może przynieść coś wartościowego dla chłopca, świadczy o tym los wuja Jimmyego, który, mając literackie ambicje, ląduje ostatecznie w kiepsko płatnej, nieciekawej pracy. Jak wielu utalentowanych może odnieść sukces? Ale też jak wartościowe dla świata powinno być piękno i sztuka? Czy w ich imieniu można łamać reguły? Czy jednak za postępowaniem Lisy (w znakomitej kreacji Maggie Gyllenhaal, ale niej samej warto obejrzeć ten film) nie kryje się egoizm, chęć zrekompensowania sobie własnych porażek nawet wbrew woli innych? Jej praca zmienia się w obsesję, jej czyny stają się coraz bardziej niebezpieczne. 
W finale pozostajemy rozdarci. Jednocześnie wiemy, że Lisa nie wybrała dobrej drogi, ale z drugiej, słysząc idące gdzieś w pustkę słowa Mam wiersz, że coś zostało utracone. Ale może właśnie taki jest ten świat, nie dający nigdy jednoznacznych odpowiedzi na pojawiające się pytania.




Tytuł: Przedszkolanka
Tytuł oryginalny: The Kindergarten Teacher
Dystrybutor:  M2 Films
Data premiery: 29 marca 2019
Reżyseria: Sara Colangelo
Zdjęcia: Pepe Avila del Pino
Scenariusz: Sara Colangelo
Obsada: Maggie Gyllenhaal, Gael García Bernal, Ato Blankson-Wood, Libya Pugh, Michael Chernus, Carter Kojima, Jillian Panlilio, Parker Sevak
Muzyka: Asher Goldschmidt
Rok produkcji: 2018
Kraj produkcji: USA
Czas trwania: 96 min
Gatunek: dramat
Zobacz w: Kulturowskazie
Ekstrakt: 70%
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  East Side Story:Jak rodził się kazachski kapitalizm

  Sebastian Chosiński

  Akan Satajew Biznesmeni
  

  
  Akan Satajew jest jednym z najpopularniejszych reżyserów w Kazachstanie. Od lat bowiem dostarcza filmy, które łączą sensacyjną fabułę z wątkami romansowymi i obserwacjami obyczajowymi. Na podstawie jego dzieł można dostrzec ewolucję współczesnego Kazachstanu  od postsowieckiej republiki do silnego państwa rozdającego karty w regionie. Biznesmeni to opowieść o tym, jak budowano w tym kraju kapitalizm. I ile wymagało to ofiar.
Ekstrakt: 60%
[image: Biznesmeni]
Jeśli chcecie poznać prawdziwy, nie zaś lukrowany na potrzeby turystów, obraz Kazachstanu  sięgnijcie po filmy dokumentalne i książki reporterskie. Ale nie te opowiadające o życiu w wielkim mieście (Aktobe, Karagandzie, Ałmatach czy Astanie, przepraszam! Nur-Sułtanie, bo tak nazywa się od marca  na cześć pierwszego prezydenta niepodległego Kazachstanu Nursułtana Nazarbajewa  stolica kraju), lecz zaglądające na prowincje, do zagubionych w stepie wsi i miasteczek. Tymi regionami filmowcy niewiele się interesują. Tam przecież nikt nie wznosi zapierających dech w piersiach, monumentalnych (jak pałac prezydencki czy siedziba parlamentu) bądź futurystycznych (jak Pałac Pokoju i Pojednania czy Państwowy Uniwersytet Sztuki) budynków. Nie byłoby się czym pochwalić ani jak udowodnić, że Kazachstan to kraj doganiający Chiny lub najbardziej rozwinięte kraje Unii Europejskiej. Dlatego właśnie kinematografia  zarówno ta ambitniejsza, jak i czysto rozrywkowa, telewizyjna, skupiona na produkcji telenowel  skupia się na życiu w dwóch stolicach: tej dawnej (Ałmatach) i obecnej (Nur-Sułtanie).
Akan Satajew urodził się w 1971 roku w Karagandzie. Studia filmowe odbył w Ałmatach. Mając trzydzieści dwa lata, stworzył prywatną wytwórnię SATAIFILM, która najpierw produkowała reklamy, a potem pełnometrażowe fabuły. Tym sposobem jej właściciel trafił do zupełnie nowego świata. Już po debiutanckim Reketierze (2007), opowiadającym o narodzinach przestępczości zorganizowanej w Kazachstanie, zwrócił na siebie uwagę widzów i krytyków (również w Rosji). Kolejne filmy Satajewa cieszyły się sporą popularnością, a były to (skupiając się jedynie na produkcjach kinowych): psychologiczny thriller Zagubiony (2009), sensacyjny Likwidator (2011), historyczny fresk Odważny (2012) oraz dramaty sensacyjne Rekieter 2 (2015) i mający zasięg międzynarodowy Haker (2016). W ostatnich latach Akan postanowił jednak zagłębić się w przeszłość, choć niezbyt odległą, swojej ojczyzny. Dlatego akcję Drogi do matki oraz Dzielnic (oba filmy powstały w 2016 roku) umieścił w czasach komunistycznych. Thrillerem Ona (2017) powrócił do współczesności, a dramatem Biznesmeni (2018) postanowił pożenić obie epoki.
Premiera Biznesmenów miała miejsce 1 października ubiegłego roku; sześć miesięcy później film trafił na ekrany kin rosyjskich. To swoiście pojęta historia niepodległego Kazachstanu przedstawiona przez pryzmat rodzącego się kapitalizmu i młodych ludzi, którzy chcą skorzystać na transformacji ustrojowej i gospodarczej, dorabiając się pokaźnego majątku. Nie zawsze uczciwie. Najczęściej idąc na skróty. Balansując na granicy prawa. Akcja rozpoczyna się na początku lat 90. XX wieku i doprowadzona jest do czasów nam współczesnych. W tym czasie kraj diametralnie zmienia się. W Ałmatach i Astanie (pełniącej rolę stolicy od grudnia 1997 roku) powstają potężne wieżowce, jak grzyby po deszczu wyrastają firmy i przedsiębiorstwa; kto ma choć trochę zacięcia i samozaparcia, robi interesy. Anuar, Askar i Damir są kuplami z podwórka, którzy nigdy nie dali sobie w kaszę dmuchać. Zawsze byli jak muszkieterzy z powieści Aleksandra Dumasa, wierni zasadzie: Jeden za wszystkich, wszyscy za jednego. Dorastali w czasach komunistycznych, nie mając wielkiej nadziei na zmianę sytuacji. Aż tu nagle w drugiej połowie lat 80. historia zaczęła dziać się na ich oczach. Najpierw pojawił się Michaił Gorbaczow ze swoją pierestrojką, a krótko potem imperium zaczęło chwiać się w posadach i upadło.
[image: ]
Anuar jest studentem w momencie, gdy w grudniu 1991 roku Nursułtan Nazarbajew ogłasza niepodległość Kazachstanu (od Związku Radzieckiego). Początkowo sytuacja ekonomiczna jest bardzo trudna. Brakuje niemal wszystkiego, pod sklepami wiją się kilometrowe kolejki. Ale z czasem kraj otwiera się na świat, a otwarcie to wyzwala w ludziach pęd do przedsiębiorczości. Kto żyw, otwiera własny interes. Lecz na to potrzeba jakiegoś kapitału początkowego, którego Anuar i jego przyjaciele oczywiście nie posiadają. Dlatego zaczynają od pracy dla innych: rozprowadzają kasety VHS, a następnie każdy inny towar, którego brakuje na rynku. Nie pytają, jak trafia on do Kazachstanu  wiadomo przecież, że nielegalnie. Podobnymi rzeczami zajmują się też jednak inni, co rodzi konflikty, na razie jeszcze rozstrzygane w czasie bójek. Anuar, Askar i Damir również przechodzą podobny chrzest i nawet trafiają do aresztu. Ale to ryzyko jest wkalkulowane w cenę i w dochód, jaki osiągają. W zamian zarabiają wszak znacznie więcej niż przeciętni mieszkańcy Kazachstanu. Mogą oddychać pełną piersią. Mówić, że życie jest dla nich bajką.
[image: ]
Dorobiwszy się, pracując dla innych, przyjaciele postanawiają się w końcu usamodzielnić. Zakładają własną firmę, nawiązują kontakty z Rosjanami. Ryzyko jest większe, ale i dochody dzięki temu nieporównywalnie rosną. Mózgiem wszystkich przedsięwzięć jest Anuar, który, choć także daje się uwieść mamonie, potrafi się opamiętać. Chce założyć rodzinę, wybudować dom; zważa na to, by nie dać się podporządkować mafii. Damir z kolei gotów jest zaprzedać duszę diabłu, aby zawsze być na powierzchni; wplątuje się w niejasne biznesy, coraz bardziej oddalając od przyjaciół. Najmniej odporny na pokusy okazuje się Askar i to on pierwszy wpada w poważne tarapaty. Przyjaźń dawnych kumpli z podwórka zostaje wystawiona na próbę. Czy zdadzą oni najważniejszy w swym życiu egzamin? Biznesmeni fabularnie pod wieloma względami przypominają mało udane Miasto prywatne (1994) Jacka Skalskiego. Z tą różnicą, że polski reżyser opowiedział o tym, jak na przełomie epok powstawała mafia, a kazachski skupił się na tym, co trzeba zrobić, aby w świecie opanowanym przez zorganizowaną przestępczość nie dać się jej pożreć. Ewentualnie co grozi osobom, które działają na jej obrzeżach.
[image: ]
Satajew postawił sobie bardzo ambitny cel do osiągnięcia. Cel, który jednak nieco go przerósł. Opowieści zabrakło bowiem przede wszystkim nerwu. Zabrakło pogłębienia tematu. To zresztą efekt uboczny faktu, że historię ponad dwóch dekad postanowił streścić w filmie trwającym zaledwie dziewięćdziesiąt minut. Zdarzają się więc dość dziwne z punktu widzenia fabularnej linearności przeskoki w czasie. Nie wszystkie zmiany zachodzące w życiu bohaterów są odpowiednio wyeksponowane, na czym z kolei cierpią ich portrety psychologiczne. O ile bowiem sporo czasu twórca poświęca Anuarowi, o tyle dwaj pozostali  Askar i Damir  schodzą później na plan dalszy. Mimo pewnych mankamentów, Biznesmeni są interesującym portretem epoki, którą przeżyliśmy także my w pierwszych latach istnienia III RP, gdy wielkie fortuny powstawały niekiedy z ulicznego handlu prowadzonego w tak zwanych szczękach. I chociaż tło wydarzeń polskiemu widzowi może wydać się egzotyczne (wiadomo, Azja Środkowa!), sama akcja niczym go już nie zaskoczy.
Na planie Biznesmenów Akan Satajew zebrał twórców, z którymi współpracuje od lat: scenariusz napisał Timur Żaksyłykow, za zdjęcia odpowiadał natomiast operator Chasanbek Kydyralijew. Najkrótszy etat w tym gronie mają twórcy ścieżki dźwiękowej Alim Zairow i Roman Wiszniewski (Mafia: Gra o przeżycie), którzy dołączyli przed trzema laty. Jak długo jeszcze wytrzymają  któż to wie, ale gdyby zależało to ode mnie, podziękowałbym im najszybciej, jak to możliwe. W głównej roli  jako Anuar  obsadzony został dwudziestodwuletni Askar Iljasow (Trener), w jego przyjaciół wcielili się natomiast Rasim Żubajew (Damir) i  prawnik z wykształcenia, wideobloger z zamiłowania  Szarip Szerik (Askar). Poza tym na ekranie możemy zobaczyć jeszcze absolwentkę Uniwersytetu Amerykańskiego w Dubaju Ajsulu Azimbajewą (w roli żony Anuara), Sanżara Madiego (Polowanie na Ducha, Obrońcy, Zdjęcie na pamiątkę) jako Marata oraz Konstantina Kriukowa (Wurdałaki, Krym), wnuka Siergieja Bondarczuka, który użyczył swej twarzy Rosjaninowi Saszy, moskiewskiemu kontrahentowi Anuara.




Tytuł: Biznesmeni
Tytuł oryginalny: Кәсіпкерлер
Reżyseria: Akan Satajew
Zdjęcia: Chasanbek Kydyralijew
Scenariusz: Timur Żaksyłykow
Obsada: Askar Iljasow, Szarip Serik, Rasim Żubajew, Ajsulu Azimbajewa, Sanżar Madi / Madijew, Erken Gubaszew, Konstantin Kriukow, Dina Tasbułatowa, Igor Liczadiejew, Olga Korżewa, Miriam Satajewa
Muzyka: Alim Zairow, Roman Wiszniewski, Iwan Sincow
Rok produkcji: 2018
Kraj produkcji: Kazachstan
Czas trwania: 90 minut
Gatunek: dramat, kryminał
Zobacz w: Kulturowskazie
Ekstrakt: 60%
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  Koniec podróży

  Kamil Witek

  Anthony Russo, Joe Russo Avengers: Koniec gry
  

  
  Nie ma większego sensu wymieniać jednym tchem wszystkich osiągnięć i rekordów, jakie od 2008 roku stały się łupem filmowej stajni Marvela. Raz, że można śmiało założyć, że praktycznie na każdym polu są nie do pokonania. Nieważne czy mówimy o rozmachu, jakości czy po prostu kasowych przychodach. Dwa, przy owym zadaniu z pewnością zabrakłoby bardzo szybko tchu. Dlatego to swoisty paradoks, że wieńczący epicką podróż bohaterów Avengers: Koniec gry, nie stara się za wszelką cenę pobić wszystkiego, co do tej pory widzieliśmy.
Ekstrakt: 70%
[image: Avengers: Koniec gry]
Gdyby poszukać innego, mniej zagadkowego tytułu, 22 film z Marvel Cinematic Universe mógłby równie dobrze brzmieć Avengers: Podsumowanie. Niemal każdy z pierwiastków, budowanej pieczołowicie przez ponad dekadę na dużym i małym ekranie opowieści o świecie potrzebującym wsparcia superbohaterów, znajduje bowiem w finałowym filmie braci Russo swoich kilka sekund. Warto zatem przed seansem odrobić pracę domową i odświeżyć sobie nie tylko poprzedzającą Koniec gry Wojnę bez granic. Co jak co, ale trwający przez ponad trzy godziny nerdgazm jest tu bowiem gwarantowany.
Przez rok podsycania i tak rozgrzanej do czerwoności atmosfery, jaki upłynął od czasu przerwania opowieści, fani prześcigali się w kreowaniu możliwych rozwiązań i domysłów co do kierunku, w jaki potoczy się jej ostatni akt. Zgodnie z przewidywaniami, bracia Russo sporej części z nich zagrali na nosie, bo w komponowaniu swego finalnego utworu powzięli zgoła inną metodę od Wojny bez granic  wypełnionej gonitwami i akcją niepozwalającą na łapanie równego oddechu. W gruncie rzeczy to wypadkowa zdarzeń znanych z poprzedniego filmu cyklu. Po wymazaniu przez Thanosa połowy populacji Wszechświata, nie ma w nim nikogo, kto nie stracił kogoś bliskiego. Nawet twardym superbohaterom załamują się kolana w obliczu ogromu anihilacji. Do tej pory silni i nieustraszeni, są w totalnej rozsypce. Świat, jaki znali do tej pory, przestał istnieć. Zapasy sił, które wydawały się niespożyte, zdają się ostatecznie kończyć. Ich serca nie przepełnia nadzieja na odwrócenie biegu historii lub chęć wpisanej w ich nazwowe credo pomsty, lecz opłakiwanie i uczucie żałoby.
Na płótnie zgliszczy nowej rzeczywistości para reżyserów odmalowuje nietypowy portret pokonanych bohaterów, którzy muszą nauczyć się życia na nowo. Osobisty, kameralny, chwilami wręcz intymny, dowodzi, że niezależnie od majętności, geniuszu czy siły pół-Boga, w odczuwaniu straty herosi są tacy jak wszyscy inni. Pierwsze zaskoczenie? Nie do końca, bo w końcu mówimy o serii, która przez lata skutecznie rozmontowywała dotychczasowe protekcjonalne postrzeganie popkultury. Jednakże jak niektórych  nomen omen  kamieni nie zwiąże nawet najsilniejsze spoiwo, tak ból po tych, którzy odeszli nie będzie tym łatwym do przełknięcia. W końcu nie zapominajmy, że Koniec gry to film o ultrablockbusterowym rodowodzie, i prędzej czy później da on o sobie wyraźnie znać. Czwarta część Avengers, po dość niespotykanej rozbiegówce, zaczyna bowiem w kolejnych aktach wkraczać na znane i lubiane tory. Doprawiona elementami heist movie i reminiscencji cyklu, przeradza się zgrabnie w epickie widowisko, za które w gruncie rzeczy widzowie zostawili w kasie swoje pieniądze.
Czy zatem Koniec gry to najlepszy film w Marvel Cinematic Universe? Nie. Metoda, która sprawdzała się tak skutecznie w ponad dwóch dziesiątkach filmów cyklu, zaczyna tu wyraźnie być bliska eksploatacyjnemu zatarciu. Comic reliefom powoli rośnie broda, od popkulturowych mrugnięć można dostać łzawego potoku. Co więcej, zdziesiątkowanym Avengers brakuje większej krztyny tego, co stanowiło ich największą ekranową siłę  chemicznej reaktywności między bohaterami. Mocnych, niemal rodzinnych więzi, ale i równie silnych tarć. Nie dziwi też, iż w konstruowaniu fabularnych wolt bracia Russo wpadli w te same pułapki, w które od dziesięcioleci wstępują wszyscy, mający w swych ambicjach podejmowanie delikatnej materii czasu. Jednego z tych nieokiełznanych tematów, gdzie prędzej czy później natrafi się na logiczną ścianę, którą dla dobra akcji trzeba będzie wyważyć z siłą potężnego ciosu Stormbreakera.
Koniec gry może i daje się chwilami we znaki przesadnie rozciągniętą historią liczoną w setkach minut, lecz nie można mu odebrać satysfakcjonującego i udanego wypełnienia zadania syntezy największego dotychczasowego cyklu w historii kina. Czy to zatem finał Avengersów jakich znamy? Z pewnością. Jak mawia Tony Stark  częścią podróży jest też jej koniec. Czasem nawet podziwianym i uwielbianym (super)bohaterom trzeba dać kiedyś odejść.




Tytuł: Avengers: Koniec gry
Tytuł oryginalny: Avengers: Endgame
Dystrybutor:  Disney
Data premiery: 25 kwietnia 2019
Reżyseria: Anthony Russo, Joe Russo
Zdjęcia: Trent Opaloch
Scenariusz: Christopher Markus, Stephen McFeely
Obsada: Karen Gillan, Bradley Cooper, Brie Larson, Scarlett Johansson, Evangeline Lilly, Jon Favreau, Robert Downey Jr., Chris Hemsworth
Muzyka: Alan Silvestri
Rok produkcji: 2019
Kraj produkcji: USA
Cykl: Avengers, Marvel Cinematic Universe
Zobacz w: Kulturowskazie
Ekstrakt: 70%
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  East Side Story:Nawet Kafka by się w tym pogubił

  Sebastian Chosiński

  Denis Siliakow Zagubiona wyspa
  

  
  To miała być bardzo ambitna produkcja, oparta na symbolicznej i wieloznacznej współczesnej sztuce rosyjskiej. Niestety, niewiele z tego wyszło. Bez czaru, bez klimatu, bez nastroju. Wyszła proteza opowieści o ludziach przepadłych w czasie i przestrzeni. Ni to dramat psychologiczny, ni to horror, ni to thriller. Kręcąc Zagubioną wyspę, Denis Siliakow zaliczył bolesny falstart.
Ekstrakt: 30%
[image: Zagubiona wyspa]
Świetny, niepokojąco-mroczny plakat obiecywał znacznie więcej niż to, co ostatecznie widzom zaoferowano. Czyja to wina? Reżysera, który nie miał pomysłu na atrakcyjne przedstawienie kolejnej wersji kafkowskiej pułapki? Scenarzystki, która na potrzeby filmu zaadaptowała własną sztukę sceniczną? A może aktorów, którzy nie do końca wiedzieli, w jakiej formule grają i byli na planie filmowym zagubieni jak dzieci we mgle? Tak naprawdę wszystkich po trochu. Twórców Zagubionej wyspy poniosła  i jednocześnie przerosła  ambicja. Nadmuchali balon, który ostatecznie urwał się z linki i podryfował w stronę, z której nie było już powrotu. Być może tym sposobem Denis Siliakow zapłacił typowe dla debiutantów frycowe. Ale przecież nie jest on artystą początkującym. Do pracy nad swoim pierwszym fabularnym pełnometrażowym dziełem przystąpił, mając lat czterdzieści.
Co robił wcześniej? Urodził się w 1978 roku w miejscowości Ust-Ilimsk w obwodzie irkuckim. Jako dwudziestojednolatek został absolwentem uniwersytetu w Irkucku (specjalność: systemy informatyczne). O dziwo jednak nie interesowała go kariera w branży IT; porzucił rodzinne strony i przeniósł się do Moskwy, gdzie rozpoczął naukę najpierw w Instytucie Telewizji i Radia Ostankino, a potem we WGIK-u, czyli Wszechrosyjskim Państwowym Instytucie Kinematografii (ukończył tam kursy reżyserskie). Jako dyplom przedstawił komedio dramatyczną krótkometrażówkę Dom z oknami na pole (2017), a zaraz potem przystąpił do pracy nad debiutem kinowym, który postanowił także współprodukować. Szukając odpowiedniego materiału na scenariusz, skontaktował się z pisarką Natalią Moszyną. Moszyna (rocznik 1975) pochodzi z Ufy, stolicy Baszkirii; studiowała psychologię na Uniwersytecie Pedagogicznym w Nowosybirsku i  podobnie jak Siliakow  po uzyskaniu dyplomu postanowiła poświęcić się nieco innemu zajęciu.
W 2004 roku zadebiutowała jako dramaturg, przedstawiając sztukę zatytułowaną Trójkąt na niezależnym i niekomercyjnym Festiwalu Młodej Dramaturgii Liubimowka. A potem, jak z rękawa, posypały się kolejne teksty: Technika oddychania bez powietrza (2005), Kula (2006), Wyspa Rikotu (2006), Pod niebiosami (2008), Bliscy (2009), Ciepło (2009), Do gwiazd (2011), Dźwig (2017), Córa (2017), Różowa sukienka z zielonym paskiem (2018) oraz Gwiezdne wojny w Mosfilmie (2018). Najczęściej wystawianą (od 2008 roku doczekała się co najmniej czternastu adaptacji w całej Rosji) sztuką Moszynej i tym samym, jak można sądzić, najpopularniejszą, a pewnie i najlepszą, okazała się Wyspa Rikotu  i to właśnie po nią postanowił sięgnąć Siliakow. Premiera filmowej wersji miała miejsce 4 kwietnia tego roku. Minęło już zatem kilka tygodni, możemy więc ocenić, że sukcesu Zagubiona wyspa nie odniosła. Zresztą zdziwiłbym się ogromnie, gdyby było inaczej.
[image: ]
Głównym bohaterem dramatu jest moskiewski dziennikarz Igor Wojewodin. Na co dzień zajmuje się analizami ekonomicznymi; tematyka, zdawało się, bezpieczna i neutralna, ale i tak popada w konflikt ze swoim przełożonym. W efekcie, wyrażając w ten sposób swój protest wobec postępowania redaktora naczelnego, postanawia opuścić stolicę i wybrać się w jakieś odludne miejsce, aby napisać tekst o żyjących tam osobach. Na chybił trafił wskazuje palcem malutką wysepkę na Oceanie Spokojnym, gdzieś na wschód od Sachalinu, w archipelagu Kuryli. Gdy dociera na miejsce, okazuje się, że wulkaniczna wysepka liczy zaledwie dwanaścioro mieszkańców, w większości starszych już wiekiem. Jak na odludków przystało, zachowują się dziwnie, niektórzy sprawiają wrażenie, jakby już dawno pomieszało im się w głowach. Wariaci, owszem, ale nieszkodliwi. Niektórzy, jak Aleksandra Pietrowa, wydają się nawet sympatyczni i opiekuńczy. Podobnie jak tajemnicza Anna.
[image: ]
Anna jest najmłodszą kobietą na wyspie. Na dodatek piękną. Nic więc dziwnego, że wpada w oko przystojnemu dziennikarzowi. Przedstawia mu się jako naukowczyni, która bada miejscową społeczność. W czasie uroczystej kolacji, wydanej na cześć gościa, trzyma się z boku, mało mówi, jedynie znacząco się uśmiecha. W rozmowie w cztery oczy ostrzega natomiast Wojewodina, aby nie zbliżał się do brzegu klifu, bo łatwo poślizgnąć się i stracić kark, spadając z kilkudziesięciu metrów. Niby nic szczególnego. Rozmawiając z innymi mieszkańcami wyspy, Igora zaskakuje jeszcze jedna rzecz: gdy dziennikarz mówi o swojej pracy w stolicy, oni odpowiadają, że przecież nie ma Moskwy ani nie ma Rosji. I są o tym święcie przekonani. Wojewodzin zaczyna więc zastanawiać się, jaką tajemnicę skrywa wyspa, a jedyną osobą skłonną mu cokolwiek wyjawić jest wzbudzająca mieszane uczucia Ludmiła Sieliezniowa.
[image: ]
Początek filmu wiele obiecuje. Bohater trafia w tajemnicze miejsce zamieszkane przez nieliczną, odciętą od świata społeczność, która ewidentnie coś ukrywa, oddając się przy tym dziwnym rytuałom. Igora zachowanie mieszkańców najpierw dziwi, potem zaskakuje, a z czasem zaczyna przerażać. Najchętniej wyniósłby się stąd jak najszybciej. Co  jak pewnie się domyślacie  wcale nie będzie takie łatwe. Problem Zagubionej wyspy polega na tym, że ta kafkowska sytuacja bez wyjścia zostaje dorżnięta dialogami. Zdecydowanie za dużo pada tu słów, można odnieść wrażenie, że dialogi z dramatu zostały żywcem przeniesione do scenariusza. W efekcie pryska gdzieś nastrój tajemniczości, który bardzo łatwo byłoby podkreślić, wykorzystując do tego otaczającą bohaterów przyrodę. I tu docieramy do drugiego problemu. Mając do wykorzystania otwartą przestrzeń (wyspa plus ocean), reżyser zdecydował się przede wszystkim na bliskie plany. Może chciał w ten sposób uzyskać efekt klaustrofobicznego osaczenia, ale o ileż bardziej przerażająca byłaby śmiertelna pułapka bez granic
To, co zapewne świetnie sprawdzało się na teatralnej scenie, nie zagrało, niestety, na wielkim ekranie. O ile bowiem można uwierzyć w gadające głowy znajdujące się w zamkniętym pomieszczeniu, o tyle takie obrazki wyglądają mało dorzecznie w otwartej, niczym nieograniczonej przestrzeni. W dziennikarza Igora wcielił się Daniił Masliennikow (Rajskie Ogrody), absolwent Państwowego Moskiewskiego Uniwersytetu Kultury i Sztuki, a obecnie student Wyższej Szkoły Teatralnej imienia Borisa Szczukina. Annę zagrała debiutująca w pełnym metrażu Natalia Frej, Aleksandrę Pietrową  Tatiana Dogilewa (Dworzec dla dwojga, Na żywo!), odpowiedzialnego za bezpieczeństwo mieszkańców wyspy Michaiła Timofiejewa  Gieorgij Nazarienko (Jarosław. Tysiąc lat temu, Mnich i demon), natomiast Siergieja Borisowicza, przełożonego Wojewodina w redakcji gazety  Dmitrij Astrachan (Chagall  Malewicz, Koniec pięknej epoki). Autorką zdjęć była debiutantka (a więc podobnie jak reżyser) Jekatierina Kobzar, do tej pory pracująca głównie przy teledyskach. Ścieżka dźwiękowa wyszła natomiast spod ręki również niezbyt doświadczonego Dmitrija Jemieljanowa (dwie części filmowych antologii pod wspólnym tytułem O miłości), dla którego było to pierwsze tak poważne wyzwanie.




Tytuł: Zagubiona wyspa
Tytuł oryginalny: Потерянный остров
Reżyseria: Denis Siliakow
Zdjęcia: Jekatierina Kobzar
Scenariusz: Natalia Moszyna
Obsada: Daniił Masliennikow, Tatiana Dogilewa, Natalia Frej, Dmitrij Astrachan, Gieorgij Nazarienko, Ilja Jermołow, Jurij Dołgincow, Marina Czierkunowa
Muzyka: Dmitrij Jemieljanow
Rok produkcji: 2019
Kraj produkcji: Rosja
Czas trwania: 90 minut
Gatunek: dramat, thriller
Zobacz w: Kulturowskazie
Ekstrakt: 30%
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  900 metrów w pionie

  Konrad Wągrowski

  Jimmy Chin, Elizabeth Chai Vasarhelyi Free Solo
  

  
  Czym jest Free Solo? Nie, wbrew pozorom nie chodzi tu o hasło na transparencie trzymanym przez Rebeliantów przed wrotami pałacu Jabby. Free Solo to najbardziej ekstremalna forma wspinaczki, o której opowiada dokument nagrodzony w tym roku Oscarem.
Ekstrakt: 80%
[image: Free Solo]
Czym więc jest w końcu to Free Solo? To wspinaczka, jak mawiał klasyk, bez lin, haków, raków i czekana[bookmark: a1]1). Wspinaczka z wykorzystaniem własnych rąk i nóg, bez jakiejkolwiek asekuracji, jedynie z torebką talku umocowaną na plecach. Jak łatwo sobie wyobrazić, najmniejszy błąd natychmiast owocuje upadkiem z wielkiej wysokości i nieuniknioną śmiercią. Kim są ludzie zajmujący się takim sportem?
Tego dowiadujemy się poznając Alexa Honnolda, jednego z najsłynniejszych samotnych wspinaczy, głównego bohatera tego dokumentu. To nieco wycofany, lekko nieśmiały, spokojny w obyciu człowiek, dla którego sensem życia jest ciągłe jego ryzykowanie. Free Solo opowie o przygotowaniach i samym ataku na El Capitan  pionową, dziewięćsetmetrową skałę w parku narodowym Yosemite. 
Film udanie balansuje między zarysowaniem sylwetki Honnolda, a relacją z pionierskiej wspinaczki (El Cap był już oczywiście zdobywany, ale jeszcze nie w wersji bez asekuracji). Opowieść o głównym bohaterze filmu ukazuje go z sympatią, ale też szczerze, bez ukrywania, że dla wielu osób może być on osobą zbyt ekscentryczną. Honnold nie ukrywa, że najprawdopodobniej ma lekki syndrom Aspergera, że relacje z innymi ludźmi nie układają mu się idealnie, że woli samotność w górach i nie potrafi żyć bez wspinaczkowych emocji. Do tego dochodzi podany na chłodno szokujący fakt  zdecydowana większość wspinaczkowych znajomych Honnolda już nie żyje, zginęli oczywiście w górach. Tym bardziej zaskakujące jest, że Alexowi udaj się stworzyć związek z sympatyczną Sanni McCandles, choć jest to związek na jego warunkach. Sanni musi zaakceptować fakt, że góry dla Alexa zawsze będą najważniejsze, że będzie musiała wciąż niepokoić się, czy jej chłopak wyjdzie żywy z kolejnej wyprawy, a nawet zaakceptować fakt, że z Alex jawnie mówi, że nie może zakładać, że zawsze będą razem. Sam zdaje się czerpać z tego związku ciepło, ale też nie opuszczają go myśli, czy aby na pewno jest to dobre dla jego pasji. Czy kobieta u jego boku nie będzie go rozpraszała, czy pojawiające się kontuzje nie są aby efektem odejścia od samotnego stylu życia. Ale jednak związek zdaje się być udany i dla obojga satysfakcjonujący. 
Ale to z pewnością nie warstwa obyczajowa zadecydowała o sukcesie Free Solo i Oscarze dla najlepszego dokumentu 2018 roku. Film jest bowiem przede wszystkim opowieścią o ataku na El Capitan. O przygotowywaniach, planach i z finałową, dwudziestominutową, zapierającą dech w piersiach relacją z samej wspinaczki. To niesamowite filmowe osiągnięcie  bowiem przed ekipą stał dylemat, w jaki sposób nagrywać wyczyn Honnolda, by nie wpłynąć na jego decyzje, by jakiś element  choćby obecność członka ekipy, czy zbyt blisko przelatujący dron  nie doprowadził do tragedii. Emocje ekipy oglądającej całą akcję są szczere, ale przy tym udaje się też nakręcić naprawdę niesamowity materiał, pokazujący zarówno wspinaczkową technikę, decyzje, jakie muszą być podejmowane, ale też nieprawdopodobne ujęcia przyrody, przepaści, wysokości i ogromy ryzyka, jakie podejmuje Honnold. Chociaż widz wie, jaki będzie finał (nikt przecież nie będzie pokazywał na ekranie autentycznej śmierci) i tak siedzi na krawędzi fotela podczas niesamowitej finałowej sekwencji, niosącej w sobie nie mniej emocji niż niejeden film akcji. 
Ciekawostka: film jest obecnie pokazywany w kinach studyjnych, ale pojawia się też na kanale National Geographic. Wizyta w kinie z pewnością dodaje jednak co najmniej 10 punktów do emocji podczas seansu.

[bookmark: a1t]1) Andrzej Waligórski Spotkanie na szczycie




Tytuł: Free Solo
Dystrybutor:  9th Plan
Data premiery: 29 marca 2019
Reżyseria: Jimmy Chin, Elizabeth Chai Vasarhelyi
Zdjęcia: Jimmy Chin, Clair Popkin, Mikey Schaefer
Obsada: Dierdre Wolownick, Tommy Caldwell, Jimmy Chin, Alex Honnold, Sanni McCandless
Muzyka: Marco Beltrami
Rok produkcji: 2018
Kraj produkcji: USA
Czas trwania: 100 min
Gatunek: dokument, sportowy
Zobacz w: Kulturowskazie
Ekstrakt: 80%
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  Prostaczek o złotym sercu

  Marcin Mroziuk

  Alice Rohrwacher Szczęśliwy Lazzaro
  

  
  Szczęśliwy Lazzaro bez wątpienia wyróżnia się na tle tego, co zazwyczaj możemy obecnie oglądać na kinowych ekranach. Jest on bardzo bliski pod względem formy i ducha dziełom włoskiego neorealizmu, ale mimo tych zabiegów nie jest to jednak staroświeckie kino, gdyż film Alice Rohrwacher porusza w metaforyczny sposób jak najbardziej aktualne tematy i potrafi mocno przemówić do naszej wrażliwości.
Ekstrakt: 80%
[image: Szczęśliwy Lazzaro]
Tytułowy bohater prowadzi nieskomplikowane życie w odizolowanej od świata zewnętrznego wiejskiej społeczności. Ze zdziwieniem obserwujemy , że wszyscy mieszkańcy Inviolaty są nie tylko uzależnieni ekonomicznie od markizy Alfonsiny de Luny, ale nie zdają sobie sprawy z przemian, jakie zaszły we Włoszech. W efekcie chociaż obecne są tutaj pewne zdobycze techniki XX wieku, to w majątku markizy panują stosunki niczym sto lat wcześniej. Obserwujemy więc, jak są wykorzystywani biedni wieśniacy, którzy z kolei większością uciążliwych prac obciążają Lazzara. Ten zaś nie tylko posłusznie je wykonuje, ale czyni to z uśmiechem na ustach! Bycie pomocnym dla innych najwyraźniej sprawia mu przyjemność, a za sprawą swej prostoty ducha nie dostrzega niczego złego w działaniach innych ludzi. 
Sytuacja jednak się komplikuje, kiedy w majątku pojawia się Tancredi  młody syn markizy. Będziemy bowiem świadkami zadzierzgnięcia się niecodziennej więzi, która połączy go i Lazzara, a z kolei bunt Tancrediego przeciwko matce zachwieje status quo w Inviolacie. W efekcie mieszkańcy wioski będą zaś musieli zmierzyć się ze współczesnością, a tytułowy bohater okaże się jeszcze bardziej niezwykła postacią, niż mogło się to nam wydawać. Nie da się też ukryć, że to właśnie występujący w tej roli Adriano Tardiolo w dużej mierze przyczynił się do tego, że Szczęśliwy Lazzaro wywiera na widzach tak wielkie wrażenie.
W filmie Alice Rohrwacher znalazło się więc miejsce na ukazanie kapitalistycznego wyzysku (najpierw w wersji bezwzględnego posiadacza ziemskiego, później bezosobowej machiny bankowej), jak i rozważania na temat ludzkiej natury. Kontrast między postawą prostaczka Lazzaro a zachowaniem Tancrediego czy mieszkańców wioski prowokuje bowiem do przemyśleń, szczególnie ze względu na finał tej opowieści. Jednocześnie Szczęśliwy Lazzaro urzeka niepowtarzalnym klimatem, w którym nostalgia miesza się z nutką komizmu, a przedstawione na ekranie wydarzenia nie zawsze dają się racjonalnie wytłumaczyć. To po prostu kawałek pierwszorzędnego kina!




Tytuł: Szczęśliwy Lazzaro
Tytuł oryginalny: Lazzaro felice
Dystrybutor:  Aurora Films
Data premiery: 8 marca 2019
Reżyseria: Alice Rohrwacher
Zdjęcia: Hélène Louvart
Scenariusz: Alice Rohrwacher
Obsada: Adriano Tardiolo, Agnese Graziani, Luca Chikovani, Alba Rohrwacher, Sergi López, Natalino Balasso, Tommaso Ragno, Nicoletta Braschi
Rok produkcji: 2018
Kraj produkcji: Francja, Niemcy, Szwajcaria, Włochy
Czas trwania: 125 min
Gatunek: dramat
Zobacz w: Kulturowskazie
Ekstrakt: 80%
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  Tylko nazistów mało

  Sebastian Chosiński

  Timo Vuorensola Iron Sky. Inwazja
  

  
  Biorąc pod uwagę, jak wielki rozgłos zyskała fińska komedia fantastycznonaukowa Iron Sky, można dziwić się, dlaczego Timo Vuorensola tak długo czekał z nakręceniem jej kontynuacji. Wszak temat nazistów z Księżyca okazał się nadzwyczaj nośny. Na szczęście Fin w końcu zabrał się do pracy i po siedmiu latach stworzył Inwazję  film na pewno technicznie dużo ciekawszy, ale fabularnie pozostawiający wiele do życzenia.
Ekstrakt: 60%
[image: Iron Sky. Inwazja]
Iron Sky z 2012 roku zaskakiwał i  mimo pozytywnego przesłania  oburzał. Naziści po raz kolejny bowiem prezentowali się na ekranie doskonale. W idealnie skrojonych mundurach (wiadomo, Hugo Boss!), bardzo męscy i dystyngowani, pomysłowi i zdolni musieli robić wrażenie. Nawet jeżeli ostatecznie okazywali się kanaliami. Zresztą sam pomysł wyekspediowania ich na ciemną stronę Księżyca, gdzie schronili się po przegranej wojnie światowej i założyli tajną bazę (w kształcie swastyki)  był znakomity i bardzo nośny. Nic dziwnego, że film zyskał rozgłos i popularność. Tym bardziej że najzagorzalszym synom narodowego socjalizmu swoich twarzy użyczyli znakomici niemieccy aktorzy: Götz Otto (oficer Klaus Adler) i Udo Kier (księżycowy führer Wolfgang Kortzfleisch).
Akcja Iron Sky zakończyła się w 2018 roku, a zwieńczyła ją wojna jądrowa o znajdujące się na Księżycu pokłady helu-3. Wojna, w wyniku której Ziemia została doszczętnie zniszczona, stając się lodową pustynią. W tym też momencie rozpoczyna się fabuła Inwazji (dystrybutorzy znowu się nie popisali, tak właśnie tłumacząc znacznie bardziej trafny podtytuł angielski The Coming Race, czyli Nadchodząca rasa, co jest zapożyczeniem z książki dziewiętnastowiecznego angielskiego pisarza i polityka Edwarda Bulwera-Lyttona). A w zasadzie wstęp do właściwej części filmu. Szybko bowiem przenosimy się w przyszłość. W opuszczonej przez nazistów bazie księżycowej żyją teraz ich nieliczni ocaleli potomkowie oraz ludzie, którzy zdołali uciec z pogrążającej się w chaosie Ziemi. Są skazani na siebie, więc muszą współpracować.
Bazą zarządza  stylizowana na podstarzałą księżniczkę Leię Organę  córka doktora Richtera, Renate (gra ją ponownie Niemka Julia Dietze), która ze związku z nieżyjącym już czarnoskórym Jamesem Washingtonem doczekała się córki Obi (w tej roli Brytyjka Lara Rossi). Dziewczyna jest odważna i bezkompromisowa, na dodatek nienawidzi nazistów, choć przecież jej dziadek wiernie służył Kortzfleischowi, o którym słuch po inwazji na Ziemię zaginął. Ale licho  zwłaszcza to nazistowskie  nigdy nie śpi. Gdy pewnego dnia do bazy dociera zdezelowany statek z rosyjskimi uciekinierami z Ziemi, na jego pokładzie znajduje się starszy mężczyzna. Bardzo stara się być niewidoczny dla innych, ale Obi i tak go wypatruje i podąża za nim. Jakież jest jej zdziwienie, gdy tajemniczym starcem okazuje się Kortzfleisch.
Jego pojawienie się na Księżycu otwiera zupełnie nowy wątek historii. Skutkiem rozmowy Wolfganga z Obi staje się bowiem śmiertelnie niebezpieczna wyprawa w drugą stronę  na Ziemię. A w zasadzie do jej wnętrza. Po świętego Graala. Pisząc scenariusz Inwazji, Dalan Musson w dużej mierze oparł się na powieściach klasyków science fiction z XIX i początków XX wieku. Wiele jest tu z Julesa Vernea (Podróż do wnętrza Ziemi), Arthura Conana Doylea (Zaginiony świat) czy Edgara Ricea Burroughsa (cykl o Marsie). To sprawia, że zyskuje na tym przygodowa strona filmu, tracą natomiast trochę, schodząc w wielu momentach na dalszy plan, stanowiący clou dzieła naziści. Ale przynajmniej, dzięki nawiązaniom do okultystycznego Towarzystwa Vril, które działało w Niemczech na początku lat 20. ubiegłego wieku, Musson i Vuorensola wyjaśniają, skąd w ogóle wzięli się narodowi socjaliści. I jest to teoria tyleż fantastyczna (dosłownie), co intrygująca. Aż strach pomyśleć, że sto lat temu byli ludzie, którzy takie wizje brali na poważnie.
Iron Sky: Inwazja  mimo entourageu przygodowego i fantastycznego  jest jednak przede wszystkim komedią. I to taką, której autorzy są w stanie skalać wszystkie świętości. Włącznie z Ostatnią Wieczerzą, postacią papieża (historycznego, nie żadnego ze współczesnych) i Steveem Jobsem, który pojawia się zresztą w filmie jako bóstwo nowej religii. Do tego dorzućcie jeszcze Adolfa Hitlera, Józefa Stalina, Czyngis-chana, Kaligulę, Idiego Amina, Mao Zedonga, Osamę bin Ladena, a nawet Jezusa Chrystusa i dinozaury. Cała masa odniesień do rzeczywistości i przeszłości na pewno sprawia dodatkową frajdę, tylko  powtórzę  nazistów mało. A to wszak oni byli motorem napędowym i głównym źródłem sukcesu filmu sprzed siedmiu lat. Czy za jakiś czas powstanie trzecia odsłona tej historii  trudno przewidzieć. Ale, jakby co, kilkoro bohaterów wciąż jest do dyspozycji.




Tytuł: Iron Sky. Inwazja
Tytuł oryginalny: Iron Sky: The Coming Race
Dystrybutor:  Kino Świat
Data premiery: 3 maja 2019
Reżyseria: Timo Vuorensola
Zdjęcia: Mika Orasmaa
Scenariusz: Dalan Musson, Timo Vuorensola
Obsada: Lara Rossi, Vladimir Burlakov, Kit Dale, Tom Green, Julia Dietze, Edward Judge, Martin Swabey, Emily Atack
Muzyka: Tuomas Kantelinen, Laibach
Rok produkcji: 2019
Kraj produkcji: Belgia, Finlandia, Niemcy
Cykl: Iron Sky
Czas trwania: 90 min
WWW: Polska strona
Gatunek: akcja, komedia, przygodowy
Zobacz w: Kulturowskazie
Ekstrakt: 60%
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  East Side Story:Z klaustrofobicznej miłości do kina

  Sebastian Chosiński

  Kirył Sokołow Tato, umrzyj!
  

  
  Zdarzały się w historii kina olśniewające debiuty (vide Quentin Tarantino, by nie sięgać zbyt głęboko w czasie). Zdarzały się i takie, które wywoływały efekt wow!. Niekiedy działający z opóźnionym zapłonem (przykład Roberta Rodrigueza). Kirył Sokołow lokuje się gdzieś pośrodku, a jego nasycony czarnym humorem thriller Tato, umrzyj! wydaje się jednym z ciekawszych rosyjskich obrazów ubiegłego roku.
Ekstrakt: 70%
[image: Tato, umrzyj!]
Jest taka kategoria filmów, które nie są ani doskonałe (od strony technicznej bądź fabularnej), ani szczególnie odkrywcze, ale po ich obejrzeniu czujemy satysfakcję, wiedząc, że poświęcony im czas nie poszedł na marne. Najczęściej są to filmy robione przez twórców, którzy dopiero wkraczają do świata kinematografii i których cechuje nieposkromiona niczym, jak do tej pory, miłość do kina. Nie są oni jeszcze naciskani przez producentów, nie wisi nad nimi widmo box-officeu, mogą więc pokazać na ekranie dokładnie to, co mają w sercu i duszy. Tato, umrzyj! to idealny przykład takiego właśnie dzieła  bezpretensjonalnego i szokującego, w wielu momentach przekraczającego granice dobrego smaku, ale dzięki temu również wywołującego niewymuszony uśmiech. A na dodatek bardzo inteligentnego i pomiędy wierszami wiele mówiącego o naszej kondycji moralnej. Tak, naszej, bo nie tylko rosyjskiej. Podobne historie mogłyby się przecież wydarzyć zarówno w Polsce, jak i Stanach Zjednoczonych. Choć lepiej, aby się jednak nie zdarzały
Kirył Sokołow urodził się w 1989 roku w ówczesnym Leningradzie. Od samego początku wydawało się, że będzie mniej lub bardziej wybitnym specjalistą od nauk ścisłych. Najpierw ukończył bowiem liceum fizyko-matematyczne, potem rozpoczął studia na wydziale fizyko-technicznym politechniki petersburskiej, który ukończył jako dwudziestotrzylatek. Ale już wtedy pociągało go kino. Pierwsze krótkometrażowe filmy nakręcił ze swymi przyjaciółmi, będąc jeszcze studentem. Były to pełne absurdalnego humoru komediodramaty Bywa i gorzej (2011) oraz Syzyf szczęśliwy (2012). I to właśnie one stały się dla Sokołowa przepustką do przyjęcia na Wyższe Kursy Scenariopisarstwa i Reżyserii. W tym celu musiał opuścić rodzinne miasto i przenieść się do Moskwy. Kolejne filmiki  Wynik (2013) i Ogień (2015)  konsekwentnie utrzymane były w tej samej stylistyce co poprzednie. Można więc było odnieść wrażenie, że mamy do czynienia z początkującym reżyserem (i scenarzystą w jednym), który doskonale wie, czego chce i uparcie dąży do celu.
Tym celem, jak okazało się w ubiegłym roku, był nakręcony za 50 milionów rubli pełnometrażowy debiut Tato, umrzyj!  szalona czarna komedia, w której poziom makabry sięga zenitu. Takie filmy rzadko trafiają na festiwale, a jeżeli już  to raczej nie opuszczają ich z nagrodami. Lecz w tym przypadku było na odwrót. Dzieło Sokołowa zostało zakwalifikowane do udziału w XVI edycji Okna na Europę i otrzymało tam  w sierpniu 2018 roku  Grand Prix. Przegląd odbywający się w karelskim Wyborgu nie cieszy się wprawdzie taką renomą, jak festiwale w Moskwie (międzynarodowy) czy Kinotawr w Soczi (krajowy), ale na pewno lokuje się w rosyjskiej czołówce. Jeżeli więc jury Okna uznało, że obrazowi Sokołowa należy się tak ważny laur  to na pewno się nie pomyliło. Inna sprawa, że musiało to być jury niestroniące od wczesnych filmów Quentina Tarantino czy Roberta Rodrigueza, ponieważ Tato, umrzyj! wyrasta właśnie z ich ducha i doświadczeń.
Nie licząc długiej introdukcji, film podzielony jest na trzy rozdziały. Całość rozgrywa się w myśl zasad teatru antycznego, zachowane są bowiem wszystkie trzy jedności  miejsca, czasu i akcji. Jedynie w retrospekcjach reżyser opuszcza wnętrze mieszkania głównego bohatera, które znajduje się w postsowieckim bloku z lat 70. bądź 80. ubiegłego wieku. A tym bohaterem jest Andriej Giennadjewicz Liechowski  policjant z wieloletnim doświadczeniem, wśród swoich podwładnych cieszący się ogromnym autorytetem. Nie jest to jednak, jak szybko się przekonujemy, postać, którą można by postawić na piedestale. Pewny siebie, zadufany, apodyktyczny, skłonny do przemocy (także wobec najbliższych), nie znosi sprzeciwu. Bardziej pasowałby do portretu zagorzałego kagiebisty z lat 40. lub 50. Ale nie ma wątpliwości, że i dzisiaj pod każdą szerokością i długością geograficzną trafiają się tacy gliniarze. Ale może chociaż jest uczciwy?
[image: ]
Gdzie tam, to kanalia gotowa zdradzić i oszukać każdego, nawet najbliższego przyjaciela. Czy zatem powinien dziwić nas fakt, że pewnego dnia do mieszkania Andrieja Giennadjewicza przychodzi młody mężczyzna, który za pazuchą skrywa młotek? Wcale nie po to, by pomóc Liechowskiemu powbijać gwoździe w ścianę. Matwiej przedstawia się jako chłopak Oli, córki policjanta. Co jeszcze bardziej podsyca wyobraźnię, bo przecież nieczęsto się zdarza, aby kandydat na zięcia próbował zaciukać kandydata na teścia podczas pierwszego spotkania. Andriej  jak na prawdziwego psa przystało  natychmiast wyczuwa zagrożenie (i nic dziwnego, jest bowiem podejrzliwy aż do przesady) i postanawia rozprawić się z chłopakiem, wytaczając przeciwko niemu najpotężniejszą amunicję, jaką skrywa w mieszkaniu. Tak zaczyna się jatka, do której z czasem  w następnych rozdziałach  dołączają kolejne postaci, w tym Ola i Jewgienicz, przyjaciel i kolega z pracy Liechowskiego.
[image: ]
Krew leje się strumieniami  i nie jest to wcale chwyt retoryczny, ale oddanie ekranowej rzeczywistości. Przemoc pojawiająca się w filmie Sokołowa ma jednak sens i logiczne uzasadnienie. Wplatając do głównego wątku narracji retrospekcje, reżyser wyjaśnia wszystkie zawiłości w relacjach pomiędzy bohaterami, przy okazji budując ich intrygujące portrety psychologiczne. A każda z osób  dodajmy do kompletu jeszcze żonę Liechowskiego  jest zupełnie inna. Kieruje się w życiu odmiennymi ideałami, dąży do innych celów. Ale przestaje to mieć znaczenie, gdy na plan pierwszy przebijają się nienawiść i chciwość. Tato, umrzyj! to film, który boli. Warto jednak spojrzeć na niego z nieco innej perspektywy, nie odbierać go jedynie jako orgię przemocy z hektolitrami krwi. Gdy zerkniemy głębiej, dowiemy się czegoś o sobie. I będzie to niestety bardzo przykre i dojmujące doświadczenie. Nawet jeśli nie wszyscy jesteśmy tacy, jak Andriej Giennadjewicz, to mimo wszystko mamy w sobie potencjał na kogoś takiego.
[image: ]
W roli Liechowskiego producenci obsadzili charyzmatycznego Witalija Chajewa (Rajskie Ogrody, Salut 7); Jewgienicza zagrał równie doświadczony Michaił Goriewoj (Pięć narzeczonych, Klatka), coraz częściej  jako Michael Gor  pojawiający się także w filmach hollywodzkich. W Matwieja wcielił się dwudziestosześcioletni Aleksandr Kuzniecow (Scyta, Spitak), a w Olę  starsza od niego o dziesięć lat (choć na ekranie wcale tego nie widać) Łotyszka Jewgienija Kregżde (Geograf przepił globus); matka dziewczyny ma z kolei twarz Jeleny Szewczenko (Boris Godunow). Za zdjęcia odpowiadał Dmitrij Uliukajew (Kraina Oz), natomiast autorami ścieżki dźwiękowej, nie licząc wykorzystanych w filmie piosenek innych wykonawców, byli raper Wadim QP (czyli Wadim Karpienko) oraz Siergiej Sołowjow (Judasz). Ten drugi skomponował klasyczną muzykę ilustracyjną, pierwszy zanurzył się w odmętach elektroniki.
I tylko jedno nie daje mi spokoju. Skoro film otrzymał ważną nagrodę już w sierpniu ubiegłego roku, dlaczego ze skierowaniem go do dystrybucji kinowej czekano aż osiem miesięcy (do początku kwietnia tego roku)? Można snuć teorie spiskowe!




Tytuł: Tato, umrzyj!
Tytuł oryginalny: Папа, сдохни
Reżyseria: Kirył Sokołow
Zdjęcia: Dmitrij Uliukajew
Scenariusz: Kirył Sokołow
Obsada: Aleksandr Kuzniecow, Witalij Chajew, Jewgienija Kregżde, Michaił Gor / Goriewoj, Jelena Szewczenko, Igor Grabuzow, Siergiej Szełgunow, Aleksandr Domogarow młodszy, Oksana Dorochina, Filip Sawinkow, Oleg Sawcow, Alina Aleksiejewa
Muzyka: Wadim Karpienko, Siergiej Sołowjow
Rok produkcji: 2018
Kraj produkcji: Rosja
Czas trwania: 100 minut
Gatunek: dramat, komedia, thriller
Zobacz w: Kulturowskazie
Ekstrakt: 70%
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  Oko Furii i ostatni Vers

  Sebastian Chosiński

  Anna Boden, Ryan Fleck Kapitan Marvel
  

  
  To dwudziesty pierwszy film powstały w ciągu jedenastu lat w ramach franczyzy Marvel Cinematic Universum. Mogłoby się wydawać, że jego twórcy  Anna Boden i Ryan Fleck (ich nazwiska prawdopodobnie nic nikomu nie powiedzą)  nie będą w stanie już niczym zaskoczyć widza. Ale nic z tego. Kapitan Marvel to kolejne doskonałe dzieło, które idealnie łączy wątki klasycznej filmowej space opery z kinem superbohaterskim.
Ekstrakt: 80%
[image: Kapitan Marvel]
Wydaje się, że tu wszystko jest na opak. Nie do końca wiadomo, kto jest dobry, a kto zły. Nick Fury w niczym nie przypomina poważnego szefa T.A.R.C.Z.Y., który nadzoruje działania Avengersów, a hołubiony przez niego rudy kot wcale nie jest takim miłym czworonogiem, jak mogłoby się wydawać. Przez dłuższy czas widz może czuć się lekko skołowany. Dopiero kiedy okazuje się, że akcja filmu rozgrywa się w 1995 roku (przynajmniej jeżeli chodzi o czas ziemski), pewne rzeczy znajdują swoje właściwe miejsce. Nie do końca typowe dla produkcji MCU, choć do tego akurat mogliśmy przywyknąć, oglądając dwie części Strażników Galaktyki (2014, 2017) oraz fragmenty Wojny bez granic (2018), jest również to, że przez pierwszych kilkadziesiąt minut mamy do czynienia z klasycznym filmem science fiction. Ze space operą rozgrywającą się w odległych zakamarkach Wszechświata.
Poznajemy kosmos, którym włada technologicznie wysoko rozwinięta cywilizacja Kree. Ziemia to dla niej bezimienna planeta oznaczona kryptonimem C-53. Nigdy zapewne nie zwróciliby na nią uwagi, gdyby nie zaskakujący zbieg okoliczności. Kree starają się za wszelką cenę wyniszczyć rasę jaszczuropodobnych Skrullów. Gdzie tylko to możliwe, tropią ich kosmiczni komandosi spod znaku Starforce. Jednym z nich jest Vers (świetnie wprowadzająca się do filmowego uniwersum Marvela Brie Larson), służąca w elitarnym oddziale swego mentora i nauczyciela Yon-Rogga (szarmancki, ale i odpowiednio złowieszczy Jude Law). Kobieta, oprócz znajomości sztuk walki, posiada też nadzwyczajne moce, chociaż nie ma jeszcze pełnej wiedzy, jak je wykorzystać. Ma też jednak swoją piętę achillesową  to bardzo niepokojące i niedające się wyjaśnić wspomnienia z odległej przeszłości.
Ścigając Skrulli, Vers trafia na Ziemię. Wbija się w epokę, w której większość młodych Amerykanów chodzi we flanelowych koszulach i słucha Nirvany (w ścieżce dźwiękowej rozbrzmiewa nawet Come as You Are). Istnieje już T.A.R.C.Z.A., ale nie ma jeszcze Avengersów jako zespołu superbohaterów. Na miejscu lądowania (czy może raczej upadku) członkini Starforce szybko zjawiają się agenci Fury (wiadomo, Samuel L. Jackson) i świeżo przyjęty do służby Phil Coulson (ponownie Clark Gregg), którym niełatwo uwierzyć w to, co za chwilę zaczyna dziać się wokół nich. Chronologicznie ten film, choć powstał jako dwudziesty pierwszy, lokuje się - nie licząc pierwszego Kapitana Ameryki, który cofa się aż do drugiej wojny światowej - na początku stawki MCU. Z tego też powodu twórcy stanęli przed istotnymi wyzwaniami, jak wyjaśnić genezę ważnych dla całego uniwersum elementów. Nie tylko jak Vers stała się Kapitan Marvel, ale również jak można posłużyć się Tesseraktem, skąd wzięła się nazwa Projektu Avengers oraz  i to jest zdecydowanie najciekawsze  jak Nick Fury stracił oko.
Oprócz oczywistych nawiązań do komiksów o Kapitan Marvel, obraz Anny Boden i Ryana Flecka obficie korzysta także z inspiracji innymi filmami science fiction. Można w nim znaleźć nawiązania do dwóch pierwszych Terminatorów (pojawienie się Vers na Błękitnej Planecie) i dwóch pierwszych Obcych (paskudna z wyglądu rasy obcych), Avatara (kolor skóry doktor Minn-Ervy, ze Starforce, choć tu oczywiście, jeżeli pod uwagę weźmiemy opowieść rysunkową, to właściwie James Cameron był epigonem), jak również do gwiezdnowojennej Nowej nadziei (pojedynek kosmicznych ścigaczy w kanionie). Ba! tempo akcji i poziom jej sensacyjności kojarzy się z kolei z opowieściami o agencie 007. I wszystko to upchnięte w jednym, dwugodzinnym superbohaterskim dziele, którego autorzy na dodatek nie zapomnieli ani o scenach patetycznych, ściskających za gardło i wyciskających łzy, ani o potężnej dawce humoru, którego głównym dostarczycielem jest  zapewne trudno będzie w to uwierzyć  Nick Fury. Kapitan Marvel na pewno nie jest najlepszą odsłoną MCU (do Czarnej Pantery, Doktora Strangea, Wojny bohaterów czy Wojny bez granic trochę jej brakuje), lecz nie zapominajmy, że poprzeczka została zawieszona bardzo, bardzo wysoko i samo doskoczenie do niej jest już wielkim osiągnięciem.




Tytuł: Kapitan Marvel
Tytuł oryginalny: Captain Marvel
Dystrybutor:  Disney
Data premiery: 8 marca 2019
Reżyseria: Anna Boden, Ryan Fleck
Zdjęcia: Ben Davis
Scenariusz: Anna Boden, Ryan Fleck, Geneva Robertson-Dworet, Jac Schaeffer
Obsada: Gemma Chan, Brie Larson, Jude Law, Mckenna Grace, Ben Mendelsohn, Samuel L. Jackson, Lee Pace, Rune Temte
Muzyka: Pinar Toprak
Rok produkcji: 2019
Kraj produkcji: USA
Cykl: Marvel Cinematic Universe
Gatunek: akcja, przygodowy, SF
Zobacz w: Kulturowskazie
Ekstrakt: 80%
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  East Side Story:Sprawdzanie zaczynaj od pępka!

  Sebastian Chosiński

  Aleksiej Barykin Wodnica
  

  
  W czasach komunistycznych nasi wschodni sąsiedzi często produkowali animowane antologie, w których prezentowano dzieciom bajki i legendy narodów wchodzących w skład Kraju Rad. Dzisiaj należą już one do rzadkości. Tym większą uwagę należy zwrócić na kinowy obraz Aleksieja Barykina  reżysera pochodzenia tatarskiego  który postanowił w Wodnicy przedstawić jedno ze straszniejszych podań. Stąd sugestia dystrybutora, by przed ekranem nie siadali widzowie poniżej dwunastego roku życia.
Ekstrakt: 40%
[image: Wodnica]
W East Side Story od czasu do czasu sięgamy po filmy powstające w narodowych republikach stanowiących integralną część Rosji. Tym sposobem zachęcaliśmy Was  bądź zniechęcaliśmy, w zależności od poziomu dzieła  do zapoznania się z obrazami nakręconymi w Czeczenii (Rozkaz: zapomnieć!), Jakucji (Mój zabójca), Kabardo-Bałkarii (Bliskość) czy  to wcale nie tak dawno  Buriacji (Na brzegu snu). Dzisiaj zapraszamy do Tatarstanu, którego stolicą jest Kazań, a prezydentem  co istotne, bo wydatnie dołożył się do powstania tego filmu  Rustam Minnichanow. Tatarami są również reżyser (scenarzysta i kompozytor w jednym) oraz odtwórcy głównych ról, ba! przez połowę filmu z ekranu wybrzmiewa język tatarski. Nie ma więc wątpliwości, że to obraz, którego głównym odbiorcą są z założenia mieszkańcy republiki. Aczkolwiek i dla Rosjan może być on interesujący, dotyka bowiem wzajemnych relacji  tu i teraz, nie zaś w zamierzchłej przeszłości  między tymi dwoma narodami.
Twórcą Wodnicy jest Aleksiej Barykin, urodzony w Kazaniu w 1980 roku. Jako trzydziestodwulatek ukończył on miejscowy uniwersytet, na którym zresztą teraz  od siedmiu lat  wykłada. Jako scenarzysta telewizyjny pracuje od 2005 roku; w tym czasie zrealizował także cykl filmów dokumentalnych o historii i kulturze Tatarstanu. Ciągnęło go jednak do fabuły i przed czterema laty nakręcił swoją debiutancką pełnometrażową komedię obyczajową Kłopoty rodzinne. Do pracy nad Wodnicą zabrał się już w 2016 roku. Szło jednak wolno, wiele miesięcy zajęła postprodukcja, w efekcie premiera kinowa odbyła się dopiero przed dwoma miesiącami  14 marca. Pisząc scenariusz, Barykin oparł się na twórczości żyjącego głównie w XIX wieku (zmarł bowiem na początku następnego stulecia) tatarskiego wychowawcy narodu, pisarza i etnografa Kajuma Nasyjriego (w oryginale zapisano by go: Qayum Nasıri), który spisywał narodowe bajki, podania, mity. W niektórych z nich pojawiają się dość paskudne stwory, jak chociażby Jucha  wężowaty demon o długim języku (i bez pępka)  oraz Wodnica, którą można kojarzyć ze słowiańską topielicą bądź rusałką.
I to właśnie z takimi paskudztwami mają do czynienia młodziutcy bohaterowie filmu Barykina!
A są nimi niespełna dziesięcioletni Rusłan i jego młodsza siostra Alina. Na co dzień mieszkają wraz z matką, która jest dyrektorką firmy, w Moskwie. Choć od Ałsu odszedł mąż-Rosjanin, nie mogą narzekać na sytuację materialną; kobiecie dużo bardziej doskwiera odrzucenie przez żyjącą w Tatarstanie rodzinę, która nie mogła pogodzić się z jej uczuciem do osoby wywodzącej się z innej nacji i wyznającej inną, niż islam, religię. Dlatego też brat Ałsu, Timur, nie poinformował siostry o chorobie ojca; dopiero gdy ten zmarł  zadzwonił do Moskwy. Nim jednak kobieta z dziećmi dotarła w rodzinne strony, ojczulek spoczął już w grobie (zgodnie z tradycją muzułmańską, pochówek powinien odbyć się nie później niż w dwadzieścia cztery godziny po śmierci). Akcja filmu zaczyna się w momencie, gdy cała trójka jedzie do Timura. Dla wychowanych w stolicy Rosji dzieci to, co zastają na miejscu  jest szokiem. Drewniana chata (choć pięknie zdobiona), toaleta na podwórzu, brak Internetu, na dodatek wuj i jego młoda żona Lajsan mówiący w języku, którego oni nie rozumieją.
[image: ]
Słowem: tragedia! Dzieciaki najchętniej wsiadłyby z powrotem do samochodu i ruszyły w powrotną, dziesięciogodzinną drogę do Moskwy. Jest to jednak niemożliwe. Ałsu musi odwiedzić cmentarz i rozmówić się z Timurem, także w istotnych w takiej sytuacji dla każdej rodziny kwestiach spadkowych. W tym czasie dziećmi zajmuje się sprawiająca bardzo sympatyczne wrażenie Lajsan, z którą brat Ałsu ożenił się zaledwie dwa miesiące wcześniej, na parę tygodni przed śmiercią ojca. Jest gorliwą muzułmanką, przestrzega ramadanu, od samego początku ciągnie ją do Rusłana i Aliny. Wszystko wskazuje na to, że rodzinny konflikt zostanie wreszcie zażegnany. Ale w nocy dzieje się rzecz niezwykła i dramatyczna. Dzieci budzą się i słysząc dziwne odgłosy dochodzące z pokoju, w którym śpi matka, idą do niej  tam objawia im się niezwykle szpetna i odrażająca postać, która porywa Ałsu. Z opowieści dzieci wynika, że może to być wiedźma Wodnica. Wezwana następnego dnia policja przeczesuje dno pobliskiego jeziorka, ale nikogo ani niczego podejrzanego nie znajduje. W efekcie komendant postanawia aresztować Timura, który już kiedyś siedział w więzieniu.
[image: ]
W ciągu kilkunastu godzin Rusłan i Alina tracą matkę i wuja; pozostaje im tylko obca dla nich przecież Lajsan. Ewentualnie mogą też liczyć na pomoc miejscowego mułły, jednocześnie dyrektora niewielkiego muzeum etnograficznego znajdującego się w dawnym domu Kajuma Nasyjriego. To od niego dzieci dowiadują się o Wodnicy i Jusze oraz ich podstępnych knowaniach. Wsparte przez niego, rodzeństwo postanawia też podjąć walkę o odzyskanie matki i wydarcie jej z rąk paskudnej wiedźmy. Wodnica klasyfikowana jest jako film dla dzieci od dwunastego roku życia  i należałoby się tego trzymać (a nawet wziąć małą poprawkę). Kilka scen  rodem z horroru  może bowiem przyprawić o dreszcze i wywołać traumę u młodszych widzów. Wszak zamieszkujący jezioro demon to nie jest żaden sympatyczny wesoły diabeł z opowieści Kornela Makuszyńskiego  to pozbawiająca wolności i życia czarownica. Która byłaby zapewne jeszcze straszniejsza, gdyby Aleksiej Barykin dysponował większym budżetem i możliwościami technicznymi. Bo to właśnie jest podstawowy problem tego obrazu!
[image: ]
Wodnica to nie tylko film grozy dla młodszych nastolatków, ale również podejmujący ważne kwestie społeczne dramat obyczajowy (vide wygnanie Ałsu z domu i późniejsze uwięzienie Timura), który przy okazji pełni też funkcję ekumeniczną, przybliżając prawosławnym Rosjanom (tym młodszym oczywiście) pewne elementy islamu (także jego bajowej tradycji). Ciekawa fabuła zostaje jednak rozłożona na łopatki przez dwa czynniki: kiepskie efekty specjalne (mało doświadczony operator Aleksiej Matrosow niewiele mógł tu poprawić) i zdecydowanie poniżej akceptowalnej granicy poziom gry dziecięcych aktorów. Są oni tak sztuczni, jakby występowali w szkolnym przedstawieniu bądź programie telewizyjnym typu Ziarno. Chyba niepotrzebnie Barykin obsadził w roli Aliny swoją córeczkę Katię (Jekatierinę), której towarzyszył jeszcze słabszy Kola (Nikołaj) Niewzorow jako Rusłan. Nie można za to przyczepić się do odtwórców ról dorosłych. W większości to doświadczeni aktorzy bądź Tatarskiego Teatru Akademickiego imienia Galiasgara Kamala  jak na przykład Nafisa Chajrullina (Lajsan) i Ildus Gabdrachmanow (Timur)  bądź Teatru Młodego Widza w Kazaniu, jak Guzel Szakirzianowa (Ałsu). Jedynym gościem przybyłym z Moskwy była Julia Zacharowa, która wcieliła się w Wodnicę (czyli i tak jest nie do poznania).




Tytuł: Wodnica
Tytuł oryginalny: Водяная
Reżyseria: Aleksiej Barykin
Zdjęcia: Aleksiej Matrosow
Scenariusz: Aleksiej Barykin
Obsada: Nikołaj Niewzorow, Jekatierina Barykina, Nafisa Chajrullina, Guzel Szakirzianowa, Ildus Gabdrachmanow, Fanis Ziganszyn, Aschat Chismatow, Julia Zacharowa, Oleg Surow, Paweł Moskwin
Muzyka: Aleksiej Barykin
Rok produkcji: 2018
Kraj produkcji: Rosja, Tatarstan
Czas trwania: 85 minut
Gatunek: dramat, fantasy, groza / horror
Zobacz w: Kulturowskazie
Ekstrakt: 40%
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  Reptilianie, złe wcielenie Supermana, pokemony A wśród nich John Ronald Reuel Tolkien i Ted Bundy  tak wygląda filmowy maj 2019.


Marsz do kina


[image: Iron Sky. Inwazja]
Iron Sky. Inwazja
(2019, reż. Timo Vuorensola)
Pochodzący z Finlandii, nakręcony za fundusze z crowdfundingu film o nazistach z Księżyca krytyków nie zachwycił, ale wielu widzów bawiło się bardzo dobrze i fińska produkcja zyskała status kultowości  nie ma się więc co dziwić, że zobaczymy część drugą. A skoro sequel, to musi być więcej i mocniej, nie zabraknie więc (jak sądzimy) ocalałych z Atlantydy oraz Reptilianami wraz z armią dinozaurów. Ciekawe, czy oparte na faktach.


[image: Smętarz dlazwierzaków]
Smętarz dla zwierzaków
(2019, reż. Kevin Kölsch, Dennis Widmyer)
Kolejna ekranizacja słynnej powieści Stephena Kinga. Zważywszy na to, że książka jest znakomita, a film był, delikatnie mówiąc, nieudany, nie jest to niesłuszna inicjatywa. Choć już a starcie irytację fanów wywołała zmiana osoby, która ma być wskrzeszana na tytułowym smętarzu, ze zwiastuna wynika też, że nie zabraknie podkręcania horrorowych elementów do poziomy nieobecnego w książce. Cóż, zobaczymy. W sumie w nowym To też to uczyniono, a film mimo to się bronił. 


[image: Dzika grusza]
Dzika grusza
(2018, reż. Nuri Bilge Ceylan)
O Dzikiej gruszy tureckiego mistrza kina, reżysera Pewnego razu w Anatolii i Zimowego snu pisaliśmy już przy okazji relacji z zeszłorocznej łódzkiej Cinergii: Dzika grusza mówi o zderzaniu planów z rzeczywistością, o dojrzewaniu, o smutnych realiach społecznych w dzisiejszej Turcji, o rodzinnych relacjach, ale też nie zabraknie też dywagacji na temat samej pracy literackiej, na temat wyborów sercowych (tu mamy z kolei jedną z najpiękniej napisanych scen rozmowy z dawną przyjaciółką z czasów szkolnych), czy też na temat współczesnego islamu, którego skostniałą formę Ceylan zdaje się delikatnie  tak by jednak nikogo mocniej nie urazić  krytykować.


[image: Podły, okrutny, zły]
Podły, okrutny, zły
(2019, reż. Joe Berlinger)
Podły, okrutny, zły to opowieść o głośnym Tedzie Bundym, amerykańskim seryjnym mordercy, odpowiedzialnym zapewne za śmierć kilkudziesięciu kobiet w latach 70. zeszłego stulecia, straconym na krześle elektrycznym w roku 1989. Ale wypada nadmienić, że jest to opowieść z punktu widzenia jego długoletniej dziewczyny Elizabeth Kloepfer, która nie wierzyła w szokujące fakty o swoim chłopaku. 


[image: Słodki koniec dnia]
Słodki koniec dnia
(2019, reż. Jacek Borcuch)
Nowy film Jacka Borcucha, twórcy dobrze odebranych Wszystko co kocham i Nieulotne. Tym razem opowieść o polskiej pisarce (Krystyna Janda), laureatce nagrody Nobla, na co dzień mieszkającej we Włoszech, której życie ulegnie zawirowaniu na skutek emocjonalnej przemowy podczas uroczystości nadania tytułu honorowego obywatela miasta. W obsadzie również Kasia Smutniak, przy scenariuszu pracował Szczepanm Twardoch. Film pokazywane na festiwalu Sundance. Czujemy się zaciekawieni, co z tego wszystkiego wynikło.


[image: John Wick 3]
John Wick 3
(2019, reż. Chad Stahelski)
A cóż tu można pisać, chyba wszystko jest jasne? Kolejna z opowieści o niedoścignionym zabójcy i miłośniku psów Johnie Wicku, który ładuje się w kolejne tarapaty. A w roli tytułowej wciąż Keanu Reeves.


[image: Tolkien]
Tolkien
(2019, reż. Dome Karukoski)
Filmowa biografia Johna Ronalda Reuena Tolkiena, ze szczególnym uwzględnieniem jego związku z Edith Bratt a także wpływu wojennych doświadczeń na powstanie Władcy pierścieni.


[image: Aladyn]
Aladyn
(2019, reż. Guy Ritchie)
Kolejna aktorska wersja słynnej animacji  po Pięknej i bestii i Dumbo a przed Królem Lwem, Widać taka obecna moda Za kamerą  niespodzianka!  Guy Ritchie, a w roli dżina Will Smith. Zwiastuny zapowiadają pozycję z przymrużeniem oka


[image: Brightburn: Syn ciemności]
Brightburn: Syn ciemności
(2019, reż. David Yarovesky)
Trwają poszukiwania nowej formuły dla filmu superbohaterskiego? A może horror? Brightburn to właśnie taka próba, historia dziecka z kosmosu, które przybywa na Ziemię, ale wcale nie staje się szlachetnym przywódcą Ligi Sprawiedliwości z literką S na koszulce. Za kamerą twórca Strażników Galaktyki James Gunn, a film określany jest jako horrorowe spojrzenie na postać Supermana, bądź adaptacja komiksowej opowieści o złym wcieleniu Człowieka ze Stali  Ultramanie.


[image: Pokémon Detektyw Pikachu]
Pokémon Detektyw Pikachu
(2019, reż. Rob Letterman)
Pokémon Pikachu na dużym ekranie  w roli detektywa rozwiązującego wraz z ludzkim partnerem kryminalną zagadkę. Znawcami czy fanami kieszonkowych potworów nigdy nie byliśmy, więc trudno coś powiedzieć, ale może będzie fajnie Zwiastun w każdym razie mocno stawia na humor.




Tytuł: Iron Sky. Inwazja
Tytuł oryginalny: Iron Sky: The Coming Race
Dystrybutor:  Kino Świat
Data premiery: 3 maja 2019
Reżyseria: Timo Vuorensola
Zdjęcia: Mika Orasmaa
Scenariusz: Dalan Musson, Timo Vuorensola
Obsada: Lara Rossi, Vladimir Burlakov, Kit Dale, Tom Green, Julia Dietze, Edward Judge, Martin Swabey, Emily Atack
Muzyka: Tuomas Kantelinen, Laibach
Rok produkcji: 2019
Kraj produkcji: Belgia, Finlandia, Niemcy
Cykl: Iron Sky
Czas trwania: 90 min
WWW: Polska strona
Gatunek: akcja, komedia, przygodowy
Zobacz w: Kulturowskazie

Tytuł: Smętarz dlazwierzaków
Tytuł oryginalny: Pet Sematary
Dystrybutor:  UIP
Data premiery: 3 maja 2019
Reżyseria: Kevin Kölsch, Dennis Widmyer
Zdjęcia: Laurie Rose
Scenariusz: David Kajganich, Jeff Buhler
Obsada: Jason Clarke, John Lithgow, Amy Seimetz, Naomi Frenette, Jeté Laurence, Maria Herrera, Hugo Lavoie, Obssa Ahmed
Muzyka: Christopher Young
Rok produkcji: 2019
Kraj produkcji: USA
WWW: Polska strona
Gatunek: groza / horror, thriller
Zobacz w: Kulturowskazie

Tytuł: Dzika grusza
Tytuł oryginalny: Ahlat Ağacı
Dystrybutor:  Nowe Horyzonty
Data premiery: 10 maja 2019
Reżyseria: Nuri Bilge Ceylan
Zdjęcia: Gökhan Tiryaki
Scenariusz: Akin Aksu, Ebru Ceylan, Nuri Bilge Ceylan
Obsada: Dogu Demirkol, Murat Cemcir, Bennu Yildirimlar, Hazar Ergüçlü, Serkan Keskin, Tamer Levent, Öner Erkan, Ahmet Rifat Sungar
Rok produkcji: 2018
Kraj produkcji: Bośnia i Hercegowina, Bułgaria, Francja, Niemcy, Szwecja, Turcja
Czas trwania: 188 min
Gatunek: dramat, psychologiczny
Zobacz w: Kulturowskazie

Tytuł: Podły, okrutny, zły
Tytuł oryginalny: Extremely Wicked, Shockingly Evil, and Vile
Dystrybutor:  Best Film
Data premiery: 10 maja 2019
Reżyseria: Joe Berlinger
Zdjęcia: Brandon Trost
Scenariusz: Michael Werwie
Obsada: Lily Collins, Zac Efron, Angela Sarafyan, Sydney Vollmer, Macie Carmosino, Ava Inman, Morgan Pyle, James Hetfield
Muzyka: Marco Beltrami, Dennis Smith
Rok produkcji: 2019
Kraj produkcji: USA
Czas trwania: 108 min
Gatunek: biograficzny, dramat, kryminał
Zobacz w: Kulturowskazie

Tytuł: Słodki koniec dnia
Dystrybutor:  Next Film
Data premiery: 10 maja 2019
Reżyseria: Jacek Borcuch
Zdjęcia: Michał Dymek
Scenariusz: Jacek Borcuch, Szczepan Twardoch
Obsada: Krystyna Janda, Katarzyna Smutniak, Antonio Catania, Lorenzo de Moor, Vincent Riotta, Robin Renucci
Rok produkcji: 2019
Kraj produkcji: Polska
WWW: Polska strona
Zobacz w: Kulturowskazie

Tytuł: John Wick 3
Tytuł oryginalny: John Wick: Chapter 3  Parabellum
Dystrybutor:  Monolith
Data premiery: 17 maja 2019
Reżyseria: Chad Stahelski
Zdjęcia: Dan Laustsen
Scenariusz: Derek Kolstad
Obsada: Keanu Reeves, Halle Berry, Jason Mantzoukas, Ian McShane, Jerome Flynn, Anjelica Huston, Asia Kate Dillon, Mark Dacascos
Muzyka: Tyler Bates, Joel J. Richard
Rok produkcji: 2019
Kraj produkcji: USA
Cykl: John Wick
WWW: Polska strona
Gatunek: akcja, dramat, kryminał
Zobacz w: Kulturowskazie

Tytuł: Tolkien
Dystrybutor:  Imperial CinePix
Data premiery: 17 maja 2019
Reżyseria: Dome Karukoski
Zdjęcia: Lasse Frank Johannessen
Scenariusz: David Gleeson, Stephen Beresford
Obsada: Lily Collins, Patrick Gibson, Nicholas Hoult, Genevieve O'Reilly, Pam Ferris, Colm Meaney, Derek Jacobi, Craig Roberts
Muzyka: Thomas Newman
Rok produkcji: 2019
Kraj produkcji: USA
Czas trwania: 112 min
Zobacz w: Kulturowskazie

Tytuł: Aladyn
Tytuł oryginalny: Aladdin
Dystrybutor:  Disney
Data premiery: 24 maja 2019
Reżyseria: Guy Ritchie
Zdjęcia: Alan Stewart
Scenariusz: John August, Guy Ritchie
Obsada: Will Smith, Billy Magnussen, Naomi Scott, Nasim Pedrad, Mena Massoud, Marwan Kenzari, Numan Acar, Navid Negahban
Muzyka: Alan Menken
Rok produkcji: 2019
Kraj produkcji: USA
Gatunek: familijny, komedia, przygodowy
Zobacz w: Kulturowskazie

Tytuł: Brightburn: Syn ciemności
Tytuł oryginalny: Brightburn
Dystrybutor:  UIP
Data premiery: 24 maja 2019
Reżyseria: David Yarovesky
Zdjęcia: Michael Dallatorre
Scenariusz: Brian Gunn, Mark Gunn
Obsada: Elizabeth Banks, David Denman, Matt Jones, Meredith Hagner, Jennifer Holland, Jackson A. Dunn, Steve Agee, Gregory Alan Williams
Muzyka: Tim Williams
Rok produkcji: 2019
Kraj produkcji: USA
WWW: Polska strona
Gatunek: dramat, groza / horror, SF
Zobacz w: Kulturowskazie

Tytuł: Pokémon Detektyw Pikachu
Tytuł oryginalny: Pokémon Detective Pikachu
Dystrybutor:  Warner Bros
Data premiery: 31 maja 2019
Reżyseria: Rob Letterman
Zdjęcia: John Mathieson
Scenariusz: Nicole Perlman, Rob Letterman
Obsada: Ryan Reynolds, Suki Waterhouse, Kathryn Newton, Bill Nighy, Justice Smith, Rita Ora, Ken Watanabe, Chris Geere
Muzyka: Henry Jackman
Rok produkcji: 2019
Kraj produkcji: Japonia, USA
Gatunek: animacja, familijny, fantasy
Zobacz w: Kulturowskazie
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  Z filmu wyjęte:Makabra (anatomiczna)

  Jarosław Loretz

  
  

  
  Tak to już jest, gdy reżyser chce błysnąć w filmie makabrycznym widoczkiem, ale ulega scenografowi przekonującemu, że ładniej będzie zrobić to na odwyrtkę. I zamiast ładniej, robi się dziwniej
[image: ]
Dzisiejszy kadr pochodzi z antologii czterech nowelek grozy, zatytułowanej XX, a wypuszczonej na rynek w 2017 roku. Cechą charakterystyczną antologii było to, że wszystkie cztery filmy zostały wyreżyserowane przez kobiety. Niestety, projekt okazał się w sumie niewypałem. Owszem, historie zostały zrealizowane doskonale pod względem technicznym, ale już fabularnie po prostu rozczarowują.
Najlepiej wypada pierwszy filmik, The Box, będący ekranizacją opowiadania popularnego u nas ostatnio Jacka Ketchuma. Jadący z matką i starszą siostrą metrem chłopiec wyprasza u jednego z pasażerów rzut oka do pudełka z wigilijnym prezentem. Od tej pory konsekwentnie odmawia jedzenia czegokolwiek. Wkrótce dzieli się sekretem z siostrą i ta także przestaje jeść. Historia intryguje niemal do samego końca, tyle że koniec No cóż, jest rozczarowująco nijaki i nie stanowi zwieńczenia intrygi, będąc jedynie czymś w rodzaju przekłucia flaczejącego już balonika.
Pozostałe trzy nowelki są znacznie słabsze. The Birthday Party nieumiejętnie próbuje grać humorem, kręcącym się wokół prób ukrycia zwłok ojca dziewczynki, mającej akurat przyjęcie urodzinowe. Dont Fall, poruszające temat jakiejś prastarej, może indiańskiej klątwy, fabularnie się rozsypuje, nie potrafiąc osiągnąć ani sensownego punktu kulminacyjnego, ani zwieńczenia historii. Her Only Living Son natomiast jest niezbyt ciekawą, rozłażącą się fabularnie wariacją na temat demonicznego syna, który właśnie ma obchodzić 18 urodziny, decydujące dla losów nie tylko jego, ale i być może świata.
Załączony kadr pochodzi  czego nietrudno się domyślić  z noweli The Box. I nie, nie jest to żadne zwieńczenie fabuły ani spoiler. Podziwiając sielski obrazek (kobieta wbrew pozorom żyje, i chyba w dodatku dobrowolnie ułożyła się na stole) warto zwrócić uwagę na obraną z mięsa nogę. Otóż  nie ma w niej żadnej kości. Ani udowej, ani piszczelowej. Nie ma też śladu ich usuwania. Zostawiono tylko nienaruszone kolano, bo bez kolana w ogóle byłoby dziwnie. Innymi słowy  dla ładnych, soczystych kawałków mięsa kobieta musiałaby leżeć na stole brzuchem, ale że utrudniłoby to pokazanie jej twarzy, a w dodatku wyeksponowane pośladki mogłyby sprowadzić niektórych widzów na manowce, ułożono aktorkę na plecach. I zrobiono skrót myślowy, bo jedynym, co w pokazanej sytuacji dawałoby się wykroić z przeznaczonej do konsumpcji ofiary, byłyby nieapetyczne podroby bądź piersi. Jak najbardziej apetyczne, tyle że niezbyt mile widziane w amerykańskiej kinematografii (nie mające za to nic przeciwko spożywaniu mięsa bliźnich).
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  Z filmu wyjęte:Małe ptaki konsumuje się w całości

  Jarosław Loretz

  
  

  
  Jak wiadomo, w Chinach spożywa się przeróżne rzeczy, wliczając w to psy i koty. Nikt raczej nie je ich jak bułkę, rwąc wielkie kęsy i przełykając razem z chrząstkami i kośćmi. A przynajmniej tak by się zdawało na zdrowy rozsądek.
[image: ]
Im mniejsze zwierzę, tym drobniejsze kości się w nim znajdują. Żadna jednak nie da się bezkarnie zjeść, więc nawet Chińczycy liczą się z tym, że szkielet spożywanego właśnie zwierzęcego trupka trzeba odłożyć na bok talerza / wrzucić do śmieci / wypluć na ziemię. W poprzek temu przekonaniu stoi jednak scena z nakręconego w Hong Kongu filmu Black Magic (Czarna magia), noszącego także tytuł Erotic Deadly Witchery (Zabójcze erotyczne czary), na której możemy podziwiać miejscowego eleganta, przymierzającego się właśnie do odgryzienia ćwierci korpusu małego, pieczonego ptaka. Przy czym warto zwrócić uwagę, że posiłek został podany na wykwintnym eee liściu, zaś ptak został może i oskubany, ale upazurzonych łapek nikt mu już przed pieczeniem nie odejmował. Bo  być może  także podlegają konsumpcji.
Tu pojawia się jedno, podstawowe pytanie  czy drzewiej faktycznie tak się w Chinach jadało, czy jedynie charakteryzatora poniosła fantazja (bo istnieje spora szansa, że ptak jednak był gumowy).
Produkcja pochodzi z 1993 roku i jest nieudaną mieszanką horroru i fantasy, dodatkowo wzbogaconą o akcenty erotyczne. W fabule znalazły się teoretycznie wszystkie niezbędne do zrobienia nietuzinkowego filmu składniki, czyli duchy, kapłani, pojedynki na świetliste promienie, kule i co tam jeszcze, kopane walki, problemy z hardymi władykami, romanse oraz oczywiście kobiecie piersi. Sęk w tym, że wrzucono to wszystko do kotła byle jak, w najmniejszym stopniu nie dbając o wytworzenie choć śladu dramaturgii. W efekcie wyszedł czysty, zdumiewający chaos. Film rozpoczyna się od próby splądrowania grobu. Przebrani za duchy rabusie, którzy przy okazji kopania grobu napadli na dwie przechodzące w pobliżu kobiety i zabrali się za ich gwałcenie, zostają przepędzeni przez wielmożę. Zaraz potem akcja przeskakuje do domu owego wielmoży i koncentruje się na poczynaniach jego syna. Najpierw wszczyna on bójkę z zausznikiem burmistrza, kilka nocy później próbuje zamordować żonę, uważając, że zdradza go z mieszkającym z nimi kuzynem-poetą, a gdy tylko zostaje wyegzorcyzmowany (bo wyszło na to, że działał w letargu), zarzyna szablą tak żonę, jak i kuzyna. Ponownie wyegzorcyzmowany, szybciutko decyduje się na ślub z córką innego wielmoży, znaną mu od dzieciństwa. Tuż przed ślubem narzeczona umiera jednak na jakieś zatrucie i przed ołtarz zostaje doprowadzona  oczywiście w tajemnicy przed panem młodym  siostra zmarłej. Oczywiście związek nie będzie mógł być szczęśliwy, skoro bohater wciąż zachowuje się dziwnie, a w nocy dręczy go krąg kobiecych duchów. W dalszej części filmu, obfitującej w kolejne zgony, pojawiają się jeszcze duchy obu żon (w sensie tej zamordowanej i tej niedoszłej), raczej w miarę przyjaźnie ustosunkowane do bohatera, kapłani, którzy zabierają się do dość idiotycznej walki, w trakcie której na niebie dryfuje na przykład kartonowa łódź, a także dyrygujący wszystkim upiór-szef. Czym wszystkim"? I dlaczego dyrygujący? Na czyje zlecenie? I skąd w ogóle wzięły się dręczące bohatera duchy kobiet? A także  jak można zmienić eterycznego ducha w materialną ropuchę? Tego to już nie wiadomo, bo wyskakują napisy końcowe.
Film ogólnie rzecz biorąc jest pozbawiony sensu, a ze względu na poszatkowaną, niezbyt zrozumiałą fabułę, trudno czerpać przyjemność nawet z widoku kobiecych wdzięków. Po seansie zaś zostaje w głowie głównie pieczony ptak.
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  Z filmu wyjęte:Zwrotów nie przyjmujemy. Na ogół.

  Jarosław Loretz

  
  

  
  Zdarzają się sytuacje, gdy konsument jest niegodzien spożytego właśnie posiłku. Dochodzi wówczas do przemocy.
[image: ]
Oczywiście sytuacje, gdy ktoś prosi nas o zwrot połkniętego właśnie jedzenia, trafiają się niezmiernie rzadko i raczej nie dotyczą zwykłych śniadań, obiadów czy kolacji. Na co komu bowiem przeżute już i zmieszane ze śliną jajko, ryba czy truskawka. Wyjątek stanowią dzieci oraz mocno nierozgarnięci dorośli, którzy postanowili zakosztować czegoś, co mogłoby zagrozić ich zdrowiu lub życiu. Jednak nawet i wówczas nikt zbyt stanowczo nie żąda natychmiastowego zwrotu, zadowalając się albo płukaniem żołądka, albo podawaniem środka neutralizującego działanie połkniętego świństwa, albo  w ostateczności  interwencją chirurgiczną, zarezerwowaną głównie dla smakoszy tłuczonego szkła, sprężyn i żyletek. Bo na szlachetne kamienie najczęściej wystarczy poczekać, aż przecisną się przez cały układ trawienny.
Dzisiejszy kadr jednak dowodzi, że desperacja osób żądających zwrotu skonsumowanego dobra sięga na tyle daleko, że do otwarcia jamy ustnej delikwenta używają zestawu ubraniowych wieszaków, zaś po tkwiące już w układzie pokarmowym dobro sięga czyjaś dłoń. I to wcale nie jakoś szczególnie drobna  a pulchna, należąca do krzepkiego obywatela.
Film, z którego pochodzi ta scena  notabene nadzwyczaj udanie zrobiona  to Trup w każdej szafie, czeska komedia z 1970 roku. Wyreżyserował ją Oldřich Lipský, spod ręki którego kilka lat później wyszła przeurocza Adela jeszcze nie jadła kolacji oraz świetna, oparta na prozie Verne′a, Tajemnica zamku w Karpatach. Niestety, w przeciwieństwie do tych filmów Trup trąci dziś już myszką, co naturalnie nie znaczy, że nie potrafi chwilami ubawić do łez. Jego bohaterem jest niezbyt rozgarnięty nauczyciel (w tej roli Lubomír Lipský, brat reżysera), który przypadkiem staje się centrum rozgrywki między dwoma gangami  z Michiga i San Bonica (bo cała rzecz dzieje się w fikcyjnej Boznanii). Gra zaś toczy się o czek na milion dolarów, który trafił do rąk nauczyciela zupełnie przypadkowo  gdy jego pierwotny właściciel wyzionął ducha dosłownie na progu mieszkania bohatera. Odtąd co i rusz zjawia się w mieszkaniu jakiś nowy gość, i od czasu do czasu już go nie opuszcza zlikwidowany przez konkurencję, zaś nauczyciel  ku zgrozie właścicielki domu, komisarza policji oraz tymczasowej ukochanej  co otworzy drzwi do innego pomieszczenia, czy nawet do mebla, to wypada na niego trup.
Dlaczego kochanka była tymczasowa? Czemu bohater połknął czek? Jak udała się ekstrakcja? Warto przekonać się samemu, bo film, nawet jeśli nie jakoś przesadnie wybitny, potrafi poprawić humor.
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  Z filmu wyjęte:Chatka niekoniecznie z piernika

  Jarosław Loretz

  
  

  
  Co, jeśli ktoś nie ma ochoty na chatkę z piernika? Otóż zawsze można mu zaproponować chatkę z parówek.
[image: ]
Klasyczna chatka z piernika była pełnowymiarowym domkiem. Owszem, dało się go zjeść w całości, ale wymagało to dużej ilości wolnego czasu oraz odporności na wysoką zawartość cukru w spożywanym pokarmie. Znacznie przyjaźniejszy naszemu żołądkowi z pewnością by był ukazany na dzisiejszym kadrze miniaturowy domek, którego ściany i dach tworzy bateria parówek. Co prawda nikt nie wie, co tak naprawdę znalazło się w maszynie sztancującej parówki, ale nadal  trzy czy cztery kilo produktu mięsopodobnego znacznie mniej obciąży nam wątrobę niż tona czy dwie lukrowanych pierniczków. Przy czym w przypadku parówkowego domku mamy jeszcze dodatkowy akcent smakowy w postaci wykonanego z chipsa okna oraz prawdopodobnie serowych drzwi.
Na tę urokliwą, choć niedokończoną chatkę, możemy natknąć się w filmie Zapped Again!"[bookmark: a1]1), będącym kontynuacją  cóż za zaskoczenie  starszego o osiem lat Zapped!. Oryginał, nakręcony w 1982 roku, jest młodzieżową komedią o licealiście, który przypadkiem upichcił w szkolnym laboratorium  z niezamierzoną pomocą kolegów (dorzucili od siebie piwo i wywar z konopi)  preparat dający moc telekinezy. Jakość zaprezentowanego w filmie humoru nie jest może najwyższych lotów, ale produkcję ratuje niepodrabialny klimat lat 80.  z charakterystycznymi fryzurami, makijażem i przeuroczą, natychmiast wpadającą w ucho muzyką. Oraz odrobiną beztroskiej erotyki.
Niestety, ktoś wpadł na pomysł, żeby nakręcić kontynuację. Kłopot w tym, że kręcono ją zbyt późno, ze zbyt skąpym budżetem, i ze znacznie głupszym scenariuszem. Bohaterem historii jest nowy uczeń, który  przystąpiwszy do szczuplutkiego kółka naukowego  znajduje zapomniane buteleczki z tajemniczym płynem, opatrzone etykietkami z nazwiskiem bohatera poprzedniej części. W wyniku splotu wydarzeń  w trakcie siłowego przejęcia siedziby kółka przez drużynę sportową  uczeń ów zostaje napojony płynem z buteleczki i wkrótce przekonuje się, że posiada moc telekinezy. Ponieważ ta jednak z czasem przygasa, zmuszony jest zażywać kolejne dawki preparatu. Niestety, zastosowany humor wywołuje raczej lekkie zażenowanie, muzyka jest bladym cieniem tej z pierwszej części, a sama fabuła chwilami razi sztucznością. Nie da się jednak zaprzeczyć, że Zapped Again! posiada kilka sympatycznych momentów. W ich poczet można swobodnie wliczyć scenkę z parówkową chatką, skleconą przez śmiertelnie się nudzącego pracownika podłej knajpy z hotdogami.

[bookmark: a1t]1) Nie podaję w tekście polskich tytułów, bo są po prostu absurdalne. Zapped! krąży u nas jako Chłopak o bombowym wzroku, natomiast Zapped Again! jako Witaj, szkoło!"
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  Serialomaniak.pl:Premiery i powroty seriali  maj 2019

  Julia Deja

  
  

  
  W nadchodzącym miesiącu czeka nas m.in. powrót chyba najsłynniejszego serialowego diabła (tym razem w netflixowej odsłonie), ostateczne pożegnanie z Grą o tron, adaptację powieści Paragraf 22 autorstwa Josepha Hellera oraz zamknęcie miesiąca adaptacją Dobrego omenu Terryego Pratchetta i Neila Gaimana.


[image: ]
iZombie
premiera 5. sezonu 2 maja w stacji The CW
W maju powrócimy do Seattle pełnego zombie. Liv Moore już po raz ostatni będzie rozwiązywać zagadki kryminalne pod wpływem świeżej papki z móżdżków. Zgodnie z zapowiedziami, otrzymamy szansę zobaczenia możliwości głównych bohaterów na parkiecie na skutek konsumpcji mózgu profesjonalnej tancerki. Odgrywająca główną postać Rose McIver zapowiedziała, że najnowszy sezon będzie dokładnie tym, na co wszyscy czekają.
Opis serialu iZombie w serialomaniak.pl


[image: ]
Cupcake i Dino  do usług
premiera 2. sezonu 3 maja na platformie Netflix
Zwariowany serial, w którym trudno jest się doszukiwać logiki, powraca z drugim sezonem. Cupcake i Dino to bracia, którzy wspólnie podejmują się dziwnych prac. Robią to dobrowolnie, a wręcz starają się tych zleceń dostać jak najwięcej. Druga seria zapowiada się ponownie jak pierwsza  Cupcake i Dino nadal będą zwalczać przestępców, by wyrobić sobie dobre imię w dziale usług ogólnych.
Opis serialu Cupcake i Dino  do usług w serialomaniak.pl
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Już nie żyjesz
nowość, premiera 3 maja na platformie Netflix
Czarna komedia prosto od Netflixa, opowiadająca o niezwykłej przyjaźni pomiędzy porywczą wdową Jen, która szuka kierowcy, będącego zabójcą jej męża, a ekscentryczną Judy, skrywającą pewien mroczny sekret. W obsadzie zobaczymy Christinę Applegate (Married with Children) i Lindę Cardellini (Bloodline), a jednym z producentów serialu jest Will Ferrell (Succession).
Opis serialu Już nie żyjesz w serialomaniak.pl
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Kamienna twarz
nowość, premiera 3 maja na platformie Netflix
W obliczu rozmaitych, często przerażających i niewygodnych zadań, uczestnicy teleturnieju Kamienna twarz będą musieli zachować spokój, inaczej poniosą bolesne konsekwencje. Brytyjski teleturniej, w którym uczestnicy muszą zmierzyć się z trudnymi zadaniami pojawi się na platformie Netflix podczas weekendu majowego, a my już nie możemy doczekać się trzymania kciuków za ulubionych bohaterów.
Opis serialu Kamienna twarz w serialomaniak.pl
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Tuca i Bertie
nowość, premiera 3 maja na platformie Netflix
Animacja dla dorosłych od Netflixa, wyprodukowana przez twórców słynnego Bojacka Horsemana. Podobnie jak we wcześniejszym projekcie, bohaterami są antropomorficzne zwierzęta, tym razem jednak serial opowiada o dwóch przyjaciółkach  tukanie Tuce i droździe Bertie. Mimo całkiem odmiennych charakterów, panie świetnie się dogadują. Fani BoJacka powinni być zadowoleni z nowej komedii o współczesnym pokoleniu 30-latków.
Opis serialu Tuca i Bertie w serialomaniak.pl
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Undercover
nowość, premiera 3 maja na platformie Netflix
Holenderski serial wyprodukowany specjalnie dla Netflixa, oparty na faktach. Dwójka tajnych agentów ma wniknąć do świata barona narkotykowego. W związku ze swoją misją, postanawiają więc udawać parę i zamieszkać w sąsiedztwie przestępcy. Fani thrillerów i europejskich produkcji powinni być zachwyceni.
Opis serialu Undercover w serialomaniak.pl
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Abyss
nowość, premiera 6 maja na platformie Netflix
W nowej koreańskiej dramie zobaczymy m.in Park Bo-young, znaną z roli w Strong Women Do Bong Soon. Historia przedstawi prokurator, która odkrywa, że obudziła się w nie swoim ciele. Jak się okazuje, nie tylko ją to spotkało. Pomimo wyraźnego wątku fantastycznego, drama ma być także gratką dla fanów romansów.
Opis serialu Abyss w serialomaniak.pl
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Hiszpańska księżniczka
nowość, premiera 6 maja w stacji Starz
Seriale kostiumowe stały się w ostatnich latach wyjątkowo popularne, przybliżając widzom trochę historii. W Hiszpańskiej księżniczce będziemy mogli prześledzić losy Katarzyny Aragońskiej, która w wyniku mariażu, zmuszona jest opuścić swoją ojczystą Hiszpanię i udać się do Anglii. Nowe realia i niezrozumiałe jeszcze zasady dworu angielskiego stają się dla niej sporym wyzwaniem, ale Katarzyna jest pełna nadziei, że pewnego dnia uda jej się osiągnąć to, co sobie założyła, zostawiając rodzinny kraj  zostać królową. Jej trudną drogę do tronu będą mogli zobaczyć wszyscy fani seriali historycznych, a także dworskich intryg, których na pewno tutaj nie zabraknie.
Opis serialu Hiszpańska księżniczka w serialomaniak.pl
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Czarnobyl
nowość, premiera 7 maja w stacji HBO
Jeden z najbardziej oczekiwanych tytułów tego roku w końcu doczeka się premiery. Fabularna produkcja HBO o największej katastrofie naturalnej w historii Europy zadebiutuje już 7 maja i spróbuje przybliżyć widzom z całego świata kulisy sprawy. Czarnobyl ukazać ma wydarzenia, które bezpośrednio doprowadziły do awarii w elektrowni, ich natychmiastowe konsekwencje oraz śledztwo, które miało wskazać winnych i zrekonstruować przebieg wydarzeń. Za kamerą produkcji stanął Johan Renck, który ma za sobą pracę przy Breaking Bad, The Walking Dead czy Vikings.
Opis serialu Czarnobyl w serialomaniak.pl
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State of the Union
nowość, premiera 7 maja w stacji Sundace
Serial będzie śledził losy dwójki bohaterów, Louise i Toma, którzy spotykają się w pubie bezpośrednio przed cotygodniową sesją terapii małżeńskiej. Każdy odcinek będzie poświęcony życiu bohaterów, temu, co ich łączyło, jak wyglądało ich wspólne życie, aż w końcu co zaczęło ich rozdzielać. W głównych bohaterów wcielą się Chris ODowd oraz Rossamund Pike.
Opis serialu State of the Union w serialomaniak.pl
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Lucyfer
premiera 4. sezonu 8 maja na platformie Netflix
Po kasacji serialu i jego szczęśliwym odnowieniu przez Netflixa nie wiemy, czego tak naprawdę spodziewać się po tej produkcji (poza zapowiedzianymi już przez samego odtwórcę roli diabła pikantnymi scenami, które do tej pory były dosyć ukrócone). W czwartym sezonie Chloe próbuje pogodzić się z prawdą o Lucyferze i przechodzi przez różne stany na drodze do akceptacji nowej rzeczywistości. Do obsady w roli pierwszej kobiety, Eve, dołącza Inbar Levi.
Opis serialu Lucyfer w serialomaniak.pl
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Dobrze naoliwiony mechanizm
premiera 2. sezonu 10 maja na platformie Netflix 
Produkcja autorstwa jednego z twórców Narcos wraca z drugim sezonem. Serial ten wyciąga na światło dzienne sprawę korupcji, która niestety coraz częściej dotyka mieszkańców Brazylii i staje się ich prawdziwym utrapieniem. W nadchodzącej odsłonie serii dostaniemy odpowiedzi na pytania, które nie zostały rozwiązane w pierwszym sezonie. Czy Verenie Cardoni (Caroline Abras) uda się ostatecznie zamknąć, a tym samym rozwiązać sprawę sprzed kilku lat? Czy brazylijska korupcja zostanie powstrzymana? Przekonajcie się sami!
Opis serialu Dobrze naoliwiony mechanizm w serialomaniak.pl
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Dzieciaki z Harvey Street
premiera 2. sezonu 10 maja na platformie Netflix
Audrey, Lotta i Dot powracają, by znowu zabrać nas w swoje dziecięce przygody i przy okazji nie pozwolić starszemu rodzeństwu na zrujnowanie ich planów. Dziewczyny w tym sezonie podążają za ukochanym zespołem, składającym się z nastoletnich chłopców. Będzie im wyjątkowo trudno utrzymać porządek na ulicach z tak znacznym elementem rozpraszającym ich uwagę.
Opis serialu Dzieciaki z Harvey Street w serialomaniak.pl
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Easy
premiera 3. sezonu 10 maja na platformie Netflix
Autorski serial Joego Swanberga mamy szansę oglądać po raz ostatni. Antologia o ludziach, szukających swojej drogi przez labirynt seksu, związków i przyjaźni, jest chyba najbardziej znana ze swojej obsady. W każdym sezonie prawdziwą radością było zobaczenie coraz bardziej znanych twarzy w pojedynczych historiach. Dave Franco, Orlando Bloom, Zazie Beetz, Aubrey Plaza czy Emily Ratajkowski to tylko jedne z licznych nazwisk przewijających się przez serial. W tym sezonie na pewno zobaczymy Sophię Bush, a reszta jest zagadką, na której rozwiązanie z niecierpliwością czekają widzowie.
Opis serialu Easy w serialomaniak.pl
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Sneaky Pete
premiera 3. sezonu 10 maja na platformie Amazon Prime Video
Życie oszusta nie należy do łatwych, szczególnie jeśli zabrnie się zbyt daleko w swoje kłamstwa. Przekonał się o tym nasz rodak, Marius Josipovic, który szukając łatwego zysku wszedł w buty swojego kolegi z celi, Petea. W pierwszym sezonie zobaczyliśmy doskonałą historię, na tyle zawiłą, że mogliśmy momentami uwierzyć w kłamstwa głównego bohatera. Druga seria pokazała nam konsekwencje manipulacji prawdą, w trzeciej możemy zatem spodziewać się nie mniej emocjonującej dawki intryg i rozgrywki niemal szachowej w wykonaniu Mariusa.
Opis serialu Sneaky Pete w serialomaniak.pl
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The Society
nowość, premiera 10 maja na platformie Netflix
Serial opowiadał będzie o grupie nastolatków, która zostaje przewieziona w tajemniczy sposób do repliki ich bogatego miasta. To nie będzie dla nich koniec niespodzianek. Następną będzie to, że w tej replice miasta będą sami, bez swoich rodziców. Kto by pomyślał, że wyjątkowo zapragną, by ci przy nich byli? 10-odcinkowy pierwszy sezon pojawi się na Netflixie już 10 maja.
Opis serialu The Society w serialomaniak.pl
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Życie za kratami
nowość, premiera 10 maja na platformie Netflix
Kolejny serial z akcją w więzieniu od Netflixa. Nie jest to jednak żaden spin-off Orange is the New Black, a zupełnie nowa produkcja dokumentalna o więźniach z oddziału w Sacramento. To więzienie mieści 2400 osoby, z czego 10 procent to kobiety. W Jailbirds zobaczymy, jak więźniowie łamią zasady, przemycając kontrabandę przez ubikację, a rozmawiając przez nią. Kolejnym naruszeniem reguł jest nawiązywanie romantycznych relacji z innym więźniem, co też będziemy mogli obserwować.
Opis serialu Jailbirds w serialomaniak.pl
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Agents of S.H.I.E.L.D.
premiera 6. sezonu 11 maja w stacji ABC
Powrót jednej z najbardziej niedocenianych produkcji Marvela, a jednocześnie mającej bardzo dużo do zaoferowania. Widzowie od lat śledzą przygody tytułowych agentów, którzy nieustannie odpowiadają za ratowanie świata. Nowy sezon rozpocznie się wielkimi zmianami, gdyż po stracie Coulsona rola dyrektora Tarczy trafiła do Macka. Nie oznacza to jednak, że pożegnamy się z aktorem, którego obecność obserwujemy od samego początku kinowego uniwersum Marvela  Clark Gregg tym razem wcieli się w tajemniczą postać. Czemu pojawi się ktoś wyglądający jak Coulson i co to oznacza dla pozostałych agentów (poza niewątpliwymi kłopotami) dowiemy się już niedługo!
Opis serialu Marvels Agents of S.H.I.E.L.D. w serialomaniak.pl
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Wu-Tang Clan: Of Mics and Men
nowość, premiera 11 maja w stacji Showtime
Nie bez powodu serial o Wu-Tang Clan nawiązuje do powieści Johna Steinbecka Myszy i ludzie. To historia nie tylko zespołu, ale także walki młodych ludzi o ucieczkę od biedy, przemocy i depresji ogarniającej ich sąsiedztwo. W produkcji znajdziemy wywiady przeplatane niepublikowanymi dotąd materiałami, także z archiwów prywatnych oraz fragmenty koncertów. Serial nie chce być wyłącznie historią grupy hip-hopowej. Ma ambicję pokazania przezwyciężania ciężkiego losu i realizacji marzeń, które wyciągnęły kilku chłopaków ze Staten Island na Brooklynie na szersze wody.
Opis serialu Wu-Tang Clan: Of Mics and Men w serialomaniak.pl
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Our Cartoon President
premiera 2. sezonu 13 maja w stacji Showtime
Kadencja Donalda Trumpa na stanowisku prezydenta Stanów Zjednoczonych potrwa jeszcze ponad rok. Przed jej końcem widzowie otrzymają jeszcze przynajmniej jeden sezon produkcji przedstawiającej w krzywym zwierciadle losy amerykańskiego biznesmena w Białym Domu. Twórcy Our Cartoon President zapowiedzieli, że w nowej serii pojawi się jeszcze więcej osób, które na co dzień współpracują z Donaldem Trumpem, jak i masa jego politycznych rywali. Dostaniemy również wprowadzenie do wyścigu o fotel prezydencki, który za jakiś czas będzie miał w Stanach Zjednoczonych swój początek.
Opis serialu Our Cartoon President w serialomaniak.pl
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LAs Finest
nowość, premiera 14 maja w stacji Spectrum
Kojarzycie serie filmów Bad Boys z Willem Smithem? Jeśli tak, to mamy dla was dobrą wiadomość. Już 14 maja w stacji Spectrum swoją premierę będzie miał serial LAs Finest, który jest oficjalnym serialowym spin-offem kultowej serii sensacyjnej. Główną bohaterką produkcji jest Nancy McKenna (w tej roli zjawiskowa Jessica Alba), która niespodziewanym trafem musi zacząć współpracować z tajemnicą oraz zabójczo niebezpieczną Sydney Burnett (Gabrielle Union), którą poznaliśmy już w 2003 roku, kiedy swoją premierę miała druga część serii, Bad Boys II. Twórcy serialu w jednym z wywiadów oznajmili, że mają konkretne oczekiwania względem swojej produkcji i nie wykluczają, że w jednym z epizodów gościnny występ może mieć sam Will Smith lub równie popularny Martin Lawrence. Jak widać producenci spin-offu nie zamierzają bawić się półśrodkami.
Opis serialu LAs Finest w serialomaniak.pl
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revisions
nowość, premiera 14 maja na platformie Netflix
Tym razem Netflix przygotował coś dla fanów science-fiction. Akcja anime rozpocznie się w momencie podróży mieszkańców Shibuya w czasie do roku 2388. Główny bohater Daisuke oraz jego przyjaciele zostają zwerbowani do walki z wrogimi cyborgami. Możemy spodziewać się akcji oraz wielu emocji.
Opis serialu revisions w serialomaniak.pl
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1994
nowość, premiera 17 maja na platformie Netflix
Wbrew pozorom nie będziemy mieli do czynienia z kontynuacją polskiego serialu. 1994 to dokument mający przybliżyć nam ostatnie chwile meksykańskiego polityka, Luisa Donaldo Colosio. Nagrania archiwalne i ostatnie zeznania rzucą nowe światło na świat polityki roku 1994 i okoliczności zabójstwa kandydata na prezydenta na pięć miesięcy przed wyborami.
Opis serialu 1994 w serialomaniak.pl
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Fleabag
światowa premiera 2. sezonu 17 maja na platformie Amazon Prime Video
Pomysłowy komediodramat, w którym główna bohaterka traktuje widzów jak dobrych znajomych i nieustannie zwraca się do nich, łamiąc czwartą ścianę, powraca. Choć brytyjska premiera nowego sezonu już się odbyła, to niedługo reszta świata będzie mogła go nadrobić z pomocą platformy Amazon Prime Video. A jest co nadrabiać, gdyż historia skupiająca się wokół tytułowej Fleabag, śledząca jej miłosne, jak i rodzinne rozterki, w niezwykły sposób potrafi wywołać emocje i zaskoczyć. W obsadzie zobaczymy dodatkowo Andrew Scotta (Sherlock), który wcielając się w nowo poznanego katolickiego księdza jeszcze bardziej namiesza w pokręconym życiu bohaterki.
Opis serialu Fleabag w serialomaniak.pl


[image: ]
Its Bruno!
nowość, premiera 17 maja na platformie Netflix
Spełnieniem marzeń większości miłośników psów byłaby praca z ukochanym czworonogiem. Rapper i scenarzysta Solvan Slick Naim postanowił to marzenie zrealizować i wspólnie ze swoim psim przyjacielem, Bruno, wystąpią razem w nowym serialu od Netflixa. Ta dwójka będzie przemierzać brooklyńskie ulice i przeżywać najdziwniejsze przygody. Bruno to nie jedyny pupil rapera, w serialu będzie można zobaczyć jego dwa pozostałe psy, które będą towarzyszyć Robowi Morganowi (Daredevil, Luke Cage) i Shakirze Barrera (GLOW).
Opis serialu Its Bruno! w serialomaniak.pl
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Paragraf 22
nowość, premiera 17 maja na platformie Hulu
Kapitan John Yossarian (Christopher Abbott) jest członkiem załogi samolotu wojskowego, tzw. bombardierem. Jego profesja nie jest łatwa i wiąże się z ogromnym ryzykiem. Przełożony Yossariana zdaje sobie sprawę z tego faktu, aczkolwiek pułkownik Cathcart (Kyle Chandler) postanawia podnieść liczbę misji, a tym samym utrudnia życie kapitana, który momentami ma już dość swojej niebezpiecznej pracy. Czy John postawi się biurokracji wojskowej, a może zginie wskutek wybuchu bomby?. W serialu, oprócz Christophera Abbotta i Kyle Chandlera, będziemy mogli zobaczyć też Georgea Clooneya oraz Hugh Lauriego.
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  Krwawy taniec bez gwiazd

  Sebastian Chosiński

  Luca Guadagnino Suspiria
  

  
  Jaka szkoda, że Luca Guadagnino nie nakręcił remakeu tego legendarnego horroru na przykład przed dekadą, kiedy ekrany kin i telewizorów zalewane były filmami, których akcja rozgrywała się w akademiach tańca. Wyobrażacie sobie miny tych zupełnie przypadkowych widzów, którzy skusiliby się wówczas na seans Suspirii, przyciągnięci komercyjnymi opisami dystrybutora?
Ekstrakt: 70%
[image: Suspiria]
Kiedy Dario Argento nakręcił w 1977 roku Odgłosy, był już cenionym twórcą filmów grozy spod znaku giallo. Miał przecież na koncie między innymi wyśmienitą Głęboką czerwień (1975), przez wielu widzów i krytyków uznawaną za najlepsze dzieło gatunku. O sukcesie obu obrazów zdecydował niezwykły, pełen niepokoju klimat, podsycone erotyką krwawe sceny przemocy oraz genialna, wywołująca prawdziwy lęk muzyka włoskiej formacji progresywnej Goblin. A skoro mieliśmy przed czterema dekadami do czynienia z dziełem niemal kompletnym, to czy warto było realizować jego remake? Tak, i to przynajmniej z dwóch powodów. Po pierwsze: mimo statusu filmu kultowego, Odgłosy nie są artystycznym majstersztykiem. Ba! z perspektywy czasu od strony technicznej wydają się wręcz siermiężne. Po drugie: dostępne dzisiaj efekty specjalne mogły pomóc reżyserowi wznieść się na jeszcze wyższy poziom i uczynić obraz znacznie atrakcyjniejszym wizualnie.
Zdaję sobie sprawę, że ten drugi argument jest trochę jak będący bronią obosieczną miecz. Ale właśnie w tym kierunku postanowił ostatecznie podążyć Luca Guadagnino, polskiemu widzowi znany głównie z melodramatów Jestem miłością (2009) i Tamte dni, tamte noce (2017) oraz thrillera Nienasyceni (2015). Wielbiciele reżysera rodem z Palermo przecierali pewnie oczy ze zdumienia, kiedy przeczytali informację, że postanowił on opowiedzieć jeszcze raz historię Matki Westchnień. Bo przecież od horrorów do tej pory trzymał się z daleka. Aż tu nagle Akcja remakeu Suspirii (tym razem polski dystrybutor nie zdecydował się na tłumaczenie oryginalnego tytułu) rozgrywa się w 1977 roku  a więc w roku premiery Odgłosów  w bardzo symbolicznym miejscu: podzielonym na część zachodnią i wschodnią Berlinie. Obie zresztą pojawiają się w filmie, podobnie jak i mocno wrzynający się w pamięć mur, stojący tuż obok akademii tańca Madame Blanc.
Guadagnino  w przeciwieństwie do swego rodaka  uwypuklił kontekst społeczno-historyczny. W tle bez przerwy przewija się motyw terrorystów z Frakcji Czerwonej Armii, a w fabule pojawiają się wręcz sugestie, że jedna z uczennic szkoły  Patricia Hingle (w tej roli Amerykanka Chloë Grace Moretz)  może być związana z radykalnymi organizacjami lewicowymi. Tak właśnie podejrzewa jej psychiatra, doktor Josef Klemperer (którego gra niejaki Lutz Ebersdorf, a w rzeczywistości fantastycznie ucharakteryzowana Brytyjka Tilda Swinton), który po zniknięciu dziewczyny i lekturze pozostawionego przez nią w jego gabinecie pamiętnika zaczyna prowadzić własne śledztwo. Zbiega się ono w czasie z przybyciem do Berlina Amerykanki Susanny Bannion (wciela się w nią Dakota Johnson, córka Melanie Griffith i Dona Johnsona), która wyrwała się ze szczelnych objęć swej mennonickiej rodziny, aby uczyć się tańca pod okiem Madame Blanc (Swinton po raz drugi).
Szybko okazuje się, że szkoła (z internatem) skrywa mroczne tajemnice, a uczennice, które nabierają podejrzeń co do jej prawdziwego charakteru, znikają w niewyjaśnionych okolicznościach. Widz nie ma wątpliwości, że podobny los musi spotkać również Susie. Ale Guadagnino, który dał scenariusz Odgłosów do przeróbki mającemu pewne doświadczenie w horrorach (vide Nienasycony Joela Schumachera) Davidowi Kajganichowi, postanowił nie iść prosto szlakiem wytyczonym cztery dekady temu. Dlatego z biegiem czasu pojawia się coraz więcej odstępstw od oryginału. A finał tak naprawdę przewraca wszystko do góry nogami. Także z powodu przeniesienia miejsca akcji do Niemiec. Włoski reżyser postanowił z tego faktu wycisnąć jak najwięcej się da  stąd nie tylko wątek terrorystyczny, ale również nawiązania do nazistowskiej przeszłości i do Holokaustu. Przy tej okazji Kajganich wprowadził na arenę postać narzeczonej doktora Klemperera, do roli której Guadagnino zatrudnił Jessikę Harper  grającą Susie w wersji z 1977 roku.
Oglądając film, widz powinien być pod wrażeniem przede wszystkim dwóch elementów. Idealnie oddanej rzeczywistości lat 70. ubiegłego wieku (i dotyczy to nie tylko scenografii i kostiumów, lecz także filtrów zastosowanych w kamerze, dzięki którym można odnieść wrażenie, że Suspiria została nakręcona właśnie wtedy) oraz artystycznej wizji okrutnego rytuału, który przypomina krwawy sen schizofrenika. Dario Argento z racji niewielkich środków finansowych zrobił to  całkowicie świadomie  kiczowato, Guadagnino podniósł ten kicz na wyższy poziom artyzmu. I obronił się! Zawodzi natomiast ścieżka dźwiękowa, pod którą podpisał się  znany z Radiohead  Thom Yorke. Ale też nie ukrywajmy, że chcąc dorównać fantastycznemu soundtrackowi Goblina, zadanie miał piekielnie trudne. Zwłaszcza, że zdecydował się pójść inną drogą, mieszając muzykę konkretną z elektroniką i awangardowym krautrockiem. Nie oznacza to wcale, że Anglik poległ na całej linii, ale na pewno nie stworzył motywu, który jednoznacznie kojarzyłby się z filmem. Chyba że takie miał zadanie




Tytuł: Suspiria
Dystrybutor:  Kino Świat
Data premiery: 20 marca 2019
Reżyseria: Luca Guadagnino
Zdjęcia: Sayombhu Mukdeeprom
Scenariusz: David Kajganich
Obsada: Dakota Johnson, Tilda Swinton, Doris Hick, Malgorzata Bela, Chloë Grace Moretz, Angela Winkler, Vanda Capriolo, Alek Wek
Muzyka: Thom Yorke
Rok produkcji: 2018
Kraj produkcji: USA, Włochy
Czas trwania: 152 min
Gatunek: fantasy, groza / horror
Zobacz w: Kulturowskazie
Ekstrakt: 70%
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  Klasyka kina radzieckiego:Boże, zachowaj Cara!

  Sebastian Chosiński

  Leonid Gajdaj Iwan Wasiljewicz zmienia zawód
  

  
  To ostatni (piąty) film Leonida Gajdaja wydany w serii Klasyka kina radzieckiego i jednocześnie zamykający trylogię o Szuriku. Aczkolwiek to już jest zupełnie inny, mimo że grany przez tego samego aktora, bohater niż w Operacji Y czy Kaukaskiej brance. Ale też Iwan Wasiljewicz zmienia zawód to obraz znacznie różniący się w warstwie fabularnej od poprzedników. Także z tego powodu, że oparty został na sztuce Michaiła Bułhakowa.
Ekstrakt: 80%
[image: Iwan Wasiljewicz zmienia zawód]
Co ma wspólnego klasyk rosyjskiej literatury  twórca Mistrza i Małgorzaty, Białej gwardii czy Powieści teatralnej  z popularnym radzieckim bohaterem filmowym? Gdyby zadać to pytanie widzom mniej obeznanym w dziejach sowieckiej kinematografii, spojrzeliby zapewne zaskoczeni na pytającego. I prychnęli. Bo po co pytać o coś, co  z pozoru  nie ma najmniejszego sensu? A jednak. Reżyser Leonid Jowicz Gajdaj zadbał o to, aby przecięły się artystyczne ścieżki Michaiła Afanasjewicza Bułhakowa i Szurika, czyli Aleksandra Siergiejewicza Timofiejewa, postaci znanej z wcześniejszych dzieł zmarłego nieco ponad ćwierć wieku temu twórcy legendarnych komedii. Tym sposobem po wielkich sukcesach Operacji Y (1965) oraz Kaukaskiej branki (1966) Szurik powrócił na ekrany kin po raz trzeci. Po siedmiu latach przerwy. Trochę przypadkiem, bo początkowo Gajdaj wcale nie zamierzał kręcić kolejnego obrazu o jego zwariowanych perypetiach. Tym bardziej że będące motorem napędowym dwóch poprzednich filmów komediowe trio Jurij Nikulin, Gieorgij Wicyn oraz Jewgienij Morgunow rozpadło się bezpowrotnie.
Po Kaukaskiej brance Leonid Jowicz nie narzekał na brak sukcesów czy popularności. Jego kolejne dwie komedie  Brylantowa ręka (1968) oraz Dwanaście krzeseł (1971)  stały się wielkimi przebojami, przyciągając przed ekrany każda po kilkadziesiąt milionów widzów. Ale ci sami widzowie pragnęli znów zobaczyć Szurika. Dowiedzieć się, co stało się z sympatycznym naukowcem, czy szczęści mu się w życiu. I Gajdaj się złamał. Szukając inspiracji do fabuły, tym razem nie przeglądał gazet codziennych, ale sięgnął po wydaną po raz pierwszy zaledwie kilka lat wcześniej  w 1965 roku  sztukę Bułhakowa, pisarza, który jeszcze do niedawna był na cenzurowanym. Satyryczna komedia Iwan Wasiljewicz zmienia zawód powstała w połowie lat 30. XX wieku i opowiadała o absurdalnej rzeczywistości ówczesnego Kraju Rad. Z tego też powodu nie trafiła wtedy ani do druku, ani na scenę. Parę lat później Michaił Afanasjewicz zmarł, a jego twórczość  decyzją Józefa Stalina  miała zostać skazana na zapomnienie.
Zakaz druku został zdjęty z Bułhakowa dopiero ćwierć wieku po jego śmierci. I dopiero wtedy ukazały się w Związku Radzieckim jego najwartościowsze dzieła, w tym właśnie Iwan Wasiljewicz, który zwrócił uwagę Gajdaja. Scenariusz filmu reżyser napisał do spółki z Władlenem Bachnowem, który wcześniej pomagał mu już przy pracy nad Dwanastoma krzesłami. Do ról administratora domu Iwana Wasiljewicza Bunszy i jednocześnie cara Iwana Groźnego przewidział doskonale sobie znanego Jurija Nikulina, ale słynny artysta, przeczytawszy tekst, odmówił. Nie dlatego, że wydał mu się on słaby czy mało śmieszny. Po prostu uznał, że takiego obrazu Goskino, to jest Państwowy Komitet Kinematografii, nie dopuści do dystrybucji, co będzie oznaczało, że cała jego praca pójdzie na marne. Wtedy reżyser zwrócił się z propozycją do Jurija Jakowlewa (Idiota, Anna Karenina), wyśmienitego aktora dramatycznego, który z kolei doszedł do wniosku, że to wreszcie świetna okazja zagrać w hitowej komedii. 
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Cenzura rzeczywiście czepiała się dzieła Gajdaja niemiłosiernie (ingerując przede wszystkim w dialogi), ale ostatecznie pozwoliła na premierę, która odbyła się 17 września 1973 roku. W następnych miesiącach obraz obejrzało ponad 60 milionów widzów, co sprawiło, że Iwan Wasiljewicz zmienia zawód znalazł się na siedemnastym miejscu na liście największych sukcesów frekwencyjnych w historii ZSRR. Wkład Leonida Jowicza  ojca tego sukcesu  wyceniono, zgodnie z obowiązującymi w Goskinie stawkami, na astronomiczną kwotę 7948 rubli (w tym dwa tysiące za scenariusz). Wszyscy pozostali dostali oczywiście odpowiednio mniej. Nie ma się więc co dziwić, że radzieccy twórcy filmowi, jeśli tylko była taka możliwość, kombinowali na potęgę. To samo zazdrośni koledzy po fachu zarzucali Gajdajowi. Prawdopodobnie jest w tym dużo racji i w rzeczywistości reżyser zgarnął znacznie większą kasę. Ale czy w końcu na nią nie zasłużył?
Poprzednie filmy o Szuriku były satyrycznymi komediami, który akcja rozgrywała się tu i teraz. Iwan Wasiljewicz zerwał z tą tradycją. Owszem, to wciąż jest komedia, ale  fantastyczna, wykorzystująca motyw podróży w czasie. Z tego też powodu jej fabuła została rozpięta pomiędzy dwiema płaszczyznami czasowymi  współczesnością (początek lat 70. XX wieku) i przeszłością, to jest epoką, w której Rosją rządzi car Iwan IV Groźny. Ba! na podstawie pewnych przesłanek można bardzo dokładnie określić moment, do którego cofają się bohaterowie. Widełki są (mniej więcej) dwutygodniowe  między 28 października a 13 listopada 1571 roku. Skąd to wiadomo? W scenie uczty na dworze carskim pojawia się trzecia małżonka Iwana, Marfa Wasiljewna Sobakina, która  okrutny los tak zrządził  zmarła kilkanaście dni po ślubie. Od razu też dodajmy, że wszystkie sceny rozgrywające się w XVI wieku kręcono w położonym około dwustu kilometrów od Moskwy Rostowie Wielkim (zwanym też Jarosławskim), którego absolutnie nie należy utożsamiać z Rostowem nad Donem.
[image: ]
Wróćmy jednak w czasy nam współczesne. Szurik mieszka  wraz ze swoją marzącą o wielkiej karierze aktorskiej żoną Ziną  w moskiewskim bloku, którego administratorem jest oschły i nadmiernie oddający się swej biurokratycznej pracy Iwan Wasiljewicz Bunsza. Bunszy przeszkadza wszystko, co wymyka się jego kontroli i niezgodne jest z tym, co zapisano w papierach. A Szurik, który jest naukowcem-wynalazcą, prowadzi swoje badania i eksperymenty właśnie w mieszkaniu, co bywa  przyznajmy to uczciwie  bardzo uciążliwe dla sąsiadów. Iwan Wasiljewicz co rusz przywołuje go więc do porządku, lecz na Szuriku nie robi to wielkiego wrażenia  jak wielu ludzi nauki, żyje w swoim własnym świecie. Chce za wszelką cenę skonstruować wehikuł czasu. I po latach wieńczy swoje starania sukcesem. Udaną próbę przeprowadza akurat w momencie, kiedy odwiedzają go dwaj niechciani goście  Bunsza oraz Żorż Miłosławski, sympatyczny złodziej, który wpadł właśnie okraść mieszkanie sąsiada Szurika, bogatego dentysty Antona Siemionowicza Szpaka. 
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Los sprawia, że właśnie ta dwójka zostaje przeniesiona w XVI wiek, a do wieku XX trafia car Iwan Groźny, który okazuje się tak bardzo podobny do Bunszy, że nikt  w obu przestrzeniach czasowych  nie chce dać wiary, iż są kim innym. Monarcha, zszokowany otaczającą go rzeczywistością, wydaje się w tej sytuacji bezradny; jest całkowicie skołowany, przekonany, że padł ofiarą czarów. Bunsza i Miłosławski tylko pozornie mają łatwiej. Znają historię, niby więc wiedzą, jak postępować, lecz z drugiej strony na ich barki spada ogromna odpowiedzialność za losy kraju. Na dodatek czasy są niebezpieczne, a sytuacja na dworze carskim niepewna. Najlepiej odnajduje się w niej Żorż, który dochodzi do wniosku, że nie może wrócić do przyszłości (jeśli w ogóle będzie to możliwe) z pustymi rękoma. Zderzenie szesnastowiecznej Rosji ze współczesnym Krajem Rad otworzyło Bułhakowowi, a później Gajdajowi, furtkę do wielu ironicznych obserwacji i karkołomnych  z punktu widzenia władz  porównań. Obawy Jurija Nikulina były więc jak najbardziej uzasadnione. 
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Ale nie zapominajmy, że twórcy zawsze mogli liczyć na wsparcie sekretarza generalnego KC KPZR Leonida Breżniewa, który jako ostatnia instancja odwoławcza  o ironio! uratował niejeden radziecki film przed zapółkowaniem go na długie lata. Po prawie półwieczu od premiery Iwana Wasiljewicza obraz Gajdaja wciąż doskonale bawi. Choć przecież pokazuje świat, którego już nie ma  wiele zawartych w nim spostrzeżeń aktualnych jest do tej pory. Bo czy i dzisiaj jako lokatorzy nie musimy wojować z administratorami osiedli? Czy nie jesteśmy narażeni na działalność złodziei? Czy nie mamy do czynienia z kombinatorami, lizusami i donosicielami? Wreszcie: czy od czasu do czasu nie pojawiają się wśród nas politycy ogarnięci manią wielkości i poruszający się na granicy szaleństwa? Wieki mijają, a natura ludzka się nie zmienia. W efekcie film Leonida Jowicza nabiera uniwersalnego charakteru. Może tylko z jednym wyjątkiem. Dzisiaj genialny wynalazca Aleksandr Siergiejewicz Timofiejew nie miałby  nawet w Rosji  tak wielkich problemów z kupnem baterii. 
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Szurika po raz trzeci (i ostatni) zagrał Aleksandr Diemjanienko, w cara (i tym samym w Bunszę) wcielił się, jak już wiemy, Jurij Jakowlew. A kto zagrał pozostałe postaci? Same gwiazdy kina radzieckiego. Miłosławski ma twarz Leonida Kurawliowa (Afonia, Panie proszą panów), dentysta Szpak  Władimira Etusza (Kaukaska branka), żona Szurika  Natalii Sieliezniowej (Operacja Y), a adorujący ją reżyser Karp Sawieljewicz Jakin  Michaiła Pugowkina (Dwanaście krzeseł). Rolę sekretarza Iwana IV, urzędnika Teofana, Gajdaj powierzył natomiast Sawielijowi Kramarowowi (Hełm Aleksandra Macedońskiego). Większość aktorów Leonid Jowicz znał więc doskonale z pracy nad swoimi poprzednimi dziełami. Ale nie tylko ich. Nieobcy był mu przecież i kompozytor Aleksandr Zacepin (który jednak tym razem nie dorzucił, niestety, żadnej kultowej piosenki), i operator Siergiej Połujanow (Złote cielę). Nową twarzą w ekipie Gajdaja był jedynie drugi z autorów zdjęć Witalij Abramow, który właśnie w tym momencie dołączył do rodziny.




Tytuł: Iwan Wasiljewicz zmienia zawód
Tytuł oryginalny: Иван Васильевич меняет профессию
Dystrybutor:  Filmostrada
Data premiery: 29 października 2018
Reżyseria: Leonid Gajdaj
Zdjęcia: Witalij Abramow, Siergiej Połujanow
Scenariusz: Leonid Gajdaj, Władlen Bachnow
Obsada: Aleksander Diemjanienko, Jurij Jakowlew, Leonid Kurawliow, Natalia Kraczkowska, Natalia Sieliezniowa, Sawielij Kramarow, Władimir Etusz, Michaił Pugowkin, Natalia Kustinska, Siergiej Filippow, Nina Masłowa, Wiktor Uralskij
Muzyka: Aleksander Zacepin
Rok produkcji: 1973
Kraj produkcji: ZSRR
Cykl: Klasyka Kina Radzieckiego
Czas trwania: 88 minut
Gatunek: komedia
Zobacz w: Kulturowskazie
Ekstrakt: 80%
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  Twardym trzeba być, nie miękkim!

  Sebastian Chosiński

  Michael Noer Papillon. Motylek
  

  
  Trzeba mieć ogromną pewność siebie, aby po ponad czterdziestu latach zmierzyć się z filmem, który uznany został za wybitny, a w którym główne role zagrali aktorzy uznawani za legendy Hollywoodu. Duńczyk Michael Noer, nawet jeżeli miał jakieś obawy, to zdusił je w zarodku i nakręcił remake słynnego dzieła Franklina J. Schaffnera  Papillon. I, co najważniejsze, wyszedł z tej batalii zwycięsko.
Ekstrakt: 80%
[image: Papillon. Motylek]
Papillon z 1973 roku skazany był na sukces. Świetny scenariusz, w którym Dalton Trumbo i Lorenzo Semple Jr. opowiedzieli dramatyczną historię, jaka wydarzyła się naprawdę, przeniósł na ekran Franklin J. Schaffner. Na dodatek w rolach głównych obsadził on Stevea McQueena i Dustina Hoffmana. Czegóż chcieć więcej? Wszak każde z tych nazwisk to legenda amerykańskiej Fabryki Snów. Ktoś, kto odważyłby się przedstawić dzieje słynnej ucieczki Henriego Charrièrea z kolonii karnej w Gujanie Francuskiej na nowo  musiałby więc być albo samobójcą, albo człowiekiem niezwykle ufnym we własne siły. Padło na duńskiego reżysera Michaela Noera (rocznik 1978), którym zanim zabrał się za fabuły, przez kilka dobrych lat robił karierę jako dokumentalista.
Papillon. Motylek (aby odróżnić nową wersję od klasycznej polski dystrybutor dodał do oryginalnego tytułu drugi człon) to czwarte pełnometrażowe  po kryminałach R (2010) i Północny zachód (2013) oraz melodramacie Klucz, dom, lustro (2015)  dzieło Skandynawa, zarazem pierwsze zrealizowane przez niego poza ojczyzną (piątym jest ubiegłoroczny dramat kostiumowy Przed mrozem). Pieniądze na remake wyłożyli Amerykanie, Hiszpanie i Czesi, a plenery poszukano na Malcie, w Czarnogórze i Serbii. Co zaskakuje o tyle, że bohaterowie filmu, uciekając z więzienia, przedzierają się przez południowoamerykański busz. Ale w końcu od czego są efekty specjalne i coś, co określamy potocznie magią kina? Najważniejsze, że na ekranie tej geograficznej niekonsekwencji w ogóle nie widać.
Za fabułę nowego Motylka odpowiada amerykański pisarz Aaron Guzikowski (vide Kontrabanda Baltasara Kormákura i Labirynt Denisa Villeneuvea), który tyleż inspirował się wspomnieniowymi książkami Charrièrea (Papillon i Banco), co oryginalnym scenariuszem sprzed prawie półwiecza. W efekcie remake pod wieloma względami przypomina obraz Schaffnera. Choć jednocześnie wydaje się mniej ponury i nieco bardziej  halo, halo! czy to nie przesada?  optymistyczny. Charrière (którego gra Charlie Hunnam) jest kasiarzem, gwiazdą paryskiego półświatka. W 1931 roku wskutek fatalnej pomyłki  w filmie pokazano to jednak trochę inaczej  zostaje oskarżony o zabójstwo i skazany na dożywocie. W efekcie wraz z wieloma innymi więźniami płynie do założonej w połowie XIX wieku na rozkaz Napoleona III Bonaparte kolonii karnej na Wyspie Diabelskiej, nieopodal wybrzeża Gujany Francuskiej.
Powszechna była wiedza, że mało kto opuszczał ją żywy (jeśli akurat nie odsiadywał dożywocia), a nawet jeżeli to się działo  uniemożliwiano mu później na wiele sposobów powrót do ojczyzny. Ale Henriemu bardzo zależy na tym, aby wrócić i zemścić się na tych, którzy wpakowali go w tarapaty. Dlatego już w drodze za Ocean zawiera układ z fałszerzem Louisem Degą (Rami Malek, nagrodzony Oscarem za rolę Freddiego Mercury w Bohemian Rhapsody). Umowa jest prosta: pieniądze za ochronę życia! Bez zabezpieczenia sobie odpowiednich środków finansowych planowanie powrotu do Europy jest bowiem jedynie mrzonką szkodliwą dla zdrowia psychicznego. Ale nawet mając do nich dostęp, wydostanie się za mury więzienia, w którym za porządek odpowiada rygorystyczny naczelnik Barrot (w tej roli Holender Yorick van Wageningen) graniczy z cudem.
Charrière ma jednak nieziemską wręcz cierpliwość; siły dodaje mu również zaufanie do Louisa, który mimo fizycznej słabości, okazuje się człowiekiem obdarzonym wielkim hartem ducha. Dużo przekory jest w tym, że widz z każdą kolejną minutą coraz bardziej kibicuje osadzonym w więzieniu przestępcom (oczywiście nie wszystkim!). Że to ich podziwia i w nich właśnie widzi moralnych zwycięzców. To specyficzne odwrócenie wektorów etycznych w dużej mierze bierze się z podobieństwa Motylka do innych klasycznych obrazów przedstawiających motyw uwięzienia i dążenia do odzyskania wolności za wszelką cenę (vide Wielka ucieczka czy, w nieco mniejszym stopniu, Most na rzece Kwai, by pozostać przy tych nakręconych na Zachodzie). Bo czym w końcu kolonia Barrota różni się od nazistowskich bądź japońskich obozów jenieckich o zaostrzonym rygorze? Może jedynie mnie wyrafinowanymi metodami pozbawiania życia.
Charlie Hunnam i Rami Malek, którym dane było wejść w buty  odpowiednio  Stevea McQueena i Dustina Hoffmana (swoją drogą na ekranie są nawet do nich bardzo podobni), poradzili sobie doskonale. Pierwszy z nich ma w sobie wrodzoną godność i moc charakteru, drugi dopiero te cechy kształtuje. I chociaż nie wyrasta z czasem na mitycznego herosa, również zyskuje sympatię widzów; przekonuje ich do siebie lojalnością wobec towarzysza niedoli i konsekwencją w działaniu, czyli cechami niezwykle rzadkimi w miejscu, w którym obu skazańcom dane było się znaleźć. Michael Noer, decydując się na powolną narrację, skupił się na mozolnym budowaniu przekonujących portretów psychologicznych Charrièrea i Degi. Nie zapominając przy tym o wybijającym się spośród wszystkich postaci drugiego planu naczelniku Barrocie, bez którego  w roli kontrapunktu  trudniej byłoby docenić postawę Henriego i Louisa.
Takie przeróbki kinowych klasyków udają się rzadko. Tym większe należą się duńskiemu reżyserowi brawa. Nakręcił bowiem film składający hołd minionym cieniom, ale jednocześnie opowiedziany w sposób, który jest w stanie wciągnąć, zaangażować emocjonalnie współczesnego widza. Że nie wszystko zostało przedstawione tak, jak wspominał to w swoich książkach Charrière  pal licho. To przecież nie ekranizacja tego typu, w której literalnie musi zgadzać się wszystko. W której jakikolwiek odstęp od rzeczywistości pociągałby za sobą oskarżenia o naciąganie bądź manipulowanie prawdą historyczną. Najważniejsze przesłanie Noera wypływające z Motylka można przedstawić w dwóch punktach: po pierwsze  warto twardo stać przy swoich poglądach (sic! fakt, że dotyczy to przestępców szybko schodzi na plan dalszy), po drugie  każdy system opresji opierający się wyłącznie na łamaniu fizycznym i psychicznym ludzi nie ma racji bytu. Kolonię karną na Wyspie Diabelskiej zlikwidowano na początku lat 50., Henri Charrière przeżył ją o dwie dekady.




Tytuł: Papillon. Motylek
Tytuł oryginalny: Papillon
Dystrybutor:  Monolith Video
Data premiery: 16 stycznia 2019
Reżyseria: Michael Noer
Zdjęcia: Hagen Bogdanski
Scenariusz: Aaron Guzikowski
Obsada: Charlie Hunnam, Damijan Oklopdzic, Christopher Fairbank, Jason Ryan, Eve Hewson, Sladjana Biljman, Joe David Walters, David Stoller, Rami Malek
Muzyka: David Buckley
Rok produkcji: 2017
Kraj produkcji: Czechy, Hiszpania, USA
Czas trwania: 128 min
WWW: Polska strona
Gatunek: dramat, kryminał
EAN: 9788365995407
Zobacz w: Kulturowskazie
Ekstrakt: 80%
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  Klasyka kina radzieckiego:Muszkieterowie zakazanego jazzu

  Sebastian Chosiński

  Karen Szachnazarow Stworzył nas jazz
  

  
  Władzom Związku Radzieckiego przynajmniej do lat 70. XX wieku nie po drodze było z jazzem. Głównie dlatego, że był on postrzegany jako muzyka rodem ze zgniłego Zachodu, oręż w walce kapitalizmu z komunizmem. Burżuazyjny saksofon zwalczano proletariackim klarnetem, wymykające się kontroli improwizacje  przewidywalnymi muzycznie i tekstowo kupletami. O tym jest Stworzył nas jazz  wspaniały muzyczny komediodramat Karena Szachnazarowa.
Ekstrakt: 80%
[image: Stworzył nas jazz]
Pamiętacie film Feliksa Falka Był jazz? Film, którego kanwą stały się losy łódzkiego zespołu Melomani. Zespołu próbującego w czasach stalinowskich przeszczepić na polski grunt be-bop. Zespołu, który zwalczany był przez komunistyczne władze, twierdzące  w myśl dyrektywy, jaka płynęła z Kremla  że jazz to muzyka burżuazyjna, rodem ze zgniłego Zachodu, której podstawowym celem jest ogłupienie społeczeństwa. Kinowa premiera tego obrazu miała miejsce 1 kwietnia 1984 roku, dziesięć miesięcy po tym, jak do kin w Związku Radzieckim trafił pokrewny tematycznie komediodramat Karena Gieorgijewicza Szachnazarowa Stworzył nas jazz. Ale to Falk był pierwszy  polski reżyser nakręcił swoje dzieło już w 1981 roku, zostało ono jednak zablokowane przez cenzurę i trzy lata przeleżało na półce. Wychodzi na to, że sekretarz generalny KPZR Jurij Andropow był bardziej liberalny od rządzącego wówczas Polską generała Wojciecha Jaruzelskiego. Ale może ta pobłażliwość urzędników radzieckiego Goskina, czyli Państwowego Komitetu Kinematografii, wynikała z tego, że Szachnazarow opowiadał o wydarzeniach sprzed prawie sześćdziesięciu lat, a Falk  jedynie sprzed trzech dekad.
Karen Gieorgijewicz (rocznik 1952) ukończył studia na wydziale reżyserskim WGIK-u (to jest Wszechzwiązkowego Państwowego Instytutu Kinematografii) w połowie lat 70. Pierwszy pełnometrażowy film fabularny  opartych na sztuce Leonida Zorina Dobrych ludzi  nakręcił w 1979 roku; rok później natomiast napisał scenariusz do lirycznego komediodramatu Iwana Kiasaszwilego Panie proszą panów. Pomógł mu w tym starszy od niego o osiem lat Aleksandr Borodianski (znany już z Afonii Gieorgija Danieliji)  i tak zostali artystyczną parą. Na dobre i na złe. Borodianski stał się w kolejnych latach współtwórcą dwunastu obrazów Szachnazarowa, w tym między innymi historycznego Jeźdźca o imieniu Śmierć (2004), psychologicznej Sali numer 6 (2009) oraz wojennego Białego Tygrysa (2012). Listę tę otwiera natomiast Stworzył nas jazz  dzieło z początku lat 80. XX wieku.
Premiera filmu odbyła się 6 czerwca 1983 roku. Przez następnych sześć miesięcy obejrzało go trochę ponad 17 milionów widzów; niewiele w porównaniu z ówczesnym liderem, melodramatem Eldara Riazanowa Dworzec dla dwojga, na który do kin wybrało się ponad osiemnaście milionów osób więcej, ale to i tak wystarczyło, by Stworzył nas jazz okazał się najpopularniejszym muzycznym obrazem roku. Akcja dzieła Szachnazarowa rozgrywa się w 1926 roku, w epoce schyłkowego NEP-u, który charakteryzował się otwarciem na inwestycje zachodnie (głównie brytyjskie i amerykańskie). Wraz z nimi do Związku Radzieckiego zawitały także elementy kapitalistycznej kultury, przede wszystkim filmy i muzyka, w tym jazz. Po śmierci Włodzimierza Lenina (w styczniu 1924 roku) i przejęciu kontroli nad państwem przez Józefa Stalina zaczęto stopniowo wycofywać się z tej polityki (choć wcześniej Stalin bronił NEP-u w opozycji do Lwa Trockiego). W efekcie jazz stał się nie tyle nawet passé, co wręcz zakazany. O czym boleśnie przekonuje się główny bohater filmu, nastoletni pianista Konstantin Iwanow  uczeń technikum muzycznego w Odessie.
[image: ]
Kostia zakochany jest w jazzie. Gra go przy każdej nadarzającej się okazji. Co oczywiście nie podoba się komunistycznym hunwejbinom, którzy donoszą na Iwanowa do działającej w szkole organizacji partyjnej. Nad młodym artystą odbywa się sąd, w wyniku którego, jako że nie chce on wyzbyć się swych fascynacji, zostaje usunięty ze szkoły. To go jednak wcale nie zraża. Na murach miasta wywiesza ogłoszenia, w których informuje, że szuka muzyków do zespołu jazzowego. Przypadkowo trafiają na nie dwaj kupleciści  grający na banjo Stiepan Gruszko i skrzypek Żora (Gieorgij) Riabow, który dzięki sprytnemu rozwiązaniu obsługuje jednocześnie talerze perkusyjne. Zarabiają na życie, grając, tańcząc i śpiewając na ulicach Odessy. Wiedzie im się marnie. Często nie mają gdzie spać ani co jeść. W propozycji Iwanowa widzą więc szansę dla siebie. Mimo że nie mają najmniejszego pojęcia, czym jest jazz. A gdy już go słyszą, kompletnie nie rozumieją. Młodziutkiego pianistę traktują wręcz jak wariata. Ale dlaczego nie podjąć ryzyka? Przecież gorzej być już nie może. 
[image: ]
Pierwszy występ w niewielkim amfiteatrze, przy prawie pustej widowni, kończy się wtargnięciem na scenę osiłkowatego proletariusza. Lecz przynosi także nieoczekiwaną propozycję od dwóch tajemniczych dżentelmenów  zagrania podczas odbywającego się w ekskluzywnej restauracji jubileuszu Papy. Papa  wielki miłośników jazzu, którą to muzykę poznał w trakcie pobytu w Stanach Zjednoczonych  okazuje się bandyckim autorytetem (worem w zakonie), a jego urodziny kończą się bijatyką i demolką. W efekcie uczestniczący w imprezie muzycy trafiają do aresztu. Nie ma jednak tego złego, co by na dobre nie wyszło, ponieważ w celi poznają niejakiego Iwana Bawurina, w czasach carskich saksofonistę w orkiestrze wojskowej. Właśnie, saksofonistę! Nietrudno się domyśleć, że gdy cała czwórka opuszcza więzienie, trochę dotąd pechowe trio staje się kwartetem. Jednocześnie Kostia podejmuje decyzję o wyjeździe do Moskwy, wychodząc z założenia, że w stolicy będzie łatwiej się przebić. Czy naprawdę?
[image: ]
Film pozbawiony jest nagłych zwrotów akcji, a fabuła nie pędzi na złamanie karku. Dowcip jest inteligentny i kryje się przede wszystkim w dialogach i niedopowiedzeniach. Na dodatek muzyka daleka jest od popowych przebojów, aczkolwiek nie brakuje jej tanecznego sznytu. Po takiej rekomendacji wielu współczesnych widzów mogłoby uznać, że nie warto tracić czasu ani pieniędzy na Stworzył nas jazz. Jest jednak dokładnie na odwrót. Wszystko, co napisane powyżej  powinno zachęcić do sięgnięcia po obraz Szachnazarowa, który w trzydzieści sześć lat od premiery broni się szczerością i miłością do muzyki, za granie której w czasach stalinowskich można było wylądować w łagrze. Dzieło Karena Gieorgijewicza jest także wielką pochwałą wierności ideałom, zachętą, by nie poddawać się nawet w sytuacjach bez wyjścia. By znajdować nadzieję tam, gdzie, jak się wydaje, zgasł jej ostatni promyk. Jest to jednak możliwe tylko wtedy, gdy ma się u swego boku ludzi tak samo oddanych idei. Tym sposobem Stworzył nas jazz przeistacza się w pean na rzecz przyjaźni, a bohaterowie filmu stają się kolejnym wcieleniem Dumasowskich czterech muszkieterów. Co najdobitniej podkreśla ostatnia, rozgrywająca się już współcześnie, scena dzieła.
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W roli Konstantina Iwanowa reżyser obsadził młodego, w tamtym momencie dwudziestosześcioletniego Igora Skliara (W grze, Rubież); Stiepana zagrał Aleksandr Pankratow-Czornyj (Syberiada), Gieorgija  Nikołaj Awieriuszkin (Anna Karenina. Historia Wrońskiego), a saksofonistę Iwana  Piotr Szczerbakow (Biurowy romans, Łzy płynęły). Gdy film trafił do kin, żaden z nich nie był wielką gwiazdą kina. Te pojawiły się na drugim i trzecim planie. W Papę wcielił się bowiem Jewgienij Jewstigniejew (9 dni jednego roku, Złote cielę, Czajkowski), naczelnik Związku Muzyków Proletariackich Samsonow ma twarz Leonida Kurawliowa (Wij, Iwan Wasiljewicz zmienia zawód, Afonia), natomiast sobowtór teoretyka jazzu kapitana Kołbasjewa  Borisława Brondukowa (Mimino, Jesienny maraton). Na głównego operatora Szachnazarow wyznaczył Władimira Szewcyka, który WGIK ukończył rok przed nim, a później  do połowy lat 90.  był niemal etatowym współpracownikiem Karena Gieorgijewicza. W ścieżce dźwiękowej wykorzystano oryginalne nagrania jazzowe z lat 20. ubiegłego wieku; na potrzeby filmu opracował je i nagrał ze swoim zespołem Anatolij Kroll. Z kolei dwie wzruszające piosenki wyszły spod ręki Marka Minkowa.




Tytuł: Stworzył nas jazz
Tytuł oryginalny: Мы из джаза
Dystrybutor:  Filmostrada
Data premiery: 29 października 2018
Reżyseria: Karen Szachnazarow
Zdjęcia: Władimir Szewcyk, Władimir Zacharczuk
Scenariusz: Aleksander Borodianski, Karen Szachnazarow
Obsada: Igor Skliar, Aleksander Pankratow-Czornyj, Nikołaj Awieriuszkin, Piotr Szczerbakow, Jewgienij Jewstigniejew, Leonid Kurawliow, Borisław Brondukow, Jelena Cypłakowa, Łarisa Dolina, Jurij Wasiljew
Muzyka: Anatoli Kroll, Mark Minkow
Rok produkcji: 1983
Kraj produkcji: ZSRR
Cykl: Klasyka Kina Radzieckiego
Czas trwania: 89 minut
Gatunek: historyczny, komedia, muzyczny
Zobacz w: Kulturowskazie
Ekstrakt: 80%
  



  
  
  
  
  Magazyn Esensja - Magazyn Esensja nr 4 (CLXXXVI) maj 2019
  




  
  

  W każdym z nas

  Sebastian Chosiński

  Michael Pearce Pod ciemnymi gwiazdami
  

  
  W czym tytuł Bestia gorszy jest od Pod ciemnymi gwiazdami? Że mniej poetycki i melodramatyczny? Ale przynajmniej oddaje fabułę i charakter filmu. I wcale nie jest tak niejednoznaczny, jak mogłoby się wydawać. W każdym razie problemy z jego polskim tłumaczeniem nie powinny odwrócić uwagi widzów od pełnometrażowego debiutu Michaela Pearcea.
Ekstrakt: 70%
[image: Pod ciemnymi gwiazdami]
Niech nie zwiedzie Was fakt, że Pod ciemnymi gwiazdami (a w rzeczywistości Beast) to kinowy debiut Brytyjczyka. Wcześniej zrealizował on co najmniej sześć krótkometrażówek, dzięki którym zdobył niemałe doświadczenie i miał czas przygotować się starannie do wypłynięcia na naprawdę szerokie wody. By nie być zdanym na innych, postanowił także sam napisać sobie scenariusz. W efekcie powstała trzymająca w napięciu od pierwszej do ostatniej minuty  i nie ma w tym ani trochę przesady  mieszanka psychologicznego melodramatu z thrillerem. Za tło mająca krajobrazy normandzkiej wyspy Jersey  należącej wprawdzie do Zjednoczonego Królestwa, ale leżącej w kanale La Manche u wybrzeży Francji.
Wyspa stała się głośna w naszym kraju przed ośmioma laty, gdy niemal całą Europą wstrząsnęła potworna zbrodnia dokonana przez Damiana Rzeszowskiego, emigranta z Polski, który po niedzielnym grillu zabił nożem sześć osób, w tym dwoje swoich dzieci, żonę, teścia (o czym opowiada między innymi wydany prze Czarne głośny reportaż Dionisiosa Sturisa i Ewy Winnickiej Głosy. Co się zdarzyło na wyspie Jersey). Film Pearcea nie nawiązuje co prawda do tych wydarzeń, lecz przedstawia historię nie mniej dramatyczną  historię szaleństwa, które rodzi żądzę mordu. Które wyzwala w człowieku tytułową bestię. Kto nią jest? Na pewno poszukiwany przez miejscową policję seryjny zabójca młodych dziewcząt. Ale nie tylko on.
Reżyser (i scenarzysta w jednym) zdaje się mówić, że bestia tkwi tak naprawdę w każdym z nas. Tyle że większość potrafi nad nią zapanować, okiełznać ją, przemówić jej do rozsądku, ba! nawet wyzwolić się spod jej mrocznego wpływu. Co niesie jakąś  choćby ograniczoną  nadzieję. Główną postacią dramatu jest dwudziestosiedmioletnia Molly Huntford (gra ją irlandzka aktorka Jessie Buckley, znana z seriali Tabu i najnowszej telewizyjnej ekranizacji Wojny i pokoju)  kobieta, której rozwój emocjonalny zatrzymał się na poziomie nastolatki. Jest to związane zarówno z traumatycznymi przeżyciami w czasach szkolnych, jak i rygorystycznym wychowaniem przez dominującą pod każdym względem matkę (w tej roli Geraldine James). Matce przyświeca zresztą zbożny cel, ale mimo wszystko zapomina ona o tym, że dobrymi chęciami brukuje się piekło.
Gdy pewnego dnia Molly poznaje  w momencie osobistego zagrożenia  tajemniczego Pascala Renoufa (urodzony w RPA angielski aktor, muzyk i poeta Johnny Flynn), potomka zamieszkujących Jersey od stuleci Normanów, zakochuje się w nim bez reszty. Pascal uosabia w jej oczach wolność, którą ograniczają jej matka i nie do pozazdroszczenia sytuacja rodzinna. Kobieta ulega fascynacji młodym mężczyzną, której na przeszkodzie nie stają nawet podejrzenia, iż to on może być odpowiedzialny za serię brutalnych zabójstw. Jak zresztą ma w to uwierzyć, skoro Clifford (Walijczyk Trystan Gravelle)  policjant zaprzyjaźniony z rodziną Huntfordów  to były adorator Molly, odrzucony przez nią. Kandydatów na bestie jest w filmie Michaela Pearcea kilkoro i reżyser zgrabnie to wykorzystuje, tworząc przy okazji przekonujące portrety psychologiczne ludzi nieprzystosowanych, odrzuconych na margines, poszukujących akceptacji za wszelką cenę.
Można na Pod ciemnymi gwiazdami patrzeć jak na złowieszczy melodramat. Jest to bowiem rzeczywiście opowieść o poszukiwaniu miłości, potrzebie bliskości i zrozumienia ze strony drugiego człowieka. Przede wszystkim jednak jest to dreszczowiec, w którym z każdą kolejną minutą mrok staje się gęstszy, a widz  zdezorientowany. Bardzo długo bowiem niejasne pozostają motywy zbrodniarza. Podobnie zresztą jak i przyczyny decyzjami podejmowanych przez poddaną ogromnej presji psychicznej Molly. Pearce nie wyrasta jeszcze na nowego Alfreda Hitchcocka czy Briana De Palmę, ale jeżeli podąży ich drogą, dbając o ciągły rozwój artystyczny  na pewno dostarczy nam niejeden świetny film, po którym długo nie będziemy potrafili się otrząsnąć.




Tytuł: Pod ciemnymi gwiazdami
Tytuł oryginalny: Beast
Dystrybutor:  M2 Films
Data premiery: 17 stycznia 2019
Reżyseria: Michael Pearce
Zdjęcia: Benjamin Kracun
Scenariusz: Michael Pearce
Obsada: Geraldine James, Johnny Flynn, Jessie Buckley, Hattie Gotobed, Shannon Tarbet, Charley Palmer Rothwell, Trystan Gravelle, Olwen Fouéré
Muzyka: Jim Williams
Rok produkcji: 2017
Kraj produkcji: Wielka Brytania
Czas trwania: 102 min
Gatunek: dramat
Zobacz w: Kulturowskazie
Ekstrakt: 70%
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  Klasyka kina radzieckiego:Latamy w kosmos, spadamy na ziemię!

  Sebastian Chosiński

  Karen Szachnazarow Kurier
  

  
  Można sprzeczać się, jaki powinien być polski tytuł tego filmu  Kurier czy też bardziej odpowiadający fabule Goniec. Dystrybutor DVD zdecydował się na ten pierwszy. W sumie jednak nie ma to znaczenia. Najważniejsze, że powstały w połowie lat 80. komediodramat Karena Szachnazarowa to jeden z najwybitniejszych obrazów epoki pierestrojki, opowiadający nie tylko o relacjach międzypokoleniowych, ale przede wszystkim o beznadziei, jaką dziedziczą po swoich rodzicach Rosjanie urodzeni w końcówce lat 60.
Ekstrakt: 80%
[image: Kurier]
Bohater Kuriera jest mi bardzo bliski, choć jednocześnie  geograficznie  mimo wszystko daleki. Jesteśmy rówieśnikami, dorastaliśmy w tym samym systemie politycznym, cechowała nas postawa, którą starszemu pokoleniu łatwo byłoby określić mianem nihilizmu, ale za którą tak naprawdę kryła się niezgoda na rzeczywistość, w jakiej przyszło nam dorastać. Miałem jednak, w porównaniu z Iwanem, poczucie względnego bezpieczeństwa. Wiedziałem, że jeśli nie dostanę się po maturze na studia  czego w swoich planach na przyszłość nie brałem pod uwagę  mogę trafić na dwa lata do znienawidzonego wojska i mieć (w najgorszym wypadku) pokaźną wyrwę w życiorysie; dla Iwana taki scenariusz oznaczał transport do Afganistanu i udział w wojnie z mudżahedinami. A potem z dużym prawdopodobieństwem tragiczny los, jaki stał się udziałem wielu młodych żołnierzy, o czym Aleksiej Bałabanow opowiedział we wstrząsającym dramacie Ładunek 200 (2007). Kurier oglądany dzisiaj choćby tylko z tego powodu niesie ze sobą dużo większą dawkę dramatyzmu niż trzy dekady temu
To czwarty pełnometrażowy film nakręcony przez Karena Gieorgijewicza Szachnazarowa. Zaczęło sie od komediodramatu Dobrzy ludzie (1979), potem były historyczno-muzyczna liryczna tragikomedia Stworzył nas jazz (1983) oraz dramat muzyczny Zimowy wieczór w Gagrach (1985). A po drodze jeszcze romantyczne Panie proszą panów (1980), do których Szachnazarow napisał scenariusz. Wespół z dramaturgiem i pisarzem Aleksandrem Emmanuiłowiczem Borodianskim, który na długie lata stał się w tej dziedzinie jego drugą połówką. Razem też pracowali nad fabułą Kuriera, choć tu podzielili się obowiązkami trochę inaczej niż dotychczas. To znaczy najpierw Karen Gieorgijewicz napisał rozbudowane opowiadanie, a potem na jego podstawie Aleksandr Emmanuiłowicz stworzył fabułę filmu. Premiera dzieła odbyła się 29 grudnia 1986 roku. Kiedy kilkanaście miesięcy później podsumowywano rok 1987 w kinach radzieckich, okazało się, że Kuriera obejrzało prawie 35,5 miliona widzów, co było szóstym wynikiem. Dodajmy: jak na film z założenia niekomercyjny  wynikiem doskonałym!
Akcja obrazu rozgrywa się w Moskwie w połowie lat 80. ubiegłego wieku. Do władzy w Związku Radzieckim doszedł właśnie Michaił Gorbaczow, któremu marzy się reforma skostniałego i niewydolnego systemu politycznego i gospodarczego. Pomóc mają w tym pieriestrojka (przebudowa), głasnost (jawność) i uskorienije (przyspieszenie). Ale piękne i szczytne hasła trafiają na opór partyjnego beronu; na dodatek sekretarz generalny musi poradzić sobie z odium międzynarodowym, jakie spadło na jego ojczyznę po agresji na Afganistan. Wojna w tym środkowoazjatyckim kraju jest już de facto przegrana; trzeba ją jednak z godnością zakończyć i wycofać stamtąd wojska. Ale do tego droga wciąż jest bardzo daleka Czy z tego wszystkiego zdaje sobie sprawę siedemnastoletni Iwan Mirosznikow? Który też znalazł się na życiowym zakręcie. Bo w momencie, w którym powinien w spokoju przygotowywać się do egzaminów na studia, musi zmierzyć się z rozpadem małżeństwa swoich rodziców. Ojciec odchodzi do młodszej kochanki i wyjeżdża do pracy w którymś z zaprzyjaźnionych prokomunistycznych krajów afrykańskich; syna zostawia samego z matką.
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Choć na zewnątrz Iwan tego nie okazuje, mocno przeżywa rodzinny dramat. Przejawem jego buntu jest zarówno odmowa pójścia na studia (co grozi natychmiastowym powołaniem do wojska), jak i jawna wrogość okazywana matce. Mimo to, chcąc przeczekać do chwili, w której upomni się o niego armia, przyjmuje załatwioną mu przez rodzicielkę funkcję gońca w pewnym czasopiśmie naukowym. Jego zadaniem jest dostarczanie listów i innych przesyłek z sekretariatu gazety do współpracujących z nią autorów. Najlepiej jak najszybciej. Ale Iwan niewiele sobie robi z nakazów dorosłych, jest ostentacyjnie buntowniczy, przekracza też granice dobrego wychowania. Tak okazuje niezadowolenie ze świata, jaki jego pokolenie ma odziedziczyć po swoich rodzicach. Pewnego dnia trafia do domu profesora Siemiona Pietrowicza Kuzniecowa, z którym wdaje się w prowokacyjną rozmowę. Naukowiec jest zirytowany zachowaniem młodzieńca, ale jego córce, będącej na pierwszym roku studiów Katii, bezpośredniość Iwana i jego sarkastyczne poczucie humoru bardzo się podobają. Widzi w jego postępowaniu sprzeciw wobec obyczajowego gorsetu narzuconego społeczeństwu jeszcze w czasach breżniewowskich. 
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Iwan symbolizuje pokolenie, które nie chce być już karmione komunistycznymi ideałami, teoriami o nadrzędnej roli partii, ale które nie ma jeszcze odwagi, by otwarcie się zbuntować. Stąd jego bierne oczekiwanie na pobór do wojska. Poddanie się unoszącej go fali wydarzeń, wzięcie na siebie roli zepsutego nastolatka. Pod wpływem kolejnych spotkań z Katią i rozmów z jej rodzicami (oraz ich znajomymi), Mirosznikow zmienia jednak swoje nastawienie  dojrzewa psychicznie i emocjonalnie. Zdaje sobie sprawę, że dotychczasowa postawa miała na celu przede wszystkim odsuwanie w czasie podejmowanie ważkich dla jego przyszłości decyzji. Ale nie można robić tego przecież w nieskończoność. Nie można pozwolić, by młodość i życie przepłynęły bez sensu przez palce. W tym kontekście niezwykle istotne są ostatnie minuty Kuriera, gdy Iwan żegna się ze swoim przyjacielem i towarzyszem wielu nie zawsze najmądrzejszych zabaw Nikołajem Bazinem, a chwilę potem staje niemal oko w oko z nieznanym sobie żołnierzem, który  jak można się domyślać  wraca właśnie do domu z Afganistanu. Jego pełne rezygnacji spojrzenie jest niezwykle wymowne. I chwyta za gardło.
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W postać Jekatieriny Kuzniecowej, córki profesora, wcieliła się Anastazja Niemoliajewa (rocznik 1969). Można powiedzieć, że trochę po znajomości, ponieważ operatorem, jakiego Szachnazarow zatrudnił przy Kurierze, był jej ojciec  czynny w zawodzie do dzisiaj Nikołaj Niemoliajew (Bracia Karamazow). Nastia występowała przed kamerą od jedenastego roku życia; z jakiegoś powodu kariery aktorskiej jednak nie zrobiła. Podobnie zresztą jak grający Iwana Mirosznikowa Fiodor Dunajewski. Karen Gieorgijewicz bardzo długo szukał odtwórcy głównej roli męskiej. Na Fiodora trafił przypadkiem. Nieco już zirytowana brakiem artystycznego partnera Anastazja pewnego dnia przyniosła do Mosfilmu zdjęcia kilku swoich kolegów ze szkolnej ławki; wśród nich była fotografia niespełna szesnastoletniego Dunajewskiego. Młodzieńca o charakterystycznej fryzurze i zadziorno-ironicznym spojrzeniu. Chłopak miał wszelkie predyspozycje ku temu, by zdobyć popularność, ale tak naprawdę nie mógł się zdecydować, ani co chce robić w życiu (zajmować się biznesem czy aktorstwem), ani gdzie chce żyć (w Izraelu, we Włoszech czy Rosji). 
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W rolach drugoplanowych Szachnazarow zatrudnił plejadę gwiazd kina radzieckiego. Ojca Katii, profesora Kuzniecowa, zagrał z typową dla siebie dostojnością Oleg Basiłaszwili (Biurowy romans, Jesienny maraton, Dworzec dla dwojga); matkę Iwana, Lidię Mirosznikową  Inna Czurikowa (Początek, Temat); Stiepana Afanasjewicza, redaktora naczelnego pisma naukowego, w którym znalazł pracę Iwan  Aleksandr Pankratow-Czornyj (Stworzył nas jazz), a jego sekretarkę Zinaidę Pawłowną  Swietłana Kriuczkowa (Półtora pokoju, czyli Sentymentalna podróż do ojczyzny, Pochowajcie mnie pod podłogą). Warto dodać jeszcze, że Oleg Nikołajewicz, kłócący się z Mirosznikowem gość na imieninach Jekatieriny  ma twarz reżysera Władimira Mieńszowa, zdobywcy Oscara za dramat Moskwa nie wierzy łzom (1979).
Niezwykle ważną rolę odgrywa w filmie także ścieżka dźwiękowa. Za muzykę ilustracyjną odpowiadał legendarny kompozytor Eduard Artiemjew (Solaris, Syberiada, Stalker), ale poza tym pojawiają się także dodatkowe utwory. Jak chociażby pochodząca z repertuaru zespołu Ziemlianie (Земляне) Trawa u doma (Трава у дома)  słynna pieśń ku czci radzieckich kosmonautów, tutaj zaśpiewana jedynie przy akompaniamencie gitary akustycznej przez Fiodora Dunajewskiego i Innę Czurikową (czyli filmowych syna i matkę). To symbol poprzedniej epoki, przedpieriestrojkowej; nową epokę symbolizuje natomiast niezwykle popularny na całym świecie w połowie lat 80. instrumentalny Rockit Herbiego Hancocka w wersji B.T. & The City Slickers  to przy jego dźwiękach moskiewskie nastolatki uczą się w Kurierze breakdancea. Wykorzystanie tych dwóch motywów jeszcze bardziej podkreśla rozdarcie głównego bohatera  pomiędzy komunistycznym światem jego rodziców a zachodnią demokracją, która, czy to się rządzącym podoba, czy nie, wsącza się w umysły młodych Rosjan. Swoją drogą bardzo chciałbym poznać dalsze losy Iwana Mirosznikowa!




Tytuł: Kurier
Tytuł oryginalny: Курьер
Dystrybutor:  Filmostrada
Data premiery: 29 października 2018
Reżyseria: Karen Szachnazarow
Zdjęcia: Nikołaj Niemoliajew
Scenariusz: Aleksander Borodianski, Karen Szachnazarow
Obsada: Fiodor Dunajewski, Anastazja Niemoliajewa, Oleg Basiłaszwili, Inna Czurikowa, Aleksander Pankratow-Czornyj, Swietłana Kriuczkowa, Władimir Mieńszow, Alewtina Jewdokimowa, Jewdokia Urusowa, Władimir Smirnow, Andriej Wiertogradow, Wiera Sotnikowa
Muzyka: Eduard Artiemjew
Rok produkcji: 1986
Kraj produkcji: ZSRR
Cykl: Klasyka Kina Radzieckiego
Czas trwania: 88 minut
Gatunek: dramat, obyczajowy
Zobacz w: Kulturowskazie
Ekstrakt: 80%
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  Uśmierzający, lecz nie wybuchowy

  Sebastian Chosiński

  Krzysztof Zanussi Eter
  

  
  Krzysztof Zanussi to bezsprzecznie mądry człowiek. Wybitny intelektualista ze starej szkoły. Znakomity reżyser, który w swych filmach z lat 70. i 80. XX wieku potrafił wspiąć się na wyżyny artyzmu. Kolejne dekady nie było już jednak tak udane, a w nowym stuleciu zaliczył wyraźny spadek formy. Wydawało się, że Eter  jego najnowsze dzieło  będzie przełamaniem złej pasy. Tak się nie stało, ale na pewno jest to najlepszy film Zanussiego od powstania Persona non grata.
Ekstrakt: 60%
[image: Eter]
Czasy, w których Krzysztof Zanussi kręcił dzieła na miarę Życia rodzinnego (1970), Iluminacji (1972) czy Barw ochronnych (1976)  dawno już minęły. I zapewne nigdy nie powrócą. Dzisiaj gdy do kin trafia nowy obraz Mistrza, raczej zaciskamy zęby, modląc się po cichu, aby nie okazał się on knotem dorównującym poziomem Sercu na dłoni (2008) bądź Obcemu ciału (2014). Niestety, od wielu już lat Zanussiemu nie udało się stworzyć filmu, który zadowoliłby widzów i krytyków. Który oglądany po latach nie wywoływałby efektu zgrzytania zębów. W minionych dwóch dekadach udało mu się to jedynie dwa razy, przy okazji Życia jako śmiertelnej choroby przenoszonej drogą płciową (2000) oraz Persona non grata (2005), choć obydwa dramaty nie były wcale pozbawione wad. Ale na tle tego, co nakręcił później
Jedno jest pewne  tematyka współczesna ostatnimi laty reżyserowi na pewno nie służy. Z nadzieją można więc było przyjąć doniesienia na temat Eteru  dramatu psychologicznego, którego akcję Zanussi-scenarzysta umieścił w latach bezpośrednio poprzedzających wybuch pierwszej wojny światowej. Do tak odległej przeszłości dotąd twórca sięgał rzadko  pierwszy raz w Paradygmacie, czyli potędze zła (1985), choć tam akurat nie przykładał się zbytnio do realistycznego przedstawienia rzeczywistości; później natomiast w Bracie naszego Boga (1997), biografii brata Alberta, czyli żyjącego na przełomie XIX i XX wieków Adama Chmielowskiego. To jego trzecie podejście do epoki fin de siècle. Podejście, do którego prawdopodobnie skłoniły Zanussiego dzieła dwóch rosyjskich twórców filmowych: Morfina (2008) Aleksieja Bałabanowa oraz Faust (2011) Aleksandra Sokurowa. Z oboma wiąże Eter fabuła i ascetyczna forma.
Akcja rozpoczyna się na Podolu, czyli w zaborze rosyjskim. W szlacheckim majątku zatrudniony jest nieznany z imienia ani nazwiska lekarz (w tej roli znakomity Jacek Poniedziałek), który zafascynowany jest eterem  substancją uśmierzającą ból, jak również pozbawiającą świadomości. Podkochuje się on w Małgorzacie (gra ją ukraińska aktorka Maria Riaboszapka), córce właściciela, która  wierna konwenansom  nie odwzajemnia jego umizgów. Nie mogąc się powstrzymać, doktor postanawia odurzyć ją i wykorzystać seksualnie. Podaje jednak kobiecie zbyt dużą dawkę substancji i tym samym przyczynia się do jej śmierci. Rosyjski sąd skazuje go na szubienicę, ale tuż przed egzekucją dociera carskie ułaskawienie. Zamiast stryczka  zesłanie na Syberię. Skąd zresztą udaje mu się uciec i wrócić na ziemie polskie, ale pod zabór austriacki, do Galicji. Tam najmuje się jako lekarz wojskowy w twierdzy nieopodal granicy z Rosją.
Wierzy, że pod parasolem wojska będzie mógł dalej prowadzić swoje eksperymenty. Stara się nawet przekonać do nich komendanta (w którego wcielił się Andrzej Chyra), dowodząc, że i cesarsko-królewska armia może mieć z nich pożytek. Zwłaszcza w obliczu nadchodzącej wojny. Doktor jest całkowicie oddany swojej fascynacji; prowadząc badania, nie liczy się z nikim (okrutnym testom poddaje nawet swego pomocnika Tarasa, którego zagrał Ostap Wakuliuk) ani z niczym (gdy potrzebuje pieniędzy, jest w stanie zaryzykować głową, by je zdobyć). Czy jednak można go nazwać  chociażby i szalonym  naukowcem? Istotne są bowiem intencje. A tych lekarz nie ukrywa  wierzy, że dzięki poznaniu tajemnic tej śmiertelnie niebezpiecznej substancji zapanuje nad ludźmi. Jest po wielekroć gorszy od doktora Victora Frankensteina, bo twórcy słynnego potwora przyświecały pozytywne zamiary stworzenia człowieka idealnego. W filmie Zanussiego jest na odwrót  monstrum okazuje się lekarz. Choć uczciwie trzeba przyznać, że reżyser umiejętnie przydaje jego portretowi wszelakich odcieni, aby widz do samego końca miał wątpliwości.
I pewnie nie opuściłyby go one nawet po wygaśnięciu napisów końcowych, gdyby nie pedagogiczno-filozoficzne zapędy reżysera, który na koniec postanowił odrzeć swe dzieło z tajemnicy i nie ufając inteligencji widza, podać mu wszystko gotowe na tacy. Eter dzieli się bowiem na dwie części. Pierwsza, obejmującą mniej więcej dziewięćdziesiąt procent filmu, to Historia jawna; druga to Historia tajna, w której Zanussi eksponuje postać przewijającego się niemal przez cały czas na drugim i trzecim planie sędziego ziemskiego (gra go węgierski aktor László Zsolt). W części pierwszej on po prostu jest, pojawia się, mówi coś, znika, w drugiej  zostaje wyjawiona jego rzeczywista rola (co dodatkowo pozwala autorowi na przedstawienie swego credo religijnego). Pytanie tylko, po co? Wszak tym sposobem Zanussi przyznaje się do artystycznej porażki, skoro nie potrafił odpowiednio  czyli tak, aby osiągnąć zamierzony cel  wkomponować bohatera we właściwą fabułę. To ewidentny błąd scenariuszowy, choć zapewne zamierzony od samego początku. Byłoby to jeszcze uzasadnione, gdyby dzięki temu zabiegowi przesłanie filmu zostało wywrócone do góry nogami lub przynajmniej poddane rewizji. Ale tak się nie dzieje. Szkoda! Lecz i tak należy się cieszyć, że to pierwszy od kilkunastu lat obraz wybitnego reżysera, który da się obejrzeć z zaciekawieniem i bez poczucia zażenowania.




Tytuł: Eter
Dystrybutor:  Agora
Data premiery: 19 kwietnia 2019
Reżyseria: Krzysztof Zanussi
Zdjęcia: Piotr Niemyjski
Scenariusz: Krzysztof Zanussi
Obsada: Jacek Poniedziałek, Andrzej Chyra, Zsolt László, Ostap Vakuliuk, Maria Riaboshapka, Stanislav Kolokolnikov, Małgorzata Pritulak, Rafał Mohr
Rok produkcji: 2018
Kraj produkcji: Litwa, Polska, Ukraina, Węgry
Czas trwania: 113 min
Gatunek: dramat, historyczny, thriller
Zobacz w: Kulturowskazie
Ekstrakt: 60%
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  Klasyka kina radzieckiego:Taka sama ulica i taki sam dom

  Sebastian Chosiński

  Eldar Riazanow Ironia losu, czyli Szczęśliwego Nowego Roku
  

  
  Związek Radziecki upadł, ale miłość do wielu powstałych w tamtej epoce filmów przetrwała. Zwłaszcza zaś do ironicznych komedii Leonida Gajdaja, Gieorgija Danieliji i Eldara Riazanowa. Nakręcony przez tego ostatniego liryczno-ironiczny melodramat Ironia losu cieszył się również sporą popularnością w Polsce. Głównie za sprawą udziału w nim zachwycającej urodą Barbary Brylskiej.
Ekstrakt: 80%
[image: Ironia losu, czyli Szczęśliwego Nowego Roku]
Chociaż pojęcie komedii romantycznej zaczęło robić zawrotną karierę dopiero w drugiej połowie lat 80. XX wieku i początkowo odnoszono je przede wszystkim do filmów produkowanych w Hollywood, nie znaczy to wcale, że wcześniej dzieła takie nie powstawały. Ani że monopol na ich realizację mieli (i wciąż mają) jedynie Amerykanie. Za żelazną kurtyną gatunek ten cieszył się dużą popularnością zwłaszcza w Związku Radzieckim, a do czołowych twórców komedii z zabarwieniem melodramatycznym należał Eldar Riazanow, który w tej dziedzinie osiągnął prawdziwe mistrzostwo. Czego dowodzą takie dzieła, jak Biurowy romans (1977), Dworzec dla dwojga (1982) i chronologicznie najwcześniejsza Ironia losu, która  obok Nocy sylwestrowej (1956), czyli innego dzieła Eldara Aleksandrowicza  stała się obowiązkową ozdobą sylwestrowych programów telewizyjnych w krajach rosyjskojęzycznych. 
Kiedy w 1974 roku reżyser postanowił przenieść na ekran  choć tylko mały, bo film przeznaczony był dla telewizji  Ironię losu, sukces wydawał się murowany. Obraz miał być bowiem adaptacją sztuki scenicznej Emila Braginskiego i samego Riazanow, która z wielkim powodzeniem grana była w teatrach niemal całego Związku Radzieckiego już od końca lat 60. W pierwszym etapie realizacji najtrudniejszym zadaniem wydawał się odpowiedni dobór aktorów mających wcielić się w role Jewgienija Łukaszyna oraz Nadieżdy Szewieliowej. Riazanowowi bardzo bowiem zależało na tym, aby ich twarze nie były jeszcze opatrzone. Żenię, czyli Andrieja Miagkowa, wypatrzył kilka lat wcześniej u samego Iwana Pyriewa, gdy ten kręcił Braci Karamazow (1969). Znacznie więcej kłopotów było natomiast ze znalezieniem dla niego partnerki. O rolę Nadii starało się wiele aktorek radzieckich  i to spośród tych, które Riazanow szczególnie cenił. Jakież więc musiało być ich zdziwienie i jednocześnie rozczarowanie, kiedy reżyser zdecydował się na Polkę, Barbarę Brylską, którą zachwycił się, oglądając dramat psychologiczny Romana Załuskiego Anatomia miłości (1972).
Dzieło Riazanowa powstało w epoce środkowego Breżniewa. Kraj Rad w umiarkowany sposób otwierał się wówczas na Zachód, na arenie międzynarodowej zaczęto głośno mówić o odprężeniu; słowem: ojczyzna rosła w siłę, a ludziom żyło się dostatniej. Widoczną oznaką bogacenia się obywateli komunistycznego raju i poprawy ich warunków bytowych była wzmożona urbanizacja. W całym państwie budowano wielkie blokowiska, które miały zastąpić sowieckie, często jeszcze przedwojenne komunałki. Problem polegał tylko na tym, że całe osiedla wznoszono według jednego schematu. Jak Rosja długa i szeroka  od Leningradu po Władywostok, od Archangielska po Tbilisi  bloki wszędzie wyglądały tak samo. Taki sam był układ mieszkań, takie samo ich wyposażenie, a niezwykle często ulice nosiły nawet takie same nazwy. Informacja to niezwykle ważna, gdyż właśnie to  niecodzienne i zapewne nie do końca zrozumiałe dla mieszkańców Europy Zachodniej  podobieństwo domów i ulic staje się zaczątkiem serii przezabawnych perypetii, jakie spotkają głównych bohaterów Ironii losu. 
Film rozpoczyna się od animowanej, troszkę w stylu Monty Pythona, wstawki, w której reżyser starał się wyjaśnić ów fenomen radzieckiego boomu budowniczego. Złośliwość aż kłuje w oczy, a jednak dziwnym zrządzeniem losu cenzura nie zakwestionowała tego fragmentu. Pewnie dlatego, że w dalszej części filmu nie znalazły się już żadne uwagi na temat absurdów życia codziennego w ojczyźnie światowego proletariatu. Kim są bohaterowie Ironii losu? To dwóch samotników o mocno romantycznym usposobieniu. Trochę naiwnych, nieprzystosowanych do życia, w którym, by coś osiągnąć, trzeba się mocno rozpychać łokciami. Żenia jest chirurgiem w jednej z moskiewskich przychodni. To kawaler, który  choć ma już trzydzieści sześć lat  wciąż mieszka z matką. Po długim oczekiwaniu przydzielono mu wreszcie większe mieszkanie, do którego przeprowadził się tuż przed Sylwestrem. Od jakiegoś czasu związany jest z dużo od niego młodszą Galą. Planują razem spędzić tę jedyną w roku noc, podczas której Łukaszyn  zgodnie z zapowiedziami  ma się dziewczynie oficjalnie oświadczyć. 
[image: ]
Nadia, dwa lata młodsza od Jewgienija, mieszka w Leningradzie. Pracuje w szkole, ucząc języka rosyjskiego i literatury. Choć jest kobietą atrakcyjną, wciąż pozostaje starą panną, co doskwiera nie tylko jej, ale również jej koleżankom z pracy. Dlatego też z wielką radością przyjmują one wiadomość, że noc sylwestrową Nadieżda spędzi ze swoim nowym adoratorem, Hipolitem, który  jak mówią wszystkie znaki na niebie i ziemi  powinien jej w końcu zaproponować małżeństwo. Przyszły widz może sobie w tym momencie zadać pytanie: Wszystko pasuje idealnie, ale w jaki sposób singiel z Moskwy może spotkać singielkę z Leningradu? Jak się okazuje, w Związku Radzieckim wszystko jest możliwe. Żenia ma oddane grono przyjaciół jeszcze z czasów szkolnych. Do ich tradycji należą coroczne sylwestrowe męskie wypady do łaźni, gdzie panowie  podsumowując kończący się rok  nie tylko prowadzą niezobowiązujące dysputy na temat kobiet, ale przede wszystkim popijają wódeczkę. Nie inaczej jest i tym razem. 
[image: ]
Niewinna imprezka bardzo szybko zamienia się w prawdziwą libację. Ale też jest co świętować  przede wszystkim nowe mieszkanie Żeni i jego oświadczyny, które mają nastąpić za kilka godzin. W trakcie popijawy jeden z przyjaciół, Paweł, co rusz przypomina pozostałym, że wieczorem musi odlecieć do Leningradu, gdzie w delegacji przebywa jego żona. By nie zapomnieć o jego odlocie, mocno podchmielone towarzystwo przenosi się do baru na lotnisko i kontynuuje zabawę. Efekt jest taki, że gdy przychodzi czas na odprawę, Żenia i Paweł są nieprzytomni, a dwaj pozostali mają wielką dziurę w pamięci. Wiedzą, że jeden z nich powinien wsiąść do samolotu. Ale który? Wybór pada na Żenię i to właśnie on zostaje zapakowany na pokład! Kilka godzin później Łukaszyn budzi się na lotnisku. Przekonany, że Paweł odleciał, a pozostali przyjaciele zwinęli się do domu, wychodzi przed terminal, łapie taksówkę i podaje swój moskiewski adres. Kierowca bez słowa sprzeciwu wiezie go we wskazane miejsce. 
[image: ]
Żenia wysiada przed blokiem, który wygląda dokładnie tak samo, jak ten, do którego nie tak dawno wprowadził się z matką. Drzwi do mieszkania otwiera swoim kluczem, na korytarzu widzi kartony z nierozpakowanymi jeszcze rzeczami, w pokoju zaś komplet doskonale znanych mu mebli. Domyśla się, że matka, zgodnie z obietnicą, wybrała się świętować do przyjaciółki. Do północy jest jeszcze trochę czasu, więc Jewgienij kładzie się do łóżka, by trochę odpocząć i dojść do siebie. Gdy zostanie obudzony, zacznie się najprawdziwszy koszmar. Nie dość, że do jego mieszkania wtargnęła obca kobieta, to na dodatek bezczelnie twierdzi, że lokum należy do niej. Trochę czasu zajmie bohaterom ustalenie, że oboje mają rację  zameldowani są pod identycznymi adresami, tyle że jedno w Moskwie, a drugie w Leningradzie. Łukaszyn, odtwarzając po kolei wydarzenia feralnego popołudnia, zrozumie wreszcie przyczynę całego nieporozumienia. Ten moment nie będzie jednak końcem, ale dopiero początkiem kolejnych perypetii. Bo przecież w moskiewskim mieszkaniu czeka na Żenię narzeczona, a do leningradzkiej kwatery Nadii w każdej chwili może przyjść jej absztyfikant. 
[image: ]
Riazanow idealnie rozłożył w Ironii losu zmienne akcenty i nastroje. Obok scen wywołujących salwy śmiechu znajdują się bowiem sceny niezwykle wzruszające, potrafiące wycisnąć łzę z najtwardszego nawet serca. Widz od samego początku nie ma zresztą najmniejszych wątpliwości, że para głównych bohaterów to rozdzielone przed laty przez zły los dwie połówki tego samego jabłka. Szczęśliwe zakończenie filmu jest poza tym wpisane w konwencję komedii romantycznej. Sztuka więc w tym, by po drodze rzucić Żenii i Nadii tyle kłód pod nogi, aby mieli oni wystarczająco dużo czasu na przemyślenie swego dotychczasowego nieudanego życia osobistego i jednocześnie zrozumienie faktu, że ich przyszła pomyślność możliwa jest tylko pod jednym warunkiem  że zdecydują się być razem! Dojście do takiego wniosku zajmuje bohaterom ponad dwie godziny. I choć akcja przez (prawie) cały ten czas rozgrywa się w jednym pomieszczeniu, nudzić się nie sposób. Także dlatego, że Riazanow włączył do scenariusza kilka nostalgicznych pieśni, których śpiewaniem umilają sobie czas Jewgienij i Nadieżda (w oryginale wykonują je wielkie gwiazdy radzieckiej estrady, Ałła Pugaczowa i Siergiej Nikitin). 
W efekcie wszystkich tych zabiegów powstał film niemal idealny. Niemal, bo tropiciele wpadek technicznych doszukali się całej ich masy. Z drugiej strony jednak nie brak ich przecież nawet w najbardziej kultowych dziełach światowej kinematografii. Kogo  oprócz Andrieja Miagkowa i Barbary Brylskiej  możemy zobaczyć na ekranie? Całą plejadę gwiazd. Jak chociażby Jurija Jakowlewa (Idiota, Iwan Wasiljewicz zmienia zawód) w roli Hipolita, Liję Achedżakową (Moskwa nie wierzy łzom, Łagodna) jako przyjaciółkę Nadii, jak również Aleksandra Bielawskiego  (Czterej pancerni i pies), Aleksandra Szyrwindta (Dwanaście krzeseł) i Gieorgija Burkowa (Kalina czerwona, Oni walczyli za Ojczyznę), którzy użyczyli swych twarzy przyjaciołom (i kompanom od kieliszka) Jewgienija.




Tytuł: Ironia losu, czyli Szczęśliwego Nowego Roku
Tytuł oryginalny: Ирония судьбы, или С лёгким паром!
Dystrybutor:  Filmostrada
Data premiery: 29 października 2018
Reżyseria: Eldar Riazanow
Zdjęcia: Władimir Niakabczew
Scenariusz: Emil Bragiński, Eldar Riazanow
Obsada: Andriej Mjagkow, Barbara Brylska, Jurij Jakowlew, Aleksander Szyrwindt, Lija Achedżakowa, Walentyna Tałyzina, Eldar Riazanow, Gieorgij Burkow, Aleksandr Bielawski, Liubow Dobrżanska, Olga Naumienko, Gotlib Roninson, Lubow Sokołowa
Muzyka: Mikael Tarawerdijew
Rok produkcji: 1975
Kraj produkcji: ZSRR
Cykl: Klasyka Kina Radzieckiego
Czas trwania: 184 minuty
Gatunek: dramat, komedia, romans
Zobacz w: Kulturowskazie
Ekstrakt: 80%
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  Wojna w przestworach oceanu

  Sebastian Chosiński

  James Wan Aquaman
  

  
  Do trzech razy sztuka! Arthur Curry wcześniej dwukrotnie pojawiał się jako postać epizodyczna w filmach z uniwersum DC, aż wreszcie za trzecim razem doczekał się  podobnie jak wcześniej Wonder Woman  uhonorowania w postaci oddzielnego obrazu. I to takiego, w którym było pewne, że nie przyćmią go ani Superman, ani Batman. I trzeba przyznać, że Aquaman wykorzystał swą szansę w stu procentach.
Ekstrakt: 80%
[image: Aquaman]
Na początku lat 80. ubiegłego wieku, a więc w czasach gdy o tłumaczeniach komiksów spod znaku DC czy Marvela można było w Polsce Ludowej jedynie pomarzyć (wydawało się to chyba nawet bardziej nierealne niż upadek Związku Radzieckiego), ukazała się w naszym kraju książka fantastycznonaukowa dla młodzieży Bunt na Konszelfie 10 (1975). Potem wydano jeszcze jej mniej udaną kontynuację w postaci Skąd nie widać ziemi (1977). Ich autorką była  zmarła w 2003 roku  angielsko-kanadyjska pisarka Monica Hughes. Ktoś jeszcze o niej nad Wisłą pamięta? Ja  przyznaję się  nie pamiętałem. To znaczy nie pamiętałem nazwiska. Bo akurat Bunt, który po raz pierwszy przeczytałem prawie trzy dekady temu, pozostał w mojej głowie do dzisiaj. Głównie z uwagi na ogromne wrażenie, jakie zrobił na mnie wykreowany przez Hughes obraz podwodnego świata. Do niedawna nic nie było w stanie tej mitycznej wizji zagrozić.
Do niedawna, czyli do kiedy?
To proste: do momentu powstania Aquamana  kolejnego superbohaterskiego dzieła z uniwersum DC. Postać Arthura Curryego (w którego ponownie wcielił się Hawajczyk Jason Momoa) mogliśmy zobaczyć już w dwóch wcześniejszych filmach Warner Bros.  Świcie sprawiedliwości (2017) oraz Lidze Sprawiedliwości (2018)  ale tam pojawiał się jedynie na dokładkę, pozostając w cieniu Batmana, Supermana i Wonder Woman. Teraz, dzięki Jamesowi Wanowi  australijskiemu reżyserowi o malezyjskich korzeniach  stał się wreszcie pełnoprawnym członkiem ekipy ratującej świat z opresji. Choć akurat w Aquamanie Curry walczy raczej o własny interes, a mówiąc precyzyjniej  o tron zatopionej w przestworzach oceanu Atlantydy. Cztery lata temu powstała już o tym znakomita animacja Ethana Spauldinga, której fabuła częściowo pokrywa się z obrazem Wana.
Chronologicznie Aquaman przedstawia - przynajmniej w kilkunastominutowej introdukcji - wydarzenia wcześniejsze niż te, które zostały zaprezentowane w dwóch powyżej wspomnianych filmach aktorskich. Australijczyk postanowił bowiem pokazać genezę postaci, cofając się w czasie aż do dramatycznego dnia, w którym ojciec Arthura, latarnik Thomas Curry (w tej roli Nowozelandczyk Temuera Morrison), poznaje Atlannę, byłą królową Atlantis (Nicole Kidman). Owocem ich związku okazuje się Arthur  pół-człowiek i pół-Atlantyjczyk  z powodu mieszanego pochodzenia skazany przez krewnych matki na odrzucenie. Ale z racji swych niezwykłych zdolności, jak na przykład umiejętność komunikowania się ze stworzeniami morskimi, traktowany jako obcy także przez ludzi. Ta  z której by strony na niego nie patrzeć  inność sprawia, że przez długie lata odmawia zaangażowania się w wewnętrzne sprawy podwodnego królestwa, choć bardzo namawia go do tego mentor i nauczyciel Nuidis Vulko (trochę nazbyt eteryczny Willem Dafoe).
Dopiero gdy okazuje się, że plany jego przyrodniego brata Orma Mariusa (którego gra Patrick Wilson) mogą zagrozić całej planecie  decyduje się wziąć sprawy w swoje ręce. Mówiąc oczywiście w dużym skrócie, bo w rzeczywistości scenarzyści David Leslie Johnson-McGoldrick i Will Beal zadbali o to, aby wahania Arthura trwały odpowiednio długo do potrzeb dramaturgicznych. W każdym razie gdy już decyzja zapada, udajemy się pod powierzchnię oceanu i spędzamy tam kolejne  z niewielkimi przerwami  dwie godziny. Te wydarzenia rozgrywają się już po Lidze Sprawiedliwości. Przed twórcami filmu stanął tym samym nie lada problem  taki sam, jaki spadł na barki autorów Czarnej Pantery (2018), którzy musieli zbudować od podstaw oszałamiające wizualnie królestwo Wakandy (owszem, mieli do pomocy komiksy o TChalli, ale tego przecież tak naprawdę porównać się nie da). James Wan i jego współpracownicy musieli to samo zrobić z podwodnymi królestwami.
I poradzili sobie z tym nadzwyczaj udanie. Podwodne światy zapierają dech w piersiach potęgą i kolorystyką. Skutecznie zadbano także o efekty, dzięki którym oglądając bohaterów, wierzymy w to, że są pod powierzchnią oceanu. Świadczą o tym ich falujące w wodzie włosy, delikatnie zniekształcone rysy twarzy czy też, spowodowane oporem stawianym przez ciecz, pewne opóźnienie ruchu. Owszem, trafiają się też niekonsekwencje, lecz w żadnym razie nie odbierają one przyjemności z oglądania dzieła Jamesa Wana. Stylistycznie Aquaman jawi się zaś jako amalgamat filmu superbohaterskiego z science fiction i domieszką kina akcji spod znaku opowieści o agencie 007. Najbardziej bondowska  czytaj: pełna pościgów i pojedynków  sekwencja rozgrywa się na Sycylii. Ba! Curry i towarzysząca mu piękna Mera (Amber Heard) prezentują się w niej, jak  wypisz, wymaluj!  James i któraś z jego ochoczych pomagierek.
Wydanie DVD nie zachwyca, niestety, dodatkami. Jest w zasadzie tylko jeden  to kilkunastominutowy reportaż opowiadający o tym, jak konstruowano podwodny świat. Wypowiadają się w nim reżyser i kilku jego pomocników. Można również zobaczyć, jakie wykorzystano do tego efekty specjalne. Słowem: trochę kuchni realizatorskiej, która co wrażliwszych widzów  zwłaszcza jeśli mają lat kilka  ma szansę pozbawić złudzeń.
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  Życie na sprzedaż

  Marcin Knyszyński

  Joe Haldeman, Marvano Dallas Barr
  

  
  Najbardziej znaną powieścią Joego Haldemana, amerykańskiego pisarza science fiction, jest Wieczna wojna z 1974 roku. Po czternastu latach, wraz z Markiem van Oppenem, znanym jako Marvano, przedstawił ją w formie komiksowej. Dokładnie w tym samym czasie wydał Buying Time  kolejną powieść, która później także doczekała się swojej obrazkowej adaptacji. Historia drugiego najstarszego człowieka na świecie ukazała się jako komiks w 1996 roku.
Ekstrakt: 80%
[image: Dallas Barr]
Dallas Barr  tak brzmi tytuł tej siedmioczęściowej serii science fiction. Pierwsze epizody wychodziły regularnie co roku, a dwuodcinkowy finał pojawił się dopiero po pięcioletniej przerwie, w 2005 roku. Tylko pierwsza część nawiązuje bezpośrednio do fabuły powieści, akcja wszystkich kolejnych dzieje się już później. Dallas Barr to również imię głównego bohatera  stutrzydziestodwuletniego(!) człowieka od zadań specjalnych, żyjącego w rzeczywistości końca dwudziestego pierwszego wieku. Świat przyszłości według Haldemana, pod względem przewidywań co do rozwoju cywilizacji, jest dość typowy  mamy rozwarstwione społeczeństwo Ziemi, podzielone na tych bajecznie bogatych i bardzo biednych oraz przeciwstawioną mu populację skolonizowanego już Księżyca, żyjącą w oderwaniu od ziemskich norm społecznych. Dodatkowo rozpoczęło się terraformowanie Marsa; na Ziemi trwa ciągłe poszukiwanie nowych źródeł energii, co prowadzi do budowy imponujących centrali pelagotermalnych; rodzą się najróżniejsze ruchy religijne a umysł człowieka można przekształcić w tak zwany obraz Turinga, czyli jego cyfrowy odpowiednik.
To, co wyróżnia wizję Haldemana i Marvano, na tle innych przykładów fantastyki naukowej bliskiego zasięgu jest pewien pomysł na nieśmiertelność. A właściwie nie na nieśmiertelność, lecz możliwość kupienia sobie dodatkowego czasu  zgodnie z oryginalnym tytułem powieści. Genialny naukowiec, Juliusz Stileman, wynalazł rewolucyjną kurację, po której otrzymujemy dodatkowe dziesięć lat życia  czas biologiczny naszego ciała najzwyczajniej się cofa. Pod koniec owej dekady możemy kupić kolejną, pod warunkiem, że mamy milion funtów. Jeśli nie  czeka nas przyspieszone starzenie. Stileman Enterprises jest najpotężniejszą megakorporacją na świecie  boryka się jednak co jakiś czas z pewnymi problemami. A to wybucha rewolucja na wyspie Key West, gdzie znajduje się jedna z najważniejszych klinik spółki; tajemniczy terroryści niszczą wielkie środkowoamerykańskie plantacje ważnego składnika specyfiku używanego podczas terapii; albo jakaś nowa wielka organizacja zaczyna podkopywać integralność i zagrażać interesom korporacji.
Na kłopoty  Dallas Barr! Długowieczny, główny bohater jest stałym klientem Stilemana, ale często bywa tak, że brakuje mu pieniędzy na wykupienie kolejnej kuracji. Łapie się zatem najróżniejszych tajnych zadań specjalnych zlecanych przez megakorporację, które zawsze prowadzą go poza granice prawa. Dallas Barr likwiduje problemy Stilemana  w zamian może żyć wiecznie. Albo przynajmniej tak długo, jak istnieć będzie imperium jego pracodawcy.
Wbrew pozorom komiks Haldemana i Marvano nie epatuje dynamiczną, wybuchową akcją. To tylko mały dodatek, pewna nakładka na szczegółowo rozrysowany i poddany gruntownej analizie świat przedstawiony. Dallas Barr to bardzo dobre i wymagające science fiction z zaskakująco skomplikowaną i wymuszającą uważną lekturę fabułą. Twórcy serwują w każdym odcinku (a zwłaszcza w dwóch ostatnich) olbrzymią dawkę informacji  skupienie na samym procesie ich rejestracji i powtórne odczyty co niektórych fragmentów stają się obowiązkowe. Autorzy tej czystej gatunkowo fantastyki nie przykładają jednak dużej wagi do zagadnień technologicznych. O wiele bardziej interesuje ich socjologia i rozwój społeczeństwa  a wszystko to obserwowane jest przez pryzmat kluczowego zagadnienia w całej serii, czyli posthumanizmu ufundowanego na fabrykowanej długowieczności.
Juliusz Stileman jest niemal Bogiem. Oferuje życie wieczne jeszcze za życia doczesnego, choć tylko dla wybranej części społeczeństwa. Obok niezaprzeczalnych korzyści jakie niesie rewolucyjna terapia idą duże zagrożenia i powstają poważne pytania natury egzystencjalnej i moralnej. Czy nieśmiertelny nie jest przypadkiem skazany na wieczną samotność wynikającą z tego, że prędzej czy później jego bliscy go opuszczą? Czy życie w innym celu niż jałowe trwanie (bo do tego ostatecznie sprowadza się byt klientów Stilemana) ma w ogóle jakikolwiek sens? Czy ludzie będą w stanie znaleźć siłę, aby świadomie przerwać egzystencję pełną nudy i rutyny? Śmierć zawsze była sprawiedliwym i nieprzekupnym sędzią  czy tych, którzy wymykają się z jej rąk, można jeszcze nazwać ludźmi? Śmierć była też swego rodzaju zabezpieczeniem eliminującym w naturalny sposób jednostki niosące zagrożenie dla świata. Wyobraźmy sobie największych dyktatorów i zbrodniarzy wojennych z dwudziestego wieku  nieśmiertelnych i otoczonych przez uzbrojone masy.
Marvano wspominał, że to on, po sukcesie Wiecznej wojny, zasugerował Haldemanowi przerobienie kolejnej powieści na komiks. Wziął również bardzo czynny udział w tworzeniu scenariusza  a właściwie szczegółowego scenopisu z historii ogólnie zarysowanej przez Haldemana. Pod względem graficznym ciężko przyczepić się czegokolwiek  może tylko do tego, że scenografie wnętrz, architektura, pojazdy, statki kosmiczne są narysowane o wiele lepiej niż postacie. Przy okazji tych drugich widać czasami pośpiech i nonszalancję rysownika, ale nie rzutuje to mocno na całościowy odbiór.
Motyw długowieczności bohaterów miał być gwarantem długowieczności serii. Z czasem jednak wyklarowała się wizja zamkniętej, siedmioczęściowej całości i choć teoretycznie mamy w zakończeniu małą sugestię, że być może udamy się w kolejną, pełną przygód eskapadę, to wydaje się to jednak mało możliwe.
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  Smells Like Teen Spirit

  Piotr Pi Gołębiewski

  Jeff Lemire Royal City #2: Sonic Youth
  

  
  W 1993 roku zmarł Tommy Pike Stał się kolejną ofiarą robotniczego miasteczka Royal City. O tym, dlaczego powinno nas to obchodzić, opowiada Jeff Lemire w drugim tomie swojego najambitniejszego dzieła Royal City z podtytułem Sonic Youth.
Ekstrakt: 80%
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O tym, że Tommy nie żyje, dowiadujemy się już w pierwszym tomie cyklu. Jego śmierć zdeterminowała dalsze życie rodziny Pike′ów, wywołując w nich poczucie winy, którego przez kolejne lata nie będą mogli się pozbyć. Jednocześnie doprowadziło do rozpadu resztek emocjonalnych więzi, jakie były między nimi. Poprzednio poznaliśmy jej członków, teraz czas najwyższy dowiedzieć się czegoś więcej o nim samym.
Okazuje się, że bez względu na to, czy jesteśmy w czasach współczesnych, czy w roku 1993, Royal City jest tak samo dołującym miejscem, które wysysa z mieszkańców energię. Wydaje się, że Tommy czuje to najlepiej. Jest wycofanym młodym człowiekiem, męczonym przez permanentne migreny. Zasłuchuje się w płytach grunge′owych zespołów i skrzętnie notuje swoje spostrzeżenia. Wynika z nich, że choć jego rodziny nie można uznać za patologiczną i z zewnątrz wydaje się co najmniej przykładna, wewnątrz zżera ją pustka. Jej członkowie nie potrafią się ze sobą porozumieć i nawiązać wzajemnych relacji. Każdy przeżywa własne dramaty i nie zamierza się nimi dzielić z innymi.
Choć pierwsza część dzieła Lemire′a nie należała do najbardziej optymistycznych, to jednak unosiła się nad nią oniryczna atmosfera, która nieco łagodziła pesymistyczny nastrój. Tu nic takiego nie odnajdziemy. Zniechęcenie, szarówka i marazm niemal wylewają się z każdej strony. Autor nie stara się odnaleźć powodu takiego stanu rzeczy. Zrzuca go na Royal City  potwora, który więzi osoby, które się tu urodziły, twardo konfrontując marzenia z rzeczywistością.
Patrząc z szerszej perspektywy, można tu znaleźć niepokój pokolenia przełomu lat 80. i 90. Nic dziwnego, że to właśnie Nirvana, Soundgarden, czy właśnie Sonic Youth w tamtym czasie zrobiły zawrotną karierę. Była to bowiem twórczość dla osób pozbawionych nadziei, o dzieciakach z robotniczych miast, które widziały frustrację swoich rodziców i nie chciały jej podzielić w przyszłości. Jednocześnie nie miały pojęcia co zrobić, by uniknąć tego losu.
Tommy Pike jest uosobieniem tej pokoleniowej depresji. W pewnym sensie staje się jej mesjaszem, któremu przyjdzie zginąć w imieniu swoich rówieśników. I może właśnie dlatego, że jesteśmy świadomi, że jego dni się kończą, całość staje się tak emocjonalna. Zwłaszcza, że młody Pike to bardzo sympatyczny i najbardziej normalny członek w swojej rodzinie, a być może i wśród mieszkańców całego miasteczka.
Jeff Lemire po raz kolejny udowodnił, że jest obecnie jednym z najlepszych twórców komiksowych. Potrafi oczarować zarówno historią, jak i specyficzną grafiką, czasami do bólu realistyczną, a czasem odpływającą w psychodeliczne rejony. Sonic Youth to dowód na to, że Royal City od początku stanowiło przemyślaną całość. Nie pozostaje więc nic innego, jak czekać na wielki finał w tomie trzecim, choć spodziewam się, że nie będzie weselszy, niż album Dirt Alice In Chains.
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  Złota Era jest dziś!

  Marcin Knyszyński

  Jeff Smith Shazam! Potworne stowarzyszenie zła
  

  
  Shazam! Potworne Stowarzyszenie Zła autorstwa Jeffa Smitha jest powrotem do korzeni jednego z najsłynniejszych amerykańskich superherosów Złotej Ery Komiksu. Mowa o Kapitanie Marvelu, bohaterze serii, która w latach czterdziestych ubiegłego wieku biła pod względem dochodów ze sprzedaży samego Supermana. I uwaga dla mniej orientujących się w zawiłościach amerykańskiej superbohaterszczyzny  nie chodzi wcale o tego (tą) Kapitan Marvel, która właśnie pędzi na pomoc Avengersom zdziesiątkowanym przez Thanosa.
Ekstrakt: 70%
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Chodzi o gościa w obcisłym czerwonym kostiumie, który w rok po Supermanie, pojawił się na rynku komiksowym w Stanach Zjednoczonych. Drugi numer Whiz Comics z lutego 1940 roku zaprezentował przygody młodego chłopca, Billyego Batsona, który spotkał na swej drodze pewnego czarodzieja. Czarodziej ów, czując zbliżającą się nieuchronnie emeryturę, postanowił zrobić z Billyego swego następcę i obdarzył go mocą sześciu mitycznych postaci. Billy po wypowiedzeniu słowa Shazam! (Salomon, Herkules, Atlas, Zeus, Achilles, Merkury) zamienia się w potężnego Kapitana Marvela i walczy ze złem na świecie. Jego największym wrogiem był złowieszczy i nieco podobny do Lexa Luthora superdrań  Doctor Sivana.
Nie było to jedyne podobieństwo jakie zauważyło wydawnictwo National Comics (przemianowane po kilku latach na Detective Comics), czyli właściciele praw do postaci Supermana. Doszło do długoletniego procesu, który ostatecznie usunął Kapitana Marvela z świata komiksów na długie lata. Po drodze powstała oczywiście jego słynna brytyjska mutacja, znana jako Marvelman, która wyewoluowała w jeszcze bardziej słynnego Miraclemana Alana Moorea. Oryginalny Billy Batson a.k.a. Kapitan Marvel powrócił dopiero w latach siedemdziesiątych pod szyldem  co za perfidia!  tych, którzy go wcześniej pochowali, czyli Detective Comics. Ale nie mógł być już żadnym Marvelem bo groziło to znowu procesem  wydawnictwo Stana Lee miało już swojego Kapitana o tym imieniu (i to jego ostatnią inkarnacją jest właśnie ognista Brie Larson niszcząca wszystko na swej drodze). I tak powstał Shazam!, którego kreacja odeszła z czasem od swoich źródeł sprzed osiemdziesięciu lat. I już na pewno wszyscy wiecie, że to właśnie przygody tego wesołka możemy od kilku dni oglądać w kinach.
Jeff Smith już na początku dwudziestego pierwszego wieku postanowił opowiedzieć na nowo historię Billyego / Kapitana Marvela / Shazama. Zamknięta czteroczęściowa opowieść o walce naszego superbohatera z Potwornym Stowarzyszeniem Zła oraz Ministrem Obrony Narodowej USA  Doktorem Sivaną (a jakże) ukazała się w 2007 roku. Teraz, zgrywając się w czasie z kinową adaptacją, pojawia się na polskim rynku. Jeff Smith wraca do korzeni Kapitana, do czasów Złotej Ery, kiedy to komiks superbohaterski adresowany był przede wszystkim do młodego czytelnika  głównie chłopców. Można się zżymać i przytaczać przykłady złożonych, dorosłych i wymagających fabuł  oczywiście pełno ich od lat, ale superbohaterowie, którzy masowo zrodziła Złota Era Komiksu rozmawiali przede wszystkim z młodym czytelnikiem. I dokładnie taki jest Shazam! Potworne Stowarzyszenie Zła.
Gdy już przeczytacie komiks, przejrzyjcie pamiętnik Jeffa Smitha zamieszczony na samym końcu. Zobaczcie w jak wierny sposób odwzorował genezę Kapitana Marvela  niektóre jego kadry porównane są tam z oryginalnymi, tymi z lat czterdziestych. Cała historia przemiany Billyego w nadczłowieka (choć nie do końca o przemianie można mówić w przypadku wersji Smitha) jest miejscami wręcz przepisana, co jednak nie może w żadnym wypadku prowadzić nas do wniosku, że mamy do czynienia z plagiatem. To celowe działanie  podkreślenie prawdziwej, klasycznej natury tego bohatera.
Billy Batson jest tu bezdomnym, biednym chłopcem mieszkającym w opuszczonym budynku położonym w środku miasta. Na co dzień walczy o zdobycie jedzenia, ucieka przed paskudnymi oprychami i przyjaźni się z pewnym starszym panem, również bezdomnym. Gdy pewnej nocy podąża za tajemniczym mężczyzną na opustoszałą stację metra, trafia do jaskini pewnego czarodzieja  no i wiadomo, co się dzieje dalej. Niestety, Billy nieświadomie otwiera przejście do innego wszechświata, przez które przedostaje się na Ziemię czereda ludzi-aligatorów przygotowujących grunt na przyjście ich szefa  niejakiego Master Minda, pragnącego zniszczyć naszą planetę. Billy i Kapitan Marvel znajdują sojuszników: gadającego, zaczarowanego tygrysa i małą dziewczynkę, która przejmuje trochę mocy Kapitana i pseudonim Mary Marvel. Na domiar złego trzeba będzie powstrzymać także nową wersję Doktora Sivany, który w wydaniu Smitha jest po prostu amerykańskim politykiem, żywo zainteresowanym technologią sprowadzoną na Ziemię przez Potworne Stowarzyszenie Zła.
Jeff Smith, planując remake Kapitana Marvela, postanowił pójść w przeciwnym kierunku niż ci wszyscy komiksiarze, którzy dwadzieścia lat przed nim też przywracali do życia dobrze znanych superbohaterów. Na przykład taki Alan Moore czy Frank Miller przyciemniali kolorowych herosów mrocznymi, poważnymi i bardzo dorosłymi barwami. Jeff Smith przeciwnie  napisał dokładnie taką historię, jakie dominowały na rynku w latach czterdziestych. To magiczna baśń z prostą, momentami infantylną fabułą, bajkowymi rysunkami z książeczek dla przedszkolaków, małą ilością tekstu, dużymi literkami. Jej lektura zajmuje maksymalnie godzinę. To wielki hołd dla Złotej Ery Komiksu  ona jest tu dziś!
Nie trzeba znać oryginalnej historii, aby czytać Shazama! Smitha. W ogóle. Jednak starzy wyjadacze i znawcy uniwersum Detective Comics wyciągną z lektury o wiele więcej, niż ci, którzy Kapitana Marvela nigdy wcześniej nie poznali. Zauważą na przykład, że Jeff Smith nie tylko wraca do złotych czasów, ale i wyjątkowo mocno akcentuje ich cechy. Billy i Mary Marvel mają tu po osiem, może dziewięć lat, podczas gdy w oryginale byli oni nastolatkami  tym wyraźniej widać do kogo adresowany jest komiks. W przeciwieństwie do oryginału, Billy Batson i Kapitan Marvel są tu osobnymi istotami. Wedle tłumaczeń Smitha, umięśniony heros jest tu kimś w rodzaju dżinna, który, niczym z ten lampy Alladyna, zostaje wywołany z ciała chłopca poprzez zaklęcie Shazam!. Jak zauważa Alex Ross w przedmowie do komiksu, Jeff Smith zwraca w ten sposób uwagę na kolejną cechę komiksowych nadludzi Złotej Ery, czyli dualizm  zwykły człowiek (czytelnik) i superbohater (marzenie czytelnika).
Siadając do lektury najnowszego Shazama! warto podjąć próbę wywołania swojego własnego dżinna  wewnętrznego dziecka, które tkwi w każdym z nas. Moim zdaniem jest to warunek konieczny.
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  Obiecaliśmy już wszystko. Czego jeszcze chcecie?

  Konrad Wągrowski

  Janek Koza Złota kolekcja #1
  

  
  Złota kolekcja Janka Kozy nie jest tylko książkowym zbiorem prasowych pasków komiksowych. To coś więcej, album będący swoistą kroniką naszych czasów.
Ekstrakt: 80%
[image: Złota kolekcja #1]
Janek Koza należy do artystów komiksowych o jednym z najbardziej rozpoznawalnym stylów. Proste, minimalistyczne rysunki (choć może nie aż tak minimalistyczne jak u Jacka Świdzińskiego), stosunkowo niewielka dynamika, wyraźna kreska, podkreślanie tylko najistotniejszych szczegółów i jeszcze coś nieuchwytnego, być może w kadrowaniu, być może w proporcjach postaci, co czyni ten styl wyjątkowym i innym od wszystkich. Kilka lat temu doceniła ten styl jedna z sieci komórkowych, która w oparciu o grafiki Janka Kozy przygotowała całą kampanię reklamową o ręce, która przesunęła wajchę, której nikt inny nie potrafił poruszyć. I z pewnością sukces tej kampanii w dużej mierze został oparty na tym, jak bardzo reklamy ilustrowane przez Janka Kozę odróżniały się od telewizyjnej sieczki  co doceniła wówczas zarówno młodzież, jak i starsi widzowie. Ale Koza to nie tylko oryginalny styl grafiki, to również doskonała umiejętność stworzenia celnego komentarza podsumowującego naszą rzeczywistość, społeczną i polityczną, i umieszczenia go na pojedynczym rysunku, na którym prosta warstwa graficzna i zwykle jednozdaniowy opis doskonale ze sobą współgrają. To, a także niekwestionowany talent obserwacyjny, uczyniło z Janka Kozy jednego z bardziej wziętych komentatorów politycznych i pozwoliło zapełnić jego rysunkami strony różnych czasopism, szukających twórcy dobrze posługującego się ironią i satyrą. Zbiór wydany niedawno przez Kulturę Gniewu, zatytułowany dumnie Złota kolekcja jest dobrym podsumowaniem kilku lat obserwowania naszego kraju i jego mieszkańców przez artystę.
Złota kolekcja to oczywiście nie komiks w klasycznym rozumienia tego słowa, album można ewentualnie nawet nazwać zbiorem pasków komiksowych (choć wiele z nich ogranicza się do pojedynczego obrazka). Tomik podzielono na cztery rozdziały pod względem tematu rysunków  Polska, Wybory, Władza i Czas. Choć oczywiście ten podział to kwestia umowna. Rozdział pierwszy dotyczy generalnie przywar naszych rodaków w kontekście bycia Polakiem, rozdział drugi mówi o ich relacji z politykami, rozdział trzeci koncentruje się na samych polityka, a rozdział czwarty jest czymś w rodzaju przekrojowego spojrzenia na rok z życia Polaka  długie weekendy, wakacje, urlopy, święta, Sylwester Ale motywem przewodnim całego albumu będzie sarkastyczne spojrzenie na nas samych.
Co przebija się z tych obrazków? Rozdział oczekiwań i chętnie wygłaszanych dumnych deklaracji ze smutną i banalną rzeczywistością. Naiwność Polaków, łatwo oszukiwanych przez polityków, przełożonych i innych żerujących na prostym człowieku. Źle pojmowany patriotyzm, ograniczający się do doboru ubioru i niechęci do obcych. Politycy to z kolei poziom wyższy żenady. Oszukują, obiecują (Obiecaliśmy już wszystko. Czego jeszcze chcecie?), wykorzystują ową naiwność i niezbyt lotny poziom rodaków, sami przecież nie będąc orłami. Skąd bierzemy takich polityków  cóż, sami wybieramy. To ludzie tacy jak my, tylko bardziej zachłanni i cyniczni. Polityka nie ma innych celów poza posiadaniem władzy i korzyści, nikt nie myśli tu o programie dla kraju czy obywateli (Naszym programem jest zwycięstwo). A rodacy jakoś egzystują od jednego długiego weekendu do innych świąt czy zagranicznego urlopu, na którym i tak nie potrafią się odpowiednio zachować.
Wszystko to brzmi może nieco ponuro i poważnie, ale oczywiście Koza ujmuje te tematy w formę celnych żartów, potrafiąc nie tylko bezpośrednio coś wyszydzić, ale też bawić się rysunkiem, a nawet językiem polskim. Kolejną zaletą jest też dość konsekwentne oderwanie od konkretnych osób i wydarzeń, co oczywiście sprzyja dłuższej aktualności komentarzy Kozy. Uczciwie mówiąc, są wyjątki. Gościnnie pojawi się na kartach albumu łatwo rozpoznawalny prezydent Komorowski (O Borze!), prezes Kaczyński(Złaź z okna, mordo zdradziecka), czy prezydent Duda. Ale to wyjątki od reguły. Bo poza tym Złota kolekcja jawi się ważnym dokumentem naszych czasów, ujętym w komiksowo-szyderczą formułę.
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  Transmetropolitan #3 - recenzja

  Paweł Ciołkiewicz

  Warren Ellis, Darick Robertson Transmetropolitan #3 (wyd. zbiorcze)
  

  
  W trzecim tomie serii Transmetropolitan autorzy ukazują konsekwencje brutalnej kampanii wyborczej. Bestia zostaje pokonana przez Uśmiechniętego, ale to nie oznacza, że teraz zapanuje spokój. Nowy prezydent zaprowadza swoje porządki, a dla Pająka Jeruzalema prawdziwe kłopoty dopiero się zaczynają. Publikujący na łamach Słowa swoje gniewne teksty dziennikarz będzie musiał znaleźć w sobie nie tylko nową motywację do pracy, ale także odwagę, by zaryzykować własne życie.
Ekstrakt: 80%
[image: Transmetropolitan #3 (wyd. zbiorcze)]
Nie drażnić Pająka
Wiecznie uśmiechnięty senator Gary Callahan wygrywa wybory i przestaje być śmiesznie. Pająk Jeruzalem, który relacjonował kampanię i dawał się we znaki obu kandydatom wie, że teraz naprawdę brutalna gra zacznie się dopiero teraz. Uśmiechnięty ma zamiar za wszelką cenę zniszczyć krnąbrnego dziennikarza i bardzo szybko przechodzi od słów do czynów. Wykorzystując  a może także inspirując  morderstwo młodego chłopaka, Roryego Lockwooda jako pretekst do zastraszenia prasy, nowy prezydent wypowiada otwartą wojnę Pająkowi i prasie. Incydent, w którym Pająk i Yelena i Channon omal nie zostają zabici, pokazuje, że to Callahan jest prawdziwą bestią. Od tego momentu życie dziennikarza oraz jego asystentek jest w niebezpieczeństwie. To jednak Uśmiechniętemu nie wystarczy. Chce wytrącić z rąk Jeruzalema najsilniejszy argument. Chce mianowicie pozbawić jego rubrykę znaczenia, a jego samego ośmieszyć i unieszkodliwić. Jak to zrobić? Trzeba rzecz jasna wykorzystać media. Pająk zaczyna pojawiać się w nich jako bohater kreskówek. Żenujące i głupawe produkcje nie tylko go ośmieszają, ale sprawiają również, że w społecznej świadomości przestaje uchodzić za kogoś wartego uwagi. Do tej pory jego teksty traktowane były poważnie. Irytował i obrażał, ale zawsze mówił prawdę i zajmował się sprawami ważnymi.. Teraz stał się częścią systemu. Zaprzedał się. Tak w każdym razie myślą odbiorcy.
Trzeci tom komiksu Ellisa i Robertsona rozpoczyna się dość niemrawo. Pająk Jeruzalem snuje jakieś chaotyczne, narkotyczne opowieści, w których nie zawsze łatwo można się połapać. Na szczęście dość szybko opowieść zyskuje właściwy rytm i robi się naprawdę ciekawie. Pająk podejmuje wyzwanie Uśmiechniętego i znów pokazuje na czym ma polegać niezależne dziennikarstwo. Teraz do działania napędza go jednak nie tylko dążenie do prawdy, ale także chęć zemsty. Publicysta Słowa chce mianowicie pogrążyć nowego prezydenta oraz doprowadzić do ukarania winnych śmierci Vity Severn. To sprawia, że opowieść jest coraz ciekawsza, a zakończenie trzeciego tomu zapowiada całkowitą zmianę reguł gry w dalszych odsłonach.
Graficznie komiks nadal wygląda bardzo efektownie. Darrick Robertson konsekwentnie przedstawia zepsuty i skorumpowany świat, w jakim toczy się akcja komiksu, w bardzo przekonujący sposób. Rysownik dobrze dopasowuje się do rytmu narracji i doskonale czuje intencje Warrena Ellisa. Mocną stroną są kompozycje kadrów oraz charakterystyka postaci  szczególnie ich mimika. Twarze bohaterów wyrażają wiele emocji, ale najczęściej na pierwszy plan wysuwa się gniew i wściekłość. Warto odnotować, że w jednym z zeszytów  tym o kreskówkach z Pająkiem  Robertsona wsparło kilku innych rysowników  Kieron Dwyer, Lea Hernandez, Brian Hitch, Frank Quitely oraz Eduardo Risso. Efekt okazał się bardzo interesujący. Każda z tych kreskówek pokazana została w zupełnie innej stylistyce.
Trzeci tom serii Transmetropolitan nie tylko przynosi solidną porcję dobrej rozrywki, ale zapowiada dalsze, potężne atrakcje. Reguły gry ulegają zmianie. Pająk Jeruzalem przekroczył granicę, poza którą już nic nie będzie takie samo. Warto przekonać się, jak poradzi sobie w nowej sytuacji. Nie będzie już żadnej taryfy ulgowej.
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  Marvel:WKKM #151: Strażnicy Galaktyki: Kosmiczni Avengers - recenzja

  Piotr Pi Gołębiewski

  Michael Avon Oeming, Brian Michael Bendis, Michael Del Mundo, Ming Doyle, Steve McNiven, Sara Pichelli Wielka Kolekcja Komiksów Marvela #151: Strażnicy Galaktyki: Kosmiczni Avengers
  

  
  Wydawało się, że na stu pięćdziesięciu numerach Wielka Kolekcja Komiksów Marvela zakończy swój żywot. Ostatecznie agonia została przedłużona jeszcze o dwadzieścia kolejnych. Tym, który okazał się być sto pięćdziesiątym pierwszym otrzymał tytuł Guardians of the Galaxy: Kosmiczni Avengers.
[image: Wielka Kolekcja Komiksów Marvela #151: Strażnicy Galaktyki: Kosmiczni Avengers]
Kosmiczna przygoda
Wybór akurat tego tytułu nie zapowiadał dobrze dla dalszych poczynań Hachette. Ukazał się on bowiem już w Polsce za sprawą wydawnictwa Egmont i zachodziło podejrzenie kolejnej serii powtórek, w które obfitowało poprzednie przedłużenie Kolekcji. Na szczęście ktoś się zlitował nad biednymi zbieraczami komiksów i zanim zatwierdził dalsze publikacje, sprawdził co już u nas jest dostępne i jakie plany ma konkurencja.
Z drugiej strony należy odnotować, że ci, którzy nie zapoznali się z odświeżonymi przygodami Strażników Galaktyki, za które odpowiada scenarzysta Brian Michael Bendis, mają możliwość przekonać się, jak dużo stracili. Zaryzykuję stwierdzenie, że ze wszystkich restartów, jakie otrzymaliśmy w ramach akcji Marvel Now, to właśnie Guardians of the Galaxy zaliczyli ten najbardziej udany. A w każdym razie jeden z tych najlepszych.
Na początku tomu poznajemy historię poczęcia i najmłodszych lat Star-Lorda, który okazał się być synem kosmicznego władcy. Ponieważ wychowywała go tylko matka, ma do swojego ojca spory żal i nie ma zamiaru mu się podporządkowywać. Pozostali członkowie grupy, czyli Gamora, Drax, szop Rocket i Groot również nie mieli łatwo, o czym przypominają nam kilkuplanszowe przebitki. Dopiero kiedy zostają nam zaprezentowani wszyscy, przechodzimy do głównego wątku, a jest nim decyzja najważniejszych rozgrywających w kosmosie, aby zostawić Ziemię samą sobie. Żadna kosmiczna istota nie mogła się do niej zbliżać, aby nasza cywilizacja rozwijała się we własnym tempie i zasłużyła na dołączenie do grona kosmicznej, rozwiniętej społeczności. Tylko, czy aby na pewno w tym planie chodzi o ratowanie planety, czy wręcz przeciwnie?
Wielki dekonstruktor świata Marvela Brian Michael Bendis, tradycyjnie poprzestawiał elementy świata Marvela tak, by pasowały do jego opowieści. Zrobił to jednak bardzo zgrabnie, dbając o wartką akcję, ale nie zapomniał także o bohaterach. Relacje między Strażnikami Galaktyki zostały przedstawione w dowcipny, ale na tyle interesujący sposób, że nie czuć w tym sztuczności. Na razie najważniejszą osobą w towarzystwie jest Star-Lord, niemniej każdy otrzymał swój moment, chociażby po to, aby rzucić celnym i często dowcipnym komentarzem. Może tylko Drax wydaje się pozostawiony nieco z boku, ale jego rola porównywalna jest z funkcją perkusisty w zespole rockowym  nie firmuje bandu swoją twarzą, ale bez jego młócenia, reszta ekipy daleko by nie zaszła.
Od strony wizualnej też nie jest źle. Za większość rysunków odpowiada Steve McNiven, który może pochwalić się solidnym warsztatem. Jego prace są dynamiczne i cieszą oko, niemniej nie należy do tego wąskiego grona twórców, których sznyt rozpoznaje się od razu. Po prostu rzetelna robota.
Jeśli zatem podobał Wam się film Strażnicy Galaktyki i chcielibyście dowiedzieć się o nich czegoś więcej, możecie śmiało brać się za ten komiks. Posiada w sobie podobną lekkość, co jego ekranowy odpowiednik, przynosząc chwilę rozrywki, od której nie sposób się oderwać.
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  Jazz Maynard #1 - recenzja

  Marcin Knyszyński

  Raule, Roger Jazz Maynard #1: Trylogia barcelońska
  

  
  Dziś wybieramy się do Hiszpanii. Pierwszy tom komiksu Jazz Maynard, opatrzony podtytułem Trylogia Barcelońska, jest historią pewnego młodego, bardzo utalentowanego muzyka, który szybko zdradza nam swoje inne, niesamowite talenty. Thriller, kryminał, akcja, heist movie, sztuki walki, a wszystko to w charakterystycznym stylu japońskiej mangi. Zdecydowanie dla dorosłych.
Ekstrakt: 70%
[image: Jazz Maynard #1: Trylogia barcelońska]
Hiszpańska manga
Mamy trzech kumpli, którzy wychowywali się w jednej z najbardziej niebezpiecznych dzielnic Barcelony  El Raval. Doskonali złodzieje, mistrzowie sztuki przetrwania, przestępcy  ale honorowi. Jeden z nich, tytułowy Jazz Maynard, skorzystał z jednej z niewielu okazji, jakie dało mu życie i wyrwał się do Nowego Jorku, gdzie miał nadzieję wyjść na prostą. Niestety grawitacja El Raval okazała się zbyt silna  po uratowaniu swojej, przybyłej do Ameryki jego tropem, siostry z koszmarnego nowojorskiego burdelu, musi salwować się ucieczką. W Barcelonie czeka już na niego cała uporczywie wypierana przeszłość.
Czeka wspomnienie starej, niespełnionej miłości, która niestety jest już w innych ramionach. Czekają dziadkowie z niezaleczonymi ranami w sercu, do których nie odzywał się dziesięć lat. Są kumple  jeden nadal wierny i oddany, a drugi już na pozycji króla przestępczego światka El Raval. Jest to człowiek brutalny, bezwzględny i krwawo egzekwujący wszystkie niespłacone długi. Jazz musi taki dług spłacić, a jego niesamowity złodziejski talent będzie tutaj kluczowy. I tak wplątuje się w o wiele większą aferę, niż sobie wyobrażał  gangsterzy z El Raval nie są wcale największą zarazą, jaka toczy Barcelonę. Zło panoszy się tam, gdzie najbardziej lubi  na szczytach władzy.
Raúl Anisa Arsís, scenarzysta znany jako Raule oraz Roger Ibáñez, rysownik o pseudonimie Roger, od razu wiedzieli jaki komiks chcą stworzyć. Gdy trafili do Francji, pod egidę słynnego wydawnictwa Dargaud, nie posiadali się ze szczęścia. Jazz Maynard, który trochę zwodzi nieświadomego czytelnika swoją stonowaną i liryczną okładką, eksploduje akcją już od pierwszych stron. Jest to sprawnie opowiedziana historia kryminalna, złożona z elementów, które już gdzieś, kiedyś widzieliśmy. Nie chcę jednak oskarżać Raule o wtórność  musiałbym przyczepić się wówczas do dziewięćdziesięciu procent innych tworów popkultury, które powstały w ostatnich latach. Chodzi tu przecież głównie o sprawne rekonfigurowanie sprawdzonych już schematów gatunkowych  tak, aby wydostać z nich, może nie całkiem nową, ale ciekawą jakość.
Raule i Roger sprostali temu zadaniu  głównie poprzez dokonania rysownika. Roger znakomicie kadruje Barcelonę. Uliczki, krajobrazy, samochody, architektura, wnętrza  to wszystko jest narysowane w nienagannym, bardzo realistycznym stylu. Na to wszystko, jakby celowo pod prąd, nakładają się rysunki postaci  silnie nacechowane stylistyką japońskich mang z rodzaju Berserka, Lupin III i przede wszystkim Cowboy Bebop, na którego wskazuje sam Raule w przedmowie. Mamy charakterystyczne sylwetki, mimikę i rysy twarzy, sceny walk z chlapiącą wszędzie krwią i śmigającymi mieczami. Dodajmy jeszcze do tego sektę ascetów-wojowników o nazwie Synowie Kaina, którzy wyglądają jak przypakowani, kuzyni Yula Brynnera i mamy film anime z Hiszpanii.
Na pierwszym planie mamy jednak głównego bohatera  herosa nie do zdarcia. Jest chudy, żylasty, nieziemsko umięśniony, supersprawny, szybki, nieuchwytny, a do tego jest również bezkonkurencyjnym włamywaczem, genialnym muzykiem i wyborowym strzelcem. Tak naprawdę to większość postaci w tym komiksie taka jest. Są bowiem dokładnie takie, jakie miały być według założeń twórców  komiksowe do bólu, w takim właśnie ekstremalnie japońskim ujęciu.
Ale pędząca z zawrotną prędkością akcja, tasowanie klisz i wschodnia estetyka komiksowa to nie wszystko. Raule zajął się też problematyką relatywizacji zła. Jazz to przecież typowy antybohater  złodziej i przestępca. Jego kumpel, zleceniodawca pewnej misji niemożliwej, to bandzior, wymykający się ciągle policji i jawnie kpiący z prawa. Dlaczego zatem im kibicujemy? Bo największe, wprost niewyobrażalne zło tkwi w instytucji rządzącej Barceloną. Stolica Katalonii nie jest wielką, szczęśliwą metropolią, a El Raval to miejsce najgorsze. Burmistrz nie walczy z przestępczością i krzywdą najsłabszych  dba tylko o wyniki sondaży i utrzymanie się na stołku. Wszędzie łapówki, brudne pieniądze, tuszowanie nadużyć, mafijne układy oraz narkotyki, seksualne niewolnictwo, handel dziećmi i pedofilia. Tak, dla autorów komiksu nie ma tematów tabu.
Jazz Maynard ma zatem wyraźny antyestablishmentowy wydźwięk. Bo kto tu jest prawdziwie zły  bezkarna, skorumpowana do cna, ekipa rządząca czy król półświatka El Raval, który swoimi pieniędzmi (także okupionymi czyjąś krzywdą i krwią, nie zapominajmy o tym) wspomaga tę, zapomnianą przez całe miasto, dzielnicę. Poznajemy również pewnego, czystego jak łza, komisarza policji, który, niczym James Gordon z komiksów o Batmanie, jest bardzo wierny swoim ideałom i nie boi się wyjść naprzeciw swoim mocodawcom. Mamy też wzmianki o anarchistycznej organizacji Czerwony Blok, która usilnie walczy legalnymi sposobami z obecną władzą Barcelony.
Trylogia Barcelońska to połowa z sześciu, opublikowanych za granicą, odcinków Jazza Maynarda. Zakończenie zapowiada wyraźnie kolejne części, które, miejmy nadzieję, ukażą się w przyszłości na naszym rynku.
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  Extraordinary X-Men: Przystań X #1 - recenzja

  Piotr Pi Gołębiewski

  Jeff Lemire, Humberto Ramos Extraordinary X-Men #1: Przystań
  

  
  Po wstrząsie, jaki X-Menom zaserwował scenarzysta Brian Michael Bendis, ciężko jest wymyślić coś bardziej szokującego. Te trudne zadanie powierzono Jeffowi Lemire′owi, wraz z nowym otwarciem serii po Tajnych Wojnach, a mianowicie Extraordinary X-Men: Przystań X.
Ekstrakt: 70%
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Przystań i odpocznij
Szefowie Marvela chyba bardzo nie lubią swoich mutantów. Takie przynajmniej można odnieść wrażenie, jeśli patrzy się na to w jakie tarapaty ich pakują. Tylko w ostatnim czasie zredukowano ich liczbę za sprawą działań Scarlet Witch, zniszczono ich oazę, czyli Genoshę, stoczyli bój z Avengers, aż wreszcie ludzie jeszcze bardziej ich znienawidzili po rozproszeniu mgieł Terrigenu, które uwalniały w homo sapiens geny Inhumans. Do tego zginął Cyclops, a drużyna X-Men musi się ukrywać. Choć wybrała na to dość specyficzne miejsce, a mianowicie piekielny zakątek zwany Limbo. Ma to uchronić mutantów przed zabójczym dla nich wpływem terrigenowej ospy M.
Tym razem tradycję szkoły Xaviera stara się podtrzymać Storm, która ma w tym pewne doświadczenie. Na nowo organizuje grupę i wyszukuje ocalałych mutantów. I w tym miejscu najlepiej widać, że scenarzyście chodziło o swoisty powrót do korzeni. Obok władczyni żywiołów, napotykamy starych znajomych, choć zdecydowanie zmienionych. Oprócz rzucającego kąśliwe teksty Icemana, czy Forge′a, widzimy robota Cerebrę, która została obudowana zbroją Sentinela, Colossusa z brodą, o wiele dojrzalszą Magik i Nightcrawlera, który zachowuje się jak nie on, cytując fragmenty Biblii. Jednak najgorętszą parą w zestawie jest niewątpliwie młodziutka, przybywająca z przeszłości Jean Grey i Staruszek Logan, który zawieruszył się z alternatywnej przyszłości. Pomimo różnicy wieku, między tą dwójką zdecydowanie iskrzy i stanowi ona motor napędowy emocjonalnej strony komiksu.
Bo poza tym mamy nieustającą akcję. Wciąż ktoś z kimś walczy, czy to w pojedynkach indywidualnych, czy też zakrojonych na masową skalę. Postacie w zasadzie nie mogą się wypowiedzieć normalnie, tylko w kółko przekrzykują odgłosy wybuchów. Po takim autorze, jak Jeff Lemire, spodziewałem się więcej finezji. Widać wyraźnie, że ma swoją koncepcję na nowych X-Menów, ale wydawnictwo odgórnie hamuje jego zapędy. Nie wiem, czy nie okaże się to w dalszej perspektywie jego kamieniem u szyi. W końcu już niejeden ceniony scenarzysta poległ w starciu z homo superior. A może to tylko rozgrzewka, która ma atrakcyjną i wartką akcją przyciągnąć nowych czytelników? Oby tak było.
Głównym rysownikiem nowej serii został Humberto Ramos, człowiek, który przed długi czas zajmował się Spider-Manem. Nie jest to mój ulubiony artysta. Przyznam, że nie akceptuję jego cartoonowej kreski i tych wszystkich powykrzywianych, nienaturalnych twarzy. Choć uczciwie muszę przyznać, że ciekawie odświeżył wygląd niektórych postaci, ze szczególnym wskazaniem na Storm i Colossusa. Nie najgorzej wypada również w spokojniejszych momentach. Niestety, kiedy przechodzimy do akcji, w kadrach zaczyna panować chaos. Czasem dokładnie nie wiadomo czyją rękę, czy nogę oglądamy. A w ekstremalnych sytuacjach wcale nie jesteśmy pewni tego, co widzimy. Wiem, że Ramos ma wiernych zwolenników, ja natomiast cieszę się, że zostawił wreszcie w spokoju Petera Parkera. X-Men w takiej wersji jakoś lepiej wypadają.
Przystań X miała być nowym wielkim otwarciem, któremu sens miały nadać hitowe nazwiska. Na razie efektu wow nie ma. Jednak, jak już mówiłem, poczekajmy aż akcja się rozkręci. Wierzę w Jeffa Lemire′a.
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  Nie ma nic świętszego od imion

  Paweł Ciołkiewicz

  Marco B. Bucci, Jacopo Camagni Nomen Omen #1: Całkowite zaćmienie serca
  

  
  Nomen Omen zapowiada się jako interesująca seria fantasy adresowana do młodzieży. Magia, mitologia, prastare istoty i tajemnica to główne wyznaczniki pierwszej odsłony tej opowieści. A wszystko to podane w przepięknej oprawie graficznej.
Ekstrakt: 80%
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Becky, czyli Rebeccę Kumar, poznajemy w dzień jej dwudziestych pierwszych urodzin. Wraz z przyjaciółmi bawi się jednym z nowojorskich barów. Są życzenia, jest tort z jednorożcem i jest dobra zabawa wśród przyjaciół. Wszystko jednak zmienia się diametralnie w jednej chwili. Gdy Becky wychodzi do toalety, napada na nią jakaś tajemnicza istota i wyrywa jej z piersi serce. I choć w tym momencie dziewczyna powinna umrzeć, tak się nie dzieje. Wręcz przeciwnie, rozpoczyna się nowe, tyleż ekscytujące, co niebezpieczne życie. Życie w świecie przesiąkniętym magią i mitami w otoczeniu prastarych istot i bóstw.
O samej Becky na razie wiemy niewiele. W krótkim prologu poznajemy dziwną historię, jaka przed laty przydarzyła się dwadzieścia jeden lat wcześniej jej matce oraz jej partnerce. Dowiadujemy się również, że niedawno dziewczyna brała udział w wypadku, w którym powinna zginąć, a jednak przeżyła. Tyle szczęścia nie miał niestety jej towarzysz. W świetle tych informacji fakt, że dziewczyna żyje, choć została pozbawiona serca, staje się nieco bardziej zrozumiały. Dosyć oczywiste jest także to, że od tego momentu Becky zaczyna funkcjonować na pograniczu dwóch światów. Tego realnego, w jakim żyła dotąd i tego przepełnionego magią oraz mitycznymi opowieściami. Oprowadza ją po nim tajemniczy mężczyzna.
Pierwszy tom nowej serii Nomen Omen trudno jednoznacznie ocenić Z jednej strony wydaje się być kolejną opowieścią fantasy adresowaną do młodzieży. Znajdziemy w nim znajome elementy i schematy. Z drugiej jednak strony, można mieć nadzieję, że autorzy zaproszą nas jednak w interesującą podróż po świecie magii. Rytm narracji, pieczołowitość w konstruowaniu postaci oraz ciekawe tło historii pozwalają z optymizmem czekać na rozwój wypadków. No i przede wszystkim  warstwa graficzna. Rysunki Jacopo Camagniego oraz sekwencje malowane przez Fabio Manciniego są po prostu piękne. Elegancka kreska, nieco mangowa stylistyka i dbałość o szczegóły sprawiają, że komiks ogląda się z przyjemnością. Decyzja o tym, by główna narracja została przedstawiona w czerni i bieli, to strzał w dziesiątkę. Po pierwsze jest to uzasadnione pewną przypadłością głównej bohaterki, po drugie pozwala rysownikowi na ciekawe posługiwanie się kolorami w niektórych  wynikających w rozwoju akcji  sytuacjach. Kiedy już kolor w tej opowieści się pojawia, to zawsze jest to spektakularne.
Historia o Becky i jej przyjaciołach może dostarczyć wielu emocji. Wprawdzie początkowo wygląda to wszystko dość schematycznie, ale jest tu sporo powodów do optymizmu. Ciekawe tło historii, intrygujące sylwetki bohaterów i ich podejście do życia zapowiadają interesującą historię. Zderzenie nowoczesnego świata, reprezentowanego przez młode pokolenie nowojorczyków, żyjących w świecie wirtualnym, ze światem magii i mitów może rozwinąć się w pasjonującą narrację. Z jednej strony konsumpcjonistycznie nastawiona młodzież, dla której bardziej prawdziwa od rzeczywistości widzianej za oknem, jest ta obserwowana na ekranach smartfonów, z drugiej zaś - pradawne istoty wywodzące się ze świata legend i mitów. Być może nie jest to pierwsza próba ukazania takiego zderzenia, ale jednak warto sprawdzić co z tego wyniknie w tym przypadku.
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  Głowa mała

  Paweł Ciołkiewicz

  Danilo Beyruth Banda dwóch
  

  
  Banda dwóch to brutalna opowieść rozgrywająca się w realiach dzikiego zachodu. Danilo Beyruth stworzył interesującą mieszankę spaghetti westernu i opowieści grozy. Dwóch ocalałych z zasadzki bandytów podejmuje próbę ratowania swoich towarzyszy. Chodzi tu jednak o ratunek bardzo specyficzny, ponieważ wszyscy ratowani już nie żyją.
Ekstrakt: 80%
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Czort to jeden z dwóch ocalałych członków bandy Otonha. Tylko on i Czacha wyszli cało z zasadzki, w jaką wpadła ich ekipa. Wytropił ich oddział pułkownika Honoria i doszło do masakry. Teraz zwycięski oficer wiezie do miasta nowe trofea  głowy dawnych towarzyszy Czachy i Czorta, by pokazać ludziom, że wreszcie rozprawił się z bandytami. Dwaj ocalali mają teraz do wykonania ostatnią misję. Muszą odzyskać głowy swoich towarzyszy. Jest to w zasadzie misja samobójcza, ale mimo tego, obaj decydują się ją podjąć. Czort chce w ten sposób spełnić obietnicę daną swojemu hersztowi, który objawił mu się po swojej śmierci. Przesądny Czort boi się bowiem gniewu duchów, a poza tym chce zachować się lojalnie wobec nieżyjących towarzyszy. Zupełnie inne  znacznie bardziej przyziemne i materialne  motywy kierują Czachą. Tak czy inaczej, postanawiają działać.
I właśnie o tej straceńczej akcji opowiada komiks Danilo Beyrutha. Sama fabuła jest bardzo prosta, ale kluczową rolę odgrywa tu sposób, w jaki autor tę historię przedstawia. Narracja jest nieśpieszna. Autor koncentruje się na ukazaniu wizualnych aspektów całej opowieści. Już sama okładka intryguje i budzi ciekawość. Czarno-białe rysunki pozwalają zbudować odpowiednią atmosferę. Oryginalne kadrowanie, filmowe, panoramiczne ujęcia i zmienny rytm narracji sprawiają, że komiks wypada bardzo interesująco. Elegancka kreska sprawia, że kadry są bardzo przejrzyste i czytelne. Specyficzne kreskowanie i stosowanie rastrów świadczą o mangowych inspiracjach autora. Krótko mówiąc jest tu na co popatrzeć, ale do tego już brazylijscy twórcy, których na naszym rynku pojawia się coraz więcej, już nas przyzwyczaili.
Banda dwóch to kolejny brazylijski komiks, jaki pojawia się na naszym rynku. Bardzo dobrze, że ten obszar staje się dla nas coraz bardziej dostępny, bo jak się okazuje dzieje się tam wiele naprawdę interesujących rzeczy. Komiks Danilo Beyrutha został nagrodzony w programie wsparcia stanu Sao Paulo dla inicjatyw tworzenia i publikacji komiksów i była to nagroda zasłużona. W tej prostej historii można doszukać się kilku warstw znaczeniowych. Można bowiem odczytywać tę opowieść jako rozważania napięciu pomiędzy altruizmem a egoizmem. Te dwa motywy czasami mogą wchodzić ze sobą w konflikt, ale bywa i tak, że umożliwiają one wspólne działanie. Można także odbierać tę historię jako komentarz na temat zderzenia dwóch światopoglądów. Z jednej strony mamy punkt widzenia oparty na lęku przez magią i tym co nieznane, z drugiej zaś bardziej nowoczesne przekonanie, że świat jest miejscem pozbawionym aury tajemniczości, za to pełnym różnych okazji do zarobku. Poza tymi zabawami w szukanie ukrytych znaczeń, trzeba również docenić świetne rysunki. Widać, że Danilo Beyruth wzoruje się na klasykach gatunku i twórczo rozwija te inspiracje. Poza tym, ciekawe jest jego podejście do konstruowania narracji oraz tworzenia charakterystyk bohaterów. Dwie główne postacie prezentują przeciwstawne typy. Czort to ulegający zabobonom naiwniak, natomiast Czacha jest znacznie bardziej wyrafinowany i wyrachowany. Różnice między nimi widać nie tylko w zachowaniach oraz postawach, ale także słychać w języku, jakim mówią. Danilo Beyruth nic nie zostawił tu przypadkowi, dzięki czemu udało mu się stworzyć ciekawą opowieść o lojalności i poświęceniu.
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  Przedwieczny na ulicach Londynu

  Sebastian Chosiński

  Sylvain Cordurié, Vladimir Krstic Laci Sherlock Holmes i Necronomicon #1: Wewnętrzny wróg
  

  
  To był dobry pomysł, aby do wiktoriańskiej opowieści o Sherlocku Holmesie wrzucić wątek związany z mroczną księgą wymyśloną przez amerykańskiego mistrza grozy Howarda Phillipsa Lovecrafta. Dzięki temu zabiegowi druga dylogia francuskiego scenarzysty Sylvaina Cordurié i serbskiego rysownika Vladimira Krsticia ma szansę trafić do jeszcze szerszego grona czytelników. A zasługuje na to!
Ekstrakt: 70%
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Sylvain Cordurié założył sobie, że kolejne historie o tropiącym istoty nadprzyrodzone Sherlocku Holmesie powstawać będą w formie dylogii. Co zrozumiałe, ponieważ pozwala to na znacznie większy rozmach fabularny i nie zmusza do okrajania własnej wyobraźni. Daje też większe pole do popisu grafikowi, z czego serbski współpracownik Francuza  Vladimir Krstić (używający pseudonimu Laci)  skrzętnie korzysta. A jednak pierwsza opowieść o genialnym detektywie, czyli Sherlock Holmes i Wampiry Londynu, była  co najwyżej  przyzwoita. O ile bowiem Sylvainowi udało się interesująco zawiązać intrygę, o tyle nie poradził on sobie już tak efektownie z jej zwieńczeniem. Czy podobnie rzecz będzie miała się z drugą odsłoną serii  dopiero się okaże. W każdym razie Wewnętrzny wróg, będący otwarciem dylogii Sherlock Holmes i Necronomicon, prezentuje się ciekawie.
W komiksie tym spotkały się inspiracje dokonaniami dwóch wybitnych postaci popkultury (z poletka literackiego): Szkota Arthura Conana Doylea, ojca chrzestnego Holmesa, oraz Amerykanina Howarda Phillipsa Lovecrafta, twórcy mitologii Cthulhu i autora Necronomiconu, mrocznej księgi zawierającej zakazaną tajemną wiedzę. Jak Corduriému udało się to połączyć? Zaraz do tego dojdziemy. Najpierw musimy jednak przebrnąć przez trzyplanszową introdukcję, która prezentuje się  jak klasyczny bondowski teaser  nad wyraz atrakcyjnie. Norton Fisback, właściciel zakładu bednarskiego, zostaje napadnięty w swoim miejscu pracy przez kilku wyjątkowo paskudnych typów. Gdy na chwilę przerywają oni swoją robotę, pojawia się ten, który ich wynajął  mężczyzna w czarnym płaszczu i kapeluszu. Zbitemu niemal do nieprzytomności Fisbackowi zadaje on tylko jedno pytanie: Gdzie jest Sherlock Holmes?.
Dlaczego właśnie Norton miałby to wiedzieć? Był on bowiem  zanim detektyw zniknął z Londynu  jednym z jego najwierniejszych informatorów. I najwyraźniej posiadał jakąś wiedzę na temat aktualnego miejsca pobytu Holmesa (w przybliżeniu), ponieważ chwilę później dowiadujemy się, że Sherlock otrzymuje wysłaną przez jego adwersarza wiadomość. W czasie komiksowym mijają w rzeczywistości ponad dwa tygodnie. Jeśli jednak weźmiemy pod uwagę, że do dzisiaj nie zbadano, z jaką prędkością porusza się magia (widocznie wolniej niż światło)  musimy przyjąć na wiarę, iż tak właśnie było. Detektyw w tym czasie, usunąwszy się w cień po perypetiach z wampirami, bierze udział incognito w wyprawie naukowej na Antarktydę. I to pośród w okolicach bieguna południowego dociera do niego wieść, która sprawia, że postanawia po zakończeniu ekspedycji wrócić do rodzinnego miasta. Gdzie zresztą czeka już na niego wiele osób.
W Londynie Holmes najpierw dowiaduje się o losie Fisbacka, potem natomiast poznaje kobietę podającą się za jego siostrę. Idąc tropem oprawców Nortona, staje w końcu oko w oko ze swoimi wrogami i wreszcie poznaje przyczynę całego zamieszania. Powiedzieć, że informacja ta zwala Sherlocka z nóg  to nic nie powiedzieć. W każdym razie gdyby to, co dzieje się w Necronomiconie, mogło zdarzyć się w normalnym świecie, wielu z nas zapewne popadłoby w obłęd, usłyszawszy diagnozę. Ale po pierwsze: to mimo wszystko jest komiks, na dodatek z pogranicza horroru i mrocznego fantasy, po drugie: jego głównym bohaterem jest Holmes. Sherlock Holmes. Najwybitniejszy  obok Herkulesa Poirota  detektyw świata. Czyli człowiek, który potrafi rozwiązać najtrudniejszą nawet zagadkę. Inna sprawa, że dotąd nie było mu jeszcze dane mierzyć się z wiedzą tajemną sięgającą czasów Wielkich Przedwiecznych. Co jest akurat najtrudniejszym wyzwaniem dla scenarzysty.
W Wewnętrznym wrogu Cordurié umiejętnie buduje napięcie, nie zapominając o zwrotach akcji, które wywracają wcześniejszą fabułę do góry nogami. Szala przechyla się z jednej strony na drugą. Raz wydaje się, że Holmes jest już bardzo bliski osiągnięcia sukcesu, to znów zostaje powalony na łopatki i przydepnięty twarzą do ziemi. Na dodatek Sylvain nie bierze jeńców i podbija napięcie, ścieląc trupa za trupem i grożąc kolejnymi ofiarami. Ale też mamy do czynienia z pojedynkiem umysłów, z którego  jak się wydaje  zwycięsko wyjść może tylko jeden. I żaden z nich nie bierze pod uwagę możliwości porażki. Tym bardziej że ten drugi  czytaj: śmiertelny wróg Sherlocka  ma naprawdę konkretne powody, aby zemścić się na nim. Gotyckości scenariusza dorównuje posępność grafiki. Nawet w tych fragmentach, które rozgrywają się w środku wiosennego dnia, Krstić  wzorujący się na Swolfsie  używa barw mrocznych i złowieszczych. Wszystko po to, aby podkreślić najwyższy stopień zagrożenia. Wszak jeszcze krok, a wszystkich nas czeka zagłada.
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  Wielki świat patrzy

  Paweł Ciołkiewicz

  Mike Norton, Tim Seeley Odrodzenie #4: Ucieczka do Wisconsin
  

  
  Czwarty tom Odrodzenia przynosi kolejną porcję trudnych spraw związanych z powrotem zmarłych do życia. Wszystko wskazuje na to, że problem odrodzonych nie dotyczy już tylko małego miasteczka.
Ekstrakt: 80%
[image: Odrodzenie #4: Ucieczka do Wisconsin]
W Wausau już chyba wszyscy przyzwyczaili się do życia obok odrodzonych, choć ich pojawienie się doprowadziło do wielu tajemniczych zdarzeń i wpłynęło na losy wielu ludzi. Z czasem stali się jednak elementem codzienności. Żyją sobie pośród żywych i mają swoje problemy. Miejscowa policjantka Dana Cypress jest żywo  jeśli tak można powiedzieć  zainteresowana wyjaśnieniem ich zagadki, ponieważ jedną z odrodzonych jest jej siostra. Dziewiętnastoletnia Martha została zamordowana, ale nie pamięta okoliczności tego zdarzenia, ani tego kto, był sprawcą. Niestety śledztwo w tej sprawie utknęło  no cóż  w martwym punkcie, a co gorsza pojawiły się nowe komplikacje. Wydaje się, że kluczowe konsekwencje dla dalszego rozwoju wypadków będzie miała, tragicznie przerwana, działalność braci Check. Jak pamiętamy trudnili się handlem fragmentami ciał odrodzonych. Okazało się bowiem, że przypisywano im cudowne własności i potencjalnych nabywców nie brakuje. Teraz bracia już nie żyją, ale sprawa handlu zakazanym towarem wraca.
W Wausau pojawiają się agenci FBI i angażują Danę Cypress do śledztwa. Otóż na ślad organów pochodzących z ciał odrodzonych natrafiono w Nowym Jorku. Co gorsza, najwyraźniej pojawił się tam nie tylko sam towar, ale także po ulicach miasta kręci się jakiś odrodzony. Policjantka wyrusza zatem do wielkiego świata i spotyka tam starego znajomego. Jako ciekawostkę warto odnotować fakt, że w śledztwie pojawia się polski wątek. Głównym motywem czwartego tomu jest zatem wyjazd Dany Cypress do Nowego Jorku, ale to nie znaczy, że nic innego się nie dzieje. Tim Seeley przyzwyczaił już nas do tego, że snuje swoją opowieść wielowątkowo i tak jest również tym razem. Poza perypetiami Dany Cypress śledzimy również poczynania innych mieszkańców miasteczka. Sędziwy, ale nadal bardzo żywotny, Lester Majak próbuje poradzić sobie z nawiedzającym go duchem i szuka pomocy w indiańskich wierzeniach. Szeryf Wayne Cypress i burmistrz Ken Dillish muszą również zmierzyć się z pewnym problemem. Nie bez znaczenia będą ich dawniejsze wspólne poczynania. Swoje zmartwienia ma także Martha, ale wydaje się, że w końcu odnalazła pokrewną duszę. Ciekawostką dla fanów tej serii oraz miłośników "Chew" będzie zeszyt kończący ten album. Oto w miasteczku pojawia się agent Tony Chu we własnej osobie!
Krótko mówiąc, życie toczy się dalej. Oczywiście jest tajemnica, sensacja i trochę zaskakujących zwrotów akcji, ale trudno oprzeć się wrażeniu, że wszystko tu zmierza raczej w kierunku telenoweli. I  żeby było jasne  nie ma w tym nic złego. Opowieści o ludziach  żywych i odrodzonych  mieszkających w Wausau nadal są zajmujące i ciekawe. Tworzenie wielowymiarowych i wiarygodnych postaci wychodzi scenarzyście bardzo dobrze. Historie poszczególnych osób są opowiedziane w ciekawy sposób i coraz bardziej jasne się staje, że powrót zmarłych dla każdego będzie stanowił okazję do zmierzenia się ze swoimi demonami. Scenarzysta umiejętnie pokazuje poszczególne osoby i każdy dostaje tu swoje pięć minut. Podczas lektury trzeba uważnie śledzić wszystkie wątki i zwracać uwagę nawet na najdrobniejsze szczegóły, bo autorzy lubią do nich wracać. O rysunkach Mikea Nortona trudno powiedzieć coś nowego  nadal sprawiają, że każda kolejna wizyta w miasteczku jest przyjemnością także pod względem wizualnym.
Odrodzenie nadal trzyma poziom i dostarcza rozrywki na wysokim poziomie. Ciekawa fabuła, wiarygodne sylwetki bohaterów i udana próba analizy psychologicznych aspektów trudnej sytuacji, w jakiej się znaleźli w połączeniu z efektownymi rysunkami sprawiają, że komiks czyta się bardzo dobrze. Autorom nadal udaje się zachować odpowiednią równowagę, pomiędzy sensacją i tajemnicą, a elementami opowieści obyczajowej, choć można odnieść wrażenie, że wraz z rozwojem opowieści akcent stopniowo jest przenoszony na ten drugi element. Nie jest to w żadnym razie zarzut, bo dzięki temu ta opowieść zyskuje na wartości. W konsekwencji czytając kolejne tomy, chyba zupełnie przestajemy zadawać sobie pytanie o to, co spowodowało całą tę sytuację. Ustalenie dlaczego zmarli wrócili do życia, przestaje być istotne, a na pierwszy plan wysuwają się konsekwencje tego zdarzenia. Istotna nie jest przyczyna, ale następstwa  zarówno indywidualne jak i społeczno-kulturowe. Autorzy dyskretnie zwrócili na ten fakt uwagę ukazując perypetie Dany Cypress w Nowym Jorku. Policjantka po raz pierwszy uświadomiła sobie, że wielki świat nie mówi o niczym innym, jak tylko o zdarzeniach rozgrywających się w jej rodzinnym mieście. Mieście, które do tej pory było zupełnie nieistotne. I właśnie ciekawość dotycząca tych rozwiązań fabularnych sprawia, że nadal warto sięgać po kolejne tomy tej serii.
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  Marvel:ale, to jest kaczka!

  Piotr Pi Gołębiewski

  Wielka Kolekcja Komiksów Marvela #152: Kaczor Howard
  

  
  Pamiętacie film z lat 80. "Kaczor Howard", będący jednym z niekwestionowanych hitów wypożyczalni wideo? Zapomnijcie o nim, komiks, na bazie którego powstał, jest sto razy lepszy, czego dowód można znaleźć w sto pięćdziesiątym drugim tomie Wielkiej Kolekcji Komiksów Marvela, zatytułowanym (a to niespodzianka) "Kaczor Howard".
Ekstrakt: 100%
[image: Wielka Kolekcja Komiksów Marvela #152: Kaczor Howard]
W historii mieliśmy sporo kaczek, które zdobyły status postaci kultowych - od Daffy′ego, przez Donalda i jego siostrzeńców, po Sknerusa McKwacza i jak najbardziej swojską Kaczkę Dziwaczkę. Mimo takiej mnogości popkulturowego drobiu, Kaczor Howard zdecydowanie wyróżnia się na tle pozostałych. Nie tylko ze względu na zamiłowanie do małych kapelusików i cygar, ale przede wszystkim ze względu na to, że jego przygody skierowane są do starszych (jeśli nie dorosłych) czytelników. I nie dlatego, że mamy do czynienia z ordynusem miotającym wulgarne żarty, a ponieważ jego absurdalne przygody często stanowiły komentarz do bieżących spraw społeczno-politycznych.
Postać Howarda stworzyli w 1973 roku scenarzysta Steve Gerber i rysownik Val Mayerik. Pierwotnie miał on być jedynie zabawnym elementem, który ubarwia przygody markotnego Man-Thinga i nie planowano, by kiedykolwiek wyrósł na pierwszoplanową postać. Posunięto się nawet do tego, że po krótkiej, aczkolwiek burzliwej karierze, postanowiono go uśmiercić. Ponieważ redakcja Marvela wkrótce po tym zdarzeniu została zasypana listami, w których czytelnicy wyrażali oburzenie tego typu zabiegiem, w 1976 roku zapadła decyzja, by Howard otrzymał własną serię. Miał ją pisać wspomniany Steve Gerber, a towarzyszyć mu miały znane gwiazdy komiksowego świata, jak Frank Brunner, Gene Colan, czy John Buscema.
Wielka Kolekcja Komiksów Marvela przybliża nam pierwsze osiem zeszytów nowej serii, dorzucając małe bonusy w postaci historii, kiedy Howard towarzyszył Man-Thingowi, oraz słynny zeszyt 16, o którym będzie później. Na razie poznajemy Kaczora, który niespodziewanie wylądował na Ziemi, wprost ze świata, w którym to kaczki stały się gatunkiem naczelnym. Zdezorientowany i zdesperowany Howard próbuje sobie radzić w niesprzyjających warunkach (konkretnie w Cleveland), a należy zaznaczyć, że pieniądze się go raczej nie trzymają. Kilkakrotnie ratuje nasz glob przed niechybną zagładą, zaprzyjaźnia z atrakcyjną Beverly Switzler, która zostaje jego nieodłączną towarzyszką niedoli, aż wreszcie kandyduje na prezydenta Stanów Zjednoczonych.
Gerber jest scenarzystą o niezwykłym, absurdalnym poczuciu humoru, które umiejętnie przelewa do swoich scenariuszy. Dzięki temu sam Kaczor Howard, serwując cięte riposty, stał się nietuzinkową postacią. Niezwykłe są także jego przygody, których nie należy brać zbyt poważnie. Już w pierwszym zeszycie nowej serii opierzony bohater, odziany w strój Conana Barbarzyńcy, musi stoczyć pojedynek z przerażającym Pro-Ratą, szalonym czarodziejem finansów, mającym zamiar w czasie Gwiezdnego Audytu, przy pomocy Kosmicznego Kalkulatora zdobyć Kosmiczne Dywidendy. A to dopiero początek. W dalszych zeszytach natkniemy się na Człowieka Rzepę, opętanego przez agresywny, ukierunkowany na sukces, dynamicznie rozwijający się gatunek warzywa, czy wskrzeszonego z martwych Piernikowego Ludzika (przypomnijmy, że komiks powstał pokolenie przed przygodami "Shreka"). Najważniejszym epizodem jest jednak ten, gdzie Howard postanawia kandydować na prezydenta. Steve Gerber brutalnie rozprawia się tu z mitem społeczeństwa demokratycznego i "uczciwą walką wyborczą". O dziwo, pomimo upływu ponad czterdziestu lat od opublikowania zeszytu w niczym nie stracił na aktualności.
Wreszcie mamy także numer 16, do którego Gerber nie zdążył przygotować scenariusza. Aby nie dopuścić do wypuszczenia tradycyjnego w takich wypadach reprintu jakiegoś archiwalnego numeru, postanowił zamiast komiksu napisać esej, w którym mógłby się wytłumaczyć, czemu czytelnicy nie otrzymali nowej przygody. Umieszcza w nim przy okazji kilka celnych spostrzeżeń, między innymi to, że Wielki Kanion Kolorado to najbardziej imponujący pomnik konsekwencji na świecie.
Niezmiernie cieszę się, że Hachette zdecydowało się jednak na publikację przygód Kaczora Howarda, albowiem była obawa, że do tego nie dojdzie. Jest to jeden z tomów zdecydowanie zawyżających wartość Kolekcji, która w moim mniemaniu powstała właśnie po to, by prezentować tego typu lektury, a nie marne zapchajdziury, których ilość niebezpiecznie się w ostatnim czasie powiększyła.
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  Czas na Venoma

  Piotr Pi Gołębiewski

  Mark Bagley, Brian Michael Bendis Ultimate Spider-Man #3
  

  
  Zgodnie z zapowiedzią na okładce w trzecim tomie zbiorczego wydania serii Ultimate Spider-Man wreszcie spotkamy jednego z najstraszniejszych wrogów Pająka  Venoma.
Ekstrakt: 80%
[image: Ultimate Spider-Man #3]
Jak już zdążyliśmy się przekonać, scenarzysta Brian Michael Bendis i rysownik Mark Bagley bardzo udanie odświeżyli przygody młodego Spider-Mana, przenosząc go do czasów współczesnych w ramach serii Ultimate. Należy jednak zaznaczyć, że jak na razie stosunkowo wiernie trzymali się oryginału, nie serwując rewolucji na miarę tego, co zrobił Mark Millar w Ultimates. Oczywiście nie oznacza to, że mamy do czynienia z powtórką z rozrywki. Zmiany nie są jednak jedynie kosmetyczne, jak ta, że ciocia May surfuje w necie (choć biorąc po uwagę to, co dzieje się z nią obecnie w The Amazing Spider-Man, staruszka zdecydowanie nadrabia zaległości techniczne).
Modyfikacje zastosowane przez Bendisa dla wiernych fanów Petera Parkera są jednak bardziej istotne. Przede wszystkim zupełnie inaczej rozgrywa jego życie prywatne, a zwłaszcza relacje, jakie łączą go z dwoma miłościami życia, czyli Mary Jane i Gwen Stacy. W omawianym tomie sytuacja między nimi jeszcze bardziej się komplikuje. W momencie, kiedy ta pierwsza zaczyna odkrywać minusy bycia dziewczyną zamaskowanego superbohatera, ta druga zmuszona jest zamieszkać w domu Parkerów, co oczywiście nie podoba się M.J.
Pierwsza połowa komiksu napędzana jest głównie przez ten trójkąt. Pojawiający się w niej przeciwnik Spidera stanowi bardziej dodatek, niż oś fabuły. Co nie znaczy, że nie wnosi niczego do życia Petera. Jest nim bowiem człowiek, który przebiera się za Spider-Mana, by w jego imieniu napadać na banki. Faktu tego nie przeocza J. Jonah Jameson, by dołożyć znienawidzonemu Pajęczakowi na pierwszej stronie swojej gazety.
Superłotr z prawdziwego zdarzenia pojawia się dopiero później, a jest nim wspomniany Venom. Należy jednak zaznaczyć, że jego geneza jest całkiem inna, niż ta, którą przedstawiono w pamiętnym 300 numerze The Amazing Spider-Man. Eddie Brock nie jest bowiem dziennikarzem, który nienawidzi Pająka za to, że ten zdemaskował jego nierzetelność w pisaniu artykułów, a młodym studentem, którego ojciec pracował i przyjaźnił się z rodzicami Petera. Co jednak istotniejsze symbiont, tworzący kostium czarnego pająka nie przybył z kosmosu, a stanowi efekt nieudanego eksperymentu. Przyznam, że jestem przywiązany do pierwowzoru i ta zmiana niezbyt mi się podoba, ale nie należy zapominać, że mamy do czynienia ze światem Ultimate, który musi się czymś różnić od naszego.
Mark Bagley wciąż świetnie sobie radzi w roli rysownika. Jego unowocześniona, bardziej dynamiczna kreska, niż ta, którą widzieliśmy niegdyś w klasycznych Spider-Manach serwowanych przez TM-Semic, wciąż robi wrażenie, nawet jeśli tradycyjnie portretuje postacie ze zbyt masywnymi głowami względem chudych ciał. Tempo zostaje jednak zachowane i po prostu świetnie się to czyta.
Trzeci tom Ultimate Spider-Man utrzymuje wysoką jakość poprzedników i stanowi pokaźną porcję wciągającej lektury. Biorąc pod uwagę, że w podstawowej serii o Spider-Manie, którą na bieżąco publikuje Egmont, zmiany po Tajnych wojnach zaszły tak daleko, że praktycznie nie poznaję ulubionego bohatera, przyjemnie jest poczytać o czasach, kiedy Pająk był przyjaznym herosem z sąsiedztwa.
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  Dla sentymentalnych czytelników

  Piotr Pi Gołębiewski

  Ed Brubaker, Clayton Henry, Billy Tan Uncanny X-Men: Powstanie i upadek Imperium Shi ar
  

  
  Jeśli ktoś z sentymentem wspomina komiksy z lat 90. i jest nieco zmęczony zawiłymi losami mutantów w XXI wieku, mam dla niego solidną porcję odtrutki: pokaźnych rozmiarów album Uncanny X-Men: Powstanie i upadek imperium Shi′ar, wydany w ramach egmontowego cyklu Marvel Classic.
Ekstrakt: 70%
[image: Uncanny X-Men: Powstanie i upadek Imperium Shi ar]
Z tego, co się zorientowałem pozycja ta jest raczej chłodno przyjmowana przez recenzentów. Zarzuca się jej wtórność, miałkość i fakt, że scenarzysta Ed Brubaker nie stworzył dzieła na miarę swoich innych dokonań, pokroju Zaćmienia, czy Kapitan Ameryka: Zimowy żołnierz. Nie da się z niektórymi argumentami nie zgodzić, a jednak nie oceniałbym całości aż tak surowo. Powiem nawet, że lektura tego obszernego wydawnictwa przysporzyła mi masę frajdy, jakiej nie odczułem na przykład w czasie studiowania przygód X-Men w ramach Marvel Now 2.0.
Powstanie i upadek imperium Shi′ar to bezpośrednia kontynuacja X-Men: Zabójcza geneza. Wtedy to poznaliśmy brata Cyclopsa i Havoka, Vulcana. Mutanta posiadającego nadzwyczaj potężne zdolności, który większość życia spędził w niewoli, służąc imperium Shi′ar. Teraz postanawia się zemścić za swoje krzywdy i wyrusza w kosmos, by odnaleźć królową Lilianę i jej lud. X-Men nie mogą do tego dopuścić i pozbawiony telepatycznych zdolności Profesor X organizuje na szybko ekipę pościgową. Tymczasem w samym Shi′ar do głosu zaczynają dochodzić coraz bardziej radykalne jednostki, twierdzące, że pod rządami królowej imperium nie zasługuje już na tę nazwę i należy jak najszybciej doprowadzić do jej abdykacji.
Początek jest zatem niezły. Mamy zarysowane główne problemy, a Vulcan wydaje się być ciekawą i niejednoznaczną postacią. Szkoda tylko, że Brubakerowi zabrakło impetu, aby utrzymać napięcie do końca. Niestety ugrzązł po drodze w ferii spektakularnych bitew i indywidualnych popisów, coraz to mocniejszych mutantów. Mam tu zwłaszcza na myśli Vulcana, który z człowieka pałającego chęcią zemsty, zamienia się w rozkapryszonego nastolatka, który nie za bardzo wiadomo, czego chce.
Nieco lepiej wypadają relacje goniącej go drużyny X-Men. A trzeba zaznaczyć, że mamy do czynienia z drugim składem. W jej skład, poza Profesorem X, wchodzą Nightcrawler, Polaris, Havok, Rachel Summers, Warpath i nowy nabytek, czyli Darwin. Dawało to szansę zaprezentowania ciekawych starć charakterów, mniej wyeksploatowanych postaci. Szkoda, że ostatecznie scenarzysta nie poszedł tą drogą, skupiając się zaledwie na pojedynczych przeżyciach, odpuszczając sobie pozostałych.
I wreszcie dochodzimy do tego, czym w istocie jest ten komiks, a mianowicie wielką nawalanką, która prowadzi nas do jeszcze większej nawalanki. Choć nie jestem zwolennikiem komiksów, które poza efektownymi starciami, nie mają w sobie więcej treści, tym razem muszę Powstanie u upadek Imperium Shiar bronić. Otóż czytając go, doznałem przyjemnego uczucia powrotu do przeszłości i moich pierwszych spotkań z X-Men za sprawą wydawnictwa TM-Semic. Tam również akcja pędziła na łeb, na szyję (zwłaszcza, kiedy rysownikiem serii został Jim Lee) i sprowadzała się do efektownych starć z obowiązkowym wymienianiem imion i ksywek bohaterów. Drugim charakterystycznym elementem komiksów z lat 90., było to, że najczęściej zostawały wyrywane z kontekstu i w sumie nie wiedzieliśmy kim są nowe postacie, jakie relacje łączą ich z tymi, które znaliśmy, a często nie wiedzieliśmy także, dlaczego nagle znikają z kart serii. I jakoś to mi wtedy nie przeszkadzało.
Osobnym elementem, który przywołuje wspomnienia, są rysunki Billy′ego Tana i Claytona Henry′ego, jakże inne od tego, co obecnie można znaleźć na łamach propozycji Marvela. Królują tu bowiem faceci z przerostem masy mięśniowej i kobiety o obfitych kształtach, obowiązkowo w przyciasnych strojach. Rachel Summers chyba nigdy nie wyglądała bardziej wyzywająco, jak tutaj. Jako osoba wychowana na tego typu przesadnej stylizacji, trochę mi jej obecnie brakuje.
Jak zatem widać nie mamy do czynienia z dziełem wybitnym, co sugerowałaby nazwa Marvel Classic, niemniej potrafiącym dostarczyć porcję przyjemnej i niezobowiązującej rozrywki w starym stylu. Fani prac Eda Brubakera, a także ci, którzy spodziewaliby się znaleźć tu emocjonalną głębię, mogą narzekać, że nie udało się wykorzystać potencjału, a szumny tytuł zapowiada więcej, niż otrzymujemy. Choć należy im przyznać rację, to zarazem znajdziemy w niniejszej pozycji także inne walory, które docenią starsi czytelnicy.




Tytuł: Uncanny X-Men: Powstanie i upadek Imperium Shi ar
Scenariusz: Ed Brubaker
Data wydania: 23 stycznia 2019
Rysunki: Billy Tan, Clayton Henry
Przekład: Tomasz Sidorkiewicz
Wydawca:  Egmont
Cykl: Uncanny X-Men
ISBN: 9788328134799
Format: 300s. 170x260 mm
Cena: 99,99
Gatunek: superhero
Zobacz w: Kulturowskazie
Ekstrakt: 70%
  



  
  
  
  
  Magazyn Esensja - Magazyn Esensja nr 4 (CLXXXVI) maj 2019
  




  
  

  Do trzech razy sztuka?

  Marcin Osuch

  różni autorzy Relax  Antologia opowieści rysunkowych #3
  

  
  Wygląda na to, że dostaliśmy ostatni tom relaksowej antologii. Dominują tam krótkie komiksy ale jest też jedna z najdłuższych historii opublikowanych w tym magazynie  Wywiadowca XX wieku.
[image: Relax  Antologia opowieści rysunkowych #3]
Poza komiksami zawartymi w trzech tomach antologii wydanej przez Egmont, w magazynie Relax opublikowane były dwie historie o Gucku i Rochu, początki przygód Kajka, Kokosza i Milusia, pierwsza część Thorgala. Komiksy te można dosyć łatwo zdobyć w oddzielnych wydaniach albumowych i zapewne dlatego Egmont nie zdecydował się na ich umieszczenie w antologii. Nie zobaczymy też w tej (ani w poprzednich) antologii komiksów zagranicznych autorów, czyli prac Węgrów Tibora Cs. Horvátha i Ernő Zóráda (Świątynia słońca, Akcja Labirynt, Biały Kieł, Lana w kosmosie), Czechów  Karela i Jana Saudków (Zamach, Piętnaście istnień). I oczywiście brakuje jedynego zachodniego, obok Thorgala, komiksu  Szczęk Charlesa Degotta. Z jakiegoś też powodu pominięto kilka prac rodzimych autorów  Chcę zostać kapitanem, Tajemnica głębin, Prorok Daniel, Profesor Pechol, Centralny Okręg Przemysłowy, Okno na świat oraz mocno propagandowe Zdobyć most, Piorun więcej nie uderzy, Ogień na sawannie
Tyle o tym, czego w tym albumie nie znajdziemy. Czym w takim razie udało się go zapełnić? Przede wszystkim, jak wspomniałem we wstępie, dostajemy komiksową odmianę kapitana Klossa czyli szpiegowskie wyczyny Richarda Sorge na Dalekim Wschodzie. Będąc bodaj ośmiolatkiem kompletnie nie łapałem o co chodzi z kontekstem historycznym w trakcie pierwszej wojny światowej i dlaczego Niemiec był szpiegiem w Japonii. Ale całość mocno przypominała wspomnianą Stawkę większą niż życie, były japońskie dwulufowe czołgi, więc czytałem to z zapartych tchem. Kolejnego komiksu nie spodziewałem się ujrzeć w Antologii Relaksu. A to za sprawą bardzo specyficznego rysunku, który bardzo odbiegał od tego do czego przyzwyczaił czytelników magazyn Relax. Mowa oczywiście o serii SF Bionik Jaga. Dziwny to komiks, dziwnie rysowany i mający niestandardowy scenariusz. Już jako młodociany fan Relaksu czułem, że jestem, jak to ostatnio zostałem określony, zwolennikiem komiksowego socrealizmu. Już nie pamiętam co myślałem o stronie graficznej tego komiksu, czy to, że ktoś nie umie rysować, czy też, że ma dziwaczną manierę kompletnie nie pasującą do reszty magazynu. Dzisiaj patrzę na ten komiks przede wszystkim z sentymentem ale także z dużo większym zrozumieniem dla jego formy graficznej. A dialogi? Nie lepsze i nie gorsze od pozostałych historyjek, na plus wyróżniały się tylko te humorystyczne.
No właśnie, humorystyczne. W tym tomie prym wiedzie Janusz Christa i jego niesamowite Bajki dla dorosłych (jedna znalazła się w drugim tomie antologii). Podobnie jak w przypadku Wywiadowcy XX wieku, także w przypadku Bajek nie zawsze wszystko rozumiałem. Kilka lat minęło gdy załapałem o co chodzi z tą o królewnie zamkniętej w wieży. Do tego dochodzi nieszablonowa historyjka Ja mam czas Witolda Parzydło oraz sympatyczna opowieść o podróży w czasie dwójki harcerzy i sędziwego wynalazcy do średniowiecznej Japonii  Niezwykłe wakacje. Autorzy (Andrzej Sawicki/Zbigniew Wójcicki) twórczo przerobili wątki siedmiu samurajów, niewidomego Iciego, znalazło się też miejsce dla Godzili. Pamiętam swoisty żal, że ten duet nie stworzył żadnego innego komiksu (a może stworzył tylko mi to umknęło).
Resztę wypełniają realistyczne historie w większości narysowane przez Jerzego Wróblewskiego o zawale w kopalni węgla kamiennego, zdobyciu bieguna południowego przez Polaków (porównajcie sprzęt, którym się posługiwali z tym czym dysponował Marek Kamiński), podróży pierwszego Polaka w kosmos, życiu w zburzonej po powstaniu Warszawie. Jest nieco dziwna historia Na surowym korzeniu rozgrywająca się w czasach Kazimierza Odnowiciela a narysowana przez Marka Szyszkę. Wydaje mi się, że był to debiut tego rysownika. Rysownika, który zresztą szybko się rozwinął i tylko żałować można, że nie bardzo miał gdzie publikować swoje prace po tym jak zamknięto Relax. Tematykę historyczną poruszają także narysowane przez Parzydłę Srebrny Medalion (o bitwie pod Oliwą) oraz Ziemniaki i król (o pojawieniu się kartofli w Polsce). I oczywiście nie można nie wspomnieć o niezapomnianym Szymonie Kobylińskim. W tym tomie znajdziemy dwie historyjki z cyklu Początki państwa polskiego (do scenariusza Leszka Moczulskiego), który to cykl przejął później sam Grzegorz Rosiński oraz mniej komiksowe opowiastki z serii Historia z humorem.
Na końcu albumu znajdziemy pełną bibliografię magazynu Relax. Jak widać, nawet Egmontowi nie wszędzie udało się zdobyć imię i nazwisko autorów poszczególnych historyjek, na co zresztą narzekał mój redakcyjny kolega, Sebastian Chosiński.
Spojrzałem jeszcze raz na listę nieopublikowanych relaksowych komiksów i jednak myślę, że teza postawiona na samym początku może być fałszywa. Może dałoby się zebrać materiał na jeszcze jeden album. Zwłaszcza jeśli udałoby się zdobyć prawa do opublikowania zagranicznych prac.
Antologia opowieści rysunkowych Relax to bardzo dobra okazja na nostalgiczną lekturę historyjek, które 40 lat temu czytało się z wypiekami na twarzy. Jednocześnie, jest to przypomnienie jak, już wtedy, różnorodny był komiks w Polsce. Równolegle z Relaksem wydawane były przecież Żbik, Kloss, Pilot Śmigłowca, Podziemny front, Alfa. Świat Młodych był kupowany głównie po to aby wyciąć komiks z ostatniej strony. Faktem jest, że nie było wtedy konkurencji ze strony telewizji, wideo i gier komputerowych. Ale czy to w jakikolwiek sposób zmniejsza frajdę z ponownego spotkania z tymi komiksami?
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  Wina i odkupienie

  Paweł Ciołkiewicz

  Milo Manara Caravaggio #2: Łaska
  

  
  Milo Manara kontynuuje opowieść o życiu genialnego włoskiego malarza. Pierwszy tom przedstawiał rzymski okres życia Michelangelo Merisiego de Caravaggio. Śledziliśmy w nim zdarzenia zapoczątkowane przybyciem artysty do Rzymu w roku 1592, a zakończone dramatyczną ucieczką w 1606 roku. W tym czasie namalował kilka arcydzieł, zawarł ważne znajomości i zaszedł za skórę wielu osobistościom. Caravaggio przedstawiony w pierwszym tomie to człowiek wrażliwy ale i porywczy.
Ekstrakt: 90%
[image: Caravaggio #2: Łaska]
W drugiej odsłonie swojej opowieści Manara akcentuje natomiast rozterki artysty i stopniowe pogrążanie się w rozpaczy. Caravaggio uciekł bowiem z Rzymu jako człowiek poszukiwany za zabójstwo. Jego ofiarą był niegodziwy Ranuccio Tomassoni. Tym razem nikt z możnych przyjaciół i patronów, którzy wcześniej wielokrotnie wyciągali go z tarapatów i cel więzienia Tor di Nona, nie mógł pomóc. Trzeba było opuścić miasto. Ranny artysta znalazł schronienie wśród wędrownych kuglarzy. Tu powoli dochodził do zdrowia i wyruszył do Neapolu. Jego sława dotarła tu na szczęście przed nim, dzięki czemu niemal od razu dostał pierwsze zamówienie. Miał namalować obraz przedstawiający siedem uczynków miłosiernych dla bractwa Pio Monte Della Misericordia. Od razu zabrał się do pracy. W mieście, spośród biedaków, możnych, oberżystów, ladacznic, bezdomnych oraz kalek wyłowił modeli do swego nowego dzieła. Pozostał bowiem wierny swej artystycznej wizji. Pragnął malować dla ludu i lud chciał na swych obrazach uwieczniać. Choć w Neapolu wiódł dość bezpieczne życie i mógł poświęcić się malowaniu, postanowił jednak wyruszyć na Maltę i dostać się do zakonu Kawalerów Maltańskich. Był bowiem przekonany, że to pozwoliłoby uniknąć mu kary śmierci. Tu jednak znów daje o sobie znać jego zapalczywy charakter. Znów musiał uciekać  Sycylia, powrót do Neapolu, to kolejne etapy jego szaleńczej podróży przez życie.
Opisując ten okres życia artysty, Milo Manara znów pokazuje jak powstawały jego obrazy, ale znacznie więcej uwagi poświęca na rekonstrukcję psychicznych stanów Caravaggia. Widzimy zatem stopniowe pogrążanie się w rozpaczy i nieustanne szukanie sposobów na uzyskanie łaski. Artysta utwierdza się w przekonaniu, że nikt go nie rozumie, popada niemal w szaleństwo i całą swoją egzystencję podporządkowane uporczywej myśli o tym, jak odzyskać łaskę papieża i znów stać się wolnym człowiekiem. Brzemię związane z wydanym na niego wyrokiem coraz bardziej go przytłacza. Znajduje to nawet odzwierciedlenie w jego twórczości, która staje się jeszcze bardziej mroczna i przygnębiająca. I wspaniała. Caravaggio stara się uzyskać odkupienie i łaskę poprzez swoją sztukę. Zatraca się w tworzeniu i coraz dalej przesuwa swoje dzieła poza granice wyznaczany przez ówczesne zasady i normy moralne. Jego wyobrażenie o tym, jak należy przedstawiać boską chwałę nie zawsze znajduje zrozumienie.
W warstwie graficznej komiks stanowi kontynuację pierwszego tomu. Znów mamy tu piękne kobiety z twarzami typowymi dla stylistyki włoskiego rysownika, wspaniale skomponowane kadry oraz niemal fotograficzne reprodukcje dzieł mistrza. Milo Manara nadal tworzy z pasją. Z wielką dbałością o szczegóły przedstawia zarówno budowle jak i ich wnętrza. Efekt realizmu wzmacnia także sposób, w jaki rysownik przedstawia twarze swoich bohaterów. Są one przedstawione w niemal malarskiej stylistyce, ale jednak są mniej realistyczne niż oblicza ukazane na obrazach Caravaggia wplecionych w fabułę. W konsekwencji można odnieść wrażenie, że to właśnie obrazy włoskiego malarza są tu potraktowane jako dzieło mówiące prawdę o świecie, który miały odzwierciedlać. Zresztą właśnie to dążenie do prawdy stanowi jeden z ważnych motywów twórczości Caravaggia.
Okoliczności śmierci Caravaggia spowija tajemnica. Istnieje wiele różnych hipotez dotyczących ostatnich dni artysty i Milo Manara musiał zdecydować się na jakiś wariant zakończenia. Wybrał taką wersję, która podkreśla i eksponuje tragizm tej postaci oraz akcentuje kontrast pomiędzy światłem i mrokiem towarzyszący artyście przez całe życie. Dzięki temu Caravaggio Manary ma w sobie coś tajemniczego i ulotnego. To opowieść o miłości do sztuki i do życia. To pochwała pasji i bezkompromisowości. Poruszające zakończenie pozwala natomiast wierzyć, że artysta znalazł to czego tak bardzo pragnął. Łaskę i odkupienie.




Tytuł: Caravaggio #2: Łaska
Scenariusz: Milo Manara
Data wydania: styczeń 2019
Rysunki: Milo Manara
Przekład: Wojciech Birek
Wydawca:  Taurus Media
Cykl: Caravaggio
ISBN: 9788365465351
Format: 56s. 210x295 mm
Cena: 50,00
Gatunek: historyczny
Zobacz w: Kulturowskazie
Ekstrakt: 90%
  



  
  
  
  
  Magazyn Esensja - Magazyn Esensja nr 4 (CLXXXVI) maj 2019
  




  
  

  Jak nie dać się oszukać przeznaczeniu

  Sebastian Chosiński

  Sylvain Cordurié, Vladimir Krstic Laci Sherlock Holmes i Necronomicon #2: Noc nad światem
  

  
  Pierwszym tomem dylogii Sherlock Holmes i Necronomicon jej twórcy  francuski scenarzysta Sylvain Cordurié i serbski rysownik Vladimir Krstić  rozbudzili apetyty czytelników, serwując im pełną rozmachu kryminalną opowieść wiktoriańską, do której wprowadzili elementy mitologii Cthulhu. Wieńczącym ją tomem drugim pozwolili ze smakiem skonsumować całość.
Ekstrakt: 80%
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Można było mieć pewne obawy! Pierwszy tom pierwszej dylogii, czyli Sherlocka Holmesa i Wampirów Londynu, zatytułowany Zew krwi, prezentował się całkiem nieźle i także rodził spore nadzieje na nie mniej udaną kontynuację, których tom drugi  Umarli i żywi  niestety nie spełnił. Niezłe otwarcie Necronomiconu w postaci albumu Wewnętrzny wróg (2011) mogło więc  wzorem poprzednika  równie dobrze zamienić się w dopełnienie zawodzące oczekiwania czytelników. Na szczęście tym razem stało się inaczej. Z kilku zapewne powodów. Po pierwsze: Sylvain Cordurié miał już większe doświadczenie w konstruowaniu podobnej opowieści. Po drugie: dzięki odwołaniu się do Howarda Phillipsa Lovecrafta druga dylogia mogła skorzystać z patentów zaczerpniętych z cieszącej się wielkim uznaniem wśród wielbicieli horrorów, fantasy i science fiction twórczości samotnika z Providence.
Po trzecie natomiast (i nie jest to wcale najmniej ważne): Francuz tym razem nie pisał scenariusza na łapu-capu, dając sobie znacznie więcej czasu na wymyślenie efektownej fabuły. W efekcie czytelnicy  przynajmniej ci we Francji, Belgii i innych krajach francuskojęzycznych  mogli się wprawdzie trochę niecierpliwić, czekając dwa lata na zwieńczenie Necronomiconu, ale wziąwszy już komiks do ręki, raczej nie przeżyli zawodu. W Polsce przerwa w oczekiwaniu na Noc nad światem nie była tak długa, więc tym bardziej możemy czuć się usatysfakcjonowani. Właściwa akcja tomu drugiego zaczyna się w momencie, w którym urwano narrację Wewnętrznego wroga, ale poprzedza ją jeszcze podsycająca napięcie introdukcja, w której Cordurié przenosi nas do 732 roku. Nie po to jednak, aby opowiedzieć o wielkim zwycięstwie majordomusa Karola Młota pod Poitiers nad Arabami i Berberami, ale zdradzić genezę księgi, której zawartość narobiła w kolejnych wiekach tyle zamieszania.
Wstęp ten nie służy jedynie nabiciu objętości albumu; jest nadzwyczaj istotny w kontekście wyjaśnienia przebiegu dramatycznego finału. Ale zanim do niego dojdziemy, musimy cofnąć się do tragicznych w skutkach wydarzeń, jakie zaszły na londyńskim Hamilton Square, a których głównym sprawcą był owładnięty manią przejęcia władzy nad światem James Moriarty. Tym razem Sherlock Holmes i stojąca u jego boku telepatka Megan nie zdołali powstrzymać szalonego profesora, któremu pomocą służył tajemniczy Taher Emara. W Nocy nad światem to on wyrasta na jedną z najważniejszych postaci, z biegiem czasu spychając na drugi plan nawet Moriartyego. Ma w tym zresztą swój  do pewnego momentu głęboko ukryty  interes. Po drugiej stronie barykady pojawiają się natomiast pułkownik Damiens  romantyczny idealista, gotowy zaryzykować własnym życiem, by chronić królestwo przed zagrażającą mu katastrofą  oraz Lord Kanclerz, bohater, o którym wciąż wiemy nie za wiele, ale podskórnie czujemy, że jego rola znacznie wykracza poza zacieranie śladów po zbrodniach profesora.
To jedna z najciekawszych postaci, jakie zrodziły się w głowie francuskiego scenarzysty. Cordurié od czasu do czasu robi zresztą wrzutki, które mają przekonać, z jakiego formatu bohaterem mamy do czynienia. Mówiąc najkrócej: z bliskim znajomym królowej, który snuje dalekosiężne plany o  tego do końca jeszcze nie wiemy, ale można być pewnym, że w kolejnych tomach (vide dylogia Sherlock Holmes i podróżnicy w czasie) zostanie nam to wyjawione. Najważniejsze, że Noc nad światem nie tylko trzyma poziom poprzedniego albumu, ale go przebija. Dołożył do tego oczywiście swoje trzy grosze Laci, czyli Vladimir Krstić, którego rysunki świetnie wpisują się w historyczno-obyczajowy kontekst opowieści. Serb jednak radzi sobie nieźle także w sekwencjach akcji. Również tych, w których musi sięgnąć głębiej  do najbardziej fantastycznych pokładów wyobraźni. Nie zapominajmy bowiem, że pod płaszczykiem dziewiętnastowiecznego kryminału mamy tak naprawdę do czynienia z komiksem grozy, której w Necronomiconie na pewno nie brakuje.




Tytuł: Sherlock Holmes i Necronomicon #2: Noc nad światem
Scenariusz: Sylvain Cordurié
Data wydania: 13 lipca 2016
Rysunki: Vladimir Krstic Laci
Wydawca:  Egmont
Cykl: Sherlock Holmes
ISBN: 9788328116429
Format: 48s. 215x290mm
Cena: 29,99
Gatunek: groza / horror
Zobacz w: Kulturowskazie
Ekstrakt: 80%
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  Krótko o komiksach:Prawie jak Japonia

  Agnieszka Achika Szady

  Hub Okko #1: Cykl Wody
  

  
  Demony rodem z wierzeń japońskich i indonezyjskich, dużo walk oraz niemal detektywistyczna intryga. Pierwszy tom cyklu Okko jest niezłym kąskiem dla miłośników komiksów przygodowych.
Ekstrakt: 70%
[image: Okko #1: Cykl Wody]
Samuraj w towarzystwie wojownika w demonicznej masce oraz niezbyt ortodoksyjnego kapłana przemierza góry, równiny i wybrzeża, zajmując się likwidacją upiorów za niewielką opłatą. Taki japoński wiedźmin. A raczej pseudojapoński. Kraj, w którym rozgrywa się akcja, to świat fantasy nie tylko ze względu na obecność czarów, duchów i lewitujących twierdz, ale głównie z powodu tego, że ani krajobraz (skały jak w zatoce Ha Long w Wietnamie) ani nazwiska panujących rodów nie przystają do naszej rzeczywistości. Poza tym miłośnicy kultury japońskiej pewnie by się zapienili przy nazywaniu gejszą zwykłej prostytutki z tawerny.
Bohater, jak przystało na samuraja (właściwie jest roninem, ale to określenie w komiksie nie pada), jest milkliwy i patrzy na wszystkich z góry z nieprzeniknioną miną. Przejawia zdolności detektywistyczne, jednak akcję napędzają raczej jego towarzysze: zaskakująco skuteczny w modłach i magii kapłan-alkoholik, przygodnie poznany chłopiec oraz wspominany już wojownik, który  jak się zdaje  nie do końca jest istotą ludzką. Osią fabuły jest pościg za porywaczami siostry chłopca. Tajemniczy gang uprowadził kilkanaście prostytutek, a następnie wymordował wszystkie z wyjątkiem tej jednej i wywiózł ją w przedziwne miejsce
Komiks jest rysowany ładną, klarowną kreską, z bogactwem szczegółów, które jednak nie szkodzą czytelności kadrów, co jest ważne zwłaszcza w scenach walk. Walki zresztą są bardzo brutalne: krew leje się strumieniami, pod nogami walają się odcięte kończyny i głowy, zaś nagość jest wprawdzie pokazywana po amerykańsku, jednak jest jej sporo. Należy to mieć na uwadze w przypadku, na przykład, kupowania Okko komuś w prezencie. Natomiast fabuła prawdopodobnie zadowoli miłośników przygodowej fantasy. Z katanami czy bez.




Tytuł: Okko #1: Cykl Wody
Tytuł oryginalny: Okko: Le cycle de leau
Scenariusz: Hub
Data wydania: 22 maja 2016
Rysunki: Hub
Wydawca:  Taurus Media
Cykl: Okko
ISBN: 978-83-64360-82-4
Format: 96s. 220×297mm; oprawa twarda
Cena: 70,
Gatunek: fantasy
Zobacz w: Kulturowskazie
Ekstrakt: 70%
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  Marvel:Igrzyska śmierci

  Piotr Pi Gołębiewski

  Denis Hopeless, Kev Walker Wielka Kolekcja Komiksów Marvela #155: Avengers na arenie: Zabij albo zgiń
  

  
  Czy to "Igrzyska śmierci"? Czy to "Battle Royale"? Nie, to "Avengers na Arenie: Zabij albo zgiń" wydane jako sto pięćdziesiąty piąty tom Wielkiej Kolekcji Komiksów Marvela.
Ekstrakt: 60%
[image: Wielka Kolekcja Komiksów Marvela #155: Avengers na arenie: Zabij albo zgiń]
Wyobrażam sobie, jak bardzo scenarzyści Marvela musieli pluć sobie w brodę, że to nie oni pierwsi wpadli na pomysł areny, na której kilkunastoosobowa drużyna młodych herosów toczyłaby ze sobą pojedynek na śmierć i życie, do momentu, aż zostałby tylko jeden z nich. Uprzedzili ich jednak japoński pisarz Kōshun Takami, wydając w 1999 roku głośną powieść "Battle Royale", przeniesioną następnie na karty mangi, oraz na duży ekran; a także wzorująca się na podobnych temacie, choć formatując historię do pozycji przeznaczonej dla młodzieży, Suzanne Collins. Jej "Igrzyska śmierci" stały się międzynarodowym bestsellerem, którego popularność napędzała całkiem przyjemna ekranizacja. Pod jej sukces postanowił podpiąć się Marvel.
Nadworny szaleniec Domu Pomysłów, niejaki Arcade, który zazwyczaj grał drugie skrzypce, pozostając postacią w większej mierze groteskową, niż przerażająca, tym razem przeszedł samego siebie. Skonstruował ogromną arenę, zwaną Murderworld, po czym umieścił w niej szesnaścioro nastolatków, obdarzonych nadzwyczajnymi mocami. Ich zadanie polega na mordowaniu się nawzajem do momentu, aż nie zostanie wyłoniony zwycięzca. Ponieważ wydostanie się z pułapki wydaje się niemożliwe, a Arcade za zbyt pacyfistyczną postawę więźniów, wymierza specjalne kary, z każdym kolejnym dniem rozgrywka nabiera tempa.
Scenarzysta serii Dennis Hopeless twierdzi, że wpadł na pomysł "Avengers na Arenie" wcześniej, niż usłyszał o "Igrzyskach śmierci" i wzorował się na walkach gladiatorów w starożytnym Rzymie. Niemniej fakt, że komiks ukazał się zaraz po tym, jak trylogia Collins stała się przebojem sprawia, że wierzy mu się tak samo, jakby uważał, że w życiu nie słyszał o Tolkienie, a historię o siedmiu Avengers ruszających z misją wrzucenia złotego pierścienia do wulkanu wykombinował na podstawie "Pieśni o Nibelungach". Podstawową różnicą, między komiksem a książką jest to, że u Collins Głodowe Igrzyska obserwowaliśmy oczami Katniss, tymczasem Hopeless stara się pokazać Murderworld z punktu widzenia większości uczestników pojedynku. Czy mu się to udaje? Ciężko na to pytanie odpowiedzieć, ponieważ w ramach WKKM otrzymujemy tylko pierwszy z trzech zbiorczych tomów "Avengers na Arenie". Nie poznajemy więc zakończenia, ani jak rozwijały się relacje między bohaterami.
Trzeba jednak oddać scenarzyście szacunek, że nie poszedł na łatwiznę, ściągając do walki najbardziej znane postacie Marvela. Spora część bohaterów została wykreowana specjalnie na potrzeby serii (Anachronism, Apex, Bloodstone, Kid Brition, Nara, Death Locket), albo swój debiut zaliczyła stosunkowo niedawno (Hazmat, Mettle, Reptil, Cammi). Mamy też dwoje Runaways (Chase Stein i Nico Minoru), jednostki wyciągnięte z archiwum (Darkhawk, Juston Seyfert, Red Raven) i wreszcie trochę niepasującą do tego towarzystwa X-23. Dzięki tak skrojonej obsadzie Hopeless mógł pozwolić sobie na niespodziewane zgony, pozostawiając czytelnika w niepewności, czy ten zawodnik, któremu dopinguje, nie ulegnie za chwilę dekapitacji.
Od strony graficznej jest poprawnie, bez specjalnych fajerwerków, za to przeglądając plansze ma się permanentne uczucie deja vu. Po pierwsze dlatego, że Kev Walker prezentuje podobny styl, co John Romita Jr, tylko bardziej wygładzony. A po drugie, wszystko wygląda, jak storyboardy z planu "Igrzysk śmierci".
Być może, gdybyśmy otrzymali całą serię, mój osąd "Zabij albo giń" byłby łagodniejszy, ale z przykrością muszę powiedzieć, że się zawiodłem. Po "Battle Royale" i powieści Suzanne Collins, ponownie otrzymujemy ten sam pomysł. Do tego bliźniaczo podobny z tym ostatnim. O ile więc sama fabuła nie jest najgorsza i ma swoje zalety, to jednak wierne powielanie schematów stanowi spory minus.




Tytuł: Wielka Kolekcja Komiksów Marvela #155: Avengers na arenie: Zabij albo zgiń
Scenariusz: Denis Hopeless
Data wydania: 6 listopada 2018
Rysunki: Kev Walker
Wydawca:  Hachette
Cykl: Wielka Kolekcja Marvela
ISBN: 9788328219465
Cena: 39,99
Gatunek: superhero
Zobacz w: Kulturowskazie
Ekstrakt: 60%
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  Piękny, obleśny świat

  Paweł Ciołkiewicz

  Daniel Clowes Ghost World (wyd.II)
  

  
  Do lektury Ghost World przystępowałem wiedząc, że to wielki komiks jest. W końcu to obsypany nagrodami, najsłynniejszy komiks niezależny, podejmujący ważne tematy. Niestety przebijając się przez kolejne plansze, zupełnie nie potrafiłem znaleźć odpowiedzi na pytanie, na czym ta wielkość komiksu Daniela Clowesa ma polegać.
Ekstrakt: 70%
[image: Ghost World (wyd.II)]
Nie chcę przez to powiedzieć, że to jest komiks zły, czy nie wart uwagi. Chodzi raczej o to, że otaczająca go aura wielkości utrudnia jego normalną lekturę. Człowiek czyta, wie, że obcuje z dziełem wyjątkowym i na siłę tej wyjątkowości szuka. Co gorsza, boi się, że jej nie dostrzeże. A przecież powinien. Być może gdyby nie te oczekiwania, komiks zrobiłby na mnie lepsze wrażenie. Można byłoby na spokojnie pozwolić prowadzić się narracji i wyławiać istotne treści. Bez obaw i pośpiechu.
Rebeca i Enid to dwie przyjaciółki spędzające ze sobą niemal każdą wolną chwilę. Wszystko jest dla nich wstrętne i fascynujące zarazem. Rozmowy dwóch nastolatek od samego początku są irytujące (jak to rozmowy nastolatek) i nie do końca zrozumiałe. Opowiadają sobie historie o spotkanych ludziach (głównie mężczyznach), a większość z nich to, cytując bohaterki, kompletne dupki, ewentualnie paskudne oblechy. Z jednej strony otaczający je świat traktują jako coś, co je ogranicza, z drugiej, nieustannie odnajdują w nim coś intrygującego. W tej parze ważniejsza wydaje się Enid. To ona napędza akcję, no może nie do końca akcję, bo tej w komiksie raczej nie ma, ale na pewno nadaje ton rozmowom i inicjuje różne, zwariowane działania. Widać także, że cały czas szuka swojego miejsca w życiu. Manifestuje się to nawet w jej nieustannych zmianach wizerunku. Enid cały czas coś ze sobą robi, zmienia fryzury, przebiera się, podczas gdy Rebeca od samego początku do końca wygląda tak samo. Można doszukiwać się tu dwóch różnych podejść do nadchodzących w ich życiu zmian. Zmiana odgrywa bowiem w tej opowieści istotną rolę. Dziewczyny skończyły właśnie szkołę średnią i muszą myśleć o przyszłości. Dla Rebeki oczywiste jest, że wszystko pozostanie po staremu, jednak Enid podchodzi do tego inaczej. Ta różnica stanie się punktem wyjścia napięć w relacjach pomiędzy przyjaciółkami.
Cały komiks zbudowany jest na dialogach pomiędzy bohaterkami. Wszystko kręci się wokół ich rozmów i zwariowanych pomysłów. Inni są tylko dodatkami do tego świata. Kolejne sceny obserwujemy z punktu widzenia dziewczyn. Mój problem z tym komiksem polegał na tym, że nie potrafiłem wczuć się w tę perspektywę. Od początku do końca perypetie dziewczyn były po prostu problemami bardzo odległymi. Często obojętnymi, a nawet wydumanymi. Co więcej, wszystko zdaje się być bardzo chaotycznie. Dopiero po jakimś czasie, na pierwszy plan powoli zaczyna wysuwać się pewien wątek łączący wszystkie te chaotyczne rozmowy. Chodzi mianowicie o lęk przed przyszłością, z którym obie dziewczyny radzą sobie zupełnie inaczej. Choć może należałoby powiedzieć, że sobie nie radzą. Ten narracyjny chaos jest równoważony warstwą graficzną. Mamy tu do czynienia ze stylistyką dobrze znaną z innych dzieł Daniela Clowesa. Przejrzyste, niemal sterylne rysunki stanowiące połączenie realizmu i minimalizmu z pewną formą schematyczności sprawiają, że warstwa graficzna nie odwraca uwagi od zawartości. Wszystko jest jednoznaczne i przejrzyste. Jeden, płaski blady kolor wzmacnia jedynie ten efekt.
Daniel Clowes dał się już wielokrotnie poznać jako przenikliwy obserwator współczesnej rzeczywistości i ludzi będących jej wytworami. W Ghost World ta umiejętność również daje o sobie znać, ale raczej nie w jakiś spektakularny sposób. Owszem, jak już nieco oswoimy się ze światem Enid i Rebeki, zaczniemy trochę więcej rozumieć z ich dialogów i powoli zaczniemy patrzeć na świat ich oczami, to trochę to wszystko się rozjaśnia. Niemniej jednak komiks nadal pozostaje po prostu zapisem rozwoju relacji pomiędzy dwiema dziewczynami stojącymi u progu dorosłości. Jest to wszystko dość ciekawe, ale nie aż tak, jak wynikałoby to z zachwytów nad tym komiksem, jakich pełno wokół. Zresztą być może właśnie aura arcydzieła otaczająca ten komiks wpływa na taki jego odbiór. Być może gdyby nie wielkie oczekiwania wynikające z kultowości tego dzieła, czytałoby się go znacznie lepiej. Tak czy inaczej Ghost World to na pewno dobra rzecz, ale przystępując do lektury warto zapomnieć o całej tej gadce związanej z kultowością. O ile to w ogóle możliwe.




Tytuł: Ghost World (wyd.II)
Scenariusz: Daniel Clowes
Data wydania: styczeń 2019
Rysunki: Daniel Clowes
Przekład: Wojciech Góralczyk
Wydawca:  Kultura Gniewu
ISBN: 9788366128095
Cena: 49,90
Gatunek: obyczajowy
Zobacz w: Kulturowskazie
Ekstrakt: 70%
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  Jak zostałem detektywem

  Sebastian Chosiński

  Sylvain Cordurié, Alessandro Nespolino Sherlock Holmes: Crime Alleys #1: Pierwsza sprawa
  

  
  Trzecia dylogia Sylvaina Cordurié poświęcona słynnemu detektywowi z londyńskiej ulicy Baker Street cofa czytelników o kilkanaście lat w porównaniu z wydarzeniami opisanymi w dwóch poprzednich. W Crime Alleys Sherlock Holmes jest dopiero młodym adeptem sztuki śledczej, ale  jak się przekonujemy  już odnosi spektakularne sukcesy.
Ekstrakt: 80%
[image: Sherlock Holmes: Crime Alleys #1: Pierwsza sprawa]
Można odnieść wrażenie, że tworząc dwie pierwsze dylogie o Sherlocku Holmesie  Wampiry Londynu (2010) oraz Necronomicon (2011-2013)  francuski scenarzysta Sylvain Cordurié podchodził do swego zadania z pewną nieśmiałością. Może nie do końca wierzył sukces, a może po prostu bał się reakcji zaprzysięgłych wielbicieli prozy kryminalnej Arthura Conana Doylea, tym bardziej że z wymyślonym przez Szkota bohaterem poczynał sobie dość frywolnie. Można przyjąć jeszcze taką opcję, że po prostu początkowo nie czuł się zbyt pewnie i dopiero gdy okrzepł, przystąpił do frontalnego ataku. W każdym razie niemal z biegu najpierw zakończył dwupak, w którym wykorzystał wątki z twórczości Howarda Phillipsa Lovecrafta, a zaraz potem zajął się tworzeniem trzeciej odsłony cyklu.
Prace nad fabułą postępowały tak szybko, że Cordurié zaskoczył tym nawet swego dotychczasowego ilustratora  Serba Vladimira Krsticia  który musiał spasować i kolejną dylogię Francuza oddać w ręce innego grafika. Wybór padł na pochodzącego z Neapolu Alessandra Nespolino (rocznik 1971), który nie miał zbyt bogatego curriculum vitae. Narysował wcześniej jeden z tomów klasycznego spaghetti-westernu Tex (2009) i jedną odsłonę cyklu Serial Killer, której bohaterem był tak zwany Rzeźnik z Plainfield, czyli Ed Gein. Ale to wystarczyło, by otrzymać zlecenie i móc zmierzyć się z samym Sherlockiem Holmesem. Choć, gwoli ścisłości, Nespolino stanął po stronie detektywa. Dodajmy: wtedy jeszcze detektywa amatora. I nie jest to żadna degradacja Holmesa, wszak wiele wyjaśnia już tytuł części otwierającej Crime Alleys  Pierwsza sprawa.
W porównaniu z Necronomiconem cofamy się w czasie o szesnaście lat. Jest maj 1876 roku. Sherlock jest anonimowym młodym mężczyzną, którego nie stać jeszcze nawet na własne mieszkanie. Wynajmuje pokój do spółki z utalentowanym skrzypkiem Ronem Jantscherem, który właśnie za kilka dni wyjeżdża do stolicy monarchii Habsburgów, aby dołączyć do zespołu filharmoników wiedeńskich. Ostatni przed opuszczeniem Anglii koncert młodego wirtuoza odbywa się w londyńskim pubie. Wśród widzów znajduje się Holmes i jego znajomy ze Scotland Yardu, inspektor Colin Pike. Oprócz zachwytów nad umiejętnościami Rona, panowie dyskutują także o głośnych w ostatnim czasie zaginięciach naukowców i intelektualistów. Policja nie potrafi ich wyjaśnić, co staje się wodą na młyn zadufanego w sobie i na każdym kroku podkreślającego własne walory Sherlocka.
Rozmawiając w pubie z Colinem, Holmes nie przypuszcza nawet, jak szybko przyjdzie mu udowodnić swoją przewagę nad Scotland Yardem. Dzieje się to, gdy przez nieznanych sprawców zostaje porwany Ron. Muzyk dołącza tym samym do całkiem licznego grona poszukiwanych. Sherlock zdaje sobie sprawę, że to  jak i wszystkie poprzednie  nie jest zwykłe uprowadzenie. Bo przecież porywacze nie żądają okupu. Cóż więc robią z ludźmi, którzy trafiają w ich ręce? Odpowiedź okazuje się bardzo dramatyczna. Poprzednie dylogie Cordurié utrzymane były w konwencji horroru; Crime Alleys tę tradycję przełamuje. Owszem, grozy tu nie brakuje (ba! poziomem makabry opowieść ta dorównuje swoim poprzedniczkom), ale przede wszystkim jest to psychologiczno-sensacyjny thriller z elementami science fiction. Widząc na ekranie to, co zostało pokazane na planszach komiksu, można by spocić się ze strachu.
Sylvain Cordurié w ciągu paru lat pracy nad Sherlockiem Holmesem zdążył już wczuć się w klimat epoki; nabrał też doświadczenia w konstruowaniu trzymających w napięciu i atrakcyjnych fabuł. Wie, jak rozłożyć akcenty, kiedy przerwać narrację, aby podbić poziom napięcia, czy też wprowadzić na arenę postać, która zelektryzuje czytelników. W Crime Alleys wcale nie jest to Holmes. A przynajmniej nie tylko on. A jak poradził sobie Alessandro Nespolino? Na pewno bardzo dokładnie przeanalizował rysunki Krsticia, a następnie bardzo mocno przyłożył się, aby oddać ich klimat. Nie wiedząc o zmianie rysownika, można byłoby nawet ten fakt przegapić. Co akurat uznać należy za plus  jakaś gruntowniejsza przebudowa emploi głównego bohatera czy przedstawionego świata na tym etapie rozwoju serii byłaby bowiem mocno irytująca. Zwłaszcza że Cordurié liczył na to, iż jego serbski towarzysz powróci do zespołu przy najbliższej nadarzającej się okazji.




Tytuł: Sherlock Holmes: Crime Alleys #1: Pierwsza sprawa
Scenariusz: Sylvain Cordurié
Data wydania: 24 maja 2017
Rysunki: Alessandro Nespolino
Wydawca:  Egmont
Cykl: Sherlock Holmes: Crime Alleys
ISBN: 9788328119529
Format: 48s. 215x290 mm
Cena: 29,99
Gatunek: kryminał
Zobacz w: Kulturowskazie
Ekstrakt: 80%
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  Krótko o komiksach:To nie flet jest czarodziejski

  Agnieszka Achika Szady

  Jay Asher, Jessica Freeburg, Jeff Stokely Szczurołap
  

  
  Dziewczyna poznaje chłopaka. Chłopak jest obdarzony na poły magiczną umiejętnością pozwalającą bezkarnie manipulować ludźmi. Czy dziewczyna będzie w stanie zaufać chłopakowi?
Ekstrakt: 40%
[image: Szczurołap]
Czytelnicy Esensji na pewno choćby w ogólnych zarysach znają legendę o szczurołapie z Hamerlin, który  oszukany na zapłacie  wywiódł z miasteczka wszystkie dzieci. W epoce postmodernizmu, antybaśni i najdziwniejszych inspiracji można się spodziewać, że autorzy pokażą nam jakąś interesującą wariację na ten temat. 
Niestety, różnice w porównaniu z oryginałem są minimalne. Spodobał mi się tylko pomysł, że flecista nie ma zaczarowanego instrumentu, lecz komponuje melodie dopasowane do każdej istoty, którą pragnie zawładnąć (w przypadku stada szczurów jest to oczywiście bardziej skomplikowane, ale wykonalne). 
Rysunki też nie wyróżniają się niczym szczególnym: są przeciętnie ilustracyjne, co przy wciągającej fabule nie byłoby problemem, tu jednak sprawiają, że całość jest doskonale banalna i zapomina się ją w kilka dni po lekturze.
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  Jak rodzi się zbrodniarz

  Sebastian Chosiński

  Sylvain Cordurié, Alessandro Nespolino Sherlock Holmes: Crime Alleys #2: Okrutny los
  

  
  Spora porcja grozy przeplatana z wątkami kryminalnym i sensacyjnym  taką receptę na sukces stworzył francuski scenarzysta Sylvain Cordurié, wymyślając fabułę kolejnej dylogii o Sherlocku Holmesie. Crime Alleys prezentuje się najlepiej z dotychczas omawianych w Esensji, a jego zwieńczenie w postaci Okrutnego losu pozostawia świetne wrażenie.
Ekstrakt: 80%
[image: Sherlock Holmes: Crime Alleys #2: Okrutny los]
Pracując nad dwiema pierwszymi dylogiami Sherlocka Holmesa, czyli Wampirami Londynu (2010) oraz Necronomiconem (2011-2013), Sylvain Cordurié na dobre zadomowił się w dziewiętnastowiecznym Londynie. Przejrzał to miasto na wylot, poznał jego najmroczniejsze zakamarki i chyba nawet  polubił. W każdym kolejnym albumie poruszał się bowiem po jego ulicach z większą pewnością i znawstwem. Dzięki temu w Pierwszej sprawie (2013), która otworzyła minicykl Crime Alleys, odważył się nawet zajrzeć do pubu i do siedziby Scotland Yardu. Ale to tak naprawdę jest tylko kostium  bardzo atrakcyjny, barwny, lecz na niewiele się zdający, jeżeli zawiedzie fabuła. Na szczęście jest dokładnie na odwrót. Cordurié zdążył już zapłacić frycowe, później radził sobie już tylko lepiej.
Przypomnijmy: akcja trzeciej dylogii rozgrywa się wiosną 1876 roku. Krajem rządzi królowa Wiktoria, a na stołku premiera zasiada (po raz drugi) Benjamin Israeli. Obie te postaci zostają  i to nie bez powodu  przywołane w komiksie, chociaż tym razem się w nim nie pojawiają. Pojawia się za to inny prominentny przedstawiciel władzy  demoniczny Lord Kanclerz, czyli wiernie służący monarchii brytyjskiej specjalista od czarnej roboty. Odpowiedzialny za utrzymywanie równowagi pomiędzy zamieszkującymi miasto nad Tamizą ludźmi i wampirami. Tego dowiedzieliśmy się o nim z poprzednich albumów, które chronologicznie przedstawiały wydarzenia późniejsze. Ale, jak można domyśleć się z kontekstu, w jakim bohater ten występuje w Crime Alleys, sprawował tę funkcję już wiele lat wcześniej. Jaką rolę odgrywa w Okrutnym losie? Wielce znaczącą. Złowrogą. Przyprawiającą o ciarki na plecach.
Ale to akurat można powiedzieć o całej dylogii. Młodemu Sherlockowi Holmesowi udaje się wreszcie dotrzeć do porwanego na jego oczach przyjaciela, utalentowanego skrzypka Rona Jantschera. Ich spotkanie ma jednak miejsce w okolicznościach  mówiąc eufemistycznie  mało sprzyjających. Sam Holmes staje się bowiem ofiarą zastawionej na niego pułapki. Co może mieć dla przyszłego słynnego detektywa katastrofalnego skutki. Szczęśliwym trafem w ostatniej chwili nadciąga odsiecz  i to z takiej strony, z jakiej Sherlock by się nie spodziewał. Znalazłszy się na wolności, Holmes kontynuuje śledztwo w sprawie tajemniczych zaginięć. I nawet udaje mu się zebrać całkiem sporo przydatnych informacji. Niewiele jednak może z nimi zrobić, ponieważ za sprawcami całego nieszczęścia stoi ktoś wysoko umocowany. Fabuła, jaką wymyślił Cordurié, ma wielki rozmach i składa się z paru równolegle prowadzonych wątków, które w pewnym momencie zbiegają się, by potem ponownie rozejść.
To ostatnie można skomentować: Na szczęście!, ponieważ dzięki temu Francuz ma możność rozwinąć kolejny motyw. Gwoli ścisłości, to rozwinął go już wcześniej  w dylogii Necronomicon  tutaj jedynie przedstawił jego genezę. Okrutny los jest rzeczywiście okrutny. Cordurié nie lituje się nad postaciami, które tworzy  trup ściele się gęsto, poziom makabry sięga wyżyn, a wszystko przypieczętowuje diaboliczny Lord Kanclerz. Brrr! Spotkanie kogoś takiego w ciemnym zaułku - niekoniecznie londyńskim  niechybnie skończyłoby się dla co wrażliwszej osoby zawałem serca. W ślad za udanym scenariuszem idą równie udane rysunki włoskiego grafika Alessandro Nespolino, który  o czym wspominałem już poprzednim razem  idealnie wkomponował się w konwencję stworzoną przez Vladimira Krsticia, który pracował nad dwiema pierwszymi dylogiami i wrócił pod skrzydła Cordurié w czwartej (Podróżnicy w czasie). Jeśli więc jesteście wielbicielami kryminalnych opowiadań i powieści Arthura Conana Doylea  nie macie prawa przegapić tego komiksu, którego jedną z największych wartości jest wyjaśnienie, jak narodziła się przestępcza kariera najsłynniejsza przeciwnika Holmesa nazywanego Napoleonem zbrodni.
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  Dobrze się kłamie w miłym towarzystwie

  Paweł Ciołkiewicz

  Tommi Parrish Kłamstwo i jak to robimy
  

  
  Kłamstwo i jak to robimy to opowieść o mówieniu prawdy. I o tym, dlaczego nie warto tego robić. W każdym razie nie zawsze.
Ekstrakt: 80%
[image: Kłamstwo i jak to robimy]
Tim robi zakupy w centrum handlowym. Niby nic nadzwyczajnego. Kolejny dzień, te same rytuały, te same obowiązki. A jednak tym razem coś się wydarzy. W sklepie jako kasjerka pracuje bowiem jego dawna znajoma  Cleary. Przypadkowe spotkanie wybija ich z codziennego rytmu i stanowi początek wspólnie spędzonego wieczoru wypełnionego dziwnymi rozmowami. Początkowo są to dość rytualne wymiany uprzejmości i wspomnienia, później coraz bardziej szczere deklaracje i wreszcie na koniec bolesne wyjaśnienia i tłumaczenia. Z dialogów wyłania się obraz dość typowej, do pewnego momentu, sytuacji. Dwójka młodych ludzi coś do siebie kiedyś czuła, ale życie ułożyło się im inaczej, niż to sobie wyobrażali. Każdy poszedł w swoją stronę. Tim ma w planach ślub, Cleary zaś niedawno zakończyła nieudany związek. Teraz po latach wspominają stare, dobre czasy i próbują znów stworzyć atmosferę minionych dni. Oboje najwyraźniej nie do końca są zadowoleni ze swojej aktualnej sytuacji. Nawet Tim, bo mająca wszystko pod kontrola narzeczona odrobinę go chyba przeraża. Wszystko mogłoby potoczyć się według schematu, ale tak się nie dzieje. Oboje bowiem, zaczynają do swoich opowieści wplatać prawdę. Zaczynają mówić o swoich prawdziwych uczuciach, lękach i skrywanych sekretach. Ta szczerość okazuje się jednak dla nich nawzajem zbyt przytłaczająca
Odrobinę przytłaczająca jest również warstwa graficzna komiksu. Nawet w sensie fizycznym. Postacie są ciężkie, masywne. Autor często zaburza proporcje rysując, a w zasadzie malując, zwaliste sylwetki z małymi główkami. Specyficzne, niezbyt ładne twarze bohaterów tworzą pewien dystans. Trudno jakoś wczuć się w ich opowieści i utożsamiać z nimi, ponieważ ich oblicza nie wyrażają w zasadzie żadnych emocji. Wszystko tu jest schematyczne, uproszczone. Przybrudzone kolory dopełniają obrazu dość przygnębiającej rzeczywistości. Inaczej sprawa wygląda w przypadku opowieści w opowieści. W pewnym momencie Cleary znajduje bowiem gdzieś w krzakach książkę o trudnej relacji pomiędzy dwoma osobami. Gdy ona sobie czyta, my widzimy czarno-białe kadry ilustrujące określone zdarzenia. Obie narracje oczywiście się przeplatają i mają wspólny mianownik, jakim jest brak możliwości uzyskania porozumienia, ale przedstawione są na dwa różne sposoby.
Tommi Parrish stworzył historię, z którą trzeba się oswajać krok po kroku. Opowieść rozwija się powoli. Towarzyszymy bohaterom podczas rozmów. Jesteśmy z nimi na ulicy, w budce z jedzeniem, w nocnym klubie. Atmosfera staje się stopniowo coraz bardziej gęsta. Wraz z każdym kolejnym wypitym winem Tim i Cleary uświadamiają sobie, że odkrywanie własnych tajemnic, nie jest chyba najlepszym pomysłem. Prawda jest przereklamowana, a kłamstwo daje pewien komfort. Nie ma tu jakiejś kulminacji, żadnego dramatycznego zwrotu akcji. W zasadzie nawet nie wiadomo w którym momencie czar prysł i dawni znajomi znów stają się sobie obcy. Komiks pozwala także na refleksję o własnych kłamstwach. Podczas lektury niejeden czytelnik pewnie przypomni sobie jakąś sytuację, w której zamiast powiedzieć prawdę, wybrał bezpieczne i wygodne kłamstwo. Jedne pewnie dotyczyły spraw błahych inne poważniejszych. Co by było, gdybyśmy zawsze mówili prawdę? Nie wiadomo, ale dla bezpieczeństwa, może lepiej nie próbować?




Tytuł: Kłamstwo i jak to robimy
Scenariusz: Tommi Parrish
Data wydania: 26 kwietnia 2019
Rysunki: Tommi Parrish
Wydawca:  Timof i cisi wspólnicy
ISBN: 9788365527868
Format: 128s. 210x280mm
Cena: 69,00
Gatunek: obyczajowy
Zobacz w: Kulturowskazie
Ekstrakt: 80%
  



  
  
  
  
  Magazyn Esensja - Magazyn Esensja nr 4 (CLXXXVI) maj 2019
  




  
  

  Nie zadzieraj ze skrzatami

  Marcin Osuch

  Luke Pearson Hilda #2: Hilda i Nocny Olbrzym (wyd.II)
  

  
  Na tylnej okładce tego albumu napisano, że Hilda to skrzyżowanie opowieści o Muminkach i dzieł Miyazakiego (np. Spirited Away). Mnie do głowy przychodzi połączenie Nusi (tej od Nusia i wilki) z Hortonem słyszącym Ktosia. Ale tak naprawdę, Hilda to Hilda.
Ekstrakt: 80%
[image: Hilda #2: Hilda i Nocny Olbrzym (wyd.II)]
Wszyscy wiedzą, że jeśli gdzieś na pustkowiu stoi samotny domek to na pewno coś się wydarzy. Przybędą albo kosmici albo zombiaki albo ktoś inny i mieszkańcy domku będą musieli jakoś sobie z tymi gośćmi poradzić. W przypadku Hildy i jej mamy (bo to one mieszkają w małym domku) zaczęło się nieprzyjemnie od listów z żądaniem opuszczenia domu. Sęk w tym, że listy był maleńkie, o wymiarach kilku milimetrów a czytać je można tylko przez lupę. Tak, tutaj może pojawić się pierwsze zaskoczenie, bo wbrew tytułowi, przyczyną problemów dziewczynki i jej mamy są maleńkie elfy. Tak maleńkie, że mieszczą się w ludzkim uchu (na przykład). Ta dysproporcja rozmiarów nie przeszkadza im przejść od słów do czynów i zaatakować małego (choć dla nich ogromnego) domku kamieniami. Wyprowadzona z równowagi Hilda wypada przed dom ze szczotką zdecydowana bronić domostwa do upadłego gdy nagle spostrzega olbrzyma. Nocnego. Na drugi dzień dziewczynka postanawia wykorzystać swoje niezwykłe umiejętność dogadywania się z najbardziej oryginalnymi stworami. Tutaj warto zwrócić uwagę, że obok nieszablonowej intrygi, to właśnie dialogi są bardzo mocną stroną komiksu Brytyjczyka Luka Pearsona. Spokojne, staranne, przemyślane, współgrające z rozwojem sytuacji. Pod tym względem można ten komiks podsunąć dzieciom (a może nie tylko dzieciom) jako wzór tego jak należy rozmawiać, nawet wtedy gdy między rozmówcami istnieją pewne rozbieżności stanowisk. Z jednym małym wyjątkiem. Rozmowa Hildy z elfickim burmistrzem jest wyjątkiem od tej reguły, przykładem jak taka rozmowa przebiegać nie powinna.
Hilda jest uparta i postanawia porozmawiać z elfickim premierem a później królem. Ta niezwykle ważna sprawa nie przeszkadza jej zaprzyjaźnić się ze spotkanym wcześniej olbrzymem, który ma swoje problemy. Jak widać rezolutna dziewczynka dobrze sobie radzi zarówno w roli olbrzyma (wobec elfów) jaki i krasnoludka (wobec nocnego olbrzyma). Bo najważniejsze jest to jacy jesteśmy w środku. To oczywiście banalne stwierdzenie ale sposób w jaki zilustrował je Luke Pearson zasługuje na najwyższe uznanie. Tym bardziej, że od strony graficznej komiks robi bardzo przyjemne wrażenie współgrając wizualnie z atmosferą całej historii.
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  Marvel:Marna podróba Szczurzych Królowych

  Piotr Pi Gołębiewski

  Wielka Kolekcja Komiksów Marvela #162: A-Force Hiperczas
  

  
  Sto sześćdziesiąty drugi tom Wielkiej Kolekcji Komiksów Marvela A-Force: Hiperczas, ze względu na to, że jego bohaterkami są same kobiety, można by nazwać feministycznym. Gdyby nie to, że jego zawartość nie przedstawia płci pięknej w najlepszym świetle.
Ekstrakt: 40%
[image: Wielka Kolekcja Komiksów Marvela #162: A-Force Hiperczas]
Świat superbohaterów lubi drużyny. Wcześniej, czy później każdy, nawet największy indywidualista w którejś się znajdzie, choćby na chwilę. I nie chodzi wyłącznie o Avengers. Poza nimi istnieje mnóstwo mniejszych ugrupowań, formujących się spontanicznie. Choć wydawałoby się, że tworzący je postacie całkiem do siebie nie pasują. Tak właśnie jest z A-Force. Nieformalną ekipą, na którą składają się: Meduza, Kapitan Marvel, She-Hulk, Dazzler i Nico Minoru.
Panie początkowo spotkały się w Bitewnym Świecie w czasach Tajnych Wojen. Nic jednak z tego nie pamiętają i zapewne by tak zostało, gdyby nie ożywiony, kieszonkowy świat, posiadający własną osobowość  Singularity. Ponieważ zmiany, które ukształtowały teraźniejszość ją ominęły, pamięta, że dziewczyny były przyjaciółkami. Pojawiając się teraz, nie rozumie, czemu dziś nic ich nie łączy. Będzie jednak potrzebowała wsparcia ich wszystkich, ponieważ za nią na Ziemię przybył potężny byt, siejący spustoszenie, zwany Antimatter.
I wszystko byłoby super, gdyby nie to, że scenarzysta G. Willow Wilson (w późniejszych zeszytach, wraz z Kelly Thompson), postanowił zrobić ze swoich bohaterek kretynki, a w każdym razie przedstawił je, niczym stereotypowe, rozkapryszone babska. Pięć doświadczonych superbohaterek zachowuje się jak młode nastolatki, przerzucając się złośliwościami i gadając jak nakręcone. O dziwo, najsympatyczniejszą z nich i najbardziej rozsądną okazuje się Singularity, do tego posiadającą odrębną osobowość. Jej koleżanki w każdym razie stanowią niezbyt zabawną, jednolitą masę, różniącą się jedynie umiejętnościami. Jest to dość dziwne, biorąc pod uwagę, że Meduza jest królową, Kapitan Marvel obrońcą wszechświata, a She-Hulk sprawną i inteligentną prawnik. Mam wrażenie, że na karty komiksu za wszelką cenę próbowano przemycić lekki klimat serii Rat Queens wydawanej przez Image. Niestety to się nie udało, a całość zamiast śmieszyć bardziej denerwuje.
Niezbyt przekonująca jest również szata graficzna. Odpowiedzialny za pierwsze cztery zeszyty Jorge Molina w sumie jakoś sobie radzi, preferując czystą, niezbyt ekspresyjną kreskę, jaka jest ostatnio modna. Z drugiej strony stworzył najbrzydszą wersję Dazzler w historii, wyglądającą, jakby ostatnie pół roku spędziła na niezbyt udanym odwyku. O wiele gorzej jest jednak w ostatnich trzech częściach, będących dziełem Bena Caldwella. Wszystko jest tu fatalne  od umownego, niedbałego tła, po wyjątkowo paskudne twarze głównych postaci.
A-Force: Hiperczas to pozycja, bez której WKKM byłaby o wiele ciekawszą serią. Oto bowiem kolejna zapchajdziura, która ma nas szczęśliwie doprowadzić do zakończenia Kolekcji. Potwierdza się to, że zapowiedziany na 170 numer finisz jest ze wszech miar słusznym posunięciem.
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  Bój się Królowej!

  Sebastian Chosiński

  Sylvain Cordurié, Vladimir Krstic Laci Sherlock Holmes i podróżnicy w czasie #1: Wątek
  

  
  Czwarta w kolejności, a trzecia stworzona przez francusko-serbski duet Sylvain Cordurié (scenariusz) i Vladimir Krstić (rysunki) dylogia o legendarnym, aczkolwiek w rzeczywistości nieistniejącym, Sherlocku Holmesie przywraca narrację na właściwe tory. Po skoku w przeszłość wracamy więc do ostatniej dekady XIX wieku, aby poznać pewną tajemnicę słynnego detektywa. Pewną podpowiedzią jest tu tytuł albumu  Podróżnicy w czasie.
Ekstrakt: 80%
[image: Sherlock Holmes i podróżnicy w czasie #1: Wątek]
Jeżeli ktoś z Was martwił się tym, że po dwóch niezłych dylogiach z Sherlockiem Holmesem w roli głównej  Wampiry Londynu (2010) oraz Necronomicon (2011-2013)  rozpadł się tworzący je duet, złożony z francuskiego scenarzysty Sylvaina Cordurié i serbskiego rysownika Vladimira Krsticia (tutaj ukrywającego się pod pseudonimem artystycznym Laci), spieszę uspokoić, że drogi obu autorów rozeszły się dosłownie na chwilę. Trzeci w kolejności dwupak Crime Alleys (2013-2014), który zilustrował Włoch Alessandro Nespolino, okazał się jedynie drobnym skokiem w bok. I to w podwójnym znaczeniu tych słów, ponieważ oprócz tego, że Francuz skorzystał podczas pracy nad nim z usług innego grafika, to na dodatek, nie chcąc wprowadzać zamieszania do głównego nurtu opowieści, oddał w jego ręce historię rozgrywającą się kilkanaście lat wcześniej.
Czekając na premierę Crime Alleys, Cordurié pracował już nad kolejną dylogią, która bezpośrednio rozwijała motywy wykorzystane w Wampirach i Necronomiconie. A gdy już ją zwieńczył (a dokładniej mówiąc: jej pierwszy tom)  ponownie oddał całość w ręce Krsticia. Ta miniseria otrzymała wiele sugerujący tytuł Sherlock Holmes i podróżnicy w czasie, a pierwsza jej odsłona  Wątek. Wstęp do właściwej fabuły, do czego Francuz zdążył nas już przyzwyczaić, jest elektryzujący. Oto pewnego styczniowego dnia 1894 roku podczas zakupów w londyńskim salonie odzieżowym na Oxford Street przed parą dostojnych Anglików ni stąd, ni zowąd pojawia się sprawiający wrażenie szalonego mężczyzna. Pyta o dokładną datę (co do dnia), a otrzymawszy odpowiedź, kradnie z wieszaka płaszcz i ucieka, zanim ktokolwiek zdąża zareagować. Warto w tym momencie dokładnie przyjrzeć się rysunkom, aby zdać sobie sprawę, że nieznajomy zmaterializował się z nicości. Czyli: przybył z innego wymiaru.
Dość szybko dowiadujemy się, iż tajemniczym przybyszem jest znany przed laty na Wyspach Brytyjskich naukowiec Aaron McBride, który zaginął w niewyjaśnionych okolicznościach w 1874 roku. Jego niespodziewany powrót wprawia w stan podwyższonej irytacji i zdenerwowania demonicznego Lorda Kanclerza i samą królową Wiktorię, która  mimo niezadowolenia swego najbliższego współpracownika  każe wezwać do Windsoru Sherlocka Holmesa i powierza mu wyjaśnienie całej sprawy. Nie omieszkując przy okazji zaznaczyć, że jego niepowodzenie może zakończyć się katastrofą i śmiercią wielu mieszkańców stolicy. Odnalezienie detektywa, który, jak wiemy, po rozprawie z Taherem Emarą ukrywa się pod przybranym nazwiskiem, wcale nie jest trudne  agenci królowej przez cały czas mają go bowiem na oku. Wiedzą więc także, że często odbywa wizyty w szpitalu, w którym po traumatycznych przeżyciach próbuje dojść do siebie pomagająca Holmesowi telepatka Megan Connelly.
Sherlock wie doskonale, że królowej odmówić nie może (cena sprzeciwu mogłaby być bardzo wysoka), przyjmuje zatem jej propozycję i przystępuje do pracy. Nie zdając sobie oczywiście sprawy, dokąd go to doprowadzi. Scenariusz Cordurié po raz kolejny trzyma w napięciu; dzięki prowadzeniu kilku wątków na raz jest też odpowiednio skomplikowany. Nie brakuje w nim również zaskakujących zwrotów akcji, które sprawiają, że wraz z głównym bohaterem szybko zaczynamy tracić orientację i zadawać sobie pytanie: kto walczy po stronie Dobra, a kto służy Złu? I najważniejsze: skąd to Zło  tak odrażające i niebezpieczne  przybyło? Francuz wprowadza przy okazji na scenę kolejne interesujące postaci; obok McBridea są to jego przyjaciel i kompan od badań magiczno-naukowych Marcellus Gunderson oraz rudowłosa Lynn Redstone, która spokojnie znalazłaby angaż w jednej z superbohaterskich serii Marvela bądź DC (chwilę wcześniej Sylvain poświęcił jej zresztą, stworzoną do spółki z Włochem Marco Santuccim, dylogię Mandragora).
Drogi ich wszystkich przecinają się, aby rozwikłać jedną z najgłębiej skrywanych tajemnic Zjednoczonego Królestwa. I nie jest to wcale chwytliwy slogan reklamowy. Gdyby to, co skrywają na kartach komiksu władze Anglii, wydarzyło się naprawdę Ajajaj, lepiej nawet o tym nie myśleć. Konstruując scenariusz, Cordurié ponownie sięgnął po inspiracje fantastycznonaukową klasyką, przede wszystkim zaś Wehikułem czasu Herberta Georgea Wellsa. Aczkolwiek w Podróżnikach w czasie nie zabrakło też nawiązań do współczesnych historii science fiction (na przykład do filmowej serii o Obcym). Powracający na łono cyklu Vladimir Krstić wykonał swoje zadanie nadzwyczaj udanie. Jego naturalistyczna kreska pozwala bez trudu przeniknąć oczyma wyobraźni do dziewiętnastowiecznego Londynu, idealnie oddając jego jaśniejsze (rzadziej) i ciemniejsze (znacznie częściej) strony. Laci umiejętnie miesza fantastyczne wizje z realizmem, a sceny statyczne z  będącymi wisienką na torcie  dynamicznymi (jak na przykład rozwałka w starym domu McBridea).
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  Publicystyka


  Kadr, który:Córy Iranu

  Paweł Ciołkiewicz

  
  

  
  Był jasny, ciepły dzień kwietniowy i zegary biły trzynastą. Marjane Satrapi z głową wtuloną w ramiona wślizgnęła się przez brunatne drzwi do szkolnej auli. Jej koleżanki były już na miejscu. Choć uczące się w szóstej klasie dziewczynki jeszcze nie do końca wiedziały, o co chodzi, sprawa wyglądała na poważną.
[image: ]
Ubrana na czarno nauczycielka przez megafon zaczęła coś mówić. Do małej Marjane dochodziły tylko niektóre słowa: Córy Iranu wojna zabiera dzieci tego kraju Później z ustawionych w sali głośników zaczęła płynąc marszowa muzyka. Kilkuletnie dziewczynki nieporadnie zaczęły śpiewać o tym, że są gotowe do walki. W pewnym momencie nauczycielka wydała polecenie, by zaczęły uderzać się w pierś. Równo, jak w wojsku, zgodnie z rytmem muzyki Raz po raz uderzały się prosto w serce. Wszystkie miały na głowie chusty, które sprawiały, że wyglądały jak klony. I tak właśnie miało być: jednostka się nie liczy, wszystko ma być podporządkowane wspólnocie. A wspólnota musi być fanatyczna i całkowicie oddana sprawie. Ta scena prezentuje się złowieszczo już w samym tym kadrze, a to przecież zaledwie namiastka tego, jak to wszystko wyglądało w rzeczywistości.
Takie seanse odbywały się w szkole dwa razy dziennie. Opłakiwanie ofiar wojny, zagrzewanie do walki, budowanie poczucia wspólnoty, depersonalizacja, podatność na rozkazy Taka tresura miała doprowadzić do wzbudzenia nienawiści wobec wroga, a wrogiem w tym czasie był Irak. Trwała wojna iracko-irańska, a w kraju dodatkowo umacniała się religijna dyktatura. Represje, indoktrynacja, inwigilacja oraz wszechobecna propaganda miały ukształtować w małych dzieciach wyrazisty światopogląd. Dziewczynki nie były z tych działań wyłączone - to miały być przecież Córy Iranu.
Rzeczywistość, w której dorastała Marjane Satrapi nosiła wszelkie znamiona świata opisanego przez Georgea Orwella w "Roku 1984". Jej autobiograficzna opowieść "Persepolis" pozwala nam tam zajrzeć. Oczywiście oglądamy wszystko oczami autorki, zatem musimy być przygotowani na to, że jest to perspektywa małej dziewczynki dorastającej w niezrozumiałej, zdominowanej przez fanatycznych mężczyzn kulturze. Autorka opisuje swoje próby jej zrozumienia: w końcu musiała przecież jakoś ją oswoić, sprawić, by nadawała się do w miarę normalnego funkcjonowania. Opis trudów codziennego życia w totalitarnym kraju, doświadczenie wojny, wyjazd na zachód i powrót do ojczyzny stanowią główne fundamenty jej poruszającej, autobiograficznej narracji.
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  Kadr, który:Z kategorii cytaty

  Wojciech Gołąbowski

  
  

  
  Czy ktokolwiek wie, skąd się wzięło słynne hasło patrz i ucz się? Szarlota Pawel pewnie też nie, ale za to wiedziała, co nowego można z niego wycisnąć
[image: ]
Szalony wynalazca publikowany był jako Szalony eksperyment w Świecie Młodych w latach 1981-82. Utrzymany w realiach społeczno-gospodarczych tamtego czasu, opowiada o tym, co Kleks, bazując na artykułach z tegoż pisma dla dzieci i młodzieży, potrafił wyczarować w domowym laboratorium.
Eksperyment z własnej roboty piorunochronem nie był może najprzyjemniejszy, zapach powstały przy produkcji landrynek sugerował destylację czego innego, wory mąki ziemniaczanej przydały się w pralni na krochmal (kiedy ostatnio zanosiliście pościel do wykrochmalenia?) a środek na porost włosów  łysemu sąsiadowi. Potem jednak w ręce Kleksa wpadła książka o przygodach doktora Jekylla i Mr. Hydea
Niebieski bohater zażywa przygotowanego przez siebie preparatu i zmienia się w szwarccharakter, stosownie przeobrażając także swój wygląd zewnętrzny. Następnie, śpiewając pod nosem rymowanki traktujące o tym, co zamierza napsocić (widzę tu pewne podobieństwo do Tytusa de Zoo), rusza na miasto budzące się ze snu.
Mamy kryzys przełomu lat 80., co oznacza kolejki przed pustymi sklepami (bo nie wiadomo, co rzucą) i towary na kartki. Kleks, stosując magiczne sztuczki, robi coraz większe zamieszanie. Wzrasta poziom zdenerwowania ludzi którym ostatecznie puszczają nerwy. Rozpoczyna się pogoń za uciekającym niebieskim oszustem.
W momencie, gdy tłum przebiega obok młodego ojca pchającego wózek dziecięcy, ten spokojnym głosem zwraca się do swej pociechy: Patrz, ale nie ucz się, synku!.
Rzucone na marginesie głównych wydarzeń hasło stało się dla mnie osobiście jednym z tych, które najbardziej zapamiętałem z dzieciństwa.
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  Kadr, który:Ludzie nietoperze

  Paweł Ciołkiewicz

  
  

  
  Batman pełen obaw sunie po korytarzach starej, opuszczonej fabryki chemikaliów. Nie chodzi jednak o złowieszcze wspomnienia związane z początkami jego kariery. Sprawa wydaje się znacznie groźniejsza. Mroczny Rycerz prowadzi śledztwo w sprawie Pana Szepta. Tajemniczy człowiek zabija gangsterów z Gotham. Nie ma jednak powodów do świętowania, gdyż przy okazji szykuje zemstę, w której ucierpią zwykli mieszkańcy miasta.
[image: ]
Batman wchodzi do wielkiej hali i jego oczom ukazuje się makabryczny widok. Oto z sufitu, głowami w dół zwisają ciała zamordowanych ludzi. Wśród nich jest poszukiwany przez zamaskowanego mściciela gangster  Morgenstern. Niestety nie żyje. Wszyscy inni również. Kadr przedstawiający tę scenę robi upiorne wrażenie. Pierwsze przychodzące do głowy skojarzenie związane jest z nietoperzami. To miejsce wygląda jak jaskinia pełna śpiących nietoperzy. Czyżby Pan Szept chciał, żeby Batman poczuł się jak u siebie? A może chciał go wystraszyć? Pragnął, żeby sam wreszcie poczuł ten rodzaj strachu, jaki chce wzbudzać u swoich wrogów? A może chodzi o jeszcze inną symbolikę? W końcu Pan Szept tę wymyślną egzekucję przygotował dla jednego z gangsterów, na których chciał się zemścić za zdarzenia sprzed lat. Morgenstern, czyli Gwiazda Zaranna to jedno z imion Lucyfera. Czyżby gangster miał zostać strącony z nieba na ziemię za swój bunt? Chciał przecież wykorzystać śmierć konkurentów do przejęcia władzy w mieście. I prawie mu się udało. Już czuł się budowniczym nowego imperium. No, ale ostatecznie zemsta się dokonała i Morgenstern został zepchnięty w piekielne czeluści.
Skojarzenie szatana z nietoperzem nie jest zatem przypadkowe. Te latające ssaki od wieków były kojarzone z piekłem. Uznawano je za symbol diabła. Ten wizerunek utrwalano w literaturze i sztuce od średniowiecza do czasów współczesnych. Dziewiętnastowieczny grafik Gusave Dore w swoich ilustracjach do Raju utraconego Miltona przedstawił Lucyfera jako mroczną postać obdarzoną nietoperzowymi skrzydłami. Poemat siedemnastowiecznego angielskiego poety jest tu istotnym układem odniesienia, co sugeruje scenarzysta komiksu, o którym mowa. Grant Morrison znany jest przecież z zamiłowania do symboli. Udowodnił to Azylem Arkham z 1989 roku i potwierdził opublikowaną rok później w ramach serii Batman: The Legend of the Dark Knight opowieścią Gotyk, z której pochodzi ten upiorny kadr.
Choć Gotyk jest opowieścią inną od Azylu Arkham, bardziej konwencjonalną niż oniryczna opowieść o szaleństwie, to podobną rolę odgrywają tutaj symbole związane ze złowieszczymi budynkami. W Azylu Arkham był to budynek, w którym Amadeusz Arkham otworzył szpital psychiatryczny, a w Gotyku chodzi o tutejszą katedrę. Choć Gotyk nie okazał się takim sukcesem jak Azyl Arkham, to na pewno jest to komiks wart uwagi. Morrison snuje swoją opowieść nasycając ją gęstą, mroczną symboliką i raz po raz odwołuje się do poezji i literatury. Sporo tu scen utrzymanych w podobnym, mrocznym nastroju, choć tym razem warstwa graficzna komiksu bardziej przypomina standardowe komiksy o Batmanie. Klaus Janson buduje atmosferę grozy za pomocą innych niż Dave McKean środków, ale również osiąga mrożące krew w żyłach rezultaty. Wystarczy spojrzeć na ten kadr
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  Po komiks marsz:Maj 2019

  Esensja Komiks

  
  

  
  Obfitość komiksów w maju nie powinna dziwić bo mamy wszak "Komiksową Warszawę". Poniżej garść naszych typów z premier tego miesiąca.


[image: Azymut #4: Czarne chmary, biały żagiel]
Jean-Baptiste Andréae, Wilfrid Lupano
‹Azymut #4: Czarne chmary, biały żagiel›
Choć Wydawnictwo Komiksowe zakończyło działalność, nie musimy żegnać się z seriami, które publikowało. W maju nakładem wydawnictwa Kurc ukaże się czwarty tom świetnej serii Azymut. Co więcej, poprzednie trzy tomy zostaną wznowione! Będzie zatem kolejna okazja do tego, by wskoczyć do niezwykłego świata. A sporo się tu dzieje. Manię Ganzę czekają kolejne zaślubiny! Tym razem nieziemska piękność ma zostać sto trzecią małżonką władcy pustyni, wielkiego mamamusziego Baby Musira. Ale czy ten, przy całej swej potędze, zdoła oprzeć się chorobliwej zazdrości Pożeracza Czasu? Nie zapominajmy też o poecie Eugeniuszu, z miłości zdolnego do wszystkiego, czy o królowej Eter, gotowej przebudzić zagrzebane w piaskach moce, aby ukarać własną córkę za jej urodę. A kiedy Mania zmaga się z tornadem uczuć, czas nadal ucieka?


[image: Durango #17: Jessie]
Yves Swolfs
‹Durango #17: Jessie›
Durango ma niesamowitą zdolność pakowania się w kłopoty. Nawet wówczas gdy postanawia już na dobre zerwać ze swoim fachem. To jednak ten typ człowieka, za którym uparcie podąża jego przeszłość, w pewnym momencie dogania i zmusza do robienia rzeczy, które wywołują ból sumienia. Nie inaczej jest w siedemnastej odsłonie cyklu. Bohaterowie komiksu wydaje się, że po traumatycznych przeżyciach dojdzie do siebie w zapomnianym przez Boga i bandytów miasteczku Hanckok, którego szeryfem jest jego przyjaciel. Niestety, wkrótce nieopodal osady ma miejsce napad na furgonetkę  ktoś kradnie potężną sumę pieniędzy. To sprawia, że spokój zostaje zmącony, a Durango po raz kolejny wciągnięty w wir dramatycznych wydarzeń. Dla wielbicieli komiksowych westernów  to wciąż lektura obowiązkowa!


[image: Vasco #4]
Gilles Chaillet
‹Vasco #4›
W maju czeka nas również kolejna księga serii Vasco. W połowie XIV wieku faktycznymi panami średniowiecznej Europy byli mecenasi, kupcy i bankierzy jak Tolomeo Tolomei. Czując zmieniający się powiew wiatru historii angażuje swojego bratanka Vasco w intrygi polityczne i finansowe. Prawdziwe wydarzenia mieszają się z fikcją i przygodą. Vasco doskonale czuje się na dworach Italii, Francji i w krajach Lewantu. Przebywając w Persji Vasco próbuje odnaleźć księżniczkę Zofię. Następnie wikła się w skomplikowane spory dynastyczne pomiędzy Mongołami a Chińczykami.


[image: Grass Kings #3]
Tyler Jenkins, Matt Kindt
‹Grass Kings #3›
Trzeci tom rewelacyjnego cyklu Grass Kings to uczta zarówno dla oka (świetne rysunki), jak i ducha (poruszający scenariusz). Poprzedni odcinek tylko namnożył pytań, które pozostały bez odpowiedzi. Czas najwyższy, by któraś z tajemnic wyszła na światło dzienne. Zwłaszcza, że rządzący Królestwem traw trzej bracia zaczynają coraz bardziej się od siebie oddalać, co źle wróży całej społeczności.


[image: Zbir #2]
Eric Powell
‹Zbir #2›
Drygi tom opowieści o Zbirze to kolejna porcja przemocy i zabawy. Tajemniczy gracz wkracza na przestępczą scenę miasta i bierze na cel przedsięwzięcia naszego głównego bohatera  przejmuje dostawy, likwiduje kontakty, nastawia wrogo dotychczasowych przyjaciół. Goon z całych sił stara się utrzymać kontrolę nad sytuacją, ale jego myśli zatruwają wspomnienia z przeszłości


[image: Fistaszki: Fistaszki zebrane: 1989 - 1990]
Charles M. Schulz
‹Fistaszki: Fistaszki zebrane: 1989 - 1990›
Jak już wspominaliśmy kilkukrotnie, do tego komiksu zachęcać nie trzeba ale przypominamy, że w maju kolejna odsłona. Charlie Brown żegna się z  latami osiemdziesiątymi.


[image: Audubon]
Fabien Grolleau, Jérémie Royer
‹Audubon›
Na początku XIX wieku John James Audubon wyruszył na niezwykłą ornitologiczną wyprawę. Mając tylko przyrządy malarskie, asystenta, pistolet i wielkie marzenie, postanowił poznać i namalować wszystkie ptaki Ameryki. Owocem tej szalonej eskapady był album, który został uznany za jedno z arcydzieł historii naturalnej oraz sztuki. Znalazło się w nim 435 akwareli przedstawiających ptaki Północnej Ameryki. Zachowało się w dobrym stanie jedynie kilka egzemplarzy tej olbrzymiej księgi  wymiary 99 na 65 cm  a jeden z nich osiągnął na aukcji w 2010 roku cenę 11,5 miliona dolarów, co do dziś jest najwyższą kwotą jaką zapłacono za drukowaną książkę. Powieść graficzna Fabiena Grolleau i Jérémiego Royera oparta na zapiskach samego Audubona, pokazuje drogę owładniętego pasją człowieka, który stał się jednym z największych badaczy natury w historii. Jego dzieło przetrwało, ale on zapłacił wysoką cenę za jego powstanie.


[image: Palcojad #2]
Mike Henderson, Joshua Williamson
‹Palcojad #2›
Drugi tom trzyczęściowej opowieści o Buckaroo, miasteczku owianym najgorszą sławą wśród wszystkich miejscowości w Stanach Zjednoczonych. Agent NSA, Nicholas Finch, który w poprzednim tomie szukał w Buckaroo swojego zaginionego kolegi, trafił na trop koszmarnej wprost tajemnicy. Kto mu pomoże wyjść cało z tej wizyty i dowiedzieć się co tak naprawdę dzieje się w tej miejscowości? Shannon Crane  dzielna pani szeryf? A może Charles Palcojad Warren, ostatni słynny seryjny morderca, pochodzący z tych okolic? Ruszamy po odpowiedzi i prawdopodobnie po nowe pytania.


[image: Łasuch #3]
Jeff Lemire
‹Łasuch #3›
Trzeci, ostatni tom, mrocznej i bardzo smutnej postapokaliptycznej historii. Prawie cała ludzkość umarła na nieznaną, przerażającą zarazę. Ostatni, którzy ocaleli, wraz z grupą dziwnych hybryd ludzi i zwierząt, uciekają przed bezlitosnymi, zorganizowanymi grupami łowców. Co ważniejsze  bezpieczeństwo w dopiero co odnalezionej, zamieszkałej przez podejrzanego osobnika, kryjówce czy dotarcie do odpowiedzi na nie dające spokoju pytania? Tylko wyprawa na Alaskę może do nich doprowadzić  najpierw jednak trzeba znaleźć siłę i motywacje, żeby w ogóle w nią wyruszyć. Co znajdzie na końcu swej drogi Gus, główny bohater komiksu?


[image: Umbrella Academy. Apocalypse Suite.]
Gabriel Bá, Gerard Way
‹Umbrella Academy. Apocalypse Suite.›
Pod koniec lat osiemdziesiątych dochodzi do niebywałych wypadków. Kilkadziesiąt kobiet na całym świecie rodzi dzieci, pomimo iż nie były w ciąży. Wybrana siódemka niesamowitych istot zostaje adoptowana przez ekscentrycznego starszego pana, który stworzył specjalnie dla nich pewną Akademię. Dzieci stają się młodocianymi superbohaterami, obdarzonymi bardzo dziwnymi i niecodziennymi umiejętnościami. Po wielu latach rozłąki wracają do Akademii  ich opiekun zmarł, a nad światem znowu zawisło niebezpieczeństwo. W lutym mogliśmy obejrzeć dziesięcioodcinkowy serial na podstawie tego komiksu  teraz czas na oryginalną wersję tej historii.


[image: Spider-Man]
Rob Liefeld, Todd McFarlane, Fabian Nicieza
‹Spider-Man›
Todd McFarlane, którym dwadzieścia lat temu w Polsce stał się niemal legendą, powraca do naszego kraju z jednym ze swoich najsłynniejszych dokonań. Majowy komiks z człowiekiem-pająkiem od Egmontu zawiera pierwsze numery jego pierwszej, w pełni autorskiej serii, zatytułowanej po prostu Spider-Man. Pamiętacie historię Torment, która jest już u nas białym krukiem? Będziemy mieli okazję przeczytać ją ponownie i poczuć się przez chwilę jak w czasach, gdy na rynku niepodzielnie rządziło wydawnictwo TM-Semic.


[image: Tetris]
Box Brown
‹Tetris›
Opowieść graficzna o Tetrisie  jednej z najdoskonalszych i najpopularniejszych gier wideo. Prosta, ale niezwykle wciągająca. Choć ta niekończąca się łamigłówka, od której uzależniły się miliony graczy na całym świecie, powstała 35 lat temu, do dziś cieszy się wielką popularnością. Z tym, że teraz najczęściej gra się w nią nie na komputerze, a w telefonie. Aleksiej Pażytnow stworzył Tetrisa w 1984 roku w zasadzie przypadkiem, pracując nad oprogramowaniem dla radzieckiego rządu. Gra szybko podbiła serca współpracowników Pażytnowa, którzy nie mogąc się od niej oderwać, zawalali obowiązki służbowe. Tetris szybko wyciekł za Żelazną Kurtynę i wzbudził pożądanie gigantów ówczesnej cyfrowej rozrywki. Pragnęły go Nintendo, Atari, Sega  najważniejsi w tamtych czasach wydawcy gier. Komiks Boxa Browna to fascynująca i wciągająca opowieść o przebłysku geniuszu, wojnie o prawa do wydania gry  pełnej potajemnych wizyt w Moskwie, sekretnych umów, niezliczonych nieporozumień i bezczelnych kradzieży  ale także o roli gier w sztuce, kulturze i przemyśle czy w życiu człowieka w ogóle.


[image: Grand Prix (wyd.II)]
Marvano
‹Grand Prix (wyd.II)›
Grand Prix to już drugi w tym roku komiks historyczny autorstwa Marka van Oppena, znanego pod pseudonimem Marvano. Tym razem cofamy się jeszcze o kilkanaście lat w stosunku do czasu akcji Brygady żydowskiej. Weźmiemy udział w szalonych wyścigach najszybszych bolidów świata, którymi żywo zainteresowani byli rosnący w siłę naziści III Rzeszy. Każdy sukces niemieckich kierowców mógł zostać przekuty w propagandowy oręż, każdy słynny niemiecki kierowca był potencjalnym bohaterem narodowym. Dość wąska ale szczegółowo rozpisana panorama społeczna czasów poprzedzających największy horror dwudziestego wieku.


[image: Berlin (wyd.II)]
Marvano
‹Berlin (wyd.II)›
Maj w Egmoncie miesiącem Marvano! Berlin to trylogia, która wydana pierwotnie przed pięciu laty w kolekcji XX Wiek XXI, teraz powraca na polski rynek. Trzy historie związane z Berlinem  jednym z miejsc najbardziej naznaczonych tragedią II Wojny Światowej. Zaczynamy w latach czterdziestych, bombardując miasto wraz z aliantami; następnie, po wojnie, stawiamy opór komunistycznym mackom; aby na początku dwudziestego pierwszego wieku, trafić na zagadkę tajemniczego zabójstwa. Marvano w bardzo obiektywny sposób próbuje zrozumieć Berlin  jego historię i tragizm.


[image: Bonneville]
Marvano
‹Bonneville›
Bonneville jest drugim (po Grand Prix) komiksem Marvano, traktującym o pasjonatach motoryzacji. Tym razem jednak zostawiamy Europę, pogrążoną w mrokach wojny i udajemy się do Stanów Zjednoczonych, na Słone Równiny Bonneville. To tutaj odważni (a może i trochę szaleni) kierowcy próbowali bić rekordy prędkości jazdy samochodem. Marvano opowiada rozciągniętą na wiele lat historię o marzeniach, determinacji, poświęceniu i przełamywaniu barier. 


[image: Promethea #1]
Mick Gray, Alan Moore, J.H. Williams III
‹Promethea #1›
Alan Moore jest magiem, ale jego rozumienie magii znacznie odbiega od potocznych wyobrażeń. Tu nie chodzi o żadne czary-mary. Magia jest dla niego sztuką, a sztuka jest magią. Najważniejszym rodzajem sztuki jest natomiast tworzenie opowieści. To opowieść jest najważniejsza i to od opowieści rozpoczyna się historia ludzkości. I właśnie opowieści poświęcona jest seria, którą w maju zapoczątkuje Egmont. Promethea to opowieść o opowieści. Promethea jest tajemniczą kobietą, która pojawia się w różnych dziełach tworzonych na przestrzeni stuleci. W 1999 roku pewna studentka postanawia napisać o niej pracę semestralną. Powiedzieć, że ta praca zmienia życie dziewczyny to nic nie powiedzieć. Pisanie tego tekstu staje się początkiem niezwykłej podróży. Początkiem niezwykłej opowieści.  


[image: Olimpo Tropical]
André Diniz, Laudo Ferreira
‹Olimpo Tropical›
W maju wydawnictwo Mandioca szykuje kolejny mocny komiks z Brazylii. Z kraju, w którym dokonuje się ponad 60 000 zabójstw rocznie, większości w favelach. Policja zabija najwięcej ludzi na świecie. W Rio de Janeiro toczy się codziennie wojna. I właśnie tu rozgrywa się akcja komiksu. Biuca nie ma przyszłości przed sobą. Żyje w faveli, gdzie rządzą silni i uzbrojeni, a Biuca jest kuternogą. Nienawidzi policji za zabicie brata. Marzy o spluwie, bo tutaj ten kto ma spluwę, to jest gość. Tutaj, żeby zostać prawdziwym mężczyzną, trzeba zrobić trzy rzeczy  zaliczyć pannę, zostać bandytą i zabić glinę. André Diniz i Laudo Ferreirastworzyli jeden z najsmutniejszych, najbardziej wstrząsających i siłą rzeczy najprawdziwszych obrazów brazylijskich favel.


[image: Batman Metal#2: Metal  Mroczni Rycerze]
Greg Capullo, Carmine Di Giandomenico, Jorge Jimenez, Dough Mahnke, Scott Snyder, James Tynion IV
‹Batman Metal#2: Metal  Mroczni Rycerze›
Drugi tom przygód Batmana w obcym wymiarze, w którym Liga Sprawiedliwości została pokonana przez przerażających Mrocznych Rycerzy. Świetne recenzje i doskonała sprzedaż za Oceanem stanowią wyznacznik pozycji, której nie wolno przegapić.


[image: Deadpool #2: Deadpool kontra Sabretooth]
Gerry Duggan, Scott Koblish, Matteo Lolli
‹Deadpool #2: Deadpool kontra Sabretooth›
Deadpool znajduje się na tropie mordercy swoich rodziców. Choć ma stuprocentową pewność, że odpowiada za to jego dawny kumpel Sabretooth, na jego drodze pojawia się ktoś, kto może zasiać w nim ziarno wątpliwości. Poza tym wiadomo, w końcu to najlepszy komiks świata i trzeba go przeczytać.


[image: Hawkeye  Odmieniony #1]
Jeff Lemire, Ramon Pérez
‹Hawkeye  Odmieniony #1›
Powrót własnej solowej serii przygód Hawkeyea, tym razem ze scenariuszem Jeffa Lemirea. Nasz Łucznik musi włamać się do bazy Hydry, ale na to, co tam znajdzie, nie będzie przygotowany. Znając scenarzystę nie obędzie się bez niespodzianek.


[image: Extraordinary X-Men #2: Wojna Apocalypse'a]
Victor Ibañez, Jeff Lemire, Humberto Ramos
‹Extraordinary X-Men #2: Wojna Apocalypse′a›
Mam nadzieję, że Jeff Lemire nie wziął na siebie zbyt wielu obowiązków i nie wypali się jako scenarzysta. Zwłaszcza, że trafił mu się niewdzięczny front działania, a mianowicie uporządkowanie przygód X-Men. Na razie stawia na sprawdzone postacie i dość spokojne wprowadzenie. Pora jednak, by jego koncepcja zaczęła nabierać kształtów.


[image: Doktor Strange #1]
Jason Aaron, Chris Bachalo
‹Doktor Strange #1›
Za przygody doktora Strangea w świecie Marvel Now 2.0 odpowiada scenarzysta Jason Aaron, człowiek, który swego czasu uwielbiał znęcać się nad Wolverineem. Magowi również nie ułatwi życia, albowiem pozbawi go mocy i postawi przeciw niemu tajemniczą istotę, która na cel obrała sobie czarodziejów i sukcesywnie ich morduje.


[image: Wolverine  Staruszek Logan]
Steve McNiven, Mark Millar
‹Wolverine  Staruszek Logan›
Egmont postanowił opublikować epicką opowieść Staruszek Logan, która dotąd na naszym rynku dostępna była jedynie jako część Wielkiej Kolekcji Komiksów Marvela. Komiks ze scenariuszem Marka Millara i rysunkami Stevea McNivena opowiada o świecie przyszłości, w którym łotry wygrały definitywną batalię z superbohaterami. Większość z nich nie żyje, a świata został podzielony pomiędzy najpotężniejszych złoczyńców. Tymczasem rozgoryczony i załamany Logan, który walnie przyczynił się do kataklizmu, obiecał, że już nigdy nie wysunie swych szponów. Chce tylko spokoju. Jak zapewne się domyślacie, nie będzie mu on dany. Pozycja kultowa, porównywalna z Weapon X"!


[image: Vei #2]
Sara Elfgren, Karl Johnsson
‹Vei #2›
Nareszcie doczekaliśmy się kontynuacji serii Vei. Opowiada ona o tajemniczej kobiecie wyłowionej z morza przez wikingów, którzy chcieli dotrzeć do Asgardu. Okazuje się, że dziewczyna stamtąd pochodzi i wskazuje im drogę. Na miejscu załoga drakkaru odkrywa, że siedziba bogów nie wygląda tak, jak ją opisują legendy, zaś ludzie nieśmiertelnych wcale nie interesują. 


[image: Deadly Class #2]
Wesley Craig, Rick Remender
‹Deadly Class #2›
Kontynuacja głośnej serii opowiadającej o szkole, w której uczą się dzieci największych szumowin świata. Oczywiście najważniejszą umiejętnością, jaką muszą wynieść z zajęć jest zabijanie. Problem polega tylko na tym, że nie wszyscy koniecznie chcą iść w ślady swoich rodziców.


[image: Baboon!]
Pau
‹Baboon!›
Kolejny komiks autora Sagi o Atlasie i Aksisie. Pau znów opowiada o zwierzakach. Tym razem głównym bohaterem jest Pawan o imieniu Baboon. Wychowany przez lamparcicę zwierzak, zakochuje się w pięknej samicy swojego gatunku, ale nie akceptują tego inne samce. Stara małpa pomaga mu zgłębić tajniki kung fu. Czy to mu coś pomoże? Na niemalże 120 stronach komiksu nie padają żadne słowa, gdyż uniwersalny język zwierząt ich nie potrzebuje.


[image: Morze Aralskie]
Jose Carlos Fernandes, Roberto Gomes
‹Morze Aralskie›
Odczyt z czarnej skrzynki: Lot 713 do Belize nigdy nie dotarł do celu. Samolot znaleziono po dwóch dniach, tylko lekko uszkodzony, w gęstwinie lasu równikowego na Jukatanie, w pobliżu Uxmal. Po załodze i pasażerach nie było ani śladu. Zawartość czarnych skrzynek wprawiła specjalistów od aeronautyki w osłupienie: zamiast zapisu rozmów pilotów z kontrolą lotu na taśmach znajdowały się niezwykłe historie, pozornie ze sobą niepowiązane, opowiadane monotonnym i zmęczonym głosem, który z całą pewnością nie należał do żadnego z członków załogi
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Sebastià Cabot
‹Listopad›
Gus jest początkującym pisarzem, który pracuje w sklepie ze starymi płytami. Ma problemy ze stworzeniem poważnego związku. Poznaje Clarę, która próbuje odzyskać kontrolę nad własnym życiem. Chce wyprowadzić się z kanapy w mieszkaniu najlepszej przyjaciółki, uzależnionej od portali społecznościowych Lucíi, która stale zmienia partnerów. Listopad to opowieść o rozstaniach, samotności i braku komunikacji we współczesnym społeczeństwie, przyprawiona szczyptą retro odniesień do klasycznego kina noir i muzyki jazzowej.


[image: Powrót do Kosowa]
Jorge Gonzalez, Gani Jakupi
‹Powrót do Kosowa›
Cudze wojny się analizuje, stara się zrozumieć ich powody. Cudzy ból jest
przedmiotem refleksji. Twój jest bólem. Jedynym zdolnym sprawić, abyś poczuł jego absurdalność. Jak stawić czoła wojnie, która toczy się w naszym
domu? Gdzie znaleźć siły, aby protestować, dawać świadectwo, gdy opłakujemy rodzinę i przyjaciół? Kiedy społeczność międzynarodowa interweniuje, czyż można zapomnieć o masakrach i wysiedlonej ludności? A przede wszystkim, jak wyrazić to, co dzieje się później, to oderwanie od własnej ziemi? Jorge González należy do artystów zdolnych połączyć osobisty ton z geografią przestrzeni. Łącząc w kolejnych warstwach światła i kolory w wizje krajobrazów, mężczyzn i kobiet, nadaje pełen wymiar uczuciom Ganiego Jakupiego, mierzącego się z doświadczeniem rozdarcia ojczystego Kosowa.


[image: Kot Rabina #7: Wieża Bab-El-Oed]
Joann Sfar
‹Kot Rabina #7: Wieża Bab-El-Oed›
Po dłuższej przerwie znów zagości u nas Kot Rabina. Siódmy tom serii Joanna Sfara na pewno ucieszy fanów komiksu.




Tytuł: Azymut #4: Czarne chmary, biały żagiel
Scenariusz: Wilfrid Lupano
Data wydania: maj 2019
Rysunki: Jean-Baptiste Andréae
Wydawca:  Kurc
Cykl: Azymut
Format: 46s. 240x320 mm
Cena: 49,90
Gatunek: fantasy
Zobacz w: Kulturowskazie

Tytuł: Durango #17: Jessie
Scenariusz: Yves Swolfs
Data wydania: maj 2019
Rysunki: Yves Swolfs
Przekład: Wojciech Birek
Wydawca:  Elemental
Cykl: Durango
Cena: 38,00
Gatunek: western
Zobacz w: Kulturowskazie

Tytuł: Vasco #4
Scenariusz: Gilles Chaillet
Data wydania: maj 2019
Rysunki: Gilles Chaillet
Wydawca:  Kurc
Cykl: Vasco
Cena: 99,90
Gatunek: historyczny
Zobacz w: Kulturowskazie

Tytuł: Grass Kings #3
Scenariusz: Matt Kindt
Data wydania: 29 maja 2019
Rysunki: Tyler Jenkins
Wydawca:  Non Stop Comics
Cykl: Grass Kings
ISBN: 9788381107914
Format: 128s. 184x286mm
Cena: 54,00
Gatunek: obyczajowy, sensacja
Zobacz w: Kulturowskazie

Tytuł: Zbir #2
Tytuł oryginalny: The Goon
Scenariusz: Eric Powell
Data wydania: 10 maja 2019
Rysunki: Eric Powell
Przekład: Paulina Braiter
Wydawca:  Non Stop Comics
Cykl: Zbir
ISBN: 9788381107839
Format: 416s. 170x260 mm
Cena: 119,00
Gatunek: groza / horror
Zobacz w: Kulturowskazie

Tytuł: Fistaszki zebrane: 1989 - 1990
Scenariusz: Charles M. Schulz
Data wydania: maj 2019
Rysunki: Charles M. Schulz
Przekład: Michał Rusinek
Wydawca:  Nasza Księgarnia
Cykl: Fistaszki
Cena: 69,90
Gatunek: humor / satyra
Zobacz w: Kulturowskazie

Tytuł: Audubon
Tytuł oryginalny: Sur les Ailes du monde, Audubon
Scenariusz: Fabien Grolleau
Data wydania: 22 maja 2019
Rysunki: Jérémie Royer
Przekład: Olga Mysłowska
Wydawca:  Marginesy
ISBN: 978-83-66140-73-8
Format: 192s. 205×275mm; oprawa twarda
Cena: 59,90
Gatunek: biograficzny, historyczny
WWW: Polska strona
Zobacz w: Kulturowskazie

Tytuł: Palcojad #2
Scenariusz: Joshua Williamson
Data wydania: 23 maja 2019
Rysunki: Mike Henderson
Wydawca:  Egmont
Cykl: Palcojad
ISBN: 9788328142237
Format: 304s. 170x260mm
Cena: 99,99
Gatunek: kryminał, sensacja
Zobacz w: Kulturowskazie

Tytuł: Łasuch #3
Scenariusz: Jeff Lemire
Data wydania: 23 maja 2019
Rysunki: Jeff Lemire
Wydawca:  Egmont
Cykl: Łasuch
ISBN: 9788328141537
Format: 372s. 170x260mm
Cena: 109,99
Gatunek: SF
Zobacz w: Kulturowskazie

Tytuł: Umbrella Academy. Apocalypse Suite.
Scenariusz: Gerard Way
Data wydania: 23 maja 2019
Rysunki: Gabriel Bá
Wydawca:  KBOOM
Zobacz w: Kulturowskazie

Tytuł: Spider-Man
Scenariusz: Todd McFarlane, Fabian Nicieza, Rob Liefeld
Data wydania: 23 maja 2019
Rysunki: Rob Liefeld, Todd McFarlane
Przekład: Bartosz Czartoryski
Wydawca:  Egmont
Cykl: Spider-Man
ISBN: 9788328141810
Format: 416s. 170x260mm
Cena: 109,99
Gatunek: superhero
Zobacz w: Kulturowskazie

Tytuł: Tetris
Scenariusz: Box Brown
Data wydania: 29 maja 2019
Rysunki: Box Brown
Przekład: Marcin Wróbel
Wydawca:  Marginesy
ISBN: 978-83-66140-75-2
Format: 248s. 152×203mm; oprawa twarda
Cena: 39,99
Gatunek: obyczajowy
WWW: Polska strona
Zobacz w: Kulturowskazie

Tytuł: Grand Prix (wyd.II)
Scenariusz: Marvano
Data wydania: 23 maja 2019
Rysunki: Marvano
Przekład: Maria Mosiewicz
Wydawca:  Egmont
Cykl: Plansze Europy
ISBN: 9788328142572
Format: 176s. 216x285m
Cena: 99,99
Gatunek: sensacja
Zobacz w: Kulturowskazie

Tytuł: Berlin (wyd.II)
Scenariusz: Marvano
Data wydania: 23 maja 2019
Rysunki: Marvano
Przekład: Wojciech Birek
Wydawca:  Egmont
Cykl: Plansze Europy
ISBN: 9788328142565
Format: 176s. 216x285mm
Cena: 99,99
Gatunek: historyczny, kryminał, obyczajowy, sensacja
Zobacz w: Kulturowskazie

Tytuł: Bonneville
Scenariusz: Marvano
Data wydania: 23 maja 2019
Rysunki: Marvano
Przekład: Maria Mosiewicz
Wydawca:  Egmont
ISBN: 9788328142541
Format: 112s. 216x285mm
Cena: 69,99
Gatunek: historyczny, sensacja
Zobacz w: Kulturowskazie

Tytuł: Promethea #1
Scenariusz: Alan Moore
Data wydania: 7 maja 2019
Rysunki: Mick Gray, J.H. Williams III
Wydawca:  Egmont
Cykl: Promethea
ISBN: 9788328141513
Format: 328s. 170x260mm
Gatunek: superhero
Zobacz w: Kulturowskazie

Tytuł: Olimpo Tropical
Scenariusz: André Diniz
Data wydania: 15 maja 2019
Rysunki: Laudo Ferreira
Wydawca:  Mandioca
Format: 136s. 180x235mm
Gatunek: obyczajowy, sensacja
Zobacz w: Kulturowskazie

Tytuł: Batman Metal#2: Metal  Mroczni Rycerze
Scenariusz: Scott Snyder, James Tynion IV
Data wydania: 23 maja 2019
Rysunki: Jorge Jimenez, Carmine Di Giandomenico, Greg Capullo, Dough Mahnke
Wydawca:  Egmont
Cykl: Batman Metal, Batman
ISBN: 9788328141490
Format: 248s. 170x260mm
Cena: 79,99
Gatunek: superhero
Zobacz w: Kulturowskazie

Tytuł: Deadpool #2: Deadpool kontra Sabretooth
Scenariusz: Gerry Duggan
Data wydania: 23 maja 2019
Rysunki: Matteo Lolli, Scott Koblish
Wydawca:  Egmont
Cykl: Deadpool
ISBN: 9788328141896
Format: 108s. 167x255mm
Cena: 39,99
Gatunek: superhero
Zobacz w: Kulturowskazie

Tytuł: Hawkeye  Odmieniony #1
Scenariusz: Jeff Lemire
Data wydania: 23 maja 2019
Rysunki: Ramon Pérez
Przekład: Marceli Szpak
Cykl: Hawkeye  Odmieniony, Hawkeye, Marvel Now 2.0
ISBN: 9788328141988
Format: 108s. 167x255mm
Cena: 39,99
Gatunek: superhero
Zobacz w: Kulturowskazie

Tytuł: Extraordinary X-Men #2: Wojna Apocalypse'a
Scenariusz: Jeff Lemire
Data wydania: 23 maja 2019
Rysunki: Victor Ibañez, Humberto Ramos
Przekład: Maria Jaszczurowska
Wydawca:  Egmont
Cykl: Extraordinary X-Men
ISBN: 9788328141940
Format: 160s. 167x255mm
Cena: 39,99
Gatunek: superhero
Zobacz w: Kulturowskazie

Tytuł: Doktor Strange #1
Scenariusz: Jason Aaron
Data wydania: 23 maja 2019
Rysunki: Chris Bachalo
Wydawca:  Egmont
Cykl: Doktor Strange
ISBN: 9788328134980
Format: 300s. 167x255mm
Cena: 79,99
Gatunek: superhero
Zobacz w: Kulturowskazie

Tytuł: Wolverine  Staruszek Logan
Scenariusz: Mark Millar
Data wydania: 23 maja 2019
Rysunki: Steve McNiven
Wydawca:  Egmont
Cykl: Staruszek Logan, Wolverine
ISBN: 9788328141759
Format: 228s. 170x260mm
Cena: 79,99
Gatunek: superhero
Zobacz w: Kulturowskazie

Tytuł: Vei #2
Scenariusz: Sara Elfgren
Data wydania: 29 maja 2019
Rysunki: Karl Johnsson
Wydawca:  Non Stop Comics
Cykl: Vei
ISBN: 9788381107907
Format: 160s. 190x265 mm
Cena: 57,90
Gatunek: fantasy
Zobacz w: Kulturowskazie

Tytuł: Deadly Class #2
Scenariusz: Rick Remender
Data wydania: 15 maja 2019
Rysunki: Wesley Craig
Przekład: Marceli Szpak
Wydawca:  Non Stop Comics
Cykl: Deadly Class
ISBN: 9788381107891
Cena: 44,00
Gatunek: sensacja
Zobacz w: Kulturowskazie

Tytuł: Baboon!
Scenariusz: Pau
Data wydania: maj 2019
Rysunki: Pau
Wydawca:  Timof i cisi wspólnicy
Zobacz w: Kulturowskazie

Tytuł: Morze Aralskie
Scenariusz: Jose Carlos Fernandes
Data wydania: maj 2019
Rysunki: Roberto Gomes
Wydawca:  Timof i cisi wspólnicy
Gatunek: obyczajowy
Zobacz w: Kulturowskazie

Tytuł: Listopad
Scenariusz: Sebastià Cabot
Data wydania: maj 2019
Rysunki: Sebastià Cabot
Wydawca:  Timof i cisi wspólnicy
Gatunek: obyczajowy
Zobacz w: Kulturowskazie

Tytuł: Powrót do Kosowa
Scenariusz: Gani Jakupi
Data wydania: maj 2019
Rysunki: Jorge Gonzalez
Wydawca:  Timof i cisi wspólnicy
Gatunek: obyczajowy
Zobacz w: Kulturowskazie

Tytuł: Kot Rabina #7: Wieża Bab-El-Oed
Scenariusz: Joann Sfar
Data wydania: maj 2019
Rysunki: Joann Sfar
Wydawca:  Timof i cisi wspólnicy
Cykl: Kot rabina
Gatunek: humor / satyra, obyczajowy
Zobacz w: Kulturowskazie
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  Gry


  Recenzje


  O, cóż jest piękniejszego niż wysokie drzewa

  Agata Hanak

  Dan Cassar Arboretum
  

  
  Muszę przyznać, że wszystkie gry, których tematyka jest różna od tych zazwyczaj spotykanych, jak choćby rolnictwo czy średniowiecze, od razu przykuwają moją uwagę. Tak też stało się z Arboretum, karcianką, w której projektujemy aleje drzew w ogrodzie botanicznym.
Ekstrakt: 80%
[image: Arboretum]
Słowo arboretum wywodzi się od łacińskiego arbor czyli drzewo, a oznacza (wg Wikipedii) miejsce, w którym kolekcjonuje się drzewa i krzewy oraz zwykle prowadzi się badania nad nimi. Jak wspomniałam, w grze będziemy projektowali alejki w ogrodzie w taki sposób, żeby na koniec przyniosły nam jak najwięcej punktów. Liczą się zarówno ciągi roślin jednego gatunku, jak i różnorodność drzew. Instrukcja wprawdzie jest krótka, a zasady nieskomplikowane, ale po ich przeczytaniu miałam sporo wątpliwości jak grać, które rozwiane zostały dopiero po obejrzeniu krótkiego filmu omawiającego reguły. W nasze ręce trafia niewielkie pudełko z kartami przedstawiającymi dziesięć gatunków drzew oraz notes do zliczania punktów. W zależności od liczby graczy w rozgrywce wykorzystujemy różną liczbę gatunków, ale wybierać je możemy dowolnie, bo każdy zestaw jest identyczny  składa się z ośmiu kart ponumerowanych od jednego do ośmiu. Gracze rozpoczynają mając siedem kart na ręce, pierwsza osoba dobiera dwie, jedną wykłada na stół, a drugą odrzuca. I tak po kolei, przy czym grający mają możliwość wyboru czy karty dobierają z zakrytego stosu, czy biorą te odrzucone przez współgraczy.
Clou gry to przemyślane wykładanie kart na stół. Każda osoba pracuje nad własnym ogrodem, nie ma tu bezpośredniego wchodzenia w interakcje, co nie oznacza, że gra jest wyłącznie pasjansem i nie ma możliwości wpływu na innych, ale o tym za chwilę. Przy wykładaniu kart obowiązuje wymóg, aby nowa karta przylegała dowolnym bokiem do co najmniej jednej już leżącej. I to wszystko  żadnych innych ograniczeń. Rozgrywka się kończy, gdy wyczerpią się karty na zakrytym stosie, należy wtedy przejść do podliczania punktów. Rozpatrujemy po kolei każdy typ drzewa  punkty otrzymuje wyłącznie gracz, któremu na ręce zostały karty tego gatunku o najwyższej łącznej wartości. Czyli nie tylko należy w przemyślany sposób budować alejki, ale też wiedzieć czego NIE wykładać na stół. Punkty za alejkę liczymy sprawdzając ciąg kart rozpoczynających się i kończących drzewem rozpatrywanego typu (pomiędzy mogą być dowolne gatunki), pod warunkiem, że liczby na kartach drzew są rosnące. Czyli na przykład ciąg 2-3-5-7 jest poprawny (liczby są rosnące, nie muszą być to kolejne liczby). Ważne jest też to, że drzewa nie muszą być ułożone w linii prostej, mogą dowolnie zakręcać, byle stykały się bokami. Za każde drzewo przysługuje nam jeden punkt, są też dodatkowe bonusy za alejkę z drzew jednego gatunku, za jedynki i ósemki na kartach, ale po szczegóły zapraszam do instrukcji.
Podsumowując proces gry  tak dokładamy karty, aby jak najwięcej gatunków mogło punktować, pilnujemy kolejności liczb na kartach, a dodatkowo dbamy o to, żeby na ręce zostawić karty, które pozwolą nam na to, żebyśmy to my dostali bonusy za alejki. Możemy też trzymać na ręce karty po to, żeby blokować punktowanie przeciwników. Brzmi skomplikowanie? Tak naprawdę trochę jest. Przy bardzo prostych zasadach Arboretum nie jest łatwą grą. Trzeba non stop planować, przeliczać i przewidywać, a do tego bardzo uważać na karty, które wyrzucamy, bo mogą być cennym łupem dla innych graczy  jak wspomniałam, mogą oni zabierać to, co my odrzuciliśmy. Ta gra kojarzy mi się z pięknym karcianym Excelem, w dodatku bardzo podatna jest na paraliż decyzyjny.
Czy to źle? To zależy. Na pewno są osoby, które nie lubią tak mocno matematycznych tytułów i Arboretum je zwyczajnie zmęczy. Mnie się w tej grze podoba jej elegancka prostota. Weź dwie karty  jedną dołóż, drugą odrzuć  tylko i aż tyle. Do tego emocje  czy dojdzie mi brakująca karta, czy będę mieć więcej punktów na ręce niż przeciwnik, żeby dostać bonus, czy zdołam zablokować najcenniejsze alejki współgraczy? I do tego wspomnieć trzeba o przepięknym wydaniu. Karty są wysokiej jakości, ilustracje kolorowe i bardzo ładne, nawet notes na punkty wygląda uroczo z kolorowymi ikonami poszczególnych drzew. Wszystko mi się tu podoba  wykonanie, estetyka, tematyka i mechanika. Minusy widzę dwa  ze względu na brak szczególnych ograniczeń sposobu dokładania kart, nasze ogrody botaniczne zajmują często sporo miejsca, więc przydaje się większy stół, zwłaszcza przy komplecie graczy. Druga wada to możliwe przestoje, bo trzeba sobie w głowie przeanalizować różne opcje.
Na pewno Arboretum nie jest grą dla każdego  wymaga starannego planowania i przewidywania. Myślę, że dla wielu może być zbyt sucha i matematyczna. Rzeczywiście poza faktem, że drzewa na kartach wyglądają bardzo ładnie, to nie czuć tu szczególnie klimatu. Nie nadaje się też dla młodszych graczy  za dużo tu liczenia  aczkolwiek proste zasady (kiedy już dobrze się wgryziemy w instrukcję) sprawiają, że początkujący powinni się w niej bez problemu odnaleźć. Nie jestem tylko przekonana czy jest to najlepszy tytuł na start. Mnie ta gra bardzo przypadła do gustu, chętnie do niej zasiadam i zabieram ze sobą na wyjazdy. Bardzo dobrze się skaluje, więc liczba graczy nie wpływa na przyjemność z grania. Jeśli lubicie pięknie wydane, wymagające myślenia karcianki, to na pewno Arboretum Was nie rozczaruje.




Tytuł: Arboretum
Data produkcji: marzec 2019
Autor: Dan Cassar
Wydawca:  Rebel.pl
Info: 2−4 graczy; od 8 lat
Zobacz w: Kulturowskazie
Ekstrakt: 80%
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  Podaj mi nazwę drinka, a powiem Ci o czym myślisz

  Agata Hanak

  Jordan Sorenson Muza
  

  
  Od dawna kalambury są popularną grą towarzyską, chociaż pewnie mają tyle zwolenników, co przeciwników. Dla jednych są świetnym sposobem na przełamanie lodów podczas imprezy i przyjemną rozrywką, innym kojarzą się ze stresem związanym z wystawianiem się na ocenę publiczną (bo co będzie, jeśli źle pokażę hasło i nikt nie zgadnie?). Muza to kolejna gra czerpiąca garściami z tej popularnej zabawy, wprowadzająca jednak znaczące modyfikacje.
Ekstrakt: 70%
[image: Muza]
Muza to wydana przez Portal gra, która, bazując na kalamburach, nawiązuje do aktu tworzenia dzieła pod wpływem inspiracji. Tradycyjnie rozgrywka odbywa się w zespołach, minimum to dwa dwuosobowe zespoły, ale więcej przyjemności z rozgrywki jest gdy mamy po trzy-cztery (niekoniecznie więcej) osób w drużynie. W grze wykorzystywane są dwa rodzaje kart  z ilustracjami (arcydziełami) oraz z poleceniami (inspiracjami). Pierwsza z drużyn wybiera prezentera (osobę, która będzie przedstawiała hasło), natomiast druga drużyna bierze sześć losowych kart z ilustracjami i dwie z poleceniami. Następnie wybiera dla prezentera jedną kartę, którą musi on zaprezentować swojemu zespołowi w sposób podany na karcie inspiracji. A te są bardzo różne  czasami trzeba coś pokazać (jak w klasycznych kalamburach), czasami zanucić, podać liczbę, kolor, nazwę drinków  możliwości jest naprawdę sporo. Ważne jest, że prezenter nie wie jak wyglądają pozostałe karty i czy jego podpowiedź jest wystarczająco jednoznaczna. Cała zabawa polega na tym, żeby tak dobrać arcydzieło i polecenie dla przeciwników, żeby utrudnić im zgadnięcie, na którą ilustrację naprowadza ich lider. Po przekazaniu podpowiedzi wszystkie sześć kart jest tasowanych, wykładanych w losowej kolejności na stole i zespół prezentera musi odgadnąć, o której była mowa. Jeśli zgadnie, to zdobywa punkt w postaci danego arcydzieła, jeśli nie, to karta trafia do przeciwników; gra kończy się, gdy któraś ze stron zdobędzie pięć punktów.
Jeśli nie jesteśmy w stanie zebrać przynajmniej czterech osób, to mamy wariant dla mniejszej liczby graczy. Wszyscy tworzą jedną drużynę, wybrana osoba (Muza) przedstawia jedno z arcydzieł w sposób opisany na karcie polecenia  jeśli gracze odgadną, to zdobywają punkt, jeśli nie, to dane arcydzieło odkładane jest na bok. Gra kończy się wygraną, gdy zostanie zdobytych pięć punktów zanim trzy karty zostaną odłożone.
Jak widać zasady nie są skomplikowane, wystarczy pięć minut, żeby zrozumieć o co chodzi i rozpocząć grę. A jak wrażenia? Zacznę od plusów  przede wszystkim Muza jest przepięknie wydana. Karty są duże, mają bajeczne ilustracje (przypominające Dixita czy Tajemnicze domostwo  swoją drogą można je wykorzystywać wymiennie w tych wszystkich grach, bardzo dobrze się sprawdzają), okraszone są złoceniami  naprawdę można się zachwycić. Sam pomysł na rozgrywkę jest bardzo interesujący, bo nie ogranicza się wyłącznie do mówienia, pokazywania czy rysowania  wymaga większej kreatywności i zwracania uwagi na szczegóły prezentowanych kart. Zauważalnym minusem jest pewne spowolnienie rozgrywki. Zespół wybierający kartę przeciwnikom chce dać możliwie trudny wariant, żeby zdobyć punkt, więc wybieranie optymalnego połączenia obrazka i polecenia czasami trochę trwa. I tu wszystko zależy od towarzystwa, z którym gramy  główkowanie zabierające zbyt dużo czasu zabija płynność gry i przyjemność z niej płynącą, bo gdy jeden zespół jest zaangażowany w wybór, drugi tylko cierpliwie czeka, nie mając nic do roboty i przy okazji trochę się rozpraszając. Jeśli widać, że tempo gry nie jest takie, jakiego byśmy oczekiwali, można wprowadzić limity czasu na myślenie.
Miałam okazję przetestować Muzę w różnym gronie, chociaż większość osób stanowili miłośnicy wszelkiego rodzaju kalamburów. Generalnie odbiór gry był pozytywny, chociaż niektórym gra spodobała się bardzo, a dla innych była po prostu w porządku, ale bez rewelacji. I tak naprawdę wpływ na ocenę miały zaangażowanie oraz szybkość rozgrywki  im płynniej, tym zdecydowanie większy entuzjazm.
Mnie się Muza bardzo podoba, wprowadza trochę świeżości do klasyki i urzeka przepięknym wydaniem. Raczej przeciwników tego rodzaju rozrywki nie przekona do zmiany zdania, ale dostarczy wiele radości tym, którzy kalambury lubią. Nadaje się do grania w każdym gronie i gwarantuje wesołe spędzenie czasu.




Tytuł: Muza
Tytuł oryginalny: Muse
Data produkcji: 23 stycznia 2019
Autor: Jordan Sorenson
Wydawca:  2 pionki
EAN: 5902560381641
Info: 2-12 graczy, od 10 lat
Zobacz w: Kulturowskazie
Ekstrakt: 70%
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  Krótko o grach:Dryfując wśród chmur

  Miłosz Cybowski

  Jacob Fryxelius Terraformacja Marsa: Wenus
  

  
  Spośród wszystkich dostępnych dodatków do Terraformacji Marsa, Wenus prezentuje się chyba najmniej zajmująco  zarówno tematycznie, jak i mechanicznie.
Ekstrakt: 50%
[image: Terraformacja Marsa: Wenus]
W niewielkim pudełku znajdziemy nową planszę przedstawiającą fragment Wenus (wraz ze wskaźnikiem terraformacji tej planety oraz miejscami na unoszące się na orbicie lub w górnych warstwach atmosfery miasta), obowiązkowe nowe karty projektów oraz korporacji oraz instrukcję opisującą kilka nowych zasad związanych z tym dodatkiem.
Jak to przedstawia się jednak w praktyce? Nieco gorzej, niż moglibyśmy się spodziewać. Biorąc pod uwagę liczbę podstawowych kart z samej Terraformacji, dodatkowe projekty z Wenus mogą się łatwo zagubić w ogromnej, bo liczącej już kilkaset pozycji, talii. Co za tym idzie, mechanika związana z terraformowaniem drugiej planety oraz konstruowaniem nowych, związanych z nią zasobów może nie przynieść nam zbyt wielu korzyści. Nawet pomimo wprowadzenia mechaniki, zgodnie z którą pod koniec każdego pokolenia (rundy) pierwszy gracz przesuwa jeden ze znaczników terraformacji do przodu, gra z Wenus potrafi się niemiłosiernie dłużyć. Zagubiła się gdzieś przyjemna i wymagająca dynamika wersji podstawowej. 
Nie przekreślałbym tego dodatku całkowicie: w połączeniu z Preludium czy Koloniami potrafi działać całkiem sprawnie. Niemniej jednak jako jedyne urozmaicenie wersji podstawowej pozostawia po sobie mieszane uczucia.




Tytuł: Terraformacja Marsa: Wenus
Data produkcji: 2018
Autor: Jacob Fryxelius
Producent:  FryxGames
Wydawca:  
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  Sztuka czytania w myślach

  Agata Hanak

  Wolfgang Warsch The Mind
  

  
  The Mind w języku angielskim oznacza umysł, a jednocześnie jest to tytuł prostej karcianki o czytaniu w myślach. Przekonacie się, że nie potrzeba szklanej kuli  wystarczy trochę skupienia i wszystko jest możliwe.
Ekstrakt: 70%
[image: The Mind]
The Mind wygląda dość niepozornie  w niewielkim pudełku mieści się zestaw kart (swoją drogą bardzo dobrej jakości) i krótka instrukcja. Zestaw idealny do zabrania ze sobą w podróż.
W grze wykorzystywane są karty ponumerowane od jeden do stu, a celem rozgrywki jest wykładanie ich w kolejności od najmniejszej do największej. W pierwszej rundzie każdy z graczy otrzymuje jedną kartę. Może ją obejrzeć, ale nie wolno mu powiedzieć co otrzymał. Mało tego  w tej grze w ogóle nie można mówić! Zabronione jest porozumiewanie się w sposób, który umożliwia przekazanie informacji o wartości, która znajduje się na karcie. Trzeba za pomocą głębokiego patrzenia w oczy i kalkulacji prawdopodobieństwa ustalić, kto powinien zaczynać (jako posiadacz najniższej liczby na karcie) i w jakiej kolejności powinny dorzucać się kolejne osoby. Po pomyślnym przejściu pierwszej rundy rozpoczyna się następna, w której każdy ma po dwie karty, później kolejna z trzema i tak dalej. Liczba rund zależy od liczby graczy, a zwycięstwo gwarantuje ukończenie wszystkich rund bez straty żyć.
Trzeba wspomnieć, że w The Mind są dwa ułatwienia, które pomagają w końcowym sukcesie  karty żyć i shurikeny. Grę rozpoczyna się z określoną liczbą żyć i gwiazdek. Za każdym razem gdy nastąpi pomyłka i na stole wyląduje karta, która wcale nie jest w danym momencie najniższa, uczestnicy tracą życie, a przy okazji odrzucają wszystkie karty niższe niż właśnie wyłożona. Jeśli było to ostatnie życie, to gra kończy się porażką, w przeciwnym razie można kontynuować rozgrywkę. Inną rolę spełniają gwiazdki, czyli shurikeny. Jeśli wszyscy gracze zgodzą się (poprzez podniesienie dłoni) na zagranie shurikena, to każdy może odrzucić z ręki kartę z najniższą wartością. Pozwala to na bezbolesne rozwiązanie impasów, gdy gracze czują, że mają na kartach bardzo zbliżone liczby. Plus jest taki, że każdy ukończony poziom zazwyczaj niesie ze sobą nagrodę w postaci dodatkowego życia lub shurikena.
I to już wszystko jeśli chodzi o zasady rozgrywki  jak widać pomysł jest bardzo prosty  wykładamy kolejne karty, mając nadzieję, że nie dojdzie do pomyłki. Cała zabawa tkwi w komunikacji niewerbalnej. Nie da się ukryć, że w grze łatwo o oszustwa i wszystko tak naprawdę zależy od tego jakie granice ustalą gracze i jak bardzo chcą wygrać. W zależności od tolerancji The Mind może być bardzo łatwą lub bardzo trudną grą, a w założeniu (czyli trzymając się mocno zasad) do najłatwiejszych do wygrania nie należy. Moim zdaniem grunt to dobra zabawa. Grałam w rożnym gronie i za każdym razem było wesoło, bo wszyscy mieli odpowiednie nastawienie  trochę na serio, trochę z przymrużeniem oka. Na pewno jest to gra wymagająca ustalenia reguł, żeby później nie było niepotrzebnych kłótni. Teoretycznie The Mind jest dla dwóch do czterech graczy, ale w praktyce próbowałam nawet w osiem i też się bez problemu dało, sami ustaliliśmy ile poziomów chcemy rozegrać i jakie bonusy mieć na starcie.
Ze względu na prostotę zasad w The Mind może zagrać każdy. Wytłumaczenie o co chodzi zabiera dosłownie chwilę i już można w milczeniu (i zazwyczaj z dziwnymi minami) zasiadać do gry. Ze względu na to milczenie przerywane często wybuchami śmiechu, za każdym razem gdy grałam w miejscu publicznym sporo osób zaczynało się interesować tym, co robimy. Ja z czystym sumieniem polecam tę grę, bo w żadnym gronie mnie nie zawiodła. Sama rozgrywka nie trwa zbyt długo (całość mniej niż pół godziny), a do tego, jak wspomniałam, łatwo ją ze sobą wszędzie zabrać. Zazwyczaj na jednej rozgrywce się nie kończy, ale po kilku można już mieć mały przesyt  nic nie szkodzi, następnym razem znów będzie ochota na pojedynek umysłów.




Tytuł: The Mind
Data produkcji: 3 grudnia 2018
Autor: Wolfgang Warsch
Wydawca:  Fox Games
EAN: 5907078168944
Info: 2−4 osoby; od 8 lat
WWW: Polska strona
Zobacz w: Kulturowskazie
Ekstrakt: 70%
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  Muzyka


  Recenzje


  Tu miejsce na labirynt:Egzotyczne miejsce na Ziemi

  Sebastian Chosiński

  Maisha There is a Place
  

  
  W poprzednim tygodniu była Cykada, dzisiaj  Maisha. Czyli kolejny zespół reprezentujący jazzowy underground londyński. Również kolejny złożony z muzyków wywodzących się z różnych regionów świata, co znajduje zresztą odbicie w jego twórczości. Dla lubiących podróże geograficzne i transcendentalne bliższa znajomość z albumem There is a Place będzie nadzwyczaj ważnym przeżyciem kulturalnym.
Ekstrakt: 80%
[image: There is a Place]
Gdy obiecuję  słowa dotrzymuję! Dlatego też kilka dni po dokładnej analizie debiutanckiego albumu formacji Cykada (Cykada) zapraszam Was do przyjrzenia się kolejnej płycie powstałej dokładnie w tym samym środowisku  młodych muzyków jazzowych z artystycznego podziemia Londynu. Obie grupy świetnie się znają i nierzadko ze sobą współpracują. Więcej nawet! Obowiązki perkusjonisty w Maishy pełni Tim Doyle (również w Don Kipper), współlider Cykady; drugim wspólnym mianownikiem jest natomiast trębacz Axel Kaner-Lindstrom. Do reszty składu jeszcze powrócimy Teraz cofnijmy się kilka lat wstecz. Na pomysł powołania do życia zespołu wpadł w 2015 roku perkusista Jake Long. Rok później Maisha zadebiutowała półgodzinną koncertową EP-ką (tak oficjalnie zakwalifikowano wydawnictwo) Welcome to a New Welcome. Jak się okazało, pomysł chwycił, co automatycznie przedłużyło żywot kapeli. Z czego najbardziej zadowoleni powinni być słuchacze.
W sierpniu 2017 roku muzycy weszli do londyńskiego studia Soup i zarejestrowali materiał, który piętnaście miesięcy później  swoją drogą ciekawe dlaczego tak późno?  ujrzał światło dzienne nakładem niezależnej wytwórni Brownswood Recordings. Nadano mu tytuł There is a Place, ozdabiając przy okazji doskonałą, fantazyjną okładką autorstwa urodzonej w Nowym Jorku, ale na co dzień mieszkającej w teksańskim Austin ilustratorki Divyi Srinivasan (tu ukrywającej się pod pseudonimem Divya Scialo). Nieczęsto, wbrew pozorom, zdarza się, aby grafika na obwolucie płyty tak idealnie oddawała charakter zawartej na niej muzyki. I na dodatek kapitalnie nawiązywała do płyt artystów, którzy posłużyli instrumentalistom z Maishy za inspiracje. O jakich wykonawców chodzi? O takich pionierów spiritual jazzu z lat 60. i 70. ubiegłego wieku, jak Alice Coltrane, Pharoah Sanders czy Sun Ra Arkestra. Jeśli ich znacie i lubicie  z miejsca zostaniecie urzeczeni dokonaniami Maishy!
There is a Place ukazało się jednocześnie na kompakcie i winylu; co ważne dla wielbicieli czarnych krążków, materiał zawarty na drugim z nośników nie musiał być okrajany. W swym podstawowym składzie Maisha to septet. Poza wspomnianymi już wcześniej Longiem i Doyleem (Kaner-Lindstrom wymieniony został w gronie gości) tworzą go jeszcze: saksofonistka i flecistka Nubya Garcia (związana także z zespołem Nérija), gitarzystka Shirley Tetteh, pianista Amané Suganami, kontrabasista Twm Dylan (nie, do imienia nie wkradł się błąd!) oraz drugi perkusjonista Yahael Camara-Onono. Istotna jest jednak również lista gości, którzy mają na There is a Place naprawdę dużo do powiedzenia. Zwłaszcza zaś kwartet smyczkowy w składzie: Johanna Burnheart i Barbara Bartz (skrzypce), Madi Aafke Luimstra (altówka) oraz Tom Oldfield (wiolonczela). A jeśli uważnie wytężycie słuch, dotrą do Waszych uszu również  głównie w utworze przedostatnim  kojące dźwięki harfy, na której gra nasza rodaczka Maria Zofia Osuchowska.
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Znacie już całą formację. Teraz czas przejść do zawartości albumu. Na There is a Place trafiło pięć kompozycji, w tym cztery rozbudowane. Choć akurat w światku jazzowym utwór trwający osiem, dziesięć czy dwanaście minut nie jest niczym szczególnie zaskakującym. Zwłaszcza jeżeli na dodatek sporo się w nim dzieje. Jak na przykład w otwierającym płytę Maishy Osiris, który zaczyna się od dynamicznej intonacji, w której najważniejsi instrumentaliści  z powodzi dźwięków można wyłowić flet, fortepian i sekcję rytmiczną  starają się znaleźć wspólny język, by następnie zgodnie podążyć w obranym przez wszystkich kierunku. Ten wielowątkowy numer zbudowany jest na kontrastach: po fragmentach stonowanych i delikatnych pojawiają się sekwencje zagrane ze sporym rozmachem i mocą (głównie za sprawą odzywających się unisono dęciaków). Oprócz tego istotne są także smaczki aranżacyjne, czy to pod postacią fortepianu elektrycznego (Wurlitzera), kwartetu smyczkowego, czy też podwojonych perkusjonaliów.
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Wszystko to służy podkreśleniu bogactwa brzmień oferowanych przez Maishę i jednocześnie świetnie koresponduje z klasyką spiritual jazzu, której przedstawiciele z jednej strony odważnie nawiązywali do world music (przysłuchajcie się końcówce Ozyrysa!), z drugiej  nie stronili od freejazzowych improwizacji. Za to drugie biorą się tutaj przede wszystkim panie  Shirley Tetteh i Nubya Garcia (na saksofonie). Drugi w kolejności Azure zaczyna się lirycznie  od duetu fletu (wzmocnionego pogłosem) z fortepianem. Rozbudowana sekcja rytmiczna (do tradycyjnej perkusji dochodzą perkusjonalia) dba natomiast o transowość przekazu. Dopiero w drugiej części grupa zmienia nieco narrację i najpierw przenosi się w hardbopowe lata 60., by pod koniec  dzięki smyczkom  po raz kolejny przywołać ducha muzyki etnicznej (w wydaniu orientalnym). Ośmiominutowy Eaglehurst / The Palace też skrzy się wieloma barwami: nie brakuje w nim zarówno dynamicznych improwizacji (ponownie saksofon i gitara), jak i szamańskiego afrobeatu, który z kolei płynnie przechodzi w taneczno-estradowy easy listening.
[image: ]
Jeśli jeszcze nie jesteście przekonani, że warto poświęcić czas Maishy  ostatnich wątpliwości powinniście pozbyć się przy kompozycji zatytułowanej Kaa (i to nie tylko dlatego, że udział w jej powstaniu miała polska harfistka rodem z Radomia). W niej także dzieje się mnóstwo ciekawych rzeczy. Bo jak inaczej określić zawartość utworu, którego wykonawca dokonuje fuzji muzyki latynoamerykańskiej z jazzem improwizowanym (vide dęciaki), do smaku dodając roztańczone perkusjonalia oraz subtelnie dialogujące flet i fortepian elektryczny? To pytanie retoryczne Na finał londyńczycy wybrali numer tytułowy  najkrótszy i najbardziej odległy od świata jazzu. Pojawiają się w nim jedynie instrumenty akustyczne (flet, fortepian, smyczki, harfa), całość zostaje zaś rozpięta pomiędzy modern creative a world music, co daje nadzwyczaj urokliwy i zwiewny efekt. Oj, kłania się Alice Coltrane, kłania! W czym nie ma oczywiście nic złego. Wszak jeśli się uczyć, to właśnie od najlepszych  pionierów, nie epigonów.
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  Tu miejsce na labirynt:Samuraj zabłąkany w czasie

  Sebastian Chosiński

  Arashi Jikan
  

  
  Trzeba przyznać, że zaiskrzyło między nimi na dobre! A konkretnie  między kim a kim? Między dwoma Norwegami, kontrabasistą Johanem Berthlingem i perkusistą Paalem Nilssen-Loveem, oraz  japońskim saksofonistą i klarnecistą Akirą Sakatą. Od kilku lat tworzą oni trio Arashi, które pod koniec kwietnia oficjalnie wyda swoją czwartą płytę  Jikan.
Ekstrakt: 80%
[image: Jikan]
Intensywną współpracę rozpoczęli przed sześcioma laty. Od tamtej pory nagrywają i koncertują niemal na całym świecie. Co nie powinno dziwić, skoro dwie trzecie składu Arashi to artyści pochodzący z północy Europy (z Norwegii), a ten trzeci (i zarazem najważniejszy) przyszedł na świat w Japonii. W efekcie muzyka tria z wielką atencją postrzegana jest zarówno w Skandynawii, jak i w Kraju Kwitnącej Wiśni. 
A że na dodatek perkusista Paal Nilssen-Love i saksofonista Akira Sakata angażują się w mnóstwo innych projektów, to i słuchacze z innych kontynentów śledzą z uwagą ich poczynania. W tym konkretnym składzie, czyli z kontrabasistą Johanem Berthlingiem, wydali wcześniej trzy albumy: Arashi (2014), Semikujira (2016) oraz Trost Live Series (2017). Czekający jeszcze na oficjalną premierę do 26 kwietnia krążek Jikan (jedno ze znaczeń tego transkrybowanego na alfabet łaciński słowa japońskiego to czas) to najnowszy przejaw aktywności tria.
Choć sam materiał wcale nie jest taki gorący. Powstał jeszcze wcześniej niż ten, który został opublikowany pod koniec stycznia na innej płycie zarejestrowanej z udziałem Paala i Akiry, to jest na zawierającej występ z ubiegłorocznego festiwalu w duńskim Roskilde New Japanese Noise. Utwory, które trafiły na Jikan, trio wykonało podczas koncertu, jaki miał miejsce 11 września 2017 roku w  istniejącym od połowy lat 60. XX wieku i specjalizującym się w promocji artystów z kręgu jazzu improwizowanego  tokijskim klubie Pit Inn. Wydał je natomiast Nilssen-Love, korzystając z zasobów własnej wytwórni płytowej PLN Records.
Dla słuchaczy znających poprzednie dokonania Arashi bądź orientujących się w tym, co kocha najbardziej Sakata (vide Proton Pump)  nowe wydawnictwo nie będzie żadnym zaskoczeniem. Wszak muzyka tria nie zmieniła się ani na jotę. Grają wciąż to samo i tak samo, tyle że za każdym razem zupełnie inaczej. Taki już jest urok free jazzu!
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Ale nawet spodziewając się najmniej oczekiwanych rozwiązań, i tak mamy pełne prawo czuć się zaskoczeni otwarciem Jikan. Tym razem bowiem trio postanowiło zacząć spotkanie ze słuchaczami od porcji minimalistycznej awangardy w postaci ponad dwunastominutowego Saitaro-bushi Arashi. Główną rolę odgrywa tu Sakata, przy czym przez cały czas ani razu nie sięga po saksofon czy klarnet. Operuje jedynie głosem (od melodeklamacji po niemal szamańskie okrzyki); Berthling i Nilssen-Love wspomagają go, generując noiseowe dźwięki przy pomocy różnorakich przeszkadzajek i kontrabasu, na którym Johan gra smyczkiem. To nietypowy, jak na Arashi, początek. Nawet biorąc pod uwagę fakt, że praktycznie na każdej swojej płycie Akira umieszcza jednoznacznie kojarzące się z tradycją japońską improwizacje wokalne. 
[image: ]
W utworze tytułowym wszystko, zdawałoby się, wraca do normy. Aczkolwiek, przynajmniej w ciągu kilku pierwszych minut, jest to norma dla tego tria dość nietypowa. Sakata serwuje bowiem nadzwyczaj klasyczne, nastrojowe (szczęście, że nie pościelowe) solo na saksofonie. Dopiero kiedy dołącza do niego sekcja rytmiczna, faktura utworu zaczyna ewoluować  w stronę free. W drugiej części na placu boju pozostają sami Norwegowie; partia kontrabasu i perkusji jest z jednej strony niezwykle intensywna, z drugiej natomiast emocjonalna. Choć swoje apogeum Paal osiąga w momencie, gdy, opuszczony przez Johana, ma już całkowitą wolność w kreowaniu muzycznej rzeczywistości. Korzysta z tego, podkręcając tempo i dynamikę. A kiedy w finale postanawiają go wesprzeć pozostali, dostosowują się do reguł narzuconych przez bębniarza. W efekcie zakończenie Jikan jest ostre jak brzytwa.
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Nie mniej energii zespół wkłada w najdłuższy na całej płycie Yamanoue-no-Okura. Bywają takie momenty, w których trio dosłownie demoluje umysły słuchaczy. Gdyby któryś z reżyserów filmowych czy teatralnych szukał odpowiedniej ilustracji muzycznej do zobrazowania scen totalnego szaleństwa i dezintegracji psychicznej bohatera  mógłby spokojnie sięgnąć po tę kompozycję Arashi (a przynajmniej jej fragmenty). Dopiero po dziesięciu minutach nieustannego sonicznego ataku muzycy odpuszczają. Wtedy też ponownie głos zabiera  w dosłownym znaczeniu tych słów  Sakata, który snuje swoją opowieść aż do stonowanego końca. W wieńczącym album Tsuioku (Remembrance) kontynuuje narrację, lecz tym razem wykorzystując do tego saksofon. O ile trzy wcześniejsze utwory powstały na bazie zbiorowych improwizacji całej trójki, pod tym numerem jako autor podpisany jest jedynie Akira. Co nie dziwi, ponieważ ta siedmiominutowa coda jest najmocniej zanurzona w ludowej tradycji japońskiej i tym samym zahacza o stylistykę world music.
Po dotarciu do końca żałować można tylko jednego  że ten koniec następuje tak szybko. Czterdzieści cztery minuty (z groszami) przelatują w ekspresowym tempie, pozostawiając delikatne uczucie niedosytu. Uczucie, które zapewne sprawi, że fani free jazzu z niepokojem wyczekiwać będą na kolejne płytowe projekty Nilssen-Lovea (z tym akurat problemów nie ma) i Sakaty.
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  Tu miejsce na labirynt:Na zamku w Elsynorze wciąż dzieją się cuda

  Sebastian Chosiński

  Værket Young Again
  

  
  I właśnie dlatego bardzo nie lubię (i konsekwentnie odmawiam udziału w nich) corocznych podsumowań, dokonywanych z krótkiej, zazwyczaj kilkutygodniowej, perspektywy czasowej! Bo zawsze po jakimś czasie trafiam na album, który wcześniej przegapiłem, a który wywróciłby moją listę, gdybym ją sporządził, do góry nogami. Jak na przykład druga płyta sekstetu Værket, którą Duńczycy zatytułowali mało oryginalnie Young Again.
Ekstrakt: 90%
[image: Young Again]
Wiem, to moja wina! Przecież wydawnictwo to ujrzało światło dzienne osiem miesięcy temu (dokładniej: 25 sierpnia 2018 roku). Miałem więc sporo czasu, aby je wytropić, poznać i zachwycić się. Na swoje usprawiedliwienie dodam jedynie, że Young Again ukazało się jedynie na winylu i na dodatek nakładem niszowej kopenhaskiej wytwórni Escho w niezbyt dużym nakładzie. W jakim? Uwaga, uwaga, to nie żart  zaledwie trzysta pięćdziesiąt egzemplarzy! Przyznacie zatem, że łatwo było go nie dostrzec w powodzi tysięcy albumów, które każdego miesiąca trafiają do sprzedaży na całym świecie. Na szczęście z czasem muzyka Duńczyków zataczała coraz szersze kręgi, aż w końcu trafiła do mnie. I oniemiałem. Najpierw przez kilkanaście dni wałkowałem ich płytę nieustannie, aby w końcu udowodnić sobie, że to tylko pierwsze wrażenie było tak pozytywne. Że po dziesiątym, dwudziestym, trzydziestym przesłuchaniu czar pryśnie i wszystko wrócić do normy. To znaczy stwierdzę: Owszem, fajne, ale żeby padać na kolana. Tyle że czar wcale nie prysł.
Zespół powstał przed pięcioma laty w Kopenhadze. Gdy patrzy się na najwcześniejsze zdjęcia muzyków, można odnieść wrażenie, że kiedy go zakładali, byli jeszcze uczniami szkoły średniej. Tego akurat nie wiem, ale jako nauczyciel z prawie dwudziestoletnim stażem w zawodzie, jestem przekonany, że licealistę poznam od razu. Zadebiutowali w 2016 roku krążkiem zatytułowanym bezpretensjonalnie Jealousy Hits. Wypełnił go klasyczny rock progresywny, wzbogacony elementami hard rocka oraz folku. Przypominało to ostrzejsze wydanie takich brytyjskich formacji, jak Jethro Tull czy Gryphon. Te czadowe inklinacje nie mogą zresztą dziwić, skoro trzech członków Værket udzielało się również w zespołach death- i blackmetalowych. Flecista Andreas Bunin Trap-Jensen grał na gitarze w Reverie, a Anders M. Jørgensen na tym samym instrumencie w Slægt; z kolei bębniarz Adam Kjær Nielsen zaliczył staż w obu tych grupach. Z nieco innego świata pochodzi wokalista i trębacz Jakob Emil Lamdahl Pedersen, wspomagający swym talentem alternatywny Marching Church.
[image: ]
Dla dwóch pozostałych instrumentalistów  klawiszowca Petera Linnemanna Tangego i basisty Mikkela Thodego Schultza  Værket był początkiem kariery artystycznej. Kariery, która  mam nadzieję  rozwinie się tak, jak na to kopenhaski sekstet zasługuje. W każdym razie po wydaniu debiutu wytwórnia Escho postanowiła pomóc muzykom zrobić kolejny ważny krok na drodze do artystycznej nieśmiertelności. Pomoc ta polegała nie tylko na publikacji drugiego longplaya, ale przede wszystkim na oddaniu grupy w ręce legendarnego duńskiego producenta Flemminga Rasmussena  specjalisty od ostrzejszych brzmień, który ma na swoim koncie kooperację z takimi tuzami metalu, jak Metallica (od Ride the Lightning po and Justice for All), Blind Guardian, Pretty Maids, Artillery czy Saturnus. Zaprosił on zespół do swego studia Sweet Silence North w Helsingør, czyli osławionym dzięki Hamletowi Elsynorze w północno-wschodniej Zelandii. Widać aura miasteczka udzieliła się mieszkańcom stolicy, ponieważ nagrali płytę, która absolutnie zniewala  energią, emocjami, pięknem.
Na Young Again, które doczekało się dotąd (i pewnie inaczej nie będzie) jedynie wersji winylowej, trafiły zaledwie trzy kompozycje. Rozbudowane (poza jedną), wielowątkowe, inspirowane klasyką progresu lat 70. ubiegłego wieku. Choć w porównaniu z nią wzbogacone o brzmienie trąbki, instrumentu rzadko kojarzonego z tym właśnie stylem (czemu zapewne zaprzeczyliby członkowie Skaldów). Stronę A otwiera utwór tytułowy, w którym  mimo rozwiniętej do ponad dziesięciu minut formy  nie uświadczymy żadnej introdukcji. Muzycy z miejsca rzucają słuchaczy na szeroką i głęboką wodę. Od pierwszych sekund pojawia się eteryczny lejtmotyw grany przez Trap-Jensena na flecie, do którego wkrótce dołącza zwiewny głos Lamdahla Pedersena. Ta uduchowiona lekkość zostaje szybko skontrastowana z ostrą, metalową gitarą Jørgensena, jakby Anders za wszelką cenę chciał przypomnieć: My tu sobie cudne melodie odgrywamy, ale nie zapominajcie, że wiemy również, jak zdemolować uszy i umysł. W kontekście: Nauczyliśmy się tego grając black i death metal.
[image: ]
Słuchając dalszej części utworu tytułowego (jak i całego albumu) można się oczywiście sprzeczać, czego w muzyce Værket jest więcej  progresu, metalu czy folku? Osobiście uważam, że wszystkiego jest dokładnie tyle, ile być powinno. Proporcje są idealnie dobrane i wymieszane. Instrumentalne duety (vide flet z trąbką, gitara elektryczna z organami Hammonda) pojawiają się obok partii solowych gitary, w tle zaś nie brakuje smaczków. Im natomiast bliżej końca, tym większy jest rozmach aranżacyjny. I nawet Jakob Emil śpiewa z dużo większą mocą, w czym zresztą jest wspierany przez kolegów w chórkach. CCTV of a Boy to najkrótszy fragment płyty. Można by nawet rzec, że najbardziej przebojowy. Pojawia się tu  od samego początku  taneczny rytm i  na jego tle  folkowy zaśpiew. Ale nie brakuje też symfonicznej potęgi, z wybijającymi się na plan pierwszy i powtarzającymi główny motyw melodyczny fletem i trąbką. W drugiej części gdzieś w oddali słychać nawet nawiązania do ska, a w warstwie wokalnej można mieć skojarzenia z Madness i Dexys Midnight Runner. Na ile jest to świadome  nie wiem, ale wypada i intrygująco, i radośnie.
Na stronę B wydawnictwa trafiła tylko jedna kompozycja  trzyczęściowy, ponad dwudziestominutowy Green Knight. W części pierwszej Duńczycy głównie budują nastrój; zaczyna basista wespół z klawiszowcem, później dołącza do nich ze swym natchnionym głosem wokalista, a wieńczy ten fragment flecista. Uznawszy, że jesteśmy przygotowani na więcej  zespół przechodzi do rockowego ataku, w czym prym wiodą Jørgensen i Linnemann Tange (na syntezatorach). Tym samym metalowa moc miesza się z progresywnym pięknem i folkową finezyjnością. Efekt jest oszałamiający! Część druga zaczyna się od subtelnych dźwięków fortepianu elektrycznego  i przez kilka kolejnych minut jest podobnie, to znaczy delikatnie i ujmująco. Folkowo i balladowo. Nawet kiedy sekcja rytmiczna podkręca tempo, zespół nie przestaje myśleć o utrzymaniu nastroju. Dopiero w części finałowej Zielonego rycerza Skandynawowie wracają na progmetalowe tory, aczkolwiek i tu trafiają im się nawiązania do muzyki dawnej i world music.
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To bogactwo brzmień i inspiracji jest zastanawiające w przypadku tak młodych artystów, którzy  w przeciwieństwie do wielu swoich kolegów po fachu  dawno już zakończyli etap poszukiwań. Muzyka zawarta na Young Again jest nie tylko dojrzała, ale i bardzo konsekwentna. Kopenhaski sekstet doskonale wie, co chce osiągnąć i w jaki sposób to zrobić. Nawet jeśli zdarzają się młodym Duńczykom momenty zawieszenia, chwile, w których słychać pewne rozdarcie i zastanowienie, co dalej  są one nadzwyczaj rzadkie, lecz, co najistotniejsze, następuje po nich wybór najwłaściwszy z możliwych, prowadzący do wyznaczonego celu. Twórczość Værket nie jest wcale ewenementem na scenie skandynawskiej; w podobnych rejonach operują tacy wykonawcy, jak Our Solar System, Agusa, Tusmørke, Skog Under Jord. Ważne natomiast, że poruszając się po polu zagospodarowanym już przez innych, artyści z Kopenhagi potrafią podkreślić swoją odrębność i zaskoczyć słuchaczy.
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  Tu miejsce na labirynt:Fionia  wyspa, jak wulkan, gorąca

  Sebastian Chosiński

  Grusom II
  

  
  Mijają kolejne lata, a jedna rzecz pozostaje niezmienna  Skandynawia każdego roku zalewa nas mnóstwem doskonałych rockowych i jazzowych płyt. Świetnie radzą sobie zarówno zespoły wiekowe i uznane, jak i początkujące. Duński sekstet Grusom zalicza się do tych drugich. Wszak w sierpniu ubiegłego roku wydał dopiero drugą pełnowymiarową płytę, którą zatytułował odkrywczo II.
Ekstrakt: 90%
[image: II]
Przed dwoma dniami zachwycałem się w tym miejscu albumem kopenhaskiej formacji Værket Young Again. To doskonałe i nadzwyczaj dojrzałe dzieło ujrzało światło dzienne 25 sierpnia ubiegłego roku; sześć dni później do sprzedaży trafiła inna, nie mniej fascynująca płyta, sygnowana przez zespół o nazwie Grusom. Ta zbieżność czasowa była zapewne całkowicie przypadkowa, ale kilka innych podobieństw daje wiele do myślenia. Obie grupy pochodzą z Danii. Obie są sekstetami tworzonymi przez artystów młodych wiekiem. Twórczość obu jest mocno zakorzeniona w rockowej tradycji lat 70. XX wieku. Wreszcie w obu przypadkach mamy do czynienia z drugimi pełnowymiarowymi wydawnictwami w ich karierze. Ach! i nie można zapomnieć o najważniejszym: oba krążki przyprawiają o ciarki na plecach. Jest też jednak pewna zasadnicza różnica: o ile dokonania Værket krążą wokół progresu wymieszanego z heavy metalem i folkiem, o tyle panowie z Grusom pozostają wierni stonerowi podrasowanemu hard rockiem, bluesem i psychodelią.
Svendborg to  jak na warunki duńskie  całkiem spore, bo prawie trzydziestotysięczne, miasto położone na południu Fionii, trzeciej pod względem wielkości wyspy królestwa. Tam właśnie na początku dekady czwórka młodych muzyków  wokalista Nicolaj Hoffmann Jul, gitarzysta Dennis Warburg, klawiszowiec Peter Pørtner i bębniarz Jakob Kaae  założyło zespół specjalizujący się w graniu utworów pochodzących z repertuaru The Doors. I chociaż z czasem nastąpiła dość zasadnicza ewolucja stylu, związana głównie z wypracowaniem oryginalnego repertuaru, miłość do muzyki sprzed paru dekad pozostała. Słychać to było wyraźnie na wydanej własnym sumptem w październiku 2014 roku demonstracyjnej EP-ce DIY Demo, na której pojawił się w składzie Grusom drugi gitarzysta Thomas Ulrik. Stylistycznie było tam wprawdzie więcej atmosferycznego metalu niż nawiązań do utworów formacji Jima Morrisona, ale w warstwie wokalnej Nicolaj wciąż pozostawał wierny swojemu idolowi.
Rozesłana do wielu europejskich niezależnych wytwórni płytka spotkała się z zainteresowaniem decydentów z Kozmik Artefactz. Może zadecydowała o tym bliskość geograficzna. Firma ma bowiem siedzibę w miasteczku Mölln, które leży na południu Szlezwiku-Holsztynu, a więc niemieckiego landu sąsiadującego z Danią. Najważniejsze jednak, że muzyka Grusom przypadła do gustu szefostwu firmy, dzięki czemu w lipcu 2015 roku ukazała się debiutancka płyta Skandynawów zatytułowana po prostu Grusom. Przy okazji pracy nad nią ostatecznie wykrystalizował się skład grupy, który dopełnił basista Søren Olesen. Album, choć jeszcze dość surowy, spotkał się z pozytywnym przyjęciem i zyskał przychylne oceny krytyków. Mimo to zespół nie zdecydował się pójść od razu za ciosem i na kolejne wydawnictwo trzeba było czekać aż trzy lata  do sierpnia ubiegłego roku. Ale zdecydowanie warto było uzbroić się w cierpliwość!
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Album II zarejestrowany został w tym samym zestawieniu personalnym i wydany przez tę samą firmę. Od czasu publikacji Grusom sekstet jednak pod każdym względem dojrzał, dzięki czemu jego druga płyta bije na głowę i tak przecież udany bardzo udany debiut. Niemożliwe? Przekonajcie się sami. Płytę otwiera z jednej strony przebojowy, z drugiej natomiast mocno wbijający się w serce i umysł Beyond This Land. Ten nieco ponad czterominutowy utwór to kwintesencja stylu Grusom: począwszy od kwasowych organów, poprzez przesterowaną stonerową gitarę, aż po motoryczną, hardrockową sekcję rytmiczną. Nie można też oczywiście zapomnieć o nostalgicznym, bluesowo-psychodelicznym głosie wokalisty, który potrafi zaśpiewać z taką siłą, że mury kruszeją. Ale to, że potrafi, nie oznacza automatycznie, że zawsze tak właśnie robi. W każdym razie trudno byłoby sobie wyobrazić lepszą introdukcję do tej czterdziestominutowej opowieści.
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Jeśli chodzi o potencjał komercyjny, drugi w kolejności Peace of Mind w niczym nie ustępuje Beyond This Land  różni się zaś głównie tym, że więcej jest w nim smutku i nostalgii. Uwagę przykuwa natomiast piękna partia solowa gitary, w tle której słychać nie mniej subtelne i wrażliwe brzmienia organów. I to kolejny charakterystyczny rys twórczości Grusom, którzy nadzwyczaj umiejętnie łączą piękną z energią, harmonię z młodzieńczą  zuchwałością. Najdłuższy w całym zestawie Skeletons porusza się na pograniczu hard rocka i bluesa, eksponując zarówno gitary (które wyprawiają się w rejony Bliskiego Wschodu), jak i organy. Bywa że soliści intensywnie ze sobą dialogują, wszystko odbywa się zaś w szybkim tempie narzucanym reszcie zespołu przez Sørena Olesena oraz Jakoba Kaaego. Dopiero w zakończeniu Skandynawowie zwalniają tempo, by przygotować słuchaczy na jedyny numer zaśpiewany po duńsku, czyli Vågn Op.
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To jeden z najpiękniejszych fragmentów płyty. Balladowy, hipnotyzujący, wzruszający, o idealnie dramaturgicznie rozstawionej konstrukcji. Embers z kolei zachwyca jeszcze czym innym  zwiewnymi, chociaż niepozbawionymi mocy i rozmachu pasażami gitar. Jeżeli jesteście w stanie wyobrazić sobie klasyczne kompozycje Wishbone Ash zagrane na modłę stonerową  to jest to właśnie to! Hardrockowe tempo oraz przesterowane gitary i hammondowskie organy podkreślają jeszcze emocjonalność artystycznego przekazu Duńczyków. W Dead End Valley sekstet wyhamowuje, większy nacisk kładąc na bluesowe harmonie i psychodeliczny nastrój, co nie oznacza jednak, że Dennis Warburg, Thomas Ulrik i Peter Pørtner udają się na zieloną trawkę. Tym bardziej że im bliżej końca, tym bardziej angażują się emocjonalnie. Tak jak Beyond This Land był idealnym początkiem album, tak Cursed from Birth jest jego optymalnym zwieńczeniem.
To kolejna stonerowo-bluesowa, okraszona nostalgiczną partią gitary ballada z gatunku sierdceszczypatielnych. Zabieg ten miał zapewne na celu wzruszające pożegnanie ze słuchaczami  by tęsknili i jak najczęściej do płyty tej wracali. Czy będą? Jeśli wysłuchają raz  od początku do końca, bez wyrywania poszczególnych utworów z kontekstu  nie mam wątpliwości, że tak!
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  Tu miejsce na labirynt:Wielkie nic? Dokładnie na odwrót!

  Sebastian Chosiński

  Kingnomad The Great Nothing
  

  
  Pięć lat działalności i (zaledwie) dwie wydane w tym czasie pełnowymiarowe płyty. Nie jest to wynik rewelacyjny, ale  jak wiemy  liczy się przede wszystkim jakość, nie ilość. A z tym w przypadku szwedzkiego kwartetu Kingnomad nie ma, na szczęście, najmniejszego problemu. Opublikowany w lipcu ubiegłego roku krążek The Great Nothing to porcja znakomitego doom metalu z domieszką vintage i psychodelii.
Ekstrakt: 80%
[image: The Great Nothing]
Ta historia zaczęła się pewnego zimowego dnia pięć lat temu. Dwaj mieszkający po sąsiedzku przyjaciele  Johnny Stenberg i Marcus Vesterberg  postanowili założyć zespół, którego muzyka byłaby hołdem złożonym ukochanym przez nich formacjom z lat 70. ubiegłego wieku, a nade wszystko grupie Black Sabbath. Obaj grali na gitarach, ten pierwszy, który przyjął pseudonim Mr Jay, na dodatek śpiewał. I posiadał w domu amatorskie studio. To w nim wraz z Marcusem (tym razem w cudzysłowie, ponieważ Vesterberg, idąc w ślady kompana, uczynił swe imię jednocześnie pseudonimem artystycznym) zarejestrował pierwszy utwór, któremu nadali znaczący tytuł Lucifer is Dead. Ale chcąc robić karierę, potrzebowali kolejnych muzyków; niebawem więc dołączyli do nich członkowie sekcji rytmicznej: basista Maximilian (niestety, nie udało mi się znaleźć informacji na temat jego nazwiska) oraz perkusista Andreas Nilsson.
W tym składzie po kilkunastu miesiącach pracy zespół nagrał pięć utworów, które własnym sumptem opublikował na płytce demonstracyjnej The Green Meadow. Rozprowadzali ją podczas koncertów, ale przede wszystkim rozsyłali po wytwórniach płytowych, licząc na to, że którejś kompozycje te przypadną do gustu i zdecyduje się ona podpisać z młodymi Skandynawami kontrakt. Odpowiedź przyszła po kilku miesiącach z dalekiej Kalifornii, a konkretnie z miasta San Ramon, gdzie od dwunastu lat działa specjalizująca się głównie w muzyce doommetalowej i stonerowej firma Ripple Music (w swoim katalogu ma między innymi płyty takich wykonawców, jak Mothership, Wo Fat, Black Lung, Desert Suns, Blackwülf czy Ape Machine). Na początek Amerykanie zaproponowali Szwedom wydanie płyty składankowej, w sensie: dzielonej z inną grupą. W efekcie na wydanym w 2016 roku albumie The Second Coming of Heavy (Chapter III) znalazły się cztery kompozycje Kingnomad (te same co na The Green Meadow) i cztery numery amerykańskiego Bonehawk.
Szefostwo potraktowało ten split jako próbę generalną przed podpisaniem właściwego kontraktu. Szczęśliwym zrządzeniem losu płyta spodobała się fanom, co w kolejnych latach zaowocowało pełnowymiarowymi wydawnictwami Szwedód: najpierw ukazał się Mapping the Inner Void (2017), a rok później  The Great Nothing. W ciągu roku dzielącego publikację obu krążków doszło w zespole do zmiany personalnej  Nilssona zastąpiła Mano. Tak, tak, zastąpiła, bo pod tą uniwersalną ksywką kryje się kobieta. Sesja nagraniowa odbyła się w małej wiosce na północy Szwecji, w której Mr Jay usytuował swoje nowe studio  Crazy Heart. Poza członkami Kingnomad pojawili się w nim jeszcze zaproszeni goście: grający na klawesynie i fortepianie elektrycznym (pianie Rhodesa) Mikael Israelsson oraz aż troje wokalistów  Emma Stenberg, Martin Nygren i Joakim Åström. Udział tych ostatnich był wprawdzie śladowy, ale zarazem istotny.
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Na The Great Nothing trafiło sześć kompozycji, w tym otwierająca całość miniatura i wieńcząca płytę tytułowa, prawie dwudziestodwuminutowa suita. Zatem nie tylko brzmienie, ale także formuła albumu i długość utworów miały nawiązywać do lat 70. XX wieku. Ten wprowadzający w nastrój wydawnictwa króciutki utwór to nawiązujący stylistycznie do muzyki dawnej The Yoga of Desolation. Najpierw pojawia się w nim introdukcja zagrana na gitarze akustycznej, a następnie śpiewający a cappella chórek mieszany (tu właśnie słyszymy towarzyszącą Johnnyemu Emmę Stenberg). Jest pięknie i podniośle, zwiewnie i dostojnie. I chociaż następujący chwilę później Cosmic Serpent przenosi nas już w zupełnie inny świat, to jednak muzyka Szwedów, nawet nabrawszy metalowej mocy, nie traci na uroku. Zgodnie z tytułem, w numerze tym niemało jest psychodelii, a nawet space rocka. Co ciekawe, motoryczna i rozpędzona sekcja rytmiczna nie przytłacza, co w dużej mierze jest zasługą równoważących jej moc nostalgicznego śpiewu Mr Jaya oraz pojawiających się w tle syntezatorów. Doomowe brzmienie gitar jest z kolei tak obrobione, że idealnie pasuje do pozostałych komponentów.
[image: ]
W trzecim w kolejności The Mysterious Agreement kwartet, trzymając się przetartego wcześniej  przy Cosmic Serpent  szlaku, przykłada się jednak bardziej do osiągnięcia efektu  określając w pewnym uproszczeniu  metalowego. Grają podobnie, ale ciężej i dynamiczniej, nie rezygnując przy tym wciąż z wprowadzania melodyjnych wątków na gitarze (za co odpowiada Johnny). Ponownie też w strukturze utworu nawiązują do muzyki klasycznej, dzięki czemu zyskuje on na zwiewności. W tym samym kierunku Kingnomad podąża w All Those Things, wykorzystując jako smaczki fortepian elektryczny i klawesyn (na których gra Mikael Israelsson) oraz organy i syntezatory (to z kolei zasługa Stenberga). Wszystkie te instrumenty pojawiają się na drugim planie, ale ich brzmienie wydatnie wzbogaca aranżację i przydaje całości szlachetności. Podobnie jak i pojawiające się w zakończeniu zwielokrotnione partie wokalne Johnnyego, które subtelnie  z naciskiem na subtelnie!  nawiązują do tradycji śpiewu wielogłosowego w chorałach gregoriańskich.
[image: ]
Do tej pory w trzech pełnoprawnych utworach Kingnomad (The Yoga of Desolation, choć to oczywiście prawdziwa perełka, liczę jednak jako drobiazg) zaskoczeń nie brakowało. I nie brakuje ich również w dwóch pozostałych kompozycjach. Collapsing Pillars of the Earth urzeka skomplikowaną strukturą. Początkowo muzycy zdają się popadać w chaos, każdy gra bowiem sobie. Marcus wprowadza rozdzielony długimi interwałami metalowy riff, w tym czasie Johnny powolnie snuje nostalgiczną narrację, natomiast Maximilian i Mano zapętlają energetyczną partię basu i bębnów. Dopiero po kilkudziesięciu sekundach wszystko to zaczyna się ze sobą zazębiać, dając fascynujący efekt. To aranżacyjne mistrzostwo i doskonała lekcja poglądowa na temat, jak z chaosu może narodzić się spójny artystyczny przekaz. Album wieńczy wspomniana już wcześniej kilkuczęściowa tytułowa suita. Zaskakująca o tyle, że w porównaniu z poprzednimi kompozycjami  biorąc pod uwagę fakt, że trwa ona prawie dwadzieścia dwie minuty  nie dzieje się w niej zbyt wiele.
Zbudowany w formie ronda The Great Nothing oparty jest na powtarzanym refrenie i przewijających się przez cały czas tych samych motywach. Zagrany został jednak z takim wewnętrznym żarem, że absolutnie nie nudzi. Ba! można złapać się na tym, że po dotarciu do końca dziwimy się, że to już. Niestety. Jeśli jednak Szwedzi zachowają dotychczasową regularność, jest nadzieja, że kolejna płyta kwartetu ukaże się jeszcze w tym roku. i oby tak właśnie się stało. Oby była ona równie dobra i  o tym także wspomnieć trzeba  oby ponownie została opatrzona równie mocno zapadającą w pamięć i wieloznaczną okładką, jak ta autorstwa Andersa Muammara (szwedzkiego malarza, ilustratora i fotografika).
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  Tu miejsce na labirynt:Bizon spod znaku Hanzy

  Sebastian Chosiński

  Zen Bison Krautrocker
  

  
  To mit, że wielkie wytwórnie płytowe zdominowały rynek muzyczny. Może i sprzedają one najwięcej nośników i mają z tego powodu największe dochody, ale to, co najciekawsze we współczesnym rocku, dzieje się mimo wszystko poza majorsami  za sprawą albumów publikowanych przez wydawców niezależnych bądź nakładem samych artystów. Jak w przypadku debiutanckiego longplaya niemieckiego tria Zen Bison  Krautrocker.
Ekstrakt: 70%
[image: Krautrocker]
Zauważyliście już zapewne, że w ostatnich tygodniach staram się nadrabiać ubiegłoroczne zaległości; wspominać o płytach, które ukazały się z datą 2018 na okładce, ale są na tyle interesujące, że warto ocalić je dla siebie na jak najdłużej. Tak było chociażby z produkcjami grup Delta Sierra, Deep Space Destructors, Superfjord, Værket, Grusom, Kingnomad oraz Amgala Temple, tak jest również z prezentowanym dzisiaj, zdecydowanie najmniej znanym w całym tym gronie, zespołem Zen Bison. Formacja powstała w 2015 roku w leżącym nad Bałtykiem meklemburskim Rostocku, jednym z najważniejszych ośrodków przemysłowych w dawnej Niemieckiej Republice Demokratycznej. Choć tworzący ją muzycy o komunistycznej przeszłości miasta mają zapewne z racji wieku niewielkie pojęcie. 
Zafascynowani zespołem Jimiego Hendrixa  Expierience (patrz: Are You Experienced, 1967; Axis: Bold as Love, 1967; Electric Ladyland, 1968), postanowili grać jak tamto słynne trio, do maksimum wykorzystując możliwości, jakie daje najprostsze rockowe instrumentarium złożone z gitar solowej i basowej oraz perkusji (plus śpiew). Pierwsze nagrania grupy  powstałe jeszcze w 2016 roku  utrzymane były w stylistyce bluesowo-psychodelicznej z domieszką hard rocka (typowej dla takich wykonawców, jak Grand Funk Railroad czy wczesny Carlos Santana). Obok własnych kompozycji artyści z Rostocku sięgali również po covery  a to z repertuaru kanadyjsko-brytyjskiego May Blitz (I Dont Know), to znów amerykańskiego Cactusa (One Way or Another). Hartowali się tym sposobem jak najlepsza stal. Oczywistym jest jednak, że prawdziwy sprawdzian następuje w momencie, gdy zespół wydaje debiutancki album. 
Niemieckie trio postanowiło uczynić to w dniu dość specyficznym  9 maja ubiegłego roku. Przypomnijmy: w czasach NRD świętowano wówczas zwycięstwo Związku Radzieckiego nad faszyzmem. Czy jednak tym kierowali się muzycy Zen Bison, wydając w sześćdziesiątą trzecią rocznicę tego wydarzenia swój pierwszy longplay (własnym sumptem i tylko na winylu)  nie mam pojęcia. Materiał, jaki trafił na Krautrocker, zarejestrowali kilkanaście miesięcy wcześniej  w kwietniu i lipcu 2017 roku. Nie były to więc już wtedy utwory najświeższe. Ale bez obaw. W ciągu dwóch lat, jakie minęły od ich powstania, nie zestarzały się ani trochę. W czym największa zasługa artystów tworzących trio, których do tej pory nie przedstawiłem. A są to: gitarzysta i wokalista Philipp Ott, basista Steffen Fischer oraz perkusista Martin Konopka. Na płycie można też jednak usłyszeć gości: klawiszowca Hansa Kirschnera (udzielającego się w dubowo-elektronicznym projekcie The Monotrones) i  w jednym numerze  perkusjonistę Bobbyego Müllera.
[image: ]
Debiut marynarzy z Rostocku wypełnia pięć kompozycji, szytych  stylistycznie i czasowo  na miarę lat 60. i 70. ubiegłego wieku. Ale też trudno być z tego powodu zaskoczonym, skoro Ott i jego kompani nie ukrywają, że ich głównymi inspiracjami są wykonawcy działający właśnie w tamtych czasach. Duch vintage unosi się więc nad całym Krautrocker  od pierwszej do ostatniej sekundy. Dwa pierwsze utwory to czysty, niemal stuprocentowy The Jimi Hendrix Expierience  równie co amerykański oryginał dynamiczny i emocjonalny, aczkolwiek wzbogacony pojawiającymi się w tle syntezatorami. Blow My Mind zaczyna się bardzo energetycznie i hardrockowo; Philipp nie stroni w nim od gitarowych solówek, którym przydaje smaku różnorodnymi efektami dźwiękowymi. Nie inaczej dzieje się w Backseat Lovers, w którym chyba najmocniej blues spaja się z klasycznym hard rockiem, a moc całości zwiększa krzykliwy wokal Otta. Te dwie kompozycje to jedenaście minut prawdziwej podróży w czasie, o pięć dekad wstecz.
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Tyle samo czasu, co dwa poprzednie utwory, zajmuje tytułowy Krautrocker, który rzeczywiście  w przeciwieństwie do wszystkich pozostałych kompozycji  zawiera pewne elementy krautrocka. Choć raczej nie spodziewajcie się żadnych istotniejszych nawiązań do klasyków gatunku spod znaku Guru Guru, Embryo, Can czy Amon Düül II. Krautrockowość tego utworu polega na odpowiednim wykorzystaniu brudu syntezatorów, dzięki którym zyskuje on na psychodelicznej transowości. Poza tym jest to mocno ewoluujący rockowy kawałek, który zaczyna się jeszcze w miarę stonowanie, później natomiast nabiera mocy, by w finale dojść do niemal progresywnego rozmachu z majestatycznymi organami w tle (ponownie kłania się gość specjalny Hans Kirschner!). To prawda, że znacznie mniej tu Hendrixa, więcej nawiązań do rodzimej muzyki z tego samego okresu.
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Na stronie B winylowego krążka znalazły się jedynie dwa, ale za to rozbudowane  każdy po mniej więcej dziesięć minut  utwory. La Madrugada zaczyna się od delikatnej gitary, która bardzo długo buduje nastrój. Dopiero w połowie numeru Steffen Fischer i Martin Konopka podkręcają tempo, a z pomocą przybywa im drugi z zaproszonych gości  Bobby Müller. Im bliżej końca, tym konsekwentniej zespół zmierza do punktu, w którym narodziła się jego muzyka, czyli do inspiracji Hendrixem. Na finał muzycy wybrali cover. Going Down to utwór zaczerpnięty z repertuaru Dona Nixa, amerykańskiego bluesmana rodem z Memphis. Po raz pierwszy wykonał go w 1971 roku Freddie King (na albumie Getting Ready), rok później powstała wersja autorska (płyta The Alabama State Troupers Road Show). Jak odczytali go młodzi Niemcy? Bardziej na modłę Kinga, dodając jednak do jego elektrycznego bluesa hardrockową zadziorność i mnóstwo efektów (syntezatorowych i przetworników gitarowych). 
Nix pewnie bardzo by się zdziwił, gdyby usłyszał Going Down w wykonaniu Zen Bison. Ale kto wie, może muzycy z Rostocku wysłali swój longplay do Tennessee, by sprawić radość emerytowanemu klasykowi bluesa. Na tym Krautrocker się kończy. Najważniejsze, że kończy się obiecująco i że po dotarciu do finału w głowie słuchacza pozostaje myśl: warto czekać na ciąg dalszy tej historii!
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  Tu miejsce na labirynt:Musical, balet, Raj i Piekło

  Sebastian Chosiński

  Leszek Żądło Quartet Komeda. Wygnanie z Raju
  

  
  23 kwietnia minęło pół wieku od  spowodowanej nieszczęśliwym wypadkiem  śmierci Krzysztofa Komedy, najwybitniejszego polskiego jazzmana w dziejach. Z tej właśnie okazji parę tygodni wcześniej ukazała się niezwykła płyta, zawierająca koncertową wersję Wygnania z Raju  fragmentów musicalu, który współtworzył Komeda. Nagrał ją  ze swoim Kwartetem  saksofonista Leszek Żądło.
Ekstrakt: 70%
[image: Komeda. Wygnanie z Raju]
Historia tego utworu jest bardzo, ale to bardzo skomplikowana. Postaram się maksymalnie ją streścić. Krzysztof Komeda był w latach 60. XX wieku postacią znaną już na całym świecie, nie tylko jako wybitny pianista jazzowy, ale także kompozytor filmowy i teatralny (nie stronił również od muzyki baletowej). Nie bez powodu upomniało się o niego Hollywood. W tym samym czasie kiedy przebywał w Fabryce Snów, pracując nad ścieżkami dźwiękowymi do horroru Dziecko Rosemary Romana Polańskiego oraz dramatu kryminalnego Riot Buzza Kulika, w Polsce trwały przygotowania do wystawienia musicalu (niekiedy określanego mianem operetki) w 6 odsłonach z prologiem, 3 epilogami i finałem, który otrzymał tytuł Wygnanie z Raju. Libretto napisali znany i popularny w czasach peerelowskich pisarz science fiction Krzysztof Boruń (trylogia Zagubiona przyszłość, Promixa i Kosmiczni bracia  powstała we współpracy z Andrzejem Trepką) oraz Andrzej Tylczyński (dziennikarz, założyciel kultowego czasopisma muzycznego Non Stop oraz nade wszystko autor tekstów piosenek śpiewanych między innymi przez Piotra Szczepanika i Czesława Niemena). 
Fabuła musicalu (pozostaniemy przy tym określeniu) dotykała  mówiąc najogólniej  tematu sztucznej inteligencji. Warstwa muzyczna składała się z dwóch części: piosenek, które skomponował Jerzy Abratowski, oraz sekwencji określonych mianem baletowych, które zilustrował Krzysztof Komeda. Premiera Wygnania odbyła się 13 lipca 1969 roku, prawie trzy miesiąca po śmierci Komedy, na tydzień przed lądowaniem załogi statku Apollo 11 na Księżycu. Miało to miejsce w znanym z odważnych decyzji repertuarowych Teatrze Muzycznym w Gdyni. Ta decyzja okazała się chyba jednak nazbyt odważna, ponieważ spektakl nie przypadł do gustu widowni i dość szybko został zdjęty z afisza. Później też żadna scena nie wystawiła go ponownie. Zaginął też, jak się przez wiele lat wydawało, oryginalny zapis nutowy. Na szczęście tylko tak się wydawało. Po prostu wywiózł go ze sobą z Polski Tylczyński, który wyemigrował do Holandii. Po jego śmierci (w 2009 roku) za porządkowanie archiwum ojca zabrał się Piotr Tylko-Tylczyński (kompozytor muzyki elektronicznej i ilustracyjnej) i znalazł w nim rękopis uważany dotąd za zaginiony.
Po jakimś czasie nuty trafiły w ręce polskiego jazzmana, od kilkudziesięciu lat mieszkającego w Republice Federalnej Niemiec (przez jakiś czas także w Austrii)  saksofonisty Leszka Żądło (St. Louis Blues, Zagara), który postanowił na podstawie muzyki stworzonej przez Krzysztofa Komedę stworzyć własną suitę. Wymagało to olbrzymiej pracy, ponieważ oryginalna ścieżka została przygotowana z myślą o orkiestrze symfonicznej, a teraz trzeba było przearanżować ją, biorąc pod uwagę możliwości kwartetu jazzowego. Z pomocą przyszedł Leszkowi monachijski pianista Matthias Preißinger, a efekt ich wspólnej pracy można było usłyszeć po raz pierwszy przed trzema laty. Materiał, jaki trafił na album wydany przez warszawską wytwórnię For Tune (tę samą, która siedem miesięcy temu opublikowała płytę Miss B.), został zarejestrowany 2 września 2016 roku Singer Jazz Festival. 
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Do realizacji tego projektu Żadło zaprosił pianistę Leszka Kułakowskiego (Sami Swoi, działania solowe), jego grającego na kontrabasie syna Piotra (DePrezes Quartet) oraz pochodzącego z Bydgoszczy perkusistę Jacka Pelca (Extra Ball, zespoły Jarosława Śmietany, własne Electric Trio). Skład nadzwyczaj godny i  chciałoby się rzec  bezpieczny, to znaczy taki, który gwarantuje wykonawstwo na najwyższym poziomie. Zasadniczą kwestią, z jaką musi się w przypadku tej płyty zmierzyć recenzent jest jednak kwestia materiału wyjściowego, czyli kompozycji Krzysztofa Komedy. Po przeróbkach Żądły Wygnanie z Raju (czy też, jak jest w opisie płyty, Exile from Paradise) stało się jedenastoczęściową suitą, trwającą w sumie prawie godzinę. Większość fragmentów jest ze sobą połączona, ale to może troszeczkę zmylić, ponieważ jako całość nie jest to dzieło stylistycznie konsekwentne. Wbrew fantastycznonaukowej tematyce musicalu, trudno tu również doszukać się muzyki, która kojarzyłaby się z kosmosem czy też zagadnieniami futurologicznymi. Ale to, nawet jeśli nie najwybitniejsze, wciąż są utwory Komedy  artysty genialnego!
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Część pierwszą  Part 1  otwierają delikatne dźwięki fortepianu i kontrabasu; po kilkudziesięciu sekundach dołącza do nich cichutki, kołyszący do snu  czy nie za wcześnie?  saksofon. Ale to tylko introdukcja. Za chwilę rozpoczyna się zupełnie nowy wątek  wciąż bardzo subtelny, ale z racji improwizacji, jakim oddają się muzycy, z czasem coraz bardziej energiczny. Prowadzi to prostą drogą do pięknego saksofonowego motywu, który mógłby być ozdobą każdej kompozycji jazzowej z lat 60. W dalszej części motyw ten rozwija pianista, by w finale spotkać się w duecie z saksofonistą. Part 2 jest dużo dynamiczniejsze, o czym decyduje rytmicznie grający fortepian oraz ponad minutowe solo perkusji. Później robi się jednak spokojniej; muzycy przenoszą słuchaczy w lata 50., a na plan pierwszy wybija się dęciak Żądły. W jeszcze innej konwencji utrzymany jest Part 3, w którym Kwartet  w ślad za Komedą  sięga do inspiracji muzyką latynoamerykańską. Płynne przejście do Part 4 znaczone jest szybkim i motorycznym wtrętem fortepianu, do którego podłączają się pozostali instrumentaliści. 
[image: ]
To  spośród wszystkich dotychczasowych  najbardziej rozimprowizowana część Wygnania. Leszek Kułakowski pozwala sobie na zagrywki w stylu Cecila Taylora, natomiast lider udowadnia  nie po raz pierwszy i na pewno nie ostatni  że wciąż znajduje się pod wielkim wpływem Johna Coltranea. Z kolei solówki, jaką w Part 5 zagrał Pelc, nie powstydziłby się sam Tony Williams, po którego popisie mamy do czynienia z kolejnym intrygującym duetem saksofonowo-fortepianowym. Pod wrażeniem umiejętności muzyków pozostawali także słuchacze koncertu, nagradzający Kwartet rzęsistymi oklaskami. Ale to wciąż nie koniec niespodzianek, jakie przygotowali muzycy: w Part 6 zapraszają w podróż na Bliski Wschód, natomiast w Part 7 ponownie przypominają sobie o emocjonalnej improwizacji  podstawie jazzowego fachu. Po takiej ekscytacji wszystkim należy się chwila oddechu  i temu właśnie służy Part 8, prawie siedmiominutowa porcja muzyki nadzwyczaj delikatnej, która po płynnym przejściu w Part 9 zamienia się w typowy dla Krzysztofa Komedy bardzo melodyjny motyw ilustracyjny o klasycznie filmowej proweniencji.
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Ostatnie dwa fragmenty suity też nie należą do oczywistych. W Part 10 Kwartet po raz kolejny wybiera się do Ameryki Południowej, tym razem jednak po to, aby  przynajmniej na początku utworu  zaprosić do tanga. Skocznie i energetycznie poczyna sobie również w zamykającym całość Part 11, w którym ponownie mamy do czynienia z lekkim odchyłem freejazzowym. W każdym razie  dzięki energetycznym popisom dwóch Leszków  Kułakowskiego i Żądły  suita kończy się mocnym akcentem, nie tak oczywistym dla twórczości Komedy. Ale nie jest to wcale  zakończenie całej płyty. Jako bonus dodana została, wykonana podczas tego samego koncertu, ballada z Dziecka Rosemary  chyba najsłynniejszy na świecie motyw skomponowany przez pochodzącego z Wielkopolski pianistę. Kwartet Żądły wykonał zagrał Rosemarys Baby perfekcyjnie, z wielkim wyczuciem, na dodatek w taki sposób  co rzadkość  że przestaje się postrzegać tę muzykę jako jedynie ilustrację do filmu. Nie tylko dzięki temu Wygnanie z Raju jest kolejnym  po wspomnianej już wcześniej Miss B.  albumem mieszkającego w Monachium saksofonisty, który przywraca polskiemu jazzowi Leszka Żądło. Oby For Tune sięgnęło po kolejne projekty tego niezwykłego artysty.
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  Tu miejsce na labirynt:Wiosna, której zapomnieć się nie da

  Sebastian Chosiński

  SBB Porwanie Aldo Moro. Radio Sessions, Vol. 2
  

  
  W sumie mają się ukazać cztery. Ta jest druga. Chodzi oczywiście o płyty winylowe tria SBB z serii Radio Sessions. Zawierają one rzadkie, choć nie całkiem nieznane utwory tego legendarnego zespołu, jakie powstały na potrzeby polskich rozgłośni radiowych. Na krążku Porwanie Aldo Moro znalazło się pięć kompozycji zarejestrowanych w marcu 1978 roku w Katowicach. Większość z nich miała charakter czysto ilustracyjny. Ale to wcale nie oznacza, że ich wartość jest mniejsza.
Ekstrakt: 80%
[image: Porwanie Aldo Moro. Radio Sessions, Vol. 2]
Tymi wydarzeniami wiosną 1978 roku żył cały świat. 16 marca na ulicach Rzymu terroryści z Czerwonych Brygad, którą to organizacją kierował wówczas Mario Moretti, porwali pięćdziesięciodwuletniego Alda Moro. Był on jednym z najważniejszych włoskich polityków Chrześcijańskiej Demokracji. Deputowanym do parlamentu został krótko po zakończeniu wojny, potem pełnił wiele funkcji rządowych  był ministrem sprawiedliwości (1955-1957), oświaty (1957-1959) oraz spraw zagranicznych (1969-1970 i 1973-1974); dwukrotnie także  w latach 1963-1968 oraz 1974-1976  zasiadał na stołku premiera; pod koniec drugiego urzędowania przez kilka miesięcy trzymał w swoim ręku także kierownictwo ministerstwa spraw wewnętrznych. Był to w historii Włoch okres szczególnego nasilenia działalności ekstremistów prawicowych i lewicowych  stąd jego potoczna nazwa: lata ołowiu. Poszukiwania Moro trwały prawie dwa miesiące; w końcu jego ciało odnaleziono 8 maja w zaparkowanym przy jednej z ulic porzuconym samochodzie.
O porwaniu byłego premiera Italii każdego dnia donosiły media, nie inaczej było także w PRL-u. Jego nazwisko wbiło się więc w pamięć. Los sprawił, że tego samego dnia, gdy Moro został uprowadzony SBB po raz kolejny weszło do radiowego studia, aby zarejestrować kilka utworów zamówionych przez Wytwórnię Filmów Dokumentalnych i Fabularnych. Tym razem muzycy wybrali studio mieszczące się blisko ich domów  w Katowicach. Pracowali w nim do 25 marca. Kompozycje te przez długie lata były nieznane szerszemu gronu fanów rocka. Jedną z nich  najdłuższą  upubliczniono dopiero przed piętnastu laty przy okazji publikacji boksu Anthology 1974-2004; trafiła jako bonus do płyty Follow My Dream (1978). Pięć kolejnych oddano w ręce słuchaczy dwa lata później, gdy do sprzedaży trafił kolejny box z archiwaliami  Lost Tapes, Vol. 2. Teraz wydawnictwo GAD Records zdecydowało się wydać je na winylowym krążku opatrzonym tytułem Porwanie Aldo Moro (w zasadzie to powinno być Alda).
To drugi  z czterech zaplanowanych przez wydawcę  po ubiegłorocznym (grudniowym) Przebudzeniu, zbierającym nagrania z lat 1975-1976, składak z mało znanymi utworami SBB. Mało znanymi, ale zdecydowanie zasługującymi na uwagę. Co ciekawe, część z nich została opatrzona frywolnymi tytułami, które mogą być jednak bardzo mylące  nie znajdziecie tu bowiem skocznych i radosnych funkowych melodii, jakie zespół umieścił na wydanych w tym samym czasie kasecie Jerzyk (1977) oraz longplayu wschodnioniemieckiej Amigi zatytułowanym po prostu SBB (1978), ale całkiem poważne, nierzadko niepokojące kompozycje. Które wprawdzie mają  w porównaniu z utworami tria umieszczanymi wówczas na regularnych albumach  nieskomplikowaną strukturę, zazwyczaj opartą (nie licząc zamykającej całość suity) na jednym syntezatorowym wątku. Pod wieloma względami zresztą nagrania te przypominają późniejszą solową, elektroniczną twórczość Józefa Skrzeka.
[image: ]
Bo właśnie lider SBB  grający tutaj na fortepianach akustycznym i elektrycznym, syntezatorach i klawinecie  gra bezsprzecznie pierwsze skrzypce. Dwaj pozostali muzycy, czyli gitarzysta Apostolis Anthimos i perkusista Jerzy Piotrowski, pełnią tym razem rolę czysto służebną. Ale też trudno wyobrazić sobie te utwory bez nich! Porwanie otwiera ponad sześciominutowa kompozycja A.P.. Zaczyna się od spokojnego syntezatorowego wstępu, z czasem wzbogaconego o dźwięku fortepianu. Dopiero w drugiej minucie do Skrzeka dołączają jego koledzy; trzymają się jednak kurczowo drugiego planu, pozwalając mu na rozbudowaną, dynamiczną, ale zarazem melodyjną partię fortepianową. A że Józef zawsze miał głowę do tworzenia zgrabnych i zapadających w pamięć melodii  to i nie zawodzi tym razem. Równie nastrojowy jest początek Słodkiej Zosi, która w swych balladowych fragmentach przypomina to, co wkrótce lider SBB wyda na swej debiutanckiej solowej płycie  Pamiętnik Karoliny (1979). Instrumenty klawiszowe są tutaj wszechobecne; Skrzek radzi sobie doskonale bez pomocy kolegów, którzy nawet jeżeli dograli swoje partie, to i tak giną one całkowicie w powodzi syntezatorów.
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Zupełnie odmienny klimat wprowadza Rozwichrowana maszyna  od początku do końca motoryczna i robotyczna. Wolny rytm narzuca perkusja i syntezator; wokół nieco oplecione są pozostałe klawiszowe motywy. Na pierwszym planie przez całe pięć minut nic się w zasadzie nie zmienia, za to sporo dzieje się w tle, głównie dlatego, że Skrzek dwoi się i troi, by dodawać co rusz nowe dźwięki. Sama kompozycja  zwłaszcza w swej warstwie rytmicznej  kojarzy się natomiast z wydanym na singlu trzy lata później pokrewnym tematycznie Jestem automatem autorstwa innego klasyka polskiego progresu  Exodusu. Kto wie, może Andrzej Puczyński i Władysław Komendarek zainspirowali się właśnie tym numerem SBB (jeśli go w ogóle wtedy słyszeli). Zamykający stronę A Taniec Danusi utrzymany jest w wolnym tempie, jednoznacznie kojarzącym się z bluesem. Ale to blues bardzo ciężki i intensywny, dużymi fragmentami wręcz hipnotyczny. Gdyby nie pojawiający się pod koniec nieco delikatniejszy fortepian, pozostawiałby słuchacza w nieco depresyjnym nastroju. Który  na szczęście  minąłby jednak wraz z pierwszymi taktami Dnia na giełdzie, opartym na pełnych rozmachu i przestrzeni partiach syntezatorów.
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W tym przypadku również można dopatrzyć się powiązań z Exodusem. W 1983 roku, nagrywając materiał na swój trzeci długogrającymi album (Hazard), który ukazał się jednak dopiero po ponad dwudziestu latach, Puczyński z Komendarkiem i pozostałymi muzykami nagrali numer, któremu nadali tytuł Relacja z giełdy. Może to być absolutny przypadek, ale Porwanie Aldo Moro zamyka najdłuższa, najbardziej zróżnicowana i tym samym najciekawsza kompozycja  szesnastominutowa suita Wiosenne chimery. W rzeczywistości jest to zlepek kilku utworów, nad jakimi w tamtym czasie pracował zespół. Po subtelnej fortepianowej introdukcji rozpoczyna się dynamiczny fragment znaczony motoryczną perkusją Piotrowskiego i emocjonalną improwizacją syntezatorową Skrzeka (Deszcz kroplisty, deszcz ulewny). W części środkowej pojawiają się z kolei nawiązania do finału innej suity  Wołanie o brzęk szkła  wydanej pierwotnie w tym samym 1978 roku na płycie czeskiego Supraphonu. Z kolei ostatnie minuty Wiosennych chimer to główny motyw jednego z najsłynniejszych numerów SBB  Walkin Around the Stormy Bay (z zachodnioniemieckiego Welcome).
Mimo patchworkowej struktury Wiosenne chimery wypadają fantastycznie. Trudno się więc dziwić, że w takiej właśnie formie trio włączyło tę kompozycję Skrzeka do swego repertuaru koncertowego, czego po latach dowiodły płyty Live in Sopot 1978, Roskilde 1978,  Buchholz 1978 czy Live in Neckargemund 1978. From a Town Called N.. Choć najczęściej w wersji na żywo suita ta była dzielona na kawałki i przetykana innymi numerami. Dla fanów SBB, których przecież nie brakuje, i na pewno jest wśród nich wielu koneserów winyli  Porwanie Aldo Moro to lektura obowiązkowa. Wypreparowane z większej całości, kompozycje te zdecydowanie zyskują i jednocześnie zaskakują. Stanowią też intrygujące wprowadzenie dla tych wszystkich, którzy chcieliby następnie zgłębić początki solowej działalności Skrzeka (vide Pamiętnik Karoliny, Ojciec chrzestny Dominika). Na tym longplayu znajdą sporo wskazówek na temat tego, czego można się po niej  i po nim  spodziewać.
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  Zagraj to jeszcze raz Sam:Melinda na kwasie

  Piotr Pi Gołębiewski

  
  

  
  Zastanawiałem się, czy dzisiejszy utwór powinien znaleźć się w tej rubryce, czy raczej w Zanim zagrał to Sam, albowiem nie tylko interesujący nas cover nie jest specjalnie znany, ale także oryginał. Mowa o Come Away Melinda, który większość kojarzy z formacją Uriah Heep.
[image: ]
W sumie nie ma się co dziwić, ponieważ Come Away Melinda Uriah Heep jest chyba najdoskonalszą wersją tego utworu. Znaleźć ją można na debiucie zespołu Very Eavy Very Umble z 1970 i stanowi jego niewątpliwą ozdobę (razem z hitem Gypsy). To jeszcze jest surowe granie, które zostanie dopiero później rozwinięte w formułę powszechnie znaną z epickimi refrenami i wielogłosami. Na razie jednak jest minimalizm i przejmująca interpretacja wstrząsającego, antywojennego tekstu.
Został napisany w 1963 roku przez duet kompozytorski Fred Hellerman / Fran Minkoff dla zespołu The Weavers, w którym występowali. Miał go w swoim koncertowym repertuarze, ale tak się złożyło, że pierwszego studyjnego nagrania Come Away Melinda dokonał wokalista tej formacji Harry Belafonte na własny longplay Streets I Have Walked, również z 1963 roku. Na przestrzeni lat sięgało po niego wielu artystów, nie tylko Uriah Heep, ale także Judy Collins, Tim Rose, UFO, Dexys Midnight Runners, czy nasz rodzimy L.Stadt.
Dziś jednak proponuję wersję nieco zapomnianej już, psychodelicznej formacji Velvett Fogg. W historii muzyki zespół ten zapisał się dwoma rzeczami  kontrowersyjną okładką debiutanckiego i jedynego albumu (1969), na której widzimy m.in. przyozdobione farbą panie topless. Drugą rzeczą jest to, że przez moment w jej szeregi zasilił młodziutki Tony Iommi (jeszcze zanim założył Black Sabbath). Na wspomnianym krążku (zatytułowanym Velvett Fogg) znajdziemy także interesujące nas nagranie, jednak zupełnie niepodobne do innych. Zgodnie z duchem czasu, przesycone jest aurą pschodelii i brzmi, jakby muzycy byli pod wpływem niedozwolonych substancji (czego wykluczyć nie można). Dominującą rolę przejęły tu partie organów, spychając na dalszy plan gitarę. Przez pierwsze ponad dwie minuty generalnie ciężko zorientować się, czy to cover, czy kompozycja autorska. Wyjaśnienie przychodzi wraz z wejściem wokali. Może nie jest to interpretacja tak porażająca, jak Uriah Heep, ale zespół zgrabnie zaproponował dialog córki z ojcem, ubarwiając wszystko muzyką wyrosłą z antywojennego buntu Dzieci Kwiatów.
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  Non omnis moriar:O muzyku, który zrzuca skórę

  Sebastian Chosiński

  
  

  
  Muzyczna archeologia? Jak najbardziej. Ale w pełni uzasadniona. W myśl Horacjańskiej sentencji: Nie wszystek umrę chcemy w naszym cyklu przypominać Wam godne ocalenia płyty sprzed lat. Albumy, które dawno już pokrył kurz, a ich autorów pamięć ludzka najczęściej wymazała ze swoich zasobów. Dzisiaj  po raz pierwszy  Motherhood, kolejny projekt niemieckiego saksofonisty Klausa Doldingera.
Ekstrakt: 70%
[image: I Feel so Free]
Od mniej więcej połowy lat 60. ubiegłego wieku artystyczna działalność Klausa Doldingera rozwijała się równocześnie w dwóch kierunkach: z jednej strony była to poważna aktywność w ramach Kwartetu (i jego pochodnych), z drugiej  czysto rozrywkowa i komercyjna, realizowana pod pseudonimem Paul Nero. Wytyczone przez niemieckiego saksofonistę i klarnecistę ścieżki biegły równolegle do siebie, aż w końcu w 1969 roku przecięły się, doprowadzając do powstania nowej formacji  Motherhood (często nazywanej także Doldingers Motherhood). Z tej z kolei dwa lata później narodził się najsłynniejszy (i zarazem najwybitniejszy) projekt muzyka rodem z Berlina  Passport. Ale cofnijmy się jeszcze w czasie o kilka lat W 1964 roku, wzorem wielu przedwojennych jazzbandów, Klaus postanowił stworzyć grupę, która grałaby ułagodzone wersje kompozycji klasycznych, soulowych, beatowych itp. itd.  z czasem repertuar znacznie się poszerzał.
Doldinger nie chciał jednak robić tego pod własnym nazwiskiem, pozostawiając je dla swoich peregrynacji hardbopowych, a potem również jazzrockowych. I tak narodził się Paul Nero  lider orkiestry jazzowej, która dosłownie zasypała rynek europejski (głównie brytyjski i zachodnioniemiecki) płytami z przeróbkami słynnych utworów innych wykonawców (choć bywało, że Klaus dorzucał do nich także swoje numery). Zaczęło się od dwóch longplayów sygnowanych nazwą The Blue Sounds Inc.: Classics à la Twist (1964) oraz The Big Beat (1965). A potem popłynęło Do 1971 roku ukazały się jeszcze (pod szyldem The Paul Nero Sounds lub bardzo podobnymi): Neros Non Stop Hits, Neros Soul Party, Neros Detroit Soul Party, Holiday with Paul Nero, Bubble Gum Party, El condor pasa, Caballero, Tops for Dancing, Golden Western Hits oraz Maxi Rock. Jak widać, była to produkcja taśmowa. Orkiestra w ciągu jednej sesji była w stanie zarejestrować materiał na kilka albumów, a chłonny rynek przyjmował wszystko.
Na szczęście nadszedł moment opamiętania. Choć nie stało się to nagle, w ciągu jednego dnia czy nawet roku. Muzyka poważnego Kwartetu Klausa Doldingera w drugiej połowie lat 60. zaczęła stopniowo ewoluować. Na wydanym w 1969 roku przez wytwórnię Liberty krążku Blues Happening pojawiły się  zwłaszcza w wypełniającym całą stronę B utworze tytułowym  eksperymenty z okolic fusion. Lider grupy musiał być z nich zadowolony, ponieważ chwilę później uznał, że dobrze byłoby wpuścić trochę świeżego powietrza także do nieco już zatęchłej formuły reprezentowanej przez swoje alter ego, czyli Paula Nero. I zrobił to, mieszając wcześniejsze dokonania orkiestry z rockiem i psychodelią. Nie zawsze efekt końcowy okazywał się rewelacyjny, ale nie zmienia to faktu, że płytowy debiut Motherhood do dzisiaj pozostaje intrygującą ciekawostką niemieckiej sceny jazzowo-rockowej z przełomu lat 60. i 70. XX wieku.
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Kto  poza grającym na instrumentach dętych i odpowiadającym za wciąż jeszcze podpisane nazwiskiem Paul Nero kompozycje (z wyjątkiem dwóch) oraz aranżacje liderem  tworzył zespół? Artyści, których już przy różnych okazjach poznaliśmy: saksofonista Olaf Kübler (później w The Bridge i pokrewnym stylistycznie Das Waldemar Wunderbar Syndikat), czarnoskóry amerykański klawiszowiec Jimmy Jackson (Embryos Rache i Steig Aus Embryo oraz The Call), jak również trzech instrumentalistów, z którymi Klaus pracował już przy Blues Happening, to jest gitarzysta Joe Quick, basista Lothar Meid (For Eva, Opal) i perkusista Wolfgang Paap (Dear Prof. Leary). Historia Motherhood zaczęła się od wydania dwóch singli, a gdy zostały one przyjęte pozytywnie przez słuchaczy  podarowano im jeszcze pełnowymiarowy krążek zatytułowany I Feel so Free (opublikowany przez zachodnioniemiecki oddział United Artists Records).
Co łączy dodatkowo Paula Nero i Doldingers Motherhood? Czas trwania utworów. Poza jednym, są to najczęściej krótkie strzały  dwu-, trzy-, maksymalnie czterominutowe (w efekcie na album trwający zaledwie trzydzieści trzy minuty trafiło, co jest absolutną rzadkością w świecie jazzu i jazz-rocka, aż jedenaście numerów!). Ktoś mógłby powiedzieć, że w kilku przypadkach są to zaledwie szkice kompozycji  i tak jest w rzeczywistości. O czym świadczy chociażby fakt, że w późniejszych latach Klaus niekiedy je przerabiał albo wplatał jako fragmenty do innych swoich kompozycji. [image: ]
Początek płyty jest bardzo dynamiczny, zagrany z wielkim rozmachem, co podkreślają głównie dwa elementy: grające unisono saksofony (altowy, tenorowy i sopranowy) oraz funkowo pulsująca, motoryczna sekcja rytmiczna. W efekcie nawet jeśli kompozycje te mają charakter taneczny, to nie brakuje im szlachetności i mocy. Dotyczy to czterech pierwszych utworów; każdy z nich  począwszy od singlowego Soul Tiger, poprzez I Feel Free (to przeróbka The Cream) i Slurpin (pożyczonego z krążka Neros Detroit Soul Party), aż po Soul Town  ma podobną formę, rockowy zadzior i funkowy groove.
Ale dwa numery z tych czterech wybijają się ponad wysoką przeciętność albumu. To I Feel Free  dzięki doskonałej, bardzo emocjonalnej improwizacji saksofonu, oraz Slurpin, w którym pojawia się, grany na dęciakach, motyw z okolic world music. Lady Madonna  z repertuaru The Beatles  tutaj podana została w wersji, w której blues miesza się z nadzwyczaj energetycznym boogie, a na plan pierwszy wybijają się klawisze  najpierw fortepian akustyczny (preparowany), a następnie nieco stonowane organy. Stronę A wydawnictwa zamyka zdecydowanie najsłabszy w całym zestawie Baby Hold on to Me. Gdyby kompozycja ta nie trafiła na I Feel so Free w ogóle, zapewne nikt by po latach nie żałował. Brzmi ona bowiem zbyt dancingowo, a solówka saksofonu jest aż do przesady pościelowa. Na szczęście otwarcie strony B poprawia nastrój za sprawą dwóch znacznie ciekawszych, dużo bardziej niepokojących, a momentami wręcz mrocznych numerów  Back in the Grass (na oryginalnym wydaniu płyty błędnie zapisano jego tytuł jako Back in the Dark) i Wade in the Water.
[image: ]
W obu na znacznie szerszą skalę wykorzystano organy (w Wade in the Water wręcz psychodeliczno-kwasowe) Jimmyego Jacksona oraz gitarę (głównie w Back in the Grass) Joego Quicka. Chociaż oczywiście są takie fragmenty, w których zdecydowanie nad wszystkimi instrumentami górują saksofony. Najdłuższy wśród całej jedenastki Cleopatho to klasyczny blues, tyle że ubrany w jazzową formę  z solowymi improwizacjami Doldingera, Jacksona i Küblera (w takiej właśnie kolejności). Końcówka albumu przypomina natomiast jego początek, to znaczy, że jest tanecznie (Yackedy Soul), a nawet żartobliwie (tytuł Last Beer mówi wystarczająco dużo). I nie zmienia tego nawet partia gitary. Debiut Motherhood nie jest wydawnictwem zaliczającym się do największych osiągnięć Klausa Doldingera; portretuje on artystę w momencie przeistaczania się w muzyka stricte jazzrockowego, a jednocześnie powoli szykującego się do zrzucenia nieco mu już ciążącej skóry Paula Nero. Po I Feel so Free ukazał się jeszcze drugi longplay formacji  Motherhood (1970). Ta płyta powstała już jednak w mocno przemeblowanym składzie i zawierała zupełnie inną muzykę.
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  Zanim zagrał to Sam:Falujące biodra i krótkie spódniczki

  Piotr Pi Gołębiewski

  
  

  
  Są takie informacje, które zmieniają życie, burząc świat, jaki znaliśmy. Dla mnie była nią wieść o tym, że utworu Lambada wcale nie skomponował zespół Kaoma.
[image: ]
Na przełomie lat 80. i 90. nie było chyba gorętszego hitu niż Lambada. Słyszeli ją wszyscy i większość próbowała tańczyć, naśladując przesycone erotyzmem ruchy tancerzy z pamiętnego klipu. Wydaje mi się, że u nas ten kolorowy obraz tym bardziej działał na podświadomość, że dopiero co upadł PRL i wszyscy wyobrażali sobie, że za chwilę Polska z kraju szarówki i beznadziei zamieni się w taką radosną, słoneczną krainę lambady. Rzeczywistość boleśnie to zweryfikowała, ale falujące biodra i krótkie spódniczki przeszły do popkulturowej świadomości.
Lambadę spopularyzował francuski zespół Kaoma, czerpiący całymi garściami z muzycznych tradycji Karaibów, Brazylii i Boliwii. Znalazła się na debiutanckim albumie formacji Worldbeat z 1989 roku i wydana na singlu osiągnęła multiplatynowe nakłady, stając się numerem jeden w większości państw europejskich (i nie tylko)  z szeregu wyłamały się tylko Irlandia (miejsce 4) oraz Islandia (miejsce 2). Podobny szał stał się w przyszłości udziałem chyba jedynie Macareny duetu Los Del Rio.
A jednak niewiele osób wie, że charakterystyczny motyw przewodni Lambady stanowi nieautoryzowany cover utworu Llorando se fue, pochodzącego z Boliwii zespołu Los Kjarkas. W oryginale mamy do czynienia nie z gorącymi, plażowymi rytmami, a folkiem wywodzącym się wprost z kultury ludów zamieszkujących Andy. Kolekcjonerzy winyli Llorando se fue odnajdą na krążku Canto a la mujer de mi pueblo z 1981 roku. Został też wydany na singlu i w krajach Ameryki Łacińskiej stał się niemałym przebojem. A jednak w porównaniu z popularnością, jaką cieszyła się wersja Kaomy, nie było co liczyć. Dlatego też członkowie Los Kjarkas wytoczyli Francuzom sprawę sądową o prawa autorskie, którą wygrali. Choć, szczerze mówiąc, słuchając oryginału nie sądzę, by stał się międzykontynentalnym hitem, nawet gdybyśmy mieli szansę poznać go wcześniej.
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  Non omnis moriar:Koniec i początek

  Sebastian Chosiński

  
  

  
  Muzyczna archeologia? Jak najbardziej. Ale w pełni uzasadniona. W myśl Horacjańskiej sentencji: Nie wszystek umrę chcemy w naszym cyklu przypominać Wam godne ocalenia płyty sprzed lat. Albumy, które dawno już pokrył kurz, a ich autorów pamięć ludzka najczęściej wymazała ze swoich zasobów. Dzisiaj  po raz drugi  Motherhood Klausa Doldingera.
Ekstrakt: 80%
[image: Motherhood]
Grupa Motherhood Klausa Doldingera pozostawiła po sobie tylko dwie płyty długogrające, powstałe w odstępie kilkunastu miesięcy. Wydawałoby się więc, że niewiele powinno je różnić, tymczasem wsłuchując się w I Feel so Free (1969) i Motherhood (1970), odnosi się wrażenie, że mamy do czynienia z zupełnie innymi zespołami. Stylistycznie to jest niemal przepaść (mimo będącego wspólnym mianownikiem fundamentu jazzowego), co w dużej mierze wynikało zapewne z mocno przebudowanego składu. Z poprzedniego  oprócz lidera, który zagrał nie tylko na saksofonach, ale również instrumentach klawiszowych  pozostał jedynie basista Lothard Meid (w tym czasie współpracujący już z Embryo). Pozostała trójka muzyków to były nowe twarze, choć niektórzy z nich kooperowali z Doldingerem już wcześniej. A kto konkretnie? Gitarzysta Paul Vincent, później znany z płyt Niagary (S.U.B., 1972) i Das Waldemar Wunderbar Syndikat (I Make You Feel Good, 1976) oraz dwaj bębniarze: Udo Lindenberg i Anglik Keith Forsey, którzy związani byli z pierwszym, w stu procentach perkusyjnym składem Niagary.
Ale to i tak jeszcze nie wszystkie zmiany w porównaniu z debiutanckim albumem Motherhood. Z perspektywy czasy wydaje się, że najistotniejszą był fakt, iż na drugą płytę trafiły głównie piosenki. Owszem, ambitne, wpisane w psychodeliczne i jazzrockowe struktury, ale jednak  piosenki! Zatem musieli pojawić się także wokaliści. W sumie było ich trzech; obowiązki te wzięli bowiem na siebie Doldinger, Lindenberg i Forsey (dwaj ostatni śpiewali nawet w duecie). Longplay zatytułowany po prostu Motherhood ukazał się w 1970 roku nakładem brytyjskiej wytwórni Liberty (tej samej, która rok wcześniej opublikowała Blues Happening jazzowego Kwartetu Klausa). Na krążek trafiło siedem kompozycji, których głównym twórcą był Doldinger, choć wspomagali go w tym okazjonalnie również inni członkowie grupy, jak i osoby z nią niezwiązane (na przykład Angie Peanut, ukrywająca się pod pseudonimem Dreher).
[image: ]
Poprzednia płyta Motherhood  I Feel so Free  udowodniła, że Klaus posiada umiejętność komponowania obliczonych na format radiowy, chwytliwych, zapadających w pamięć przebojowych melodii. Można więc było się spodziewać, że od takiego właśnie utworu rozpocznie się druga płyta zespołu. A tu, proszę, olbrzymia niespodzianka! Devil Dont Get Me to ponad osiem minut ambitnego fusion, mocno przyprawionego rockową psychodelią. Od pierwszych sekund grupa przekonuje, że nie interesuje jej branie jeńców. Energetyczna, motoryczna sekcja rytmiczna wsparta jest zwielokrotnionymi partiami gitar i nadzwyczaj mocnym głosem Lindenberga. W tle pojawiają się natomiast kwasowe organy. Dopiero pod koniec drugiej minuty lider sięga po swój sztandarowy instrument, czyli saksofon  głównie po to, by wejść w dialog z gitarą Vincenta. Dialog rozbudowany, z czasem coraz bardziej emocjonalny i improwizowany. W połowie kompozycji następuje uspokojenie, a rola wygaszenia napięcia przypada organom, którym w tle towarzyszy saksofon. Oczywiście pod koniec, zgodnie z zasadą kontrastowania, kwintet powraca do rockowej formuły i uderza ze zdwojoną siłą.
[image: ]
Po nadzwyczaj mocnym otwarciu w postaci Devil Dont Get Me następuje zmiana nastroju. Song of Dying (ponownie zaśpiewane przez Lindenberga) to, zgodnie z tytułem, pieśń o charakterze funeralnym  mroczna, niepokojąca, skłaniająca do refleksji. W pierwszych minutach przypomina psychodeliczną balladę, aczkolwiek w dalszej części pojawiają się fragmenty znacznie ostrzejsze, na przykład niemal hardrockowe organy czy kolejny dialog gitary z saksofonem. Ale mnóstwo dzieje się także na drugim i trzecim planie; warto więc wytężyć mocniej słuch i dać się ponieść brawurowym pasażom perkusyjnym, które im bliżej końca, tym bardziej są energetyczne. Stronę A wydawnictwa zamyka króciutka, nieco ekscentryczna, instrumentalna Circus Polka  minutowa miniatura zagrana w skocznym rytmie, z wyeksponowaną gitarą Paula, intrygująco dopełniająca (i przy okazji kontrastująca z nimi) dwie poprzednie kompozycje. W jeszcze innej stylistyce utrzymany jest numer umieszczony na początku strony B  Mens Quarrel. To kolejna piosenka (tym razem wokalnie udzielają się Udo i Keith), która przywodzi na myśl popularne w latach 60. beatowo-psychodeliczne przeboje z Wysp Brytyjskich.
[image: ]
I nic w tym dziwnego, bo przecież Forsey, zanim trafił do zachodnich Niemiec, był perkusistą w takiej właśnie grupie (londyńskie The Spectrum). Mens Quarrel zahacza więc o stylistykę pop, ale nie brakuje w nim też szlachetniejszych dźwięków  psychodelicznych organów i jazzrockowego saksofonu. Podobnie ma się rzecz z niespełna trzyminutowym Turning Around, w którym Doldinger nie tylko daje popis na saksofonach, ale także udowadnia, że ma bardzo subtelny, idealnie pasujący do balladowej formuły głos. Mocnym rockowym akcentem jest natomiast Degeneration, który udanie implementuje do stylistyki fusion elementy popowe. Są więc ostre wtręty instrumentalne (głównie gitara i saksofon), nastrojowe organy, ale nade wszystko  zapadający w pamięć skoczny refren. Gdyby ten utwór nie trwał prawie siedem minut, prawdopodobnie miałby spore szanse stać się radiowym przebojem (tymczasem na singiel promujący album wybrano znacznie krótsze i niekoniecznie reprezentatywne dla całości Mens Quarrel i Turning Around). Całość zamyka piękny Yesterdays Song, ponownie zaśpiewany w charakterystyczny (zamglony) sposób przez Klausa, głównie przy akompaniamencie fortepianu. Uroczy finał bardzo udanej płyty.
[image: ]
W kontekście sukcesu artystycznego, jakim bezsprzecznie był longplay Motherhood, może dziwić, że krótko po wydaniu albumu Doldinger rozwiązał grupę. Choć chyba raczej znacznie bardziej trafne byłoby stwierdzenie, że ją przechrzcił. Jeszcze w tym samym roku narodziła się bowiem nowa formacja Klausa, najbardziej znana i zasłużona dla dziejów ambitnej muzyki popularnej  jazzrockowy Passport. A znalazło się w nim miejsce i dla Lindenberga, i dla Meida, a nawet dla grających na I Feel so Free saksofonisty Olafa Küblera i amerykańskiego organisty Jimmyego Jacksona. Passport był więc naturalnym przedłużeniem działalności Motherhood. Nie musicie się więc już zastanawiać, jakiemu zespołowi będziemy poświęcać czas i miejsce w kolejnych odsłonach Non Omnis Moriar
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  Zagraj Pink Floyd Sam:Atomowe serce matki

  Piotr Pi Gołębiewski

  
  

  
  Atom Heart Mother to kolejna kultowa pozycja w dorobku Pink Floyd. Zespół tym razem zaprezentował album, na który składają się jedna, ponad dwudziestominutowa, wielowątkowa kompozycja i dodatki. Choć może określanie w ten sposób tych bardziej tradycyjnych piosenek jest dla nich krzywdzące.
Atom Heart Mother  Pink Tones
Nagranie tytułowej suity przerosło możliwości ówczesnych członków Pink Floyd i zmuszeni byli poprosić o pomoc awangardowego kompozytora Rona Geesina. Ten wzbogacił kompozycję o partie instrumentów dętych, chór i różnej maści dziwne odgłosy. Ze względu na jego znaczącą ingerencję w strukturę całości, członkowie zespołu nigdy za bardzo nie byli zadowoleni z efektu końcowego. W przeciwieństwie do fanów. Dowodem na to jest nagranie dokonane przez hiszpański cover band Floydów o nazwie Pink Tones. Nie tylko wiernie i sprawnie odtworzył Atomowe serce matki na żywo, ale do tego dołączył klip stylizowany na pamiętną produkcję Live at Pompeii. Tyle tylko, że zamiast ruin u stóp Wezuwiusza, mamy do czynienia z rzymskim amfiteatrem, znajdującym się na terenie parku archeologicznego Segobriga w Hiszpanii.
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  Non omnis moriar:Sabat czarownic na Uranie

  Sebastian Chosiński

  
  

  
  Muzyczna archeologia? Jak najbardziej. Ale w pełni uzasadniona. W myśl Horacjańskiej sentencji: Nie wszystek umrę chcemy w naszym cyklu przypominać Wam godne ocalenia płyty sprzed lat. Albumy, które dawno już pokrył kurz, a ich autorów pamięć ludzka najczęściej wymazała ze swoich zasobów. Dzisiaj debiut jazzrockowej grupy Passport  kolejnej formacji Klausa Doldingera.
Ekstrakt: 100%
[image: Passport  Doldinger]
W latach 1968-1970 niemiecki saksofonista i klawiszowiec Klaus Doldinger wydał trzy płyty długogrające, które idealnie obrazowały jego stylistyczną i duchową przemianę: od muzyka klasycznie jazzowego (wręcz hardbopowego), ale niestroniącego od eksperymentów (Blues Happening, 1968), poprzez artystę tworzącego muzykę lekką, łatwo i przyjemną, choć jednocześnie ambitną i stylową (I Feel so Free, 1969), aż po otwartego na nowe trendy gorliwego wyznawcę jazz-rocka, na który właśnie przyszła moda z USA (Motherhood, 1970). Te trzy lata to był także okres kształtowania się składu nowego projektu Doldingera, który zaświtał w jego głowie pod koniec 1970 roku. Klaus postanowił oprzeć się na muzykach, z którymi grywał już wcześniej, niekiedy przez długie lata, i co do których miał pewność, że w mig pojmą jego intencje.
W tym czasie najwierniejszym kompanem lidera był basista Lothar Meid (znany także z zespołu Embryo), którego można usłyszeć na wszystkich trzech wspomnianych powyżej płytach. Poza tym, tworząc kolejny swój projekt, Doldinger postanowił skorzystać z usług saksofonisty i flecisty Olafa Küblera (I Feel so Free, zespół The Bridge), czarnoskórego amerykańskiego organisty Jimmyego Jacksona (pierwszy album Doldingers Motherhood, The Call) oraz perkusisty Udo Lindenberga (Motherhood, perkusyjna Niagara). Jeśli do tego dodamy jeszcze samego Klausa, który w studiu zagrał na aż trzech rodzajach saksofonów, fortepianie elektrycznym i będącym wówczas nowością na rynku syntezatorze Mooga  wyjdzie nam bardzo bogate instrumentarium.
W zasadzie płyta, jaką kwintet nagrał w 1971 roku, mogłaby być po raz trzeci sygnowana nazwą Motherhood; Doldingerowi zależało jednak na tym, aby stanowczo zaakcentować fakt, że otwiera zupełnie nowy rozdział w swojej karierze. Dlatego wybrał nowy szyld  Passport. Szyld mający podkreślić, że grupa tworzona jest przez obywateli świata i że jej muzyka również przekraczać będzie wszystkie istniejące na globie granice. Debiutancki album, wydany przez amerykańską wytwórnię Atlantic, otrzymał tytuł, który z jednej strony wysyłał sygnał, że zaczynamy wszystko od początku, z drugiej  że jest to jednak kontynuacja wcześniej obranej drogi. Stąd Passport  Doldinger! Połączenie nowego ze starym. Niewiadomego z doskonale znanym. Tego, co słuchacz mógł oczekiwać, z tym, czego jeszcze nigdy nie słyszał. Debiut kolejnego projektu Klausa, choć wynikał z doświadczeń schyłkowego Motherhood, niósł bowiem ze sobą ogromny powiew świeżości.
[image: ]
Na trwającą czterdzieści trzy minuty płytę trafiło siedem kompozycji. Zróżnicowanych, ale utrzymanych w podobnej konwencji. Nawiązujących bezpośrednio do stylistyki fusion, ale jednocześnie różniących się od tego, co proponowali amerykańscy klasycy jazz-rocka, włącznie z elektrycznym Milesem Davisem, The Tony Williams Lifetime, Weather Report, Mahavishnu Orchestra czy Return to Forever. Doldinger podążył własną ścieżką, a za nim odważnie ruszyli inni. Już otwierający stronę A longplaya Uranus sugerował, że mamy do czynienia z nową jakością. Dotychczasowych wielbicieli muzyki Klausa mogła zaskakiwać perkusyjna rockowa introdukcja, z meldującymi się na pokładzie w kilkunastosekundowych odstępach kolejnymi instrumentami  fortepianem elektrycznym, syntezatorem, saksofonem, a na końcu fletem. Wszystko to rozegrane w szybkim, dążącym do przesilenia tempie. Przekaz był jasny: zapomnijcie o starym, hardbopowym Doldingerze, bo właśnie narodził się nowy, rozmiłowany w możliwościach, jakie daje połączenie rocka i jazzu. Dodajmy jeszcze, że z elementami progresu i folku w stylu Jethro Tull.
[image: ]
Uranus otworzył nową epokę, a kolejne utwory stworzyły jej mit. Schirokko (tytuł nawiązuje do suchego i gorącego wiatru wiejącego w basenie Morza Śródziemnego) zaczyna się od partii saksofonów, które do samego końca grają tu pierwszoplanową rolę. Stylistycznie jednak kompozycja ta mocno ewoluuje  od energetycznego funkowego początku do niemal freejazzowego finału (w którym popis swych możliwości w ognistej solówce daje Kübler). Po drodze natomiast słuchacze zostają dodatkowo uraczeni stylową partią organów Jacksona. W jeszcze inne zakątki swej wyobraźni Doldinger zabiera ich w Hexensabbat  mrocznym, niepokojącym, hardrockowym, pełnym przesterów i sprzężeń. I pomyśleć, że zespół osiąga to wszystko bez wykorzystania gitary, której funkcje skutecznie przejmuje fortepian elektryczny. Kapitalnie wkomponowane w całość zostają także saksofony, które w tle tworzą  razem z klawiszami  potężną ścianę dźwięku.
[image: ]
Po tak dużej dawce emocji Klaus, jak dobry psycholog, postanawia wyciszyć namiętności. Temu służy delikatna i nastrojowa, oparta przede wszystkim na partiach fletu i saksofonu, Nostalgia. To piękny koniec przed krótką przerwą związaną z przełożeniem winylowego krążka na drugą stronę. A jaki jest drugi początek? Eksperymentalny. Lemurias Dance zaczyna się bowiem od syntezatorowych zgrzytów, które nie kończą się nawet wtedy, gdy do akcji wkracza narzucający szybkie tempo Udo Lindenberg. Z każdą kolejną sekundą utwór zyskuje na mocy (dzięki saksofonom), ale też wcale nie traci na melodyjności (co jest zasługą fletu). Drugi w kolejności (oczywiście na stronie B)  i zarazem najdłuższy w całym zestawie  Continuation dzieli się wyraźnie na dwie części: pierwsza to ponad czterominutowa introdukcja, mająca wprowadzić słuchaczy w odpowiedni nastrój, druga  znacznie bogatsza aranżacyjnie jest idealnym zobrazowaniem tego, jak rodzi się rasowy fusion (na wielkie brawa zasługuje tu zwłaszcza lider za nietypową solówkę na Moogu).
Zamykający debiut Passportu Madhouse Jam to rzeczywiście  zgodnie z tytułem  utwór, w którym muzycy pozwalają sobie na większą dowolność. Instrumentalne improwizacje rozpięte są nie tylko pomiędzy jazzem a rockiem, ale również bluesem i folkiem. Ostatnie słowo, po sekwencji kontrolowanego chaosu, należy natomiast do duetu Doldinger  Jackson: ten pierwszy gra na fortepianie elektrycznym, drugi towarzyszy mu na organach. Trudno wyobrazić sobie wyrazistszy finał. I zarazem bardziej intrygującą zapowiedź tego, co miało nastąpić w przyszłości. Passport  Doldinger to po dziś dzień niekwestionowane arcydzieło europejskiego fusion; jedna z tych płyt, które zdefiniowały nowy gatunek muzyki, otwierając jednocześnie wrota do kolejnych artystycznych poszukiwań. Gdyby nie ta płyta, nie wiadomo jak wyglądałby krautrock lat 70. XX wieku. Już tylko za to jedno wydawnictwo Klausowi należałby się złoty posąg. A jak wynagrodzić go za kilkadziesiąt kolejnych płyt, które  mimo ponad osiemdziesięciu lat na karku  wciąż nagrywa i wydaje.
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  Pot i Kreff:Strzelając z bombowca

  Piotr Pi Gołębiewski

  
  

  
  Choć od śmierci Lemmy′ego Kilmistera minęły już prawie cztery lata, wciąż nie mogę uwierzyć, że ten, wydawało się niezniszczalny, symbol rock′n′rollowego trybu życia popija Jacka Danielsa z Colą po drugiej stronie. Na pewno uśmiecha się przy tym wspominając najlepszy czasy swojej kariery, w tym koncert w Notthingham z 1980 roku.
[image: Jailbait]
Motörhead przez lata swojej działalności wielokrotnie zmieniał skład. Jedynym jego stałym członkiem zawsze był Lemmy. Mimo, że bardzo lubię płyty z lat 90., a i w XXI wieku zespołowi przytrafiały się rewelacyjne momenty, to jednak najbardziej twórczym i szalonym okresem w historii Najgłośniejszej Kapeli Świata pozostaje drugi skład z przełomu lat 70. I 80., kiedy działał jako trio: Lemmy  Eddie Clarke  Phil Taylor. Wtedy też powstały klasyczne albumy, przepełnione przebojami, jak Overkill, Ace of Spades, czy Bomber. Panowie jednak pełnię swoich możliwości rozwijali dopiero na scenie. Choć żaden z nich nie był wielkim wirtuozem, razem stanowili wulkan energii, zmiatający konkurencję.
Można się o tym przekonać sięgając po zapis występu z Theatre Royal w Nottingham z 20 sierpnia 1980 roku. Panowie byli wtedy w szczytowej formie i operowali najbardziej klasycznym z klasycznych repertuarów, wykonując same koncertowe killery. Całość nie trwa długo i można ją znaleźć na składance Jailbait z 1992 roku. Ciekawiej jednak się ją ogląda, choć rejestracja nigdy przez zespół nie była autoryzowana. Szczęśliwie set był rejestrowany w profesjonalny sposób i dziś dostępny jest w drugim obiegu pod różnymi tytułami.
Warto jednak się nim zainteresować. Zwłaszcza zakończeniem występu, kiedy panowie brawurowo wykonują swój pierwszy hit, zatytułowany po prostu Motörhead. Pod koniec Lemmy wspina się na słynne rusztowanie z iluminacją w kształcie bombowca z czasów drugiej wojny światowej, a gdy zostaje na nim podniesiony pod sufit, malowniczo ostrzeliwuje publiczność, celując do niej z gryfu gitary. Można się oszukać, że to element show. Tak naprawdę jednak stało się to przez przypadek. Kilmister jedynie chciał postawić nogę na barierkach, ale pas od instrumentu zaczepił się o jedno z zabezpieczeń i biedak poszybował w górę. Nie stracił jednak animuszu i zamiast zawisnąć, jak ostatni oferma, postanowił improwizować, co dało znakomity efekt. Niemniej samo zdarzenie zirytowało basistę, który po zakończeniu numeru z furią cisnął gitarę w kąt i po zejściu ze sceny, zamierzał obić facjatę technicznemu. Ten jednak przeczuwał pismo nosem i się ulotnił. Panowie nigdy więcej się nie spotkali.
Co do samego utworu Motörhead, to choć świetnie sprawdzał się na koncertach, wypadł z setlisty w połowie lat 80., by do niej więcej nie powrócić.
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  Non omnis moriar:Nepalski kot z korzeniem mandragory

  Sebastian Chosiński

  
  

  
  Muzyczna archeologia? Jak najbardziej. Ale w pełni uzasadniona. W myśl Horacjańskiej sentencji: Nie wszystek umrę chcemy w naszym cyklu przypominać Wam godne ocalenia płyty sprzed lat. Albumy, które dawno już pokrył kurz, a ich autorów pamięć ludzka najczęściej wymazała ze swoich zasobów. Dzisiaj po raz drugi jazzrockowa formacja Passport Klausa Doldingera.
Ekstrakt: 100%
[image: Second Passport]
Przez jakiś czas na przełomie lat 60. i 70. ubiegłego wieku Klausowi Doldingerowi udawało się utrzymywać zbliżony skład swoich najbliższych współpracowników. Owocowało to coraz lepszym zgraniem muzyków i coraz bardziej wartościowymi albumami, które na dodatek pozwalały dostrzec kierunek, w jakim konsekwentnie zmierza ewolucja artysty. I nie miał najmniejszego znaczenia fakt, że płyty te ukazywały się pod różnymi szyldami: czy to jako The Klaus Doldinger Quartet (Blues Happening, 1969), czy następujący po nim projekt Doldingers Motherhood (I Feel so Free, 1969; Motherhood, 1970), czy wreszcie Passport (Passport  Doldinger, 1971). Wielka zmiana nadeszła jednak po publikacji debiutanckiego longplaya ostatniej z wymienionych grup. Praktycznie z dnia na dzień artyści, którzy dotąd lojalnie wspierali lidera (czyli Olaf Kübler, Jimmy Jackson, Lothar Meid oraz Udo Lindenberg)  postanowili podążyć własnymi ścieżkami.
Doldinger, pozostawiony sam, stanął przed dylematem: czy po wydaniu zaledwie jednej płyty zwijać świetnie zapowiadający się interes, czy szukać nowych wykonawców swoich niezwykłych artystycznych patentów i za wszelką cenę utrzymać firmę przy życiu? Zdecydował się na to drugie rozwiązanie, co wiązało się jednak z koniecznością wzmożonych poszukiwań na muzycznym rynku pracy. Na efekty nie trzeba było długo czekać. Wkrótce u boku Klausa pojawił się młody, zaledwie dwudziestotrzyletni gitarzysta (basowy i solowy) Wolfgang Schmid (rodem ze Stuttgartu), który wcześniej udzielał się  jeszcze jako nastolatek  w zespole The Dynamites!, a potem trafił do jazzowej Seelow / Mayer Formation, z którą wydał płytę Mr. Dynamite (1970). W 1972 roku podziękował za udaną kooperację saksofoniście Dieterowi Seelowowi i pianiści Peterowi Mayerowi, aby przyjąć zaproszenie od Doldingera. Biorąc pod uwagę, co w następnych latach dokonał z Klausem  prawdopodobnie nigdy nie żałował tamtej decyzji. Kolejnych dwóch muzyków założyciel Passportu znalazł na Wyspach Brytyjskich.
A byli to: pianista i organista John Mealing, który miał za sobą występy w hardbopowym Don Rendell Five oraz progresywno-jazzrockowym If (w latach 1969-1972 nagrał z tą grupą cztery pierwsze płyty) i perkusista Bryan Spring, którego nazwisko widniało już w składach takich formacjach, jak Frank Ricotti Quartet, Stan Tracey Quartet czy Keith Tippett Group. Doldinger sięgnął więc po artystów wciąż jeszcze młodych (z tej trójki tylko John dobił właśnie trzydziestki), ale już doświadczonych. Choć oczywiście wiązało się to z pewnym ryzykiem. Ci, którzy odeszli, byli mu znani od lat, ci, którzy przyszli stanowili prawdziwą białą kartę. Nikt nie mógł przewidzieć, jak ułożył się współpraca pomiędzy nimi. Ale z drugiej strony, Schmid, Mealing i Spring zdawali sobie sprawę, jaka szansa przed nimi stanęła; występy u boku Klausa mogły stać się dla nich trampoliną do dalszej udanej kariery. A ileż mogli się przy nim nauczyć!
[image: ]
Po okresie przygotowawczym zespół ponownie wybrał się do Nadrenii (do miasteczka Stommeln), aby w studiu legendarnego  chociaż wtedy dopiero pracującego w pocie czoła na swoją legendę  Dietera Dierksa zarejestrować materiał na drugi longplay. Ukazał się on, tak jak i debiut, z szyldem amerykańskiej wytwórni Atlantic na okładce. Która zresztą do złudzenia przypominała motyw artystyczny wykorzystany na obwolucie pierwszego krążka (i nic dziwnego, bo za ich opracowanie odpowiadało to samo hamburskie studio graficzne, należące do Petrusa Wandreya). Longplay otrzymał prosty i zrozumiały tytuł  Second Passport, a trafiło na niego siedem kompozycji (tyle samo znalazło się na poprzedniku), spośród których sześć wyszło spod ręki Klausa, a siódma była dokonaną przez niego przeróbką utworu tradycyjnego. Doldinger miał więc pełną kontrolę nad całością dzieła, choć znając jego wcześniejsze podejście do pracy w studiu, zapewne pozostawił muzykom duże pole do popisu. Nie był przecież liderem, który rygorystycznie żądał wykonywania swoich poleceń, przy okazji nie dopuszczając innych do głosu i z góry odrzucając ich wszystkie sugestie.
Debiut Passportu był produktem kompletnym, który idealnie trafił w swój czas i dzięki temu przeszedł do historii, stając się fundamentem europejskiego jazz-rocka (z krautrockowym zacięciem). To był powód do radości, ale również  do dużego niepokoju. Bo jak bardzo trzeba było się teraz wysilić, aby drugi album nie okazał się znacząco gorszy! Wszak wiadomym było, że będzie porównywany z arcydziełem. Na szczęście nikt nie zawiódł  ani Doldinger jako kompozytor, ani jego koledzy (i oczywiście on sam) jako wykonawcy materiału. Na wysokości zadania stanął również Dierks i wspomagający go drugi z inżynierów dźwięku Jörg Scheuermann. Efekt ich wspólnej wytężonej pracy przeszedł oczekiwania. Wszyscy wielbiciele Klausa, którzy mieli obawy, mogli odetchnąć z ulgą  Second Passport to kolejna fantastyczna płyta tego artysty; stylistycznie bardzo bliska poprzedniej, ale nie powielająca bezrefleksyjnie jej pomysłów. To naturalne rozwinięcie idei debiutu, z pewnymi smaczkami (vide solowa gitara elektryczna), których na Passport  Doldinger nie uświadczyliśmy.
[image: ]
Album otwiera najkrótsza na całej płycie, bo niespełna czterominutowa, Mandragora. Jest to początek bardzo dynamiczny, w pełni sygnalizujący możliwości kwartetu. Po introdukcji fortepianowej pojawiają się, na tle dźwięków syntezatora Mooga (który potem zresztą wybija się nawet na krótką niepodległość), grające unisono saksofony  sopranowy i tenorowy. To, co dzieje się na planie pierwszym brzmi zaskakująco optymistycznie i zwiewnie i tym samym mocno kontrastuje z ostrą, rockową sekcją rytmiczną. Na styku tych dwóch światów rodzi się utwór klasycznie jazzrockowy, ale jednocześnie wyrastający z tradycji niemieckiego i brytyjskiego fusion. Równie żywiołowo rozpoczyna się Nexus, w którym jednak bardzo szybko zespół przechodzi do eksperymentowania. Doldinger zaprasza do dialogu Mealinga i tym sposobem jazzowy saksofon stylowo kooperuje z psychodelicznymi organami. W drugiej części utworu natomiast do głosu dochodzi Schmid, którego gitarowa solówka dzięki różnego rodzaju efektom przypomina zgrzytliwe brzmienie fortepianu elektrycznego. Do tego dochodzą jeszcze stylowe wtręty saksofonowe, a wszystko to sprawia, że Nexus skrzy się najróżniejszymi barwami, choć jest przecież bardzo konsekwentnie trzymany na fusionowej smyczy.
Fairy Tale to jedyny fragment albumu, który nie narodził się w głowie lidera. Tę tradycyjną brytyjską melodię Doldinger zaaranżował jednak w taki sposób, że stała się ona integralną częścią repertuaru Passport. Bez zagłębiania się w stylistykę world music (czego przecież nie brakowało na debiucie), Klaus stworzył kontemplacyjny utwór oparty na subtelnościach. Każdy z instrumentalistów ma tutaj szansę dać upust swej romantycznej i kontemplacyjnej naturze. Jest to o tyle istotne, że chwilę później  na zwieńczenie strony A longplaya  wybrzmiewa energetyczny i w niektórych momentach mocno niepokojący Get Yourself a Second Passport. Schmid i Spring nie oszczędzają tu nikogo; moc, z jaką grają, mogłaby zawstydzić wówczas niejedną stricte rockową formację. Soliści jednak nie do końca poddają się temu dyktatowi, budując melodyjne partie  czy to saksofonów (znów unisono), czy fortepianu elektrycznego. Jest to zatem kolejny utwór zbudowany na kontraście  i zdecydowanie na takiej formule zyskujący.
[image: ]
Stronę B zespół postanowił rozpocząć od prawie dziesięciominutowego  dłuższego utworu na płycie już nie znajdziemy  Registration O. Dzieje się tu sporo. Swoją opowieść kwartet opiera na powolnej, bluesowej narracji rytmicznej, wplatając w nią jednak i rozbudowane solo saksofonu, i zgrzytliwo-alarmistyczne partie fortepianu elektrycznego, i rockowe dźwięki gitary. Dopiero w ostatnich minutach zespół zmienia sposób opowiadania, starając się połączyć jazz z lat 60. (saksofon) z fusion nowej epoki. Nie mniej kombinowania pojawia się w Horizon Beyond, w którym Wolfgang i Bryan starają się budować nastrój, a pozostali z trudem się do tego przekonują, o czym świadczy chociażby dynamiczna improwizacja Klausa na saksofonie. Dopiero gdy Mealing siada przy organach, robi się spokojniej, ponownie też bardzo stylowo i bluesowo. I nie zmienia tego nawet  ba! na odwrót  pojawiający się w zakończeniu melodyjny dęciak. Zwieńczeniem tego nadzwyczaj udanego longplaya okazuje się natomiast The Cat from Katmandu  z pulsującym funkowym basem i freejazzową solówką saksofonu, którą z drugiego planu starają się łagodzić organy.
Opis może sugerować pewien chaos stylistyczny, ale nic bardziej mylnego. Kot z Katmandu ma bowiem istotny  oczywiście poza trzymającą w ryzach całość sekcją rytmiczną  wspólny mianownik, dzięki któremu nie rozpada się na kilka elementów  to bardzo emocjonalne podejście wszystkich instrumentalistów. Dają oni z siebie tak dużo, że kiedy docierają już do końca opowieści  można tylko żałować, że to już. Ale nie ma co narzekać. Second Passport to nie tylko  sugerowana tytułem  kontynuacja, lecz także nowe otwarcie. Zarazem dowód na to, że kolejne zmiany personalne, które było pewne, że prędzej czy później nastąpią, nie złamią ducha Doldingera. I tak właśnie się stało  jeszcze w tym samym roku Klaus przystąpił do pracy nad kolejnym albumem (Hand Made). Znów w zmienionym składzie.
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  Galeria


  

  Wymiary niecodzienności, cz. 12

  Walerian Łazarewicz

  
  

  
  [image: Cosfera]
Cosfera




[image: Dzieci jubilera]
Dzieci jubilera



[image: Dzień wodnika 2]
Dzień wodnika 2
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Dzika plaża
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Makrowizja
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Płynne przejścia
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Przerost formy
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Przypływ
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Zobaczyć dźwięk
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  Insecta, cz.2

  Jacek Rosiak

  
  

  
  Każdy twórca przedstawia swoją prawdę (to co widzi lub wie). Istotą jest system znaków za pomocą których powstaje kompozycja (świat stworzony przez malarza czy rysownika) przeznaczona dla obserwującego.
Jacek Rosiak

Strona variArt: Jacek Rosiak
Strona facebook: Jacek Rosiak
[image: Jacek Rosiak, 2017, Insecta 2]
Jacek Rosiak, 2017, Insecta 2


[image: Jacek Rosiak, 2018, Insecta Acherontia atropos]
Jacek Rosiak, 2018, Insecta Acherontia atropos



[image: Jacek Rosiak, 2018, Insecta Formicidae]
Jacek Rosiak, 2018, Insecta Formicidae



[image: Jacek Rosiak, 2018, Insecta Gryllotalpa]
Jacek Rosiak, 2018, Insecta Gryllotalpa



[image: Jacek Rosiak, 2018, Insecta Mecoptera]
Jacek Rosiak, 2018, Insecta Mecoptera



[image: Jacek Rosiak, 2018, Insecta Pediculus humanus]
Jacek Rosiak, 2018, Insecta Pediculus humanus



[image: Jacek Rosiak, 2018, Insecta poetica]
Jacek Rosiak, 2018, Insecta poetica



[image: Jacek Rosiak, 2018, Insecta poetica wersja alternatywna]
Jacek Rosiak, 2018, Insecta poetica wersja alternatywna



[image: Jacek Rosiak, 2018, Insecta tempus II]
Jacek Rosiak, 2018, Insecta tempus II



[image: Jacek Rosiak, 2019, Insecta Lymantria monacha]
Jacek Rosiak, 2019, Insecta Lymantria monacha



[image: Jacek Rosiak, 2019, Insecta Vespula_vulgaris]
Jacek Rosiak, 2019, Insecta Vespula_vulgaris



[image: Jacek Rosiak, 2017 Insecta studium]
Jacek Rosiak, 2017 Insecta studium
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  Symetria asymetryczna, cz. 84

  Adam Kordaś

  
  

  
  [image: Adam Kordaś, Deep Inside]
Adam Kordaś, Deep Inside




[image: Adam Kordaś, Hot Spot]
Adam Kordaś, Hot Spot



[image: Adam Kordaś, Pulse]
Adam Kordaś, Pulse



[image: Adam Kordaś, Skipper]
Adam Kordaś, Skipper



[image: Adam Kordaś, So what]
Adam Kordaś, So what



[image: Adam Kordaś, Surprise]
Adam Kordaś, Surprise



[image: Adam Kordaś, The Hammer]
Adam Kordaś, The Hammer



[image: Adam Kordaś, Viewpoint]
Adam Kordaś, Viewpoint
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  Okładka:Uliczka

  Agnieszka Achika Szady

  
  

  
  [image: Agnieszka Achika Szady, Uliczk]
Agnieszka Achika Szady, Uliczk
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  Jeśli po lekturze naszego pisma uznałeś, że warto przysłać nam swoje prace, to będzie nam bardzo miło się z nimi zapoznać. Jednak zanim wydasz komendę ‹Wyślij› w swoim programie pocztowym, prosimy, abyś przeczytał poniższy tekst.
Redagowanie Esensji jest pracą miłą, ale na razie niezbyt popłatną. Być może kiedyś, gdy zamieszkamy na Chironie[bookmark: a1]1), wystarczy nam to do życia, jednak obecnie zarówno redakcja, jak i wszyscy współpracownicy oraz autorzy dostają uczciwą stawkę 10% od zysku ze sprzedaży magazynu. Pamiętając, ile zapłaciłeś za Esensję, sam wyciągniesz odpowiednie wnioski. Nie wykluczamy, że zmieni się to w przyszłości, gdyż zainteresowanie naszym magazynem rośnie z miesiąca na miesiąc, co może stać się atrakcyjne dla reklamodawców. Jeśli tak się stanie i będziemy mieli możliwość wypłacania honorariów autorskich, nie omieszkamy o tym powiadomić.
Zrozumiesz też, że na wydawanie Esensji redakcja poświęca swój prywatny czas, w którym równie dobrze mogłaby rozgrywać pasjonującą kampanię w Alfa Centauri albo nadrabiać zaległości w lekturze. Dlatego też bądź tak miły i postaraj się spełnić poniższe zalecenia, oszczędzając nam dużej ilości pracy.
Generalia
Nie lubimy zbędnego powielania informacji. Jeśli swym nowym artykułem, opowiadaniem czy obrazem chcesz się pochwalić wszystkim portalom, magazynom sieciowym itd., prosimy  śmiało pomiń Esensję. Przyjmujemy do publikacji tylko teksty oraz grafikę (komiksową i tradycyjną) do tej pory niepublikowane, niedostępne w innym zakątku sieci, zwłaszcza w innych nam podobnych serwisach. Ewentualny wyjątek czynimy dla stron domowych Autorów, jeśli jednak ową stroną domową jest dział portalu graficznego czy inne forum literackie  dziękujemy, poczekamy na następne, niedostępne tam prace.

No i kwestia, zdawałoby się, oczywista  nie przysyłajcie nam prac już wykorzystanych komercyjnie. Nie mamy najmniejszej ochoty wchodzić z nikim w konflikty prawne związane z prawami autorskimi.
Technikalia
Preferujemy Rich Text Format (rtf), dostępny w większości edytorów tekstu. Jeśli Twój tekst wymaga jakichś szczególnych formatowań (kursywa, pogrubienie) możesz oznaczyć je zapożyczonymi z HTML-a tagami: [i]kursywą[/i] i [b]pogrubieniem[/b]; a przypisy oznaczać tak: [2]. Dokumenty zapisane w standardowym formacie Word (.doc) są bardzo niemile widziane z kilku powodów: po pierwsze, może być do nich doczepione złośliwe makro, o którym Ty sam możesz nic nie wiedzieć; po drugie, niepotrzebnie nabija kilobajty; po trzecie, redaktor, który odebrał przesyłkę, może akurat nie mieć najnowszego Worda 4527, w którym napisałeś swój tekst

[2] A pod tekstem umieść treść przypisu
Podaj też, jak podpisać Twoje teksty  pełnym nazwiskiem czy pseudonimem. Nie może to być pseudonim wydumany, zdradzający niedojrzałość autora (tekstów podpisanych pseudonimami typu Jawohl666 czy SuperDuper publikować nie będziemy, choćby na to zasługiwały), lecz poważny pseudonim literacki  realnie brzmiące imię i nazwisko. Oczywiście bywają wyjątki, ale w takich przypadkach autor musi nam przedstawić dobre uzasadnienie. Daj znać, czy chcesz, aby Twój adres e-mail był umieszczony przy tekście, czy wolisz ewentualną korespondencję od czytelników odbierać za pośrednictwem redakcji. Miej na uwadze, że publikowanie swoich utworów (czyli ich publiczne ujawnianie) nie jest niczym wstydliwym (o ile oczywiście tekst jest wart publikacji), a przeczytanie listu od osoby, której akurat Twój tekst przypadł do gustu, jest bardzo miłe. Pamiętaj też o zamieszczaniu swoich danych (nazwisko/pseudonim, e-mail) w treści nadesłanego tekstu  inaczej po zapisaniu załącznika na dysk i skasowaniu listu (skrzynki mają skończoną objętość) dane z nagłówków znikają jak sen złoty.
Mail zatytułuj Opowiadanie: [i dalej tak, jak swój tekst], ale nie używaj cudzysłowów ani innych znaków tego typu. Odnalezienie Twej wiadomości pośród wielu listów z pustym tytułem (lub tytułem zawierającym wyłącznie słowo opowiadanie) może znacząco wpłynąć na czas Twego oczekiwania na odpowiedź
Literatura
Proza w Esensji to nie tylko fantastyka. Chętnie przyjmiemy też dobry tekst obyczajowy czy kryminalny, pozbawiony jakichkolwiek nadnaturalnych elementów. Jeśli Twoje opowiadanie spodoba się redakcji, oczywiście pierwszy się o tym dowiesz. Jeśli nie  także, w dodatku szybciej ;-) W wypadku pośrednim możesz dostać od redakcji list z prośbą o wprowadzenie poprawek, po których tekst mógłby się znaleźć w Esensji. Jednak prosimy, żebyś wziął pod uwagę, że redaktorzy mają dużo innych zajęć, a doba nie jest z gumy  tak wiec odpowiedź może nadejść późno. Mimo to redakcja chętnie oceni Twój tekst  jednak, z powodów podanych powyżej, przypomnij jej się raz na dwa miesiące ;-). Każdą nadesłaną prozę kwitujemy mejlowym potwierdzeniem odbioru. Jeśli po upływie kilku dni od wysyłki nie otrzymasz nic takiego  nie czekaj dwa miesiące

Z przyczyn organizacyjnych, wzorem wielu zinów zagranicznych, wiosną 2017 r. zdecydowaliśmy się wprowadzić ograniczenie długości utworów, które będziemy odtąd oceniać i publikować. Interesują nas wyłącznie opowiadania mieszczące się w przedziale 7 tys.  50 tys. znaków ze spacjami.
Uwaga!
Redakcja Esensji uprzejmie uprzedza, że jest siedzibą literackiej konserwy i naszym redaktorom na dźwięk słów eksperyment, strumień świadomości i podobnych jad spływa po szczękoczułkach. Uwielbiamy teksty czytelne i wciągające, z akcją i bohaterem (może być kilku), więc o, Wy, Awangardo Literacka, czujcie się ostrzeżeni. Jeśli chcecie otwierać nowe horyzonty twórczości pisanej i słowo pisane w bólu w nowe formy wykuwać, to my życzymy powodzenia. Ale bez entuzjazmu.
Publicystyka
Publicystyka w Esensji jest bardzo zróżnicowana w treści i w formie. Obok felietonów, esejów i artykułów przekrojowych, zamieszczamy również aktualne recenzje. I w przypadku tych ostatnich prosimy serdecznie o zachowanie pewnych reguł.

Jeśli uważasz, że jesteś dobrym recenzentem, oczywiście możesz do nas przysłać próbki swoich ocen. Jednak lepiej, abyś wcześniej porozumiał się z redakcją. W Esensji istnieje grono stałych współpracowników rozdzielających między siebie pozycje do zrecenzowania. Nie znaczy to, że nie dopuszczamy nikogo z zewnątrz, ale nie chcemy zostać na lodzie, jeśli żaden nowy talent nie będzie tak miły, aby zasypać nas recenzjami z najnowszych filmów czy książek :-). Jak może zauważyłeś, czasem ukazują się recenzje podwójne  może Twoja będzie jedną z nich? A jeśli nie chcesz tłoczyć się w tłumie recenzujących nowości z naszego rynku, przejrzyj dotychczasowe numery  może chcesz powiedzieć o czymś, czego w Esensji do tej pory nie było? Zapraszamy.
Nie zapominaj też o elementach wymaganych przy każdej recenzji. Oto one:
	Własny tytuł recenzji.
	Ocena tego, co recenzujesz, w skali 0-10 (bez połówek punktu).
	Tytuł i autor recenzowanej pozycji.
	Zajawka tekstu zawierająca tytuł i autora recenzowanego dzieła, długa na mniej więcej 250 znaków.
	Dla książek i komiksów ponadto numer ISBN, wydawnictwo i rok wydania, przy przekładach również tytuł oryginalny oraz nazwisko tłumacza.
	Dla filmów: tytuł filmu (dla zagranicznych również oryginalny), nazwisko reżysera, scenarzysty, autora muzyki, operatora, głównych aktorów, kraj, rok produkcji, dystrybutor w Polsce.
	Dla gier: wymagania sprzętowe, producent, dystrybutor.
	Dla płyt: wydawnictwo, data wydania, czas trwania płyty, listę utworów z czasami ich trwania.
	Bardzo mile widziane są ilustracje do recenzji  nie do wszystkich pozycji redakcja ma dostęp, zatem skan okładki książki, komiksu, plakatu z filmu, kilku kadrów z niego czy kilku ekranów z gry jest bardzo mile widziany. Rozmiary takie jak na stronach, mogą być nieco większe, żeby w trakcie ewentualnej obróbki nie tracić zbytnio na jakości.


[bookmark: procent]
Procentowy system oceny
W Esensji stosujemy procentowy system oceniania recenzowanych pozycji. Zdając sobie sprawę z niejednoznaczności takiej oceny, przedstawiamy niżej wypracowaną redakcyjnie skalę:

	100: wybitne  klasyka
	90: znakomite  wstyd nie znać
	80: bardzo dobre  trzeba poznać
	70: dobre  warto poznać
	60: przyzwoite  można zaliczyć
	50: średnie  od biedy ujdzie
	40: słabe  można sobie darować
	30: bardzo słabe  szkoda czasu
	20: żenujące  lepiej dać sobie spokój
	10: dno i metr mułu  trzymaj się z daleka!

Ekstrakt zerowy rezerwujemy dla wybitnych gniotów.
Jednocześnie prosimy, aby przysyłane do nas oceny recenzowanych pozycji pokrywały się z powyższą skalą.
Grafika i komiks
Choć bardzo chętnie zamieszczamy w Esensji grafikę, to nie przysyłaj od razu 32-planszowego komiksu w formacie A4 ani portfolio liczącego 50 rysunków 1600×1400 w 64 milionach kolorów. Bądź tak miły i podeślij redakcji małe próbki swojej twórczości  na przykład pierwszą stronę komiksu. Jeśli jesteś z Warszawy, możesz umówić się i przekazać je osobiście; jeśli nie, również się skontaktuj, nasze macki sięgają daleko ;-). Podaj też URL-a, jeśli Twoje prace można obejrzeć w sieci.

Adresy
Jeśli już zdecydowałeś się na przysłanie nam materiałów, prosimy Cię, abyś ułatwił nam życie i nadesłał materiały na jeden z określonych adresów:

literatura@redakcja.esensja.pl: Opowiadania, powieści, miniatury literackie.
poezja@redakcja.esensja.pl: Wiersze, artykuły o poezji, recenzje tomików.
komiks@redakcja.esensja.pl: Komiks, publicystyka komiksowa, recenzje albumów.
ksiazki@redakcja.esensja.pl: Recenzje książkowe, publicystyka literacka.
film@redakcja.esensja.pl: Recenzje filmowe, publicystyka filmowa.
gry@redakcja.esensja.pl: Teksty o RPG, grach komputerowych, planszowych itp.
muzyka@redakcja.esensja.pl: Recenzje płyt, publicystyka muzyczna.
grafika@redakcja.esensja.pl: Materiały do galerii, chętni do ilustrowania zamieszczanych w Esensji tekstów itp.
varia@redakcja.esensja.pl: Recenzje przedstawień teatralnych, scenariusze sztuk, relacje turystyczne, recenzje stron WWW, felietony na tematy sieciowe, wiadomości fandomowe.
Pozostałe materiały i korespondencję prosimy kierować na adres: redakcja@redakcja.esensja.pl


W przypadku dużych przesyłek (od 0,5 MB wzwyż) prosimy o sygnał wcześniej  podamy adres specjalny
Z góry wdzięczna za zrozumienie
Redakcja Esensji


[bookmark: a1t]1) Patrz Najazd z przeszłości Jamesa P. Hogana.
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  Skład redakcji Esensji
Redaktor naczelny
Konrad Wągrowski ‹konrad@redakcja.esensja.pl›
Z-ca redaktora naczelnego
Miłosz Cybowski
Redakcja
Wojciech Gołąbowski (sekretarz redakcji)
Literatura
Agnieszka Ignite Hałas (kierownik działu), Natalia Bieniaszewska, Anna Kańtoch, Magdalena Ceridwen Kubasiewicz, Alicja Kuciel, Jarosław Loretz, Zofia Marduła, Anna Cranberry Nieznaj, Alicja Tempłowicz, Istvan Vizvary
Książki
Joanna JoAsia Słupek (kierownik działu), Jędrzej Burszta, Sebastian Chosiński, Dominika Cirocka, Przemysław Ciura, Miłosz Cybowski, Jakub Gałka, Sławomir Grabowski, Jacek Jaciubek, Dawid Kantor, Anna Kańtoch, Joanna Kapica-Curzytek, Michał Kubalski, Magdalena Kubasiewicz, Marcin Knyszyński, Paweł Laudański (Wiatr ze Wschodu), Jarosław Loretz, Marcin Łuczyński, Daniel Markiewicz, Marcin Mroziuk, Beatrycze Nowicka, Katarzyna Piekarz, Karolina Rochnowska, Joanna Sapa, Agnieszka Achika Szady, Mieszko Wandowicz, Konrad Wągrowski
Filmy
Konrad Wągrowski (kierownik działu), Piotr Dobry (z-ca kierownika działu), Sebastian Chosiński, Przemysław Ciura, Karolina Ćwiek-Rogalska, Ewa Drab, Krystian Fred, Jakub Gałka, Łukasz Gręda, Gabriel Krawczyk, Michał Kubalski, Urszula Lipińska, Jarosław Loretz, Marcin Łuczyński, Agnieszka Achika Szady, Kamil Witek
Komiksy
Marcin Osuch (kierownik działu), Łukasz Bodurka, Sebastian Chosiński, Miłosz Cybowski, Maciej Ficner, Jakub Gałka, Sławomir Grabowski, Marcin Knyszyński, Agnieszka ′Achika′ Szady, Konrad Wągrowski, Robert Wyrzykowski
Gry
Agata Hanak (kierownik działu), Miłosz Cybowski, Ewa Drab, Wojciech Gołąbowski, Kuba Mandrake Gromnicki, Jakub Małecki, Marcin Mroziuk, Konrad Wągrowski
Muzyka
Michał Perzyna (kierownik działu), Sebastian Chosiński, Piotr Pi Gołębiewski, Dawid Josz, Paweł Lasiuk, Przemysław Pietruszewski, Jakub Stępień, Jacek Walewski
Varia
Magda Jurowicz (kierownik działu), Sebastian Chosiński, Wojciech Gołąbowski, Michał Hernes, Agnieszka Achika Szady


Grafika
Wojciech Gołąbowski (kierownik działu), Magda Jurowicz, Adam Kordaś, Łukasz Matuszek, Joanna Słupek
Dział korekty
Krzysztof Wójcikiewicz (kierownik działu), Kira Leśków, Dorota Myszka
Dział Public Relations
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Oryginalną szatę graficzną The VALETZ Magazine, jak również Framzety zaprojektował flEa. Przygotowane przez niego skrypty, odpowiednio zmodyfikowane, są stosowane do dziś do tworzenia numerów Esensji.
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