
    
      
        
      

    

  
  
  

  Top Marka 2019 - Sukces Esensji!

  Esensja

  
  

  
  Esensja znalazła się na drugim miejscu piszących o książkach portali internetowych w kraju!
[image: ]
Dwumiesięcznik Press" w numerze 11-12/2019 publikuje wyniki projektu Top Marka 2019, największego badania marek w polskich mediach. Jest to wspólne przedsięwzięcie magazynu Press i agencji informacyjnej Press-Service Monitoring Mediów. Analizujemy ponad 73 mln informacji o 500 brandach z 50 najczęściej pojawiających się w prasie i internecie branż", pisze we wstępie do raportu Sebastian Bykowski, dyrektor generalny i redaktor naczelny Press-Service monitoring mediów.
Prezentując wyniki w kategorii wydawnictwa książkowe" wymieniono media, które w roku 2019 najczęściej pisały o tej branży. Miło nam poinformować, że magazyn Esensja zajął tym razem drugie miejsce w grupie portali internetowych. Tegoroczne notowania w branży mediów cieszą nas szczególnie, bo jak czytamy w komentarzu Natalii Maćkowiak do raportu: rynek wydawniczy jest bardzo zmienny".
W rankingu marek wydawniczych Top Marka 2019 na pięciu czołowych miejscach są: PWN, Wydawnictwo Znak, Wydawnictwo Literackie, Wydawnictwo Czarne oraz Wydawnictwo W.A.B. Ze wszystkimi pięcioma firmami łączy nas wieloletnia i sympatyczna współpraca. Naszym Partnerom składamy serdeczne gratulacje i życzenia wielu dalszych sukcesów wydawniczych oraz coraz szerszego grona czytelników!
Tymczasem nasz wynik to powód do dumy, ale też refleksji, bo magazyn Esensja będzie świętować w przyszłym roku swoje 20-lecie w sieci. To okazja do spojrzenia wstecz. Przez 30 lat gospodarki wolnorynkowej na polski rynek trafiły setki, jeśli nie tysiące nowych dla rodzimego konsumenta marek. Przetrwała mniejszość (...)", zauważa we wstępie do raportu Top Marka 2019 Katarzyna Buszkowska, zastępca redaktora naczelnego Press".

  

  Twórczość


  Opowiadania


  Dobry glina

  Marianna Szygoń

  W moim przypadku pisanie to tylko hobby, na które niestety mam coraz mniej czasu. Wszystkie teksty udostępniam za darmo w sieci, są to głównie opowiadania fantastyczno-naukowe i kryminały z elementami fantastyki i grozy. Działam w redakcji prozy magazynu fantastycznego Silmaris.
  

  
  Mikrodrony obudziły Oleksandra przed umownym świtem, zanim komputer zaczął stopniowo zwiększać moc oświetlenia. Leżąc z zamkniętymi oczami, Gorodskij wsłuchiwał się w delikatne buczenie krążącej po pokoju ćmy. Do pierwszej dołączyła wkrótce kolejna. Powietrze, tłoczone do mieszkań podpoziomu drugiego przez coraz bardziej obciążony system podtrzymania życia, było niskiej jakości i znów przyprawiło go o ból głowy, ale i tak żyło się tu lepiej, niż na minus trójce przeznaczonej dla biedoty.
Detektyw uniósł nieco powieki, choć w mroku nie mógł dostrzec miniaturowych, ciemnych maszyn. Rejestrujące, śledzące czy ułomne? Automaty, niegdyś pomagające służbom planetarnym i dziennikarzom, wymknęły się spod kontroli i zaczęły powielać. Przy kopiowaniu oprogramowania coraz częściej dochodziło do błędów i większość mikrodronów nie posiadała już szpiegowskich zdolności swych przodków. Stały się jedynie dokuczliwą plagą, przypominającą ziemskie owady.
Sęk w tym, że nigdy nie było wiadomo, z którym rodzajem pluskwy miało się do czynienia. Zirytowany Gorodskij usiadł na łóżku, masując zesztywniały kark. Miał wstać i przygotować syna do szkoły, ale najpierw postanowił policzyć się z intruzami. Zapalił lampę i znalazł odpowiednie narzędzie na podłodze: za duży o rozmiar, basenowy klapek, udający kapeć. Sięgnął po niego i  rozprawił się z siedzącym na ścianie mikrodronem.
Zanim zdążył wyeliminować drugiego, w uchu zawibrował służbowy komunikator, zwiastując nadchodzącą rozmowę. Używając komendy głosowej, Gorodskij odebrał połączenie.
 Mam coś dla ciebie, Alex  usłyszał ponętny głos Maureen, najlepszej i najbardziej doświadczonej analityczki, z jaką przyszło mu pracować.  Wysyłam ci nagranie, które przechwyciłam w nocy. Z pozdrowieniami od Bayesa.
Kogoś innego o tej porze posłałby do wszystkich diabłów, ale Maureen nie wypadało zbywać; jej wiedza i umiejętności nie raz ratowały mu skórę. Mruknął więc pod nosem coś, co mogło uchodzić za zgodę i aktywował wtyczkę multimedialną w skroni, wyłączoną na czas snu. Pobrał nagranie ze stacyjnej sieci, ale zanim je odtworzył, domknął stopą drzwi sypialni. Lepiej, żeby Everett tego nie zobaczył i nie usłyszał, cokolwiek to miało być.
Na wirtualnym ekranie, połączonym świetlistą pępowiną z wtyczką skroniową, katowany przez dwóch bandziorów młody człowiek, ledwo łapiąc oddech, padł na podłogę hali wyglądającej na dok naprawczy promów kosmicznych. Oprych z tatuażami wskazującymi na gang Diunersów siłą zerwał but z jego prawej stopy i przytknął do bionicznej skóry głowicę paralizatora. Impuls nie należał do najintensywniejszych: miał za zadanie zadać ból, nie zabić. Przeraźliwy wrzask cierpiącego rozdarł powietrze, wzbudzając echo między ścianami doku; szybko przeszedł w bolesny jęk. Niewiele starsza od torturowanego kobieta o rdzawo-sinej skórze przysiadła nad nim, przyglądała mu się przez chwilę, po czym podniosła wzrok na oprawcę i skinęła głową. Wtedy kat ponownie użył paralizatora. Przez bioniczną kończynę w ciało chłopaka wniknął kolejny impuls, tym razem o wiele silniejszy. Ofiara najpierw szarpnęła się, wyprężyła, po czym zaczęła się rzucać jak ryba wyjęta z wody, aż w końcu zastygła w bezruchu. W tym momencie film się urywał.
Gorodskij już miał odtworzyć nagranie jeszcze raz, gdy usłyszał wołanie syna. Czym prędzej wyłączył ekran, czując, że nowa sprawa nie będzie podobna do poprzednich.
• • •
Podpoziom pierwszy był jednym z lepszych. Mieściły się tu biura poślednich firm, urzędy i wstydliwa dla niegdyś wyłącznie turystyczno-rozrywkowego, głównego poziomu stacji, siedziba służb porządkowych, miejsce pracy Oleksandra. 
 Nie śpieszyłeś się  zauważył porucznik Bayes, podnosząc wzrok znad hologramu zwłok złożonych w kostnicy po przeciwnej stronie torusa stacji.
Gorodskij bez trudu rozpoznał w ciele lewitującym nad biurkiem skatowanego człowieka z doków. W biurze Bayesa często trafiał na takie widoki. Tatuaże trupa jasno wskazywały na przynależność do Pionierów, konkurencyjnej dla Diunersów organizacji przestępczej. Pionierzy szczycili się dłuższą od gangu wyrosłego na stacji historią, ale nie ustępowali mu brutalnością ani wpływami.
 Ten przyjemniaczek i tak nigdzie nie ucieknie  odparł Oleksandr, wskazując głową na zwłoki.  Co to za jeden?
 No to uważaj. To Jay Saina, ksywa Rzep  padła odpowiedź.  We własnej popierdolonej osobie.
Oleksandr zdębiał. Spodziewał się męta z najbardziej zafajdanego dna szamba przeludnionej stacji orbitalnej Diu, ale nie kuzyna Kuno Sainy, mózgu Pionierów. 
 I ja mam się tym zająć?  Gorodskij zmarszczył brwi.  Za jakie grzechy?
Bayes wykrzywił z dezaprobatą surową twarz naznaczoną blizną oparzelinową, pamiątką po wojnie korporacji i wyłączył przekaz z kostnicy. Ciało chłopaka zniknęło, ukazując niesamowicie zabałaganione biurko z niedokończonym wczorajszym lunchem. Inspektor przez chwilę przetrząsał śmieci i nie-śmieci na blacie, usilnie czegoś poszukując, aż wreszcie wydobył spod pomiętego papieru dwie małe, srebrne płytki. Jedną wsunął do kieszeni multimedialnej na skroni, drugą rzucił podwładnemu. Gorodskij chwycił ją w locie. Zrozumiał, że przechodzą w tryb bezsłowny i od razu aktywował otrzymany telepatron, nowość na ich wyposażeniu. Wtyczka z cichym kliknięciem wskoczyła w bioniczny port multimedialny na czaszce.
Nie o niego nam chodzi, sprawa Rzepa to tylko przykrywka, otrzymał przekaz, gdy skroń przełożonego rozbłysła zielenią.
Zamiast nadać odpowiedź, Oleksandr tradycyjnie skinął głową. Dwóch bandziorów z nagrania bez wątpienia należało do Bractwa Diuners. Gdyby naprawdę chciał ich zamknąć, by ustalić ich nazwiska i kryjówki, wystarczyłoby jedno popołudnie. Tożsamość kobiety byłaby trudniejsza do odkrycia.  Jej obecność mogła oznaczać, że Diunersi dogadali się z najeźdźcami. Że pomimo ugody, przekazującej Obcym planetę, a pozostawiającej ludziom wszystkie stacje i pas planetoid, sine skurwysyny po cichu kontynuują ekspansję.
To śliska sprawa, znów przekazał mu porucznik. Śmierdząca.
Wcześniej Oleksandr wyłuskiwał szczegóły zadań, czytając pomiędzy wierszami. Inaczej się nie dało: plaga mikroszpiegów nie pozwalała formułować poleceń wprost; trzeba było liczyć na domyślność rozmówcy albo posługiwać się często zmienianymi slangami. Chyba że chciało się kogoś nastraszyć lub ostrzec Telepatrony wciąż stanowiły nowość: nie do końca przetestowaną, ale cholernie przydatną. Do tego w miarę dyskretną: jaśniejące kolorami skronie w społeczeństwie uzależnionym od bionicznych gadżetów nie dziwiły już nikogo.
Film z egzekucji szybko trafił do sieci, zadbali o to, od razu widać, że to ewidentna pokazówka, wciąż mielił w głowie słowa przełożonego. Jeszcze niedawno ciężko mu było  skupić się na myślach, przesyłanych dzięki technologii wykradzionej Obcym, odróżnić je od własnych i tylko płytka jarząca się na zielono podczas nadawania ułatwiała identyfikację przekazu. Potem przywykł.
Łowcy wyśledzili i zablokowali już nagrania, kontynuował Bayes. Teraz nasza kolej. Zlokalizujesz tę siną sukę, Gorodskij. Dowiesz się, czy oprócz niej jest na stacji ktoś z jej parszywego gatunku. Wyśledzisz ich i oznaczysz dla dronów, na tyle dyskretnie, na ile się da. Zdejmiemy ich później. Nie muszę chyba tłumaczyć, jak ważne jest, by uszczelnić wszystkie możliwe przecieki? Korporacyjni i tak już srają na rzadko, że stracą wpływy.
Bayes skończył nadawać, wyłuskał wtyczkę ze skroni i, jeszcze ciepłą, rzucił ponad biurkiem w stronę detektywa. Gorodskij ponownie chwycił ją w locie. Telepatron na wyłączność  to było coś nowego. Sprawa faktycznie musiała cuchnąć.
Pierwsze kroki po otrzymaniu przydziału Oleksandr skierował do sekcji wywiadowczej, królestwa Maureen. Pluskwy, nie tylko te policyjne, każdej doby nagrywały tysiące zdarzeń, sieć puchła od incydentów istotnych i błahych, a dział archiwizacji katalogował i przechowywał je wszystkie. Niewiele umykało elektronicznym oczom mikrodronów, ale znalezienie czegokolwiek w  lawinie informacji w rozsądnym czasie przekraczało możliwości i człowieka, i komputera. Właśnie dlatego zatrudniano tu osoby pokroju Maureen, choć co poniektórzy twierdzili, że ktoś taki jak ona nie jest już człowiekiem. Każdy z anonimowych gabinetów jednego z dawnych biurowców zajmowali podobni do niej analitycy. Przeszukiwali sieć, lokalizowali ślady, węszyli za cieniami w ciemnych ulicach i odbiciami w lustrach czy witrynach, zanurzali się w strumieniach brudnych danych. Podążali za każdym tropem pozwalającym dopaść poszukiwanych.
Widzę, że podobał ci się film. Skroń Maureen rozjarzyła się na bordowo. Zabawne, że w ciele składającym się w dziewięćdziesięciu procentach z bionicznych komponentów została obleczona skórą głowa z kieszenią multimedialną, wprost idealną dla płytek nowego urządzenia. Kogo chcesz wyodrębnić?  dodała.
Na razie tylko kobietę, przekazał, świecąc zieloną skronią. Tamci dwaj to zwykli cyngle Diunersów, widać po tatuażach. Na ofiarę czas przyjdzie później.
Tym razem Maureen po prostu skinęła głową. Burgund nie rozbłysł nad jej uchem. Wyłuskała  wtyczkę telepatrona długimi, smukłymi palcami. Przez przezroczystą namiastkę skóry Oleksandr widział doskonale, jak zgina srebrne stawy, napinając delikatne żyłki przewodów, oplatających sztuczne kości. Sina z nagrania przynajmniej miała prawdziwą skórę, przemknęło mu przez myśl. Na szczęście telepatrony były już nieaktywne. Bioniczka podała detektywowi płytkę, patrząc mu głęboko w oczy.
 Dam ci znać  powiedziała, używając wciąż jeszcze ludzkich ust, pomalowanych szminką na kolor winnej czerwieni, po czym oparła się wygodnie, ułożyła dłonie na panelu, wczepiła bioniczne palce w dziesięć specjalnie przygotowanych wejść portu dokującego i przymknęła powieki. Palce stóp ani na moment nie zerwały połączenia z siecią, ale Gorodskij wolał nie wiedzieć, jakie bodźce przez ten czas przenikały jej ciało.
Wyszedł, nie żegnając się. I tak wpadła już w trans, zespolona z fotelem, zintegrowana ze stacją. Przez specjalny przewód, biegnący w oparciu, w jej bioniczny kręgosłup wnikały niezliczone sygnały, głowa oparta na zwykłym zagłówku drgała lekko, tak samo jak zaciśnięte powieki, wyostrzając gęstą siatkę zmarszczek i przypominając o matuzalemowym wieku Maureen. Oleksandr nagle pożałował przeszłości, którą musiała pamiętać.
Pewnie byłby wtedy zwykłym gliną. Takim, jakim zawsze chciał być.
• • •
Nie zgłosił oficerowi dyżurnemu, dokąd idzie. I choć zapewne śledziło go kilka albo nawet kilkanaście pluskiew, to wędrując wąskim tunelem między modułami mieszkalnymi, upchniętymi jak idealnie dopasowane klocki na klaustrofobicznym podpoziomie trzecim, starał się o nich nie myśleć. Gdy Maureen ze szczerym żalem oznajmiła, że ani policyjne archiwa, ani sieć nie zawierają choćby śladu po tajemniczej Sinej, całą dyskrecję mógł z czystym sumieniem odwiesić na kołek, ale postanowił spróbować raz jeszcze. 
Moduł, którego szukał, ciemniał w głębi, oddalony od wind. Zapełniony pozbawionymi okien klitkami stanowił dom dla zapobiegliwych, których było stać na irracjonalnie wysoki czynsz. Odnalazłszy znajome drzwi, Gorodskij załomotał pięścią, zamiast zadzwonić. Wiedział, że rozmieszczone w ciemnym korytarzu autonomiczne rejestratory uprzedziły gospodarza nory o jego wizycie. Zapewne transmitowały obraz również do innych, przyległych kwater i kto wie, gdzie jeszcze, więc Oleksandr postanowił zachowywać pozory zwykłej wizyty skorumpowanego gliniarza.
 Czego?  rozległo się zza drzwi.
 Pogadać.
 Dostałeś w zeszłym tygodniu, pamiętasz?
 Pogadać, mówię, głuchy jesteś?
 Wal się, glino.
 Mam wrócić z Kierasem?
Nazwisko krewkiego funkcjonariusza podziałało. Drzwi otwarły się z jękiem zawiasów: na tym poziomie nie montowano energochłonnych rozsuwanych.
 Byle szybko.  Niski, łysy facet w bokserkach i za małym podkoszulku, spod którego wystawał sflaczały, niegdyś zapewne potężny brzuch, wpuścił gościa i ruszył w głąb kwatery, nawet na niego nie patrząc. Nieduży wirtualny ekran lewitował nad jego lewym ramieniem jak wierny pies, połączony z kieszenią multimedialną na czaszce za pomocą cienkiego świetlnego promienia.  No to ile chcesz?
Nora Torresa przypominała pierwszy lepszy śmietnik z czasów świetności orbitalnego miasta.  Oleksandr kopnął puste pudełko po chińskim żarciu i z obrzydzeniem zerknął na czubek swojego buta; najwidoczniej nie było puste.
 Ile?  powtórzył Torres.
Opadł na sfatygowaną kanapę, przenikając przez lewitujący nad nią większy wirtualny ekran. Zniekształcony sześcian zafalował, wchłonął mniejszy, po czym rozciągnął się, otaczając leżącego człowieka półkokonem wizji.
 Nie tak przyjmuje się gości.  Gorodskij wsunął rękę w środek rozjarzonego powietrza aż po łokieć i machając dłonią, ponownie zaburzył odtwarzany film. Wiedział, że nagranie, choć wyglądało na amatorski pornos, było tak naprawdę transmisją z jakiegoś burdelu. Torres, zboczony archiwista, zbierał i takie perły.   Wyłącz to, gdy do ciebie mówię, szmato!
 Mam podzielną uwagę.  Gospodarz podrapał się po klatce piersiowej. Odgłos skrobania przydługimi paznokciami spoconej skóry zagłuszyło sapanie z ekranu. Oleksandr zniekształcił tylko obraz, nie dźwięk.  Gadaj, ile dziś chcesz i wynoś się do diabła.
 Pięć kostek.
 Co, pazerny ciulu?
Detektyw zignorował to pytanie. Niespodziewanie dobył służbowego paralizatora, przeniknął ekran i dopadł gospodarza, wymierzając mu impuls obezwładniający. Głos atakowanego przeszedł w bełkot. Oleksandr pociągnął leżącego za ramię, wyrwał z objęć ekranu i zrzucił z posłania na zaśmieconą podłogę, po czym przydusił kolanem i wydobył z kieszeni skroniowej Torresa płytkę multimedialną, by bezzwłocznie umieścić tam wtyczkę telepatrona. Ekran, pozbawiony połączenia ze źródłem, zniknął.
Chodzi o extremosy zdjęte wczoraj przez łowców, nadał detektyw, chwycił za włosy krnąbrnego obywatela i zaczął bić jego głową o podłoże, przekazując jednocześnie: mord w dokach, dwóch diunerskich zafajdańców i jedna sina suka. Już wiesz? Pewnie przechowujesz gdzieś przechwycony strumień.
 Yyyy Yyyy  z gardła Torresa wydobyło się coś, co równie dobrze mogło być potwierdzeniem jak i zaprzeczeniem. Głowę Gorodskiego wypełniła kakofonia splątanych przekleństw. Detektyw złapał pierwszy z brzegu papierowy śmieć, zmiął go i wcisnął w usta gospodarza w charakterze knebla.
Myśl, nie gadaj, łajzo, nadał. Kto miałby wiedzieć, jak nie ty? Nie chcę żadnych pieprzonych kości, chcę wiedzieć, czy masz coś z nią. Każdy film się liczy.
Oddam wszystkie za tę technologię, przekazał zupełnie przytomnie Torres.
Nie jest na sprzedaż, odparł Gorodskij.
To idź się walić, rozbłysła skroń kolekcjonera.
Gliniarz znów uderzył czołem gospodarza w podłogę, po czym wcisnął jego nos w jakąś podejrzanie mokrą szmatę. Odczekał chwilę, aż Torres zaczął się krztusić; dopiero wtedy rozluźnił uchwyt.
Więcej szacunku do władzy, łajzo. Chcę wszystko, co na nią masz, powtórzył Oleksandr, opróżnił kieszeń skroniową Torresa, wstał, ukrywając płytkę telepatrona w kieszeni i zapowiedział głośno:  Wrócę jutro wieczorem. I żebyś miał, co potrzeba.
Oswobodzony kolekcjoner niezdarnie wyrwał knebel z ust.
 Za mało czasu  wymamrotał.  Nie zdążę, słyszysz?
Gorodskij puścił to mimo uszu. Bez słowa opuścił mieszkanie, świadomy, że jego wizytę obserwowało kilkanaście mikrodronów rejestrujących i zapewne Torres pierwszy umieści te nagrania w sieci. Nie obeszło go to wcale. Przywykł do odgrywania roli złego gliny.
Nie pamiętał już zresztą, jak to jest być dobrym.
• • •
Na tej stacji tajemnice miały krótki żywot. Już w windzie między poziomami Gorodskij odniósł wrażenie, że ludzie, wpatrzeni w swoje osobiste ekrany, podziwiają na nich jego wyczyny. Cienkie, wirtualne nici łączące skronie z sześcianami rozjarzonego powietrza pulsowały światłem, przesyłając obrazy, na których  być może  maltretował Torresa. Nie obawiał się rozpoznania, ale gdy po drodze do domu wstąpił do speluny u Pierrea, usiadł jak najdalej od zatłoczonego głównego korytarza. Z niegdysiejszego bistra zostały tylko stoliki przy dawno wybitych taflach imitacji szkła i tanie syntetyczne żarcie, teraz prawie niejadalne.
Dziewczyna z obsługi niechętnie wyszła zza baru i podeszła do jego stolika.  Zamówił coś, co w smaku przypominać miało kawę, i kieliszek alkoholu. Dziewczyna, ostentacyjnie kręcąc tyłkiem, wróciła za bar, a Gorodskij wprawnym okiem śledczego ocenił, że nie ma nic pod spodem. Już miał dolać podłej wódki do wcale nie najcieplejszej kawy, ale zmienił zdanie i uniósł dłoń z kieliszkiem do ust.
Na zdrowie!  przyjął przekaz przez telepatrona i o mało się nie zakrztusił. Tak, jego wtyczka wciąż tkwiła w skroni, nie zdezaktywował jej wychodząc od Torresa, ale drugą bezpiecznie skrywał w kieszeni spodni. W pierwszej chwili uznał to za omam. Przecież każda para płytek używała unikalnej częstotliwości, ktoś musiałby ją znać i się dostroić, ale wtedy nie dałoby się uniknąć zakłóceń, a ten przekaz był czysty. Mało prawdopodobne, uznał, bezwiednie transmitując to stwierdzenie.
Ale całkiem możliwe, otrzymał odpowiedź.
Rozejrzał się wokoło. Skronie ludzi z włączonymi ekranami świeciły w miarę jednostajnie, miejsce nad uchem dziewczyny za barem pulsowało w takt jakiejś skocznej melodii, transmitowanej bezpośrednio do nakładek na bębenki uszu. W bistrze raczej nikt nie używał telepatrona. Gorodskij odruchowo sięgnął dłonią do kieszeni spodni: bliźniacza płytka nadal tam była.
Gdzie jesteś, wysłał pytanie, lustrując wzrokiem tłum przemierzający korytarz.
Nie spytasz raczej: kim?  otrzymał odpowiedź.
Pewnie nie usłyszałbym szczerej odpowiedzi, nadał.
Może właśnie usłyszałbyś. I nie rozglądaj się jak jakiś nadpobudliwy alfons. Wasze pluskwy pewnie już wzięły cię na cel, dotarło z niewiadomego kierunku.
Nie mam przed nimi nic do ukrycia, przekazał Oleksandr.
Czyżby? Telepatrony nie przekazywały emocji, ale Gorodskij dałby głowę, że transmitowanym słowom towarzyszyła ironia.
Detektyw jeszcze raz rozejrzał się wokoło. W anonimowym tłumie za oknem też nie dostrzegł nic podejrzanego. Nawet gdy ludzie przystawali, by zrobić miejsce elektrojazdom, nikt nie spoglądał w jego stronę. Gorodskij dobrze wiedział, co nieznajomy miał na myśli, ale na tej stacji na skorumpowanych gliniarzy patrzono przez palce, o ile oczywiście nie wchodzili w drogę korporacji zarządzającej całym tym burdelem. Dzięki pluskwom góra kontrolowała, by tacy jak on nie przekraczali rozsądnej granicy i nie zarobili za dużo. 
Oleksandr zostawił zimną kawę, wstał, zdalnie uiścił zapłatę i wtopił się w pełzającą ludzką masę. Pluskwy zarejestrują, jak jego telepatron jaśnieje i przygasa, ujawniając, że detektyw toczy rozmowę. Któregoś z łowców może to zainteresować, a łatwo nadepnąć korporacji na odcisk. Przydałby się kapelusz, jak na filmach retro, pomyślał. Tylko skąd lata świetlne od Ziemi wziąć kapelusz?
Wszystko da się załatwić, przyjął przekaz.
Właściwie powinien był od razu wypiąć swoją wtyczkę, by uciąć tę rozmowę już na początku. Teraz powstrzymał dłoń z czystej ciekawości.
Co miałbym zrobić w zamian?  wysłał pytanie. Zwolnił, pozwalając, by ludzie mijali go obojętnie, czasem lekko poszturchując. Wciąż żywił irracjonalną nadzieję, że kontakt zdradzi się jakimś gestem, drgnieniem powieki, spojrzeniem, że choćby na moment wyróżni się z ponurego tłumu. Na próżno.
Pozostać sobą, padła odpowiedź. Gorodskij znowu wyczuł w niej drwinę.
A ty co? Pieprzony psychoanalityk?  odgryzł się.
Nie, ale dobrze cię znam. Masz swoją cenę, przekazał nieznajomy.
Mam, i nie będzie nią byle kapelusz, przyznał.
Przystanął na placu, przy windach. Tu tłum wciąż gęstniał, mimo że wagoniki łapczywie pochłaniały oczekujących na transport. Wypluwały jednak drugie tyle, upodabniając miejsce do ula. Tu detektyw po raz ostatni się rozejrzał, szukając znajomej twarzy. Kontakt wyznał przecież: znam cię. 
Kapelusz to tylko przykład, zgodził się nieznajomy.
Drzwi dwudziestoosobowej windy rozwarły się bezgłośnie, Gorodskij wparował do środka, nie czekając, aż wysiądą przybywający. Postanowił wykonać prosty test: jeśli kontakt nie zamilknie wraz ze startem windy, to znaczy, że będzie wśród podróżujących w niej ludzi. To zawęzi krąg podejrzanych. A jeśli zamilknie, bo przecież telepatrony mają skończony zasięg? Oleksandr żywił nadzieję, że tak się nie stanie. Najpierw muszą przecież dobić targu.
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Wagonik ruszył w górę. Telepatron milczał. Gorodskij nie wysiadł na policyjnej minus jedynce. Czekał. Winda dotarła na poziom główny, ludzka fala łagodnie wypchnęła detektywa na zewnątrz. Odznaka Oleksandra pomyślnie przeszła kontrolę przy bramce. Detektyw ruszył przed siebie bez celu, spoglądając w dawno niewidzianą czerń kosmosu ponad przejrzystą kopułą sklepienia stacji. Czuł się tu przytłoczony nadmiarem przestrzeni. Na podpoziomach wszystko, od pudełka na buty po mieszkania, zostało upchnięte, pozbawione zbędnych elementów, zminiaturyzowane, poskładane jak z klocków. Odwykł od szerokich trotuarów, ulic pełnych elektrojazdów, błyszczących okien wysokościowców, roślin. Usiadł na pierwszej wolnej ławce, otarł pot z czoła i odruchowo rozpiął kurtkę: system podtrzymania życia tłoczył tu powietrze o temperaturze wyższej niż na dole. Na jasnym trotuarze rozsypały się małe, ciemne plamki. Pochylił się i przyjrzał tym czarnym punktom jeszcze uważniej, wyciągnął rękę i poczuł pod palcami twardość pancerzyków, by po chwili zrozumieć, że to martwe ćmy. Tak, przecież bezpieczeństwa mieszkańców raju strzegła armia mikrodronów-niszczycieli, unicestwiających swe zdziczałe odpowiedniki.
Więc?
Drgnął, odbierając przekaz. Jest tu, zrozumiał. Wyprostował się i wytarł dłoń o spodnie.
Praca dla Sinych to pospolite skurwysyństwo, odpowiedział, czując, że dla tej jednej Sinej mógłby zrobić wyjątek. Nie zamierzam srać we własne gniazdo.
Potraktuj to jak zwykłą przysługę dla Diunersów. Nieraz wyświadczałeś im podobne, przekazał kontakt. Opłaci ci się.
Nie wątpię. Gorodskij wstał, i niby prostując kości, przemknął spojrzeniem po okolicy, ale nikt nie przykuł jego uwagi. Po zadbanym deptaku kroczyły stylowe kobiety i eleganccy mężczyźni, tak niepodobni do śpieszących do pracy ludzi z windy: wymiętych i szarych. Dzieci dokazujące na równo przystrzyżonym trawniku też nie przypominały niedożywionych uliczników. I wtedy Gorodskij pomyślał, że przecież w niczym nie jest od nich gorszy. Zawsze marzył o tym, by zamieszkać tu z synem, ale nigdy nie było go na to stać. Świadomość, że aby zrealizować to marzenie, musiałby ostatecznie się zeszmacić, zepsuła mu resztki humoru. Kolaboracja z wrogiem to nie pospolite zbieranie haraczy.
Więc?  ponowił pytanie nieznajomy.
Spieprzaj, odpowiedział detektyw i wypiął płytkę telepatrona ze skroni.
• • •
Nie poszedł z tym do Maureen. Nagrania z windy i korytarzy postanowił przejrzeć sam. Znalazł w archiwum wolne stanowisko i podpiął osobistą wtyczkę multimedialną do policyjnej sieci. Dobrze cię znam, powiedział anonim, Gorodskij założył więc, że to ktoś, kogo śledził, przymknął, lub kto mu się kiedyś opłacał. Nie ufał własnym oczom ani własnej pamięci, ale odpowiedni program w mig zalinkował rozpoznane twarze, ujawniając listę setek powiązań i zarejestrowanych zdarzeń. Nikt w tym tłumie nie pozostał anonimem, ale powódź informacji zniecierpliwiła Oleksandra, zmuszając go do bardziej restrykcyjnego filtrowania danych. Ograniczył wyszukiwanie do osób, które popełniły co najmniej wykroczenie. Tych program też znalazł sporo, Gorodskij zażądał więc zaznaczenia tych, które miały jakikolwiek związek z prowadzonymi przez niego sprawami. Wtedy na wirtualnym ekranie rozbłysła czerwienią tylko jedna postać, a policyjna  wyszukiwarka wypluła dossier człowieka o dość luźnych powiązaniach z Bractwem Diuners, znającego jednak kogo trzeba.
Callum Morse, portowy mechanik. Towarzyszył Gorodskiemu w drodze do wind i w czasie podróży na górę, na tyle dyskretnie jednak, że detektyw go nie zauważył. Zresztą Morse nie należał do osób rzucających się w oczy. Chudy, niepozorny, nie wyglądał na gangstera. Oleksandr zwietrzył trop.
 Pomóc ci?  Głos Maureen sprawił, że zaskoczony Gorodskij prawie podskoczył. Jak go znalazła? No tak, pluskwy. Mimo wszystko wciąż nie mógł do nich przywyknąć.
 Nie dziś.  Zerknął na zdeformowaną przez lewitujący w powietrzu ekran postać analityczki i wyłączył go leniwie, jakby od niechcenia.  Dałem radę.
Zobaczył w jej oczach cień żalu, może rozczarowania. Skinęła głową, ściągając usta, perfekcyjnie pomalowane na kolor soczystej czerwieni. Dwa kosmyki, według ostatniej mody uwolnione z upiętych w kok włosów, zalotnie zafalowały przy jej twarzy, gdy mówiła:
 Cóż, szkoda. Innym razem.
Gorodskij wstał i bąkając coś pod nosem, ulotnił się pośpiesznie. Maureen miała za sobą lot z Ziemi, zakończony katastrofą statku przy podejściu do Nowego Świata. Tylko tego brakowało, by wpadł w oko przeszło stuletniemu cyborgowi.
Torresowi Gorodskij dał więcej czasu niż zapowiadał. Niewiele, bo tylko dzień, ale ruszył do nory na podpoziomie trzecim przekonany, że czekanie na nieuniknione do późnego wieczora skutecznie zmiękczyło kolekcjonera. Nie zdziwił się jednak, gdy otrzymał cynk od policyjnych pluskiew, że Torres pośpiesznie opuścił mieszkanie, gdy tylko Oleksandr wychynął z windy. Zapewne ostrzegły go jego własne mikrodrony, bo ruszył przed siebie zatłoczonym korytarzem poziomu. Detektyw podążył jego śladem. Wiedział, że maszyny nie spuszczą go z elektronicznych oczu, wiedział, że sam też jest śledzony przez podobne miniaturowe kamery. Jeśli nie dopadnie Torresa, zanim ten dotrze do drugich wind po przeciwnej stronie torusa, kolekcjoner zapewne ukryje się na poziomie głównym, a drony-niszczyciele pozbawią podglądu ich obu. Przyspieszył kroku, bezceremonialnie roztrącając przechodniów i jednocześnie wywołując Maureen przez służbowy komunikator.
 Potrzebuję wsparcia!  krzyknął, odpychając jakąś starszą kobietę, aż zatoczyła się na bok.  Dasz radę podłączyć się do interfejsu miejskiego i zatrzymać windy w szybie zero trzy? Albo tylko spowolnić? Cokolwiek?
 Dla ciebie wszystko  odparła słodko analityczka.
Jakiś potrącony facet rzucił wiązankę przekleństw i dogoniwszy Oleksandra, szarpnął go za ramię. Detektyw odwrócił się gwałtownie, sparował cios, zanim pięść tamtego zdołała sięgnąć jego brzucha i wyświetlił nad głową hologram odznaki. Facet ponownie zaklął i dał nura pomiędzy przechodniów.
 Maureen, to nie pora na żarty  zauważył cierpko Oleksandr.
 Zobaczę, co da się zrobić  usłyszał.  Dam znać.
Kontynuował szaleńczy pościg, żałując, że wirtualna odznaka nad głową nie umie wyć jak syreny policyjnych elektrojazdów. Poza odstraszaniem co bardziej krewkich przechodniów, nie zdała się na wiele i Oleksandr szybko przełączył ją na wyświetlany tuż przy twarzy podgląd z kamer dronów. Rzut oka na ekran upewnił go, że trafnie przewidział zamiary Torresa: kolekcjoner nerwowo kręcił się przy windach.
 Maureen?  wywołał koleżankę.
 Na razie nic  otrzymał odpowiedź.
Na podglądzie winda rozsunęła drzwi, Torres wcisnął się do środka jako jeden z pierwszych, jeszcze zanim opuścili go wysiadający. Ludzie leniwie zapełniali czeluść wagonika, ale Gorodskiemu wydawało się, że robią to z dziwnym pośpiechem. Nie musiał zresztą spoglądać na lewitujący przy skroni ekran; plac przy windach miał już w zasięgu wzroku. Z towarowej właśnie wychynęły dwa elektrojazdy, zagradzając mu drogę; o mało co nie wpadł pod jeden z nich.
 Maureen, szybciej!  wrzasnął.
W końcu wyminął pojazd i pognał ku windom, ale drzwi zasunęły mu się przed nosem. Uderzył w nie pięścią, rycząc wściekle; wtedy otworzyły się ponownie.
 Proszę  usłyszał głos Maureen.  Czego się drzesz?
 Już nic  mruknął, wyświetlił odznakę i stojąc w progu, krzyknął:  Wyłaź, Torres!
Zaintrygowani ludzie zaczęli oglądać się jeden na drugiego, wirtualne ekrany pozachodziły na siebie, a zakłócenia zmusiły właścicieli do ich wyłączenia. Kolekcjoner wciąż ukrywał się w tłumie. Oleksandr powoli tracił cierpliwość; nie zdołał dostrzec niskiego uciekiniera w gęstwinie ciał.
 Wysiadać wszyscy, powoli, pojedynczo  rozkazał.
Odpowiedziały mu pomruki niezadowolenia, pogróżki, przekleństwa i zwykłe lekceważenie. Dopiero wyciągnięcie służbowego paralizatora przekonało opornych. Opuszczali wagonik, mijając detektywa z obu stron tak długo, aż w środku pozostał tylko wciśnięty w kąt Torres.
 Maureen, odblokuj windy  rzucił w powietrze Oleksandr, po czym przestąpił próg.
Kolekcjoner osunął się na podłogę. Usiadł, obejmując głowę rękami.
 Nic nie znalazłem  oznajmił.  Nic o niej nie mam, rozumiesz?
 To dlaczego tak spieprzałeś?  Gorodskij przełożył paralizator do drugiej dłoni.
Drzwi za plecami detektywa zasunęły się z jękiem. Wagonik ruszył w górę.
 Właśnie dlatego  odburknął Torres, wskazując obezwładniacz ruchem głowy.
 Pierdolisz, łajzo.
Winda zatrzymała się na minus dwójce, ale na widok uzbrojonego funkcjonariusza i skulonego pod ścianą człowieka, ludzie zatrzymywali się w progu, a później cofali.
 Właśnie że nie!  wypalił Torres, gdy wagonik ruszył ponownie.  Nie mam o niej nic. Skoro wy też nie macie, to wiesz, co to znaczy? Nie ma jej. Ona nie istnieje.
Gorodskij podszedł do siedzącego i szarpiąc za ramię, zmusił go do wstania, po czym pociągnął ku drzwiom. Gdy otworzyły się na policyjnej minus jedynce, wywlókł kolekcjonera z windy.
 Idziemy  wycedził.  U nas inaczej zaśpiewasz.
 Nie złamałem prawa.  Torres wyprostował się niespodziewanie, choć ciągle stawiał opór.  Ten film to fake, nie rozumiesz? Ona była, nie wiem, może hologramem, może zwykłą aktorką w makijażu. To prowokacja, słyszysz?
Gorodskij odpowiedział przekleństwem i mocniej zacisnął palce na ramieniu aresztanta. Perspektywa nieistnienia kobiety, o której fantazjował coraz częściej, wprawiła go we wściekłość. Nie wróżyło to dobrze zatrzymanemu.
• • •
Dochodzenie nie posunęło się do przodu ani o krok. Zeznania Torresa na niewiele się zdały, a Maureen nie znalazła w jego zbiorach żadnego śladu po Sinej. Jedyną nadzieją na kontakt pozostawał Morse, ale Oleksandr nie zdecydował jeszcze, czy przyjmie jego ofertę.
Tuż po nastaniu umownej, stacyjnej nocy zaczaił się na niego w pustej odnodze głównego korytarza minus czwórki. Opierając się plecami o karoserię jednego z poobijanych rzęchów zapychających zaułek, obserwował służbowe wejście do wagonowni, gdzie pluskwy zlokalizowały Morsea. Dawniej naprawiano tam tabor kolejki, której tunele oplatały stację niczym serpentyna. Konieczność oszczędzania energii unieruchomiła elektryczne pociągi na dobre i warsztaty oficjalnie zamknięto, ale szybko znaleziono dla nich inne zastosowania, a Callum zamiast promów naprawiał teraz elektrojazdy gangu. Oleksandr niecierpliwił się, mimo iż na podglądzie z pluskiew śledził mechanika. Wyglądało na to, że Morse zmierzał mu na spotkanie; zaczął nawet nadawać. Namyśliłeś się?  pytał kontakt i natychmiast odpowiadał sam sobie: Namyśliłeś się. Dobrze.
Dajmy na to, odparł Gorodskij, gdy mechanik pojawił się w drzwiach dla personelu. Na widok Oleksandra Morse wyraźnie się zdziwił: przystanął w pół kroku, sprawiając wrażenie, że zamierza odwrócić się na pięcie i uciec, ale tylko na moment. Po chwili wahania podszedł do Gorodskiego i spytał obcesowo:
 Czego, glino?
Namyśliłem się, przekazał detektyw. Zgoda.
Będzie ci się opłacało, otrzymał odpowiedź, chwilę przed tym, jak Morse warknął:
 No czego, pytam?
Właśnie, jeśli o opłacalność chodzi, to czekam na waszą ofertę, nadał Gorodskij.
 Co się tak głupio gapisz? Spodobałem ci się?   drwił mechanik.
Podaj swoją cenę, nakazał kontakt.
Przekaz przyszedł jeszcze zanim Morse skończył mówić. Oleksandr nie wysłał odpowiedzi, żachnął się tylko, dobywając paralizatora:
 Spieprzaj, cioto. I to już!
Morse splunął pod nogi detektywa i zaklął wulgarnie, ale wykonał polecenie. Gorodskij wycofał się na zatłoczony główny korytarz, dotarł do wind, wepchnął się przed kilku robotników oczekujących na transport i wściekle uderzył pięścią w panel kontrolny, mimo iż symbol wskazywał, że wagonik już nadjeżdża. Zanim drzwi się rozsunęły, kontakt ponowił pytanie:
Podaj swoją cenę.
To nie mógł być Morse. Nie da się jednocześnie mówić i nadawać. Z początku Oleksandr uznał, że mechanik tylko udaje zaskoczonego, gra komedię dla pluskiew, i to gra bardzo dobrze. Potem zrozumiał, że to musiał być ktoś inny. Wyświetlił nad głową hologram odznaki i kazał pasażerom opuścić windę. Wsiadł sam i, zamierzając wrócić do domu, wybrał przycisk minus dwójki, ale winda najpierw ruszyła w dół.
Podaj swoją cenę.
Mimo iż Gorodskij zjeżdżał samotnie wagonikiem na dno stacji, kontakt wciąż nadawał, jak zapętlony, w daremnym oczekiwaniu na odpowiedź. Istniała jeszcze jedna możliwość, której do tej pory nie brał pod uwagę. Jasne, pojął, nie ma żadnego kontaktu.
Podaj swoją cenę.
Ten przekaz musiał pochodzić od samego telepatrona. Czyżby wirus? Czy Bayes przekazał mu go świadomie? To jakiś rodzaj pieprzonego testu? Sprawdzają jego lojalność? A może to Maureen złapała wirusa nieświadomie, przecież korzystając z wtyczki miała połączenie z siecią? Albo coś przelazło z płytki multimedialnej Torresa? Zmienił zdanie co do celu podróży. Już miał wybrać przycisk minus jedynki, gdy drzwi rozsunęły się na piątce i kobieta o sinym odcieniu skóry, otoczona chmurą mikrodronów, stanęła na progu, kładąc palec na ustach. Gdy drzwi windy zasunęły się cicho, zatrzymała wagonik, miękkim ruchem palców muskając przycisk blokady. Pochłonięty obecnością Obcej z nagrania, Gorodskij ledwo zauważał towarzyszące jej drony niszczyciele, które rozproszyły się po całym pomieszczeniu, z godną podziwu skutecznością wybijając wszystkie obecne w nim pluskwy i obsiadając obiektywy staromodnych kamer.  Gdy skończyły pracę, Sina oderwała palec od ust i sięgnęła po paralizator detektywa. Pozwolił się rozbroić, nie oponował, gdy niedbale upuściła obezwładniacz na podłogę. Drony obsiadły go jak ścierwo, atakując z sykiem. Kobieta oplotła szyję detektywa ramionami i przywarła do niego, z zadowoleniem wyczuwając dreszcz podniecenia, przeszywający jego ciało.
 Podaj swoją cenę  szepnęła Gorodskiemu do ucha.
Zawahał się, wiedział przecież, że brak świadków nie umniejszy zdrady. Że nigdy dotąd nie posunął się tak daleko. Może zamieszka z synem na głównym poziomie? Może wreszcie spłaci długi?
Albo chociaż przekona się, jak smakuje seks z Obcą.
 Podaj  żądała coraz natarczywiej Sina.
Podać czy nie? Przecież w końcu był skorumpowanym gliną, nie powinien mieć skrupułów! A jednak miał. Nie pójdzie z nimi na współpracę. Ale okazji nie przepuści! 
 Chcę ciebie  mruknął, zanurzając palce w jej długich, ciemnych włosach.  Na początek
Roześmiała mu się prosto w twarz, po czym niespodziewanie przywarła wargami do jego ust. Objęła Oleksandra jeszcze mocniej, a gdy przycisnął ją do drzwi windy, pozwoliła, by to on przejął inicjatywę. Pozornie, bo żądając więcej i więcej, tak naprawdę to ona nadawała rytm temu, co się działo. Seks z Obcą smakował jak każdy inny, odkrył w końcu Gorodskij.
Na finał roześmiała się ponownie. Irytująco, chrapliwie, z wyższością. A potem nagle jej ciało w ramionach detektywa zaczęło niknąć, falować, jakby parowało. Wyglądało to tak, jakby Siną obsiadły naraz wszystkie mikrodrony, ale gdy twarz kobiety tuż przed oczami Oleksandra zaczęła się zapadać, morfując w tysiące czarnych punktów, jak obraz rozpadający się na piksele, zrozumiał. Wrzasnął i odskoczył do tyłu, ale drony podążyły za nim, wpijając się w skórę, gryząc w oczy, kąsając ciało setkami wyładowań, wnikając w nozdrza, usta, i tam zbijając się w grudy, zaczopowały je, odbierając oddech.
Zrozumiał. Pieprzony Torres miał rację. Nie było żadnej Sinej. 
• • •
Ocknął się, siedząc na podłodze w pustej ładowni średniego wahadłowca typu Cargo-3, rozświetlanej słabym blaskiem lamp awaryjnych. W pierwszej chwili, przerażony możliwością podróży bez skafandra szarpnął się gwałtownie, ale ciało zareagowało tylko bólem wykręconych stawów i obitego krzyża. Nie udało mu się poruszyć uniesionymi nad głowę ramionami, jakby zostały dotknięte nieokreślonym paraliżem. Zerkając w górę odkrył, że dłonie, skrępowane w nadgarstkach, zaczepione zostały wysoko o jeden z prętów mocujących, biegnących wzdłuż ściany. Usiłował wstać, ale ścierpnięte nogi odmówiły mu posłuszeństwa. Opadł więc z powrotem na podłogę, odkrywając z ulgą, że przynajmniej nie doświadcza nieważkości. Rozejrzał się wokoło na tyle, na ile pozwalały mu skrępowane ręce, odkrywając, że właz dziobowy pozostaje otwarty. Zdarzenia sprzed utraty przytomności powróciły ze zdwojoną siłą: seks w windzie i jazda na minus piątkę, na samo dno przeklętej stacji orbitalnej Diu. Bardzo możliwe, że trafił do tego samego doku, w którym zabito Rzepa. I że on, Gorodskij, będzie następny.
Zaklął, gdy od strony klapy włazu rozległy się kroki. Jeszcze raz spróbował wstać, ale i tym razem nic nie wskórał. Obrócił głowę i zobaczył Obcą. Zbliżała się ku niemu lekkim krokiem, a jej obraz zdawał się falować, jak od gorącego powietrza. Oleksandr szybko odgadł, że otacza ją chmura mikrodronów. Kłębiły się wokół niej w nieustannym tańcu sprawiając, że mimo iż widział Siną z całkiem bliska, rozmywała mu się przed oczami jak odbicie w lustrze wody. Gorodskij wiedział już, dlaczego komputery nie potrafiły jej namierzyć: mogła być wszystkimi i nikim jednocześnie.
Przyklęknęła na podłodze u boku detektywa, znacząco kładąc palec na ustach. Chmura mikrodronów rozproszyła się w powietrzu, a jej elementy nie ustając w pozornie bezsensownym tańcu poszukiwały swych wrogich odpowiedników. Zaczęły od  detektywa, potem ruszyły w głąb ładowni, a na podłogę, na spodnie i na kurtkę Oleksandra opadło kilka drobnych, czarnych trucheł pokonanych pluskiew. Wreszcie skupiły się na włazie i kłębiąc się w otworze, stworzyły coś na kształt zasłony.
Obca, jakby czekała na ten moment, wyciągnęła ręce ku Oleksandrowi. Jedną dłoń umieściła na policzku detektywa i skłoniła jego głowę do siebie, a następnie, sięgając do kieszeni multimedialnej w jego skroni, umieściła tam wtyczkę telepatrona. Skrzyżowali spojrzenia na dłużej: odlot mikrodronów ustabilizował jej obraz, a Gorodskij usiłował odgadnąć, czy tym razem widzi prawdziwą twarz dziewczyny. Podobieństwo do jego Obcej nie ulegało wątpliwości, ale w kształcie warg, oprawie oczu czy sposobie, w który marszczyła brwi, było coś odmiennego. Sina przez chwilę przyglądała mu się z podobną ciekawością, zanim miejsce nad jej uchem rozbłysło zielenią.
Zrobisz coś dla mnie, odebrał przekaz.
 Trzeba było mnie zabić  warknął.  Nie będę dla was pracował.
Położyła mu palec na ustach. Będziesz, nadała, zanim cofnęła dłoń, a coś w jej spojrzeniu zmroziło detektywa do szpiku kości. Nie masz wyboru.  Wykonasz dla nas pewną robotę.
A jeśli odmówię?  spytał.
Jeśli odmówisz, nie będziesz miał do kogo wracać, nadała.Gdy spytał, czy ma kogoś zabić, przewróciła oczami zupełnie jak człowiek.
Nie, odparła. Chcemy nawiązać kontakt z szefem tej żałosnej bandy. Bez pośredników.
A ja nie liczę się jako pośrednik?  skrzywił się.
Nie, przekazała, ty się nie liczysz.
Porażony jej szczerością, zdołał tylko nadać: 
Nie jest łatwo do niego dotrzeć.
 Ty dobry glina  powiedziała głośno, oschle.  Ty umieć szukać.
Rozpoznawał głos, bez wątpienia, ale akcent i kaleczenie składni podpowiadało mu, że to spotkanie jest prawdziwe. Tamto, w windzie, było iluzją. Potem przekazała przez telepatrona:Wyślesz mu określone słowa. Tylko tyle.
A więc szyfr. Zrozumie go?  spytał drwiąco.
Tak, odparła, od razu. Powiesz mu
Zawiesiła nadawanie, po czym nachyliła się, zbliżyła twarz do jego twarzy i, starając się brzmieć wyraźnie, choć jej wymowa daleka była od poprawności, powiedziała:
 Tisuno nadchodzi.
 Tylko tyle?  bąknął.
Skinęła głową. Wyłuskała ze swojej kieszeni skroniowej wtyczkę telepatrona i wsunęła ją do kieszeni na piersi Oleksandra. Wstała powoli, a mikrodrony, jakby czekały na taki sygnał, przestały kłębić się nad włazem i poszybowały ku niej, zmieniając postać dziewczyny w rozmyty obraz.
 A ja?  Gorodskij znów się szarpnął.
Nic nie odpowiedziała. Wzruszyła ramionami i zeszła po trapie.
• • •
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Pozostawiony samemu sobie, aktywował głosowo służbowy komunikator, by poprosić  Maureen o wsparcie i zlokalizowanie Obcej. Obiecała wysłać patrol na pomoc, ale wyglądało na to, że gliniarze mieli na minus piątkę cholernie daleko. Ktoś inny odnalazł Oleksandra przed nimi.
Gorodskij bez pudła odgadł, że zbliżające się kroki należą do trzech osób. Nie spodziewał się tylko, że na pochyłości klapy włazu zobaczy Morsea z pistoletem plazmowym w dłoni. Mechanikowi towarzyszyło dwóch ludzi uzbrojonych w paralizatory: krępy, wytatuowany facet, w którym detektyw bez pudła rozpoznał zabójcę Rzepa i jeszcze jeden bandzior, którego dziewczynę Gorodskij kiedyś pieprzył na boku. To nie wróżyło szybkiej śmierci.
 Maureen?  syknął.  Co z tym patrolem?
 W drodze  odpowiedziała.  Wytrzymaj.
Mimo zimna panującego w ładowni Gorodskij poczuł, jak pot zalewa mu oczy. Gliniarze z patrolu na pewno mają go już na podglądzie; byliby skończonymi głupcami, gdyby zaryzykowali konfrontację z bandą Morsea. Odczekają i przyjdą na gotowe. Sam bym tak zrobił, zdążył pomyśleć, zanim wytatuowany ogłuszył go impulsem.
Zabrali go piętro wyżej. Manewrując poobijanym elektrojazdem między ciężarówkami i busami pełnymi robotników, głównym korytarzem dotarli do hali prawie po brzegi wypełnionej pracującymi maszynami. Olbrzymie ramiona robotów nie ustawały w obróbce nieokreślonych mechanizmów sunących na, zdawałoby się, niekończącej się taśmie. Gorodskij zdążył już dojść do siebie i rozważał nawet danie nura w gęstwinę automatów, ale lufa prawdziwej broni, którą co rusz szturchał go Morse, skutecznie studziła zapał do ucieczki. Gorodskij nie zrealizował tego zamiaru, a gdy dotarli do końca hali, nie było już odwrotu. Gangster idący przodem otworzył niepozorne, metalowe drzwi z napisem oznajmiającym, że to przejście tylko dla uprawnionego personelu, mechanik po raz kolejny dźgnął lufą Oleksandra, przepychając go przez próg i detektyw stanął przed obliczem człowieka, którego dotychczas znał tylko ze słyszenia: szefa osławionego gangu Diuners. Gorodskij nie zdążył się nawet zdziwić, że do spotkania doszło tak szybko.
 Coś dla mnie masz.  Mężczyzna o twarzy tak gęsto pokrytej tatuażami, że sprawiał wrażenie ciemnoskórego siedział na wytartym, plastikowym krześle w otoczeniu goryli. Z upstrzoną symbolami i liczbami skórą oraz licznymi kolczykami w uszach, nosie i na łukach brwiowych kontrastował drogi garnitur, najwyraźniej skrojony specjalnie dla niego.
Nie czekał, aż niszczyciele skończą pracę, oczyszczając klitkę z panelami kontrolnymi przemysłowych robotów. Wlepił w Oleksandra wyczekujące spojrzenie, a Morse zachęcająco dźgnął detektywa lufą w plecy. Gdy Gorodskij wsunął dłoń do kieszeni po wtyczki telepatrona, pozornie rozleniwieni goryle bossa nagle ożyli, sięgając po broń.
 Spokojnie, to tylko komunikator  oświadczył nieco drwiąco detektyw, udając spokój.
Boss skinął głową.
 Bez numerów  warknął któryś z jego ludzi.
Gorodskij zacisnął palce na płytkach telepatronów i powoli wyciągnął je z kieszeni, po czym otworzył dłoń, prezentując urządzenie. Następnie umieścił jedną z wtyczek w swojej kieszeni skroniowej.
 Tak to działa  oznajmił.
 Wiem, co to jest  leniwie zapewnił boss i skinął na jednego ze swoich przybocznych, by ten podał mu przedmiot.
Zanim niszczyciele zneutralizowały ostatnie pluskwy, szef Diunersów zainstalował telepatrona we własnym porcie multimedialnym. Odczekał chwilę potrzebną na aktualizację oprogramowania, wysłał kilka nieskładnych komunikatów jak każdy początkujący, aż wreszcie nadał całkiem poprawnie, choć lakonicznie: 
No i co?
Detektyw przełknął ślinę, choć nie zamierzał używać głosu. Podświadomie zarejestrował, że lufa pistoletu Morsea przestała kłuć go w plecy.
Mam ci przekazać wiadomość, nadał i z rozmysłem podkreślił:  Podobno będziesz rozumiał jej sens.
Twarz bossa nie wyrażała niczego: ani zachęty, ani przygany. Jedynie zmarszczka między brwiami pogłębiła się bardziej, zniekształcając węża, zdobiącego czoło gangstera.
To na co czekasz?  ponaglił detektywa.
Tisuno nadchodzi, nadał Oleksandr. Tak powiedzieli.
Wytatuowaną twarz wykrzywił wściekły grymas, a jej właściciel zerwał się z krzesła i przypadł do detektywa, krzycząc głośno:
 To ma być odpowiedź? Co to ma znaczyć?
Zanim Gorodskij zdążył odpowiedzieć, otrzymał potężny cios pięścią w brzuch i zgiął się w pół. Boss poprawił jeszcze łokciem w kark detektywa, sprawiając, że Oleksandr, oszołomiony, opadł na czworaki. Rozdzwoniło mu się w uszach, ale i tak dobrze usłyszał wykrzyczany przez oprawcę wyrok śmierci i przekleństwa, które szybko przeszły w dziwny, bolesny bełkot.
Potem usłyszał strzały, ale zanim zdążył pomyśleć, że te sukinsyny tak skwapliwie wykonują rozkaz swego bossa, rozległy się głuche uderzenia potężnych ciał o podłogę. Gdy zmusił się, by nieco podnieść głowę, usłyszał trzeci huk i w polu jego widzenia znalazł się nagle szef gangu, wijący się na podłodze we wściekłych konwulsjach. Jego dwaj goryle leżeli nieruchomo z dziurami w piersiach. Ale kto strzelał? Morse z kompanem?
Niby nieprawdopodobne, a jednak
 Będziesz miał robotę, glino.  Mechanik wyminął Oleksandra, wymierzył we wciąż ciskającego się w konwulsjach szefa i jednym strzałem sprawił, że boss znieruchomiał.
Znieruchomiał również Oleksandr, przyszpilony do podłogi butem towarzysza Morsea. Nie przeszkadzał im w ucieczce, czując, że i tak nic by nie wskórał. Mógłby, co prawda, rzucić się ku martwym gangsterom i wykorzystać ich broń, by posłać za zdrajcami kilka pocisków, ale zamiast tego wolał zrobić coś ważniejszego: wydostać z kieszeni multimedialnej bossa wtyczkę telepatrona i wraz z bliźniaczym urządzeniem z własnej skroni ukryć ją głęboko w kieszeni, zanim do pomieszczenia wpadną zaniepokojeni robotnicy.
• • •
Dotarł do klitki na podpoziomie drugim późno w umownej nocy, wykończony, głodny i zły. Tuż za progiem opiekunka Everetta zaatakowała go o zapłatę za dłuższy niż zazwyczaj czas zajmowania się małym. Zasugerowała przy okazji, że może zostać jeszcze dłużej i zająć się też Oleksandrem. Gorodskij z trudem pokonał chęć, by po prostu wykopać siksę za drzwi, ale w końcu wydobył ze skrytki w łazience ostatnią kość płatniczą i odprawił bezczelną dziewuchę. 
Ledwo domknęły się za nią drzwi, zanim jeszcze zdążył zajrzeć do syna, usłyszał w korytarzu  jakieś poruszenie. Rzucił się do skrytki nad drzwiami po zapasową broń i wyćwiczonym ruchem wycelował ją w stronę intruza, by natychmiast opuścić rękę.
  Prawie wywaliłem ci dziurę w brzuchu  warknął, chowając pistolet.
Gość nie wyglądał na przejętego cudownym ocaleniem. Ogólnie rzecz biorąc, wyglądał na kogoś, komu bycie martwym nie zrobiłoby wielkiej różnicy. Blady, z woskową cerą i mętnym spojrzeniem, przypominał raczej żywego trupa niż poborcę zaległych czynszów. Sprawiał wrażenie, jakby dużą część tego, co udało mu się zebrać, przeznaczał na działki dziewicy, narkotyku zapewniającego zapomnienie istotom nieco tylko bogatszym od nędzarzy. Właściciel kwartału mieszkalnego zapewne wliczał nieuczciwość tego męta i tym podobnych w komorne; być może dlatego opłaty za takie nory skutecznie drenowały kieszenie ludzi, którzy jeszcze jako tako utrzymywali się na powierzchni życia.
 Ryzyko zawodowe  odparł obojętnie poborca i spytał:  Wiesz, po co przychodzę. Termin minął.
Gorodskij skrzywił się i odwrócił na pięcie. Zza zasłony w kuchni dobiegło bolesne westchnienie. Everett spał niespokojnie, a przyspieszony oddech sugerował, że śni mu się coś niedobrego. Detektyw poprawił koc syna i wycofał się cicho.
 Dziś nie mam  oznajmił, stając oko w oko z wysłannikiem nadzorcy sektora mieszkalnego.  Jutro też nie będę miał. I co mi zrobisz?
 Przyślę kogoś mniej cierpliwego  odpowiedział gość.  Wiesz, co to oznacza.
Oleksandr skinął głową. Jego dług rósł od dawna, ale ani na śmierć z rąk nasłanych zbirów, ani na pójście na bruk nie mógł sobie pozwolić. 
Telepatrony w kieszeni nagle zaczęły mu ciążyć jakby były wykonane z kamienia. A gdyby tak ich użyć? Długie włosy ćpuna jak raz zakamuflują błyski urządzenia, pomyślał.
 Poczekaj  zawołał za nieproszonym gościem, który przekraczał już próg. Chwycił go za ramię i pociągnął na klaustrofobiczny korytarz między mieszkaniami. 
 Przejdźmy się  zaproponował i mocniej przyciągnął poborcę do siebie, by zatrzymać go i szepnąć mu do ucha:  Mam coś sporo wartego. Opylisz to, to wystarczy za czynsz, i jeszcze nadto. Będziesz mógł ćpać do zajechania.
Oczy narkomana zabłysły chciwością, na ułamek sekundy ożywiając twarz bez wyrazu. Połknął haczyk, jak można było się spodziewać. Szarpnął ramieniem i wyswobodził je z rąk detektywa.
 No i?  spytał.  Co to?
 Na zewnątrz.  Olaksandr wymownie zerknął w górę.  Pluskwy.
 Nie ma na nie mocnych  w ton poborcy wdarła się nuta katastrofizmu  na zewnątrz będzie jeszcze więcej.
 Ale nas nie usłyszą.  Detektyw sięgnął do kieszeni po telepatrony i podał jedną z wtyczek natrętowi, po czym umieścił swoją w kieszeni skroniowej i ponaglił:  No? Nie chcesz się przekonać, jak to działa?
Żywy trup z wahaniem wyciągnął rękę po urządzenie, obrócił je w żółtych paluchach i zmarszczył brwi.
 Będziesz wyświetlał mi pornosy?
 Wkładaj!  warknął Gorodskij.  Albo spieprzaj.
Groźba podziałała. Oczy poborcy rozbłysły tej nocy po raz drugi, gdy pojął, z jakim wynalazkiem ma do czynienia. W milczeniu przerywanym jedynie kilkoma wulgaryzmami ćpuna, które miały zapewne wyrażać uznanie dla technologii telepatrona, opuścili kompakt mieszkalny.
Idź pierwszy, nadał Oleksandr w głównym korytarzu podpoziomu, żeby nie wzbudzać podejrzeń. To ma zasięg kilku metrów.
Dokąd, odesłał pytanie poborca.
Do twojej nory, zdecydował detektyw.
Puścił ćpuna przodem i udawał, że gapi się na reklamy wyświetlane na ścianach, uważając, by nie zgubić go w falującym tłumie. Z wzrastającą irytacją znosił bełkot, który ten mu przesyłał, aż wreszcie miał dość.
Tisuno nadchodzi, przesłał, gdy poborca mijał grupę agresywnych dzieciaków, odurzonych jakimś tanim świństwem i ulotnił się szybko, gdy niczym sępy okradali drgającego w konwulsjach. Przełknął stratę wtyczki, pozostawionej w kieszeni skroniowej poborcy. Pozbawiona pary, była przecież i tak bezużyteczna i nie mogła mu zagrozić.
Przynajmniej tak mu się zdawało.
• • •
Umownym rankiem obudziła go natrętna wibracja dousznego komunikatora o nieznanej sygnaturze. Przytomniejąc opieszale, Gorodskij wymamrotał komendę odrzucenia rozmowy, ale urządzenie natychmiast rozdzwoniło się na nowo. Kto znał jego służbową częstotliwość? Zamierzał ignorować wibracje tak długo, aż namolny typ się znudzi. Faktycznie, dopiął swego, ale zamiast buczenia w uchu usłyszał dzwonek do drzwi. Przypuszczał, że to znowu ktoś z zarządu kwartału, i bardziej dla świętego spokoju niż z ciekawości, wywołał ekran z podglądem zza drzwi. Takiego widoku się nie spodziewał.
Maureen?
Już całkiem przytomny, zwlókł  się z łóżka i otworzył analityczce drzwi.
 Do jasnej cholery, obudzisz Everetta  warknął na powitanie.
 Nie odbierałeś  odparła sucho.
 Ty dzwoniłaś?
 Tak.  Skinęła głową.  Musimy pogadać.
Otworzył szerzej drzwi. Gdy przechodziła obok, owionął go zapach jej perfum. Mimowolnie podążył za nią wzrokiem, choć starał się nie patrzeć na bioniczne ciało, koncentrując się na ludzkiej głowie. Długie, białe włosy zaplotła w misterny warkocz, który następnie upięła jak wieniec wokół skroni.
Gdy zamknął drzwi i podążył za nią do pokoju, znalazł ją siedzącą na łóżku. Najwyraźniej nie brzydziła się rozrzuconą, jeszcze ciepłą pościelą; tak naprawdę, w klitce udającej sypialnię, poza barłogiem Oleksandra, nie było na czym usiąść.
 Nie zdążyłem posprzątać  burknął pod nosem.
 Przeżyję   odparła i podniosła na wysokość piersi otwartą dłoń.  To twój.
Zaniemówił. Na cybernetycznej ręce spoczywała wtyczka telepatrona. Czyżby ta sama, którą wczoraj podarował poborcy? Niemożliwe, przeszło mu przez myśl, gdy odruchowo kręcił głową w automatycznym zaprzeczeniu.
 Możemy sparować.  Niespodziewanie wcisnęła urządzenie w swój port multimedialny.  I sprawdzić.
 Wolałbym nie  oznajmił cicho. Przyszło mu do głowy, że skoro Bayes i spółka już o tym wiedzą, to dlaczego, do jasnej cholery, przysyłają do niego Maureen?
 Czyli twój.  Wyciągnęła wtyczkę.  Jasne. Ćpuna, u którego to znaleziono, nie stać na takie urządzenia.
 Skąd wiesz?  Gorodskij oparł się o ścianę. Nagle zrobiło mu się słabo.
 Pluskwy, Alex.  Uśmiechnęła się.  Taką mam pracę.
 Inwigilujesz mnie? Kazali ci?
 Nie.  Niespodziewanie położyła się na boku i patrzyła na Oleksandra, opierając łokieć na jego poduszce.  Ale przyglądam ci się. Od dawna przechwytuję strumienie, w których oznacza cię program. Widzę wszystkie błędy, które popełniasz, wszystkie dziewczyny, które zaliczasz w windach, burdelach i na zapleczach. Jestem z tobą każdej nocy. I wczoraj powiedziałam: dość.
 Zgłosisz to?
 Nie.
Drgnął. Poczciwa, stara Maureen jako podglądaczka i perfidna szantażystka? Uznał, że wcale nie zna się na ludziach. I że, być może, mimo wszystko ma szansę się z tego wykaraskać, jeśli odpowiednio poprowadzi rozmowę.
 Nie?   upewnił się.
 Nie  powtórzyła.  Zgubiłeś. Co tu zgłaszać?
Zrozumiał, że grała komedię dla pluskiew. Nagrania, przechwycone poprzedniej nocy, zapewne zniszczyła. A może nie i użyje ich w odpowiedniej chwili?
 Czego chcesz w zamian?  spytał.
 Twojego elementu.
Osłupiał.
 Tylko?
Roześmiała się.
 Myślałeś, że co powiem? Że chcę ciebie? Za późno. Nie mogę robić tych rzeczy od pięćdziesięciu lat. A ciebie I tak cię miałam. Nie bezpośrednio, ale Wystarczy.
 Przecież bionicy uprawiają seks  mruknął, skołowany.
 Nowe generacje, tak. Ja należę do pierwszych. Nie mieliśmy tego w standardzie.  Usiadła ponownie i klepnęła dłońmi w materac.  To jak? Dobijemy targu?
Skinął głową, rozumiejąc, skąd bierze się jej obsesja. Odwrócił się do Maureen bokiem i wymacał na półce płytkę telepatrona, po czym podał go analityczce. Odebrała przedmiot z jego dłoni po omacku, skupiając całą uwagę na czymś innym.
Dopiero teraz zaczął przeszkadzać mu wzrok Maureen, od początku wizyty bez skrępowania błądzący po wypukłościach jego bokserek, bezczelnie zaglądający w czeluść podkoszulka o wyciągniętych ramiączkach. W zakłopotaniu podrapał się po piersi, sięgnął po szlafrok, przewieszony przez otwarte drzwi szafy. Założył go, a potem zamknął szafę i udał, że analizuje odbicie własnej, zmęczonej twarzy w lustrzanych elementach mebla.
 Po co ci to?  spytał, wiążąc pasek na brzuchu.
Wstała, podeszła do niego i otoczyła jego szyję przedramieniem. Zobaczył jej twarz w lustrze obok swojej. Dopiero teraz dostrzegł, że, mimo wczesnej pory, miała na sobie perfekcyjny makijaż: błyszczącą szminkę w śliwkowym odcieniu i takie same cienie na powiekach. Z bliska widział też zmarszczki w kącikach oczu i te fałdujące krzywiznę warg.
 Chcę wiedzieć. Zbadać. Nie jesteś ciekaw, jak to zrobili? Chyba że już wiesz  odpowiedziała.
 Wystarczą słowa, Maureen  szepnął.  Tylko tyle wiem.
 Jeśli słowa mają moc  oparła brodę na jego barku i powiedziała tak cicho, że ledwo ją słyszał:   to są tacy, którzy dużo by dali, żeby je poznać.
Drgnął. Co miała na myśli? Przez pluskwy nie mógł spytać wprost, choć przez głowę mu przeszło, że nie przyszła tu tylko w swoim imieniu.
 Nie jest do sprzedania.  Zaskoczony, odsunął jej rękę, odwrócił się. Stanęli oko w oko; nigdy nie byli tak blisko. Na wszelki wypadek powtórzył głośno:  Nigdy nie zamierzałem ich sprzedawać.
 Nie mówię o sprzedaży  sprostowała.
 W takim razie o czym?  Nie zrozumiał.
Podniosła ręce i wsunęła palce we włosy detektywa, przeczesując je delikatnie. Zaskoczony, nie reagował, i zanim się zorientował, wcisnęła wtyczkę telepatrona do jego kieszeni skroniowej. Cofnął się, zaskoczony, uderzając plecami o drzwi szafy.
 Spokojnie  powiedziała głośno.  Wiem, co robię.
Podaj klucz, nadała.
Nie, Maureen, odesłał odpowiedź, nie zrobię ci tego.
Mam zabezpieczenia, odparła, jestem na to gotowa.
Jak tamci dwaj?  zadrwił.
Mam zabezpieczenia, powtórzyła, a potem wbiła bioniczną pięść w bok Oleksandra i zrobiła krok do tyłu, bo skulił się z bólu i zaczął krztusić.
 Zrób to wreszcie, durniu  powiedziała głośno tonem, którego nigdy u niej nie słyszał.  Nie mam całego dnia na taką zabawę.
Jak chcesz, nadał, prostując się, ale możesz tego żałować.
Już żałuję, odesłała, no więc?
Tisuno nadchodzi, przekazał.
Podniósł wzrok i czekał w napięciu na to, co się zdarzy, ale Maureen zamiast zacząć dygotać, trząść się, czy upaść, uśmiechnęła się kpiąco.
 Widzisz?  Wyjęła wtyczkę z jego skroni, a on, skołowany, nie protestował.  To nie bolało. Przepraszam cię, Alex, ale musiałam to zrobić.
Zanim wyszła, objęła dłońmi jego policzki i pocałowała go w usta, lekko muskając samymi wargami. Dopiero na komendzie zauważył na swoich wargach cień złowrogiego fioletu.
• • •
Śledził Maureen między spacerowiczami na poziomie głównym. Wyższa od większości o głowę, miękko płynąca przez tłum na bionicznych kończynach, już samym sposobem poruszania odróżniała się od zwykłych ludzi. Szedł za nią od wind zadbanym deptakiem, prowadzącym wzdłuż parku. Nawet w stylu, w jakim pokonywała trotuar, było coś dumnego i szlachetnego zarazem. Oleksandr po raz pierwszy pomyślał, że być może przemyciła z Ziemi jakąś domieszkę błękitnej krwi, by tchnąć ją w to sztuczne ciało. Czasem z lekka oglądała się przez ramię, jakby straciła pewność siebie, pozbawiona możliwości posługiwania się oczami mikrodronów.
Zeszła z deptaku w boczną uliczkę. Tu tłum zrzedł i Oleksandr zwolnił, by nie zostać zauważonym. Dawno nie śledził nikogo w tradycyjny sposób i nawet zaczynało mu się to podobać. Gdy już zdążył uznać, że przez lata nie wyszedł z wprawy, Maureen zniknęła za rogiem. Bez namysłu zrobił to samo, by usłyszeć:
 Piękny dzień, Alex.
Odwrócił się, zaskoczony i zły, że dał się tak podejść. Maureen czekała na niego, uśmiechając się pobłażliwie. Tym razem miała na ustach szminkę w kolorze głębokiego burgunda, a długie, siwe włosy opadały na jej bioniczne barki miękkimi falami. Kostium, który nosiła, na pewno nie należał do tanich i Gorodskij od razu pomyślał, że nie sfinansowała go z pensji policyjnej analityczki.
 Na głównym wszystkie dni są piękne  bąknął, poirytowany.
 W sam raz na spacer.  Podeszła i wzięła detektywa pod rękę.  Dawno nie byłam w parku. A z tobą nie byłam tam nigdy. Skoro już za mną łazisz, możemy iść razem.
 Możemy  zgodził się.  Zwłaszcza, że jesteś mi coś winna.
 Co niby?
 Wyjaśnienia. Na początek.
Zawrócili, a Gorodskij starał się zapomnieć o tym, że dłoń opartą na jego przedramieniu wyprodukowano w zakładzie podobnym do tego, w którym parę dni wcześniej był świadkiem egzekucji gangsterskiego bossa. Milczeli, obawiając się bycia podsłuchanymi w najstarszy z możliwych sposobów: przez ludzkie uszy, a z drugiej strony  oboje w tej sytuacji czuli się niezręcznie. W parku Maureen odezwała się pierwsza.
 Nic nie jestem ci winna. Uratowałam ci tyłek. Gdybym tamto zgłosiła, miałbyś przesrane  oznajmiła, siadając na ławeczce o fakturze do złudzenia przypominającej drewno, zmiótłszy z niej wpierw dłonią martwe mikrodrony.
Gorodskij zajął miejsce obok i omiótł spojrzeniem korony drzew, których nazw nawet nie znał.
 Ty będziesz miała przesrane. Zamierzasz to komuś opchnąć, tak? Którejś z korpo? Drakeowi i Smithowi? Herzmann Biotechnologies? Komu? Nie wmówisz mi, że taka wystrojona włóczysz się po głównym dla szpanu.
 A może idę na rozmowę rekrutacyjną?  powiedziała obojętnie.  Może chcę rzucić cholerne Służby  i zająć się czymś innym?
 Okej  przyznał.  Może. Ale najpierw chcę wiedzieć.
Zamilkli, gdy minęła ich jakaś para. Wstali bez słowa, gdy zajęła ławkę naprzeciwko. Ruszyli alejką noga za nogą, tym razem już nie trzymając się pod ręce.
 Obejrzałam te wtyczki  oznajmiła ciszej Maureen.- Dokładnie.
 I?  ponaglił ją.
 Faktycznie, ktoś w nich grzebał, i to nie raz. Są mocno zawirusowane. Te słowa, które kazano ci wypowiedzieć, stanowią rodzaj klucza, uruchamiającego impuls. Albo raczej lawinę impulsów.
 Po co?
 Żeby nadmiarem wyładowań przegrzać szlaki nerwowe. Oczywiście lekarze wyjaśniliby ci to lepiej, ale chyba i tak rozumiesz, co mam na myśli?  Gdy przytaknął, kontynuowała:  Prosty i genialny sposób, by sprowadzić kogoś do parteru.
 A czym jest Tisuno?  drążył dalej.
Spoważniała jeszcze bardziej.
 Kim jest. Gangsterem, jednym z Sinych  uściśliła.  Obcy zamierzają przejąć stację, nie łamiąc traktatu. Zarazić ją zgnilizną od korzeni.
 Skąd wiesz?
 Dużo wiem  odparła zmęczonym głosem.  Za dużo. I mam już dość.
Znów zamilkli, gdy wokół nich zaczął krążyć dzieciak na hulajnodze.
 Oddaj mi wtyczki  zażądał po chwili Gorodskij.
 Nie.
Zatrzymał się nagle.
 Dlaczego?  spytał ostro.
Maureen uszła jeszcze kilka kroków, po czym przystanęła, marszcząc brwi.
 Po pierwsze, nie są twoje, należały do Służb  odparła.
 Twoje też nie.
 Po drugie, zostaną zniszczone. Po wszystkim.
Stali w milczeniu naprzeciw siebie, mocując się spojrzeniami, wreszcie detektyw spytał:
 To znaczy po czym?
 Nie musisz tego teraz wiedzieć. Za parę godzin wszystko będzie jasne.
 Czyli jednak nie idziesz na rozmowę o pracę. Oddaj mi je.
Roześmiała się cicho, ale natychmiast spoważniała.
 Na miłość boską, Alex, naprawdę chciałbyś jeszcze z tego korzystać? Nie wystarczy ci, że  wywołałeś wojnę między Diunersami? Że zabiłeś poborcę?
 Obchodzą cię pieprzeni gangsterzy, Maureen?  wycedził, podchodząc bliżej.
 Ty mnie obchodzisz.  Położyła mu dłoń na ramieniu i pocałowała w policzek, zostawiając na skórze ślad burgundowej szminki.  Czas na mnie. Nie mogę się spóźnić na tę rozmowę.  Odwróciła się na pięcie i odeszła, a podążając już w stronę miasta, zawołała:  Bądź dobrym gliną, Alex. Nie opłaca się być złym!
 Ani myślę  mruknął pod nosem, szukając ukojenia dla wzroku w zieleni drzew.
Dopiero po chwili dotarło do niego, że to, co usłyszał, zabrzmiało jak pożegnanie. Obejrzał się za nią mechanicznie. Dotarła już do ulicy i właśnie zatrzymywała taksówkę. Choć puścił się biegiem, zdążyła odjechać w kierunku centrum. Bez namysłu zatrzymał kolejny żółty pojazd i wzorem ziemskich przodków nakazał automatowi śledzenie bliźniaczego wozu. Kogo planowała zabić? Za parę godzin wszystko będzie jasne, ale nie miał tyle czasu. Nie zamierzał czekać, aż zabiją także Maureen.
Wysiadła pod biurowcem Dhawana Miner Industries, korporacji zarządzającej stacją. Przyczajony za fontanną, obserwował, jak analityczka wchodzi do budynku. Odczekał kilka minut i ruszył w tamtą stronę przez plac, klucząc wśród zapatrzonych w wirtualne ekrany korposzczurów, między fontannami i wyspami zieleni. Nie zdołał tylko pokonać ulicy: tuż przed nim zatrzymał się elektrojazd i ze środka wyskoczył Bayes z wiązanką wulgaryzmów na ustach.
 Wsiadaj!  ryknął.
Gorodskij zbaraniał. Już zamierzał ominąć wóz i puścić się biegiem do biurowca, gdy człowiek siedzący z przodu na miejscu pasażera opuścił szybę i Oleksandr zobaczył wycelowaną w siebie broń. Znał faceta; pamiętał, że to jeden ze szturmowców SWAT. Na pewno nie miałby oporów, by strzelić. Klnąc jak szewc, zajął miejsce na tylnej kanapie obok Bayesa.
 Czego?  warknął.  Jestem tu zupełnie prywatnie.
 I zupełnie prywatnie możesz zaraz dostać wpierdol  zapowiedział podobnym tonem szef.  Twoje dochodzenie jest zamknięte. Odpuść.
 Zabiją ją, gdy spróbuje tego użyć, wiesz o tym? Musimy jej przeszkodzić!
 Tępy jesteś, Gorodskij. Nie musi niczego używać. Zdzira dostała awans, rozumiesz? Ty o takim stanowisku możesz tylko pomarzyć.
 Awans? Ale za co, do kurwy nędzy?  jęknął Oleksandr, bo taki awans oznaczał wyprowadzkę z przeludnionych podpoziomów na główny.
Bayes otworzył dłoń, ukazując trzy srebrne płytki.
 Wiesz, co to?  spytał.
 Jaja sobie robisz?  odparł niechętnie detektyw.  Pieprzone wtyczki.
 Tak. Jedna twoja, dałeś ją wczoraj rano Maureen. Druga jej własna, a trzecia wyciągnięta z ciała ciecia, znalezionego w rynsztoku. Mam mówić dalej?
 Nie  Gorodskij poczuł, jak robi mu się gorąco.  Sparowane potrójnie? Da się tak?
 Jak widać.
Oleksandr zacisnął wargi. Nie miała żadnych zabezpieczeń, zrozumiał. Gdy podawał jej hasło, użyła własnego telepatrona, tego bez modyfikacji. Dlatego słowa-klucze nie zadziałały.
Jakie to proste. Dziwne, że nie przyszło mu to do głowy.
 Ukartowaliście to razem  oznajmił zaskakująco spokojnie, choć walczył z ochotą, by przywalić Bayesowi pięścią w zniekształcony blizną policzek.  Wrobiliście mnie. Dlaczego właśnie mnie, do kurwy nędzy?
Szef schował wtyczki za pazuchę.
 Maureen cię wybrała, ale nie miej o to pretensji, pasowałeś idealnie. To nic osobistego, Gorodskij. Rozkaz przyszedł z góry. Diunersi za bardzo obrośli w piórka, a i poczynania Obcych dobrze jest mieć na oku. Dhawana nie pozwoli odebrać sobie stacji. Nie odda jej, ani wytatuowanym, ani sinym skurwysynom.
Gorodskij skrzywił się z politowaniem, słysząc te butne frazesy.
 Co ze mną zrobicie?  spytał.
 Nic. W końcu jesteś dobrym gliną.
Słysząc to, kierowca i szturmowiec parsknęli śmiechem.
 Nie lepszym niż wy  mruknął Oleksandr.  Walcie się, sukinsyny.
Resztę drogi na podpoziomy pokonali w milczeniu. Czuł wstręt do kolegów za to, że poddali go całej tej prowokacji i złość na siebie, że dał się podejść. Znajome, brudne i tłoczne trzewia stacji powitał z większym niż zazwyczaj obrzydzeniem i rosnącą determinacją, by odnaleźć Maureen, choćby i w siedzibie zarządu.
Wciąż była mu coś winna.

  

  
  

  Welesówna i niezbyt żywi mieszkańcy Brzózki

  Mika Modrzyńska

  Mika Modrzyńska  mieszka czasem na Mazurach, ale zwykle włóczy się po świecie, a o swoich podróżach opowiada na facebook.com/mika.modrzynska. Debiutowała w antologii Fantazje Zielonogórskie IV (2014), można ją znaleźć w zinach Lost&Found #18 i #24, Histeria XVIII & XXX, Creatio Fantastica (54-55; 58), zajęła trzecie miejsce w konkursie Kryształowe Smoki. Związana ze społecznością portalu fantastyka.pl, gdzie otrzymała piórko za Motyle siadają na łożach umarłych.
W magazynie Silmaris #10 pojawiła się także z opowiadaniem ze świata Welesówny, tym razem opisującym początki Witka jako pogromcy demonów. Pierwszy tom trylogii o Ted, młodzieżówki osadzonej w świecie demonów słowiańskich, wychodzi na początku 2020 roku nakładem wydawnictwa Alegoria.
  

  
  Jak naprawdę zmarła Martyna, moja koleżanka z klasy, dowiedziałam się dopiero kilka dni po pogrzebie, rozmawiając z nią osobiście.
O tym, że nie żyje, usłyszałam dzień po jej śmierci od mojej przyjaciółki, Zuzi. Do niej z kolei napisała Patrycja, której powiedziała mama pani Kasi.
 Jak wracała z korków od Rusińskiej, to poszła się wykąpać w jeziorze  mówiła Zuzia.  Wieczorem. Sama.
 Obrzydliwe.
 Poślizgnęła się i rozbiła głowę na kamieniach. Śmierć na miejscu. Ale wiesz, co jest naprawdę obrzydliwe? Podobno ryby w jeziorze zdążyły ją częściowo no wiesz. Wszamać.
Zwykle o głupich śmierciach słyszy się tylko w telewizji. Co kierowało Martyną, rozważała cała społeczność Brzózki tygodniami. My tu, na Mazurach, nie zachowujemy się jak warszawiacy i nie wskakujemy do jeziora, nawet jeśli już je zauważymy.
• • •
Na pogrzeb Martyny stawiła się cała Brzózka. Odbywał się o jedenastej, więc nawet mama zamknęła zakład, żeby razem z nami wziąć udział we mszy. I prawie jej się to udało. Spóźniliśmy się, bo Oskar, mój mądry młodszy brat, schował kluczyki od samochodu.
Przeszłam przez bramę cmentarza i przepchnęłam się do Zuzi, która stała w jednym z pierwszych rzędów. Ksiądz był skupiony na modlitwie, ale Maciejewska i jej teściowa nie. Wpiły we mnie wzrok, zadowolone, że zyskały temat do następnej herbatki.
 Wieczny odpoczynek  zaintonował ksiądz, a zgromadzeni wymruczeli jejpanie.
Trumna Martyny była prosta, z białego drewna, pozbawiona ozdób. Nasłuchiwałam, czy z głębi nie dobiega żaden stukot. Tyle się tych filmów o pogrzebanych żywcem ogląda.
Zuzia szturchnęła mnie w bok.
 Widzisz tego tam nowego, Ted?  szepnęła.  Stoi przy świerku.
Przy jedynym świerku odcinającym się na tle złotych dębów faktycznie stał jakiś mężczyzna. Wyglądał tak elegancko, że bez wahania mogłam stwierdzić, że nie jest stąd. Jego jasna głowa górowała nad innymi.
 Takiego gówniarza zatrudniać  usłyszałam głos pani Halinki niedaleko ode mnie.  Jeszcze mleko ma pod nosem, a chce uczyć innych!
 Ale wiesz, Halina, do tej matematyki to jednak trzeba mieć łeb  zauważyła jej sąsiadka.
Po zakłopotanej minie widziałam, że mężczyzna, świadomy atakujących go spojrzeń, próbował wmieszać się w tłum. Zbyteczny trud  nie dość, że przewyższał wszystkich o głowę, to jeszcze włosy miał za długie, by nie rzucać się w oczy.
Wśród brzózkowych chłopaków nadal panowała moda ścinania się na zapałkę i nikogo nie obchodziło, że jest to moda sprzed dekady, jeśli wierzyć serialom na Netflixie.
 To Witold Kościkiewicz. Jego babcia, pani Leonka, mieszka przy drodze na Dąbki, przeprowadził się do niej. Czy ty tam jak byłaś mała nie chodziłaś z ciocią Asią?
Dzieci cioci Asi były wszystkie ode mnie ładnych parę lat starsze i dogadywały się z Witkiem, złotowłosym przywódcą bandy łobuzów, doskonale. Ja tam byłam na doczepkę, w charakterze spowalniacza i beksy osiedlowej.
Zuzi nie zraził mój brak odpowiedzi; zdążyła się przyzwyczaić.
 Będzie uczył matmy w podstawówce No wiesz, za panią Filipską. Ona idzie na macierzyński.
 Och.
 Podobno pani Leonka zmusiła dyrektora, by dał mu to stanowisko. Szantażem.  Zuzia sugestywnie uniosła brwi.  Wiesz, że ona ma chody. Uczyła w tej szkole chyba jeszcze w epoce lodowcowej.
Ledwo oderwałam wzrok od nauczyciela, by spojrzeć na Zuzę.
 Nook, dobra, może w starożytności  westchnęła.  Z drugiej strony, ona ma za dużo energii jak na swój wiek. Jak kiedyś przyszła do biura taty, to tak mu dała do wiwatu, że do kolacji nie mógł się pozbierać. Stara wiedźma.
 Moja mama ją uwielbia.
 I właśnie o tym chciałam z tobą porozmawiać, Ted  ciągnęła dalej Zuzia.
 O pani Leonce?  zdziwiłam się.
 Nie, o panu Kościkiewiczu. Ty odbierasz Nikę ze szkoły we wtorki. Nie potrzebujesz czasem pomocy?
Mrugnęła do mnie. Nim zdążyłam odpowiedzieć, sorka od polskiego posłała nam karcące spojrzenie. Zamilkłyśmy.
Trumnę, przy akompaniamencie marsza żałobnego i szlochu kobiet, spuszczano do dołu, a ja niemal mogłam już odetchnąć spokojnie. Udało się! Martyna poszła do piachu, jak przystało na martwego człowieka, i nie będzie nigdy więcej zawracać mi głowy.
Właśnie wtedy coś w głębi dołu huknęło i mogłam tylko podejrzewać, że wieko trumny się zsunęło. Niewiele, tyle, by mężczyźni zasypujący dół nie zwrócili uwagi, ale zupełnie martwa Martyna skorzystała, wdrapała się po skarpie i wypełzła na powierzchnię. Stanęła obok księdza.
Nikt jej nie zauważył. 
Nigdy ich nie widzieli.
 Tylko nie rób sceny  wymamrotałam do siebie.  Nie tutaj.
 Co?  Nie zrozumiała Zuzia.
Gdyby ludzie mogli teraz zobaczyć topielicę, uciekliby z krzykiem. Ociekała szlamem i wodą. I choć, jestem tego pewna, trumna była całkowicie sucha, jasnoróżowa sukienka Martyny, ta z falbanką, była mokra i zapaskudzona błotem. Długie włosy połyskiwały brudną zielenią.  Pogłoski o tym, jakoby jej ciało na wpół zżarły szczupaki, okazały się przesadzone. Ale, prawdę mówiąc, jak na nieboszczkę trzymała się całkiem nieźle.
Powiodła wzrokiem po twarzach zebranych i zauważyła mnie. Oczy jej rozbłysły i wygięła w uśmiechu sine, napuchnięte wargi.
Natychmiast odwróciłam się i z zafascynowaniem wpatrywałam się w łysinę pana Leńkowskiego. Dla pewności skrupulatnie zaczęłam poprawiać dłonią grzywkę.
 Ted!  ryknęła Martyna, nie dając się oszukać.  Ted, nie udawaj!
Spojrzałam na nią, wzdychając. Nieboszczka przechyliła głowę. Starałam się do niej uśmiechnąć, ale skończyłam wysiłki na lekkim wygięciu zaciśniętych warg.
 Przyjdź dzisiaj do mnie  powiedziała.  Nad jezioro. Potrzebuję twojej pomocy. Przyjdziesz, prawda?
Potrząsnęłam głową. Nie, nie, nie. Nigdzie nie idę. Martyna, nie czekając na odpowiedź, czmychnęła w krzaki. Odprowadzałam ją wzrokiem przez cały cmentarz aż po skraj lasu, w którym zniknęła. Zacisnęłam dłoń w pięść. Odetchnęłam głęboko i rozluźniłam palce. Nie będę się przecież złościć, prawda? Po prostu zignoruję Martynę, tak jak ignorowałam wszystkie nieistniejące stworzenia, które, odkąd tylko mogłam sięgnąć pamięcią, domagały się ode mnie mnóstwa wszystkiego.
Poczułam na sobie czyjś wzrok i odruchowo zerknęłam, spodziewając się Maciejewskiej. Ale to nie była ona.
Nowy nauczyciel matmy przyglądał mi się ze zdziwieniem. Gdy ludzie stojący przed nim rozsunęli się na chwilę, dostrzegłam, że odchylił klapę marynarki i zaciskał dłoń na czymś przytroczonym do pasa. Z daleka widziałam tylko, że ciemny przedmiot błyszczał w słońcu, które właśnie przebiło się zza chmur.
Och. Będą z tego kłopoty.
• • •
Wybiła pierwsza w nocy, gdy wyprowadziłam rower przed garaż i ruszyłam przed siebie po nieoświetlonej drodze, sama nie wierząc, co robię.
Zwykle unikałam kontaktu z demonami. Były natrętne, złośliwe i trudno się z nimi dyskutowało. Nawet, gdy do mnie przychodziły, a najwyraźniej znajdowały mnie bez problemu, ignorowałam je, aż odpuszczały. Nie powiem, raz czy dwa próbowałam interweniować. Tylko jak dogadać się ze stworzeniami, których logika działa na opak?
Oprócz złośliwości demonów powstrzymywało mnie też to, że trudno było utrzymać całą sprawę w tajemnicy. Większość martwych stworzeń preferuje noc, rzecz jasna, a ja lubię w nocy spać. Lubię też moich znajomych, całą trójkę, i nie chcę, by odkryli, że nie jestem tak normalna, jak starałam się wszystkich przekonać.
Chyba chodziło o to, że z Martyną znałyśmy się od dziecka. Jeszcze nigdy nie umarł ktoś, kogo tak dobrze znałam. Dlatego też przyszłam tu następnego dnia po szkole, ale Martyna się nie pokazała. Będę musiała wrócić po zmroku.
Nad jeziorem panowała absolutna ciemność. We wrześniu wszystkie domki wczasowiczów stały już puste i nieoświetlone, a lampy uliczne zgasły dawno temu. Wójt, szukając oszczędności, skrócił im czas pracy do jedenastej. Mimo mroku życie wokół jeziora nie ustawało.  W szuwarach coś szeleściło, pałki trzciny kołysały się na idącym od wody wietrze.
 Martyna  wyszeptałam, siadając na pomoście. Ściągnęłam plecak i na wszelki wypadek schowałam w kieszeni gaz pieprzowy.
Opatuliłam się swetrem, gdy od strony wody opatulił mnie chłód. Gwiazdy świeciły i przez chwilę poczułam się prawie romantycznie. Gdyby tak Bartek, najfajniejszy chłopak w liceum, wpadł tu przypadkiem Pomyślałby pewnie, widząc, jak siedzę tu sama po ciemku, że jestem stuknięta.
Nie, lepiej, żeby nie wpadał.
 Martyna!  zniecierpliwiłam się.  Jestem, jak chciałaś. Nie baw się ze mną. Chce mi się spać.
Woda zafalowała i zaszumiała, gdy dziewczyna wynurzyła się z rozbryzgiem i oparła ramiona na pomoście obok mnie. Oddychała głośno, jak po długim biegu.
 Przepraszam, byłam na drugim końcu jeziora, szczupaki wszczęły burdę  powiedziała Martyna. Obrzuciła mnie spojrzeniem i roześmiała się.  No, no, Ted. W życiu bym nie pomyślała, że to ty otrzymałaś pocałunek Welesa! Ryby w jeziorze wszystko mi powiedziały.
 Pocałunek kogo?  skrzywiłam się.

Ilustracja: Rafał Wokacz
 Gwiazda Brzózki  ciągnęła dalej Martyna, nabijając się ze mnie w najlepsze.  Jak znalazłaś czas na łapanie demonów między imprezami i rządzeniem się w szkole?
 Jak znalazłaś czas, żeby wyjść z domu i się zabić między kuciem na poprawę sprawdzianów z matmy?
Martyna nadąsała się. Pająk, który siedział jej na ramieniu, zbiegł po jej ręce i wskoczył z powrotem do jeziora. Fuj.
 Ja przynajmniej miałam chłopaka  powiedziała z godnością.  Nie to, co ty.
Uch! Cios poniżej pasa.
 Nie mam chłopaka, bo w całej Brzózce nie ma ani jednego  zdenerwowałam się, po czym przypomniałam sobie, że nie przyszłam tu po to, by rozmawiać o moim nieistniejącym życiu uczuciowym. Zmieniłam temat.  Masz chłopaka? Kogo niby?
 Misiek Kowalewski. Znasz go, jest od nas cztery lata starszy.
Zmarszczyłam brwi. Próbowałam skojarzyć wszystkich Kowalewskich, których było pół wioski, ale w końcu pokręciłam głową.
 Od Kowalewskich ze stacji. Jego kuzyn, syn pani Trudzi, chodzi z twoją siostrą do klasy.
O proszę. A już zaczynałam ją podejrzewać, że bajdurzy, żeby zagrać mi na nerwach.
 Mam mu przekazać jakieś ostatnie słowa?
Martyna pokręciła głową i złożyła usta w smutny ciup.
 Nie zdążyłam się z nim pożegnać  wyszlochała rzewnie.  Boli mnie, że już go nigdy nie zobaczę. Proszę, Ted, proszę, przyprowadź go tutaj, bym mogła po raz ostatni powiedzieć mu, że go kocham.
Spoglądała na mnie wyczekująco, z oczami szklącymi się jak u aktorki w operze mydlanej. Wahałam się.
 Po co? Nie zobaczy cię przecież.
 Bogowie, co z ciebie za Welesówna? Przyprowadź go tu w czasie pełni, to mnie zobaczy.
Przekręciłam głowę.
 Welesówna?
 No ta, Welesówna. Swoją drogą, wszyscy w okolicy wiedzą, że to ty, Ted. To jest, wszyscy martwi. Chyba jeszcze nigdy nie było tu tak młodej pośredniczki.
 Jak to, młodej  zniecierpliwiłam się.  Ja tak mam od urodzenia. Chcesz powiedzieć, że niektórym to się pojawia później?
Martyna wyprostowała się i widać było jak dłoni, że wcale mnie nie słuchała. Założyła włosy za uszy, ale te zaraz się wyślizgnęły. Wyciągnęła zabłąkane pasmo wodorostów.
 Czy  zaczęłam znów.
 Ktoś tu idzie! Przyprowadź Miśka podczas pełni, pamiętaj.
Zniknęła pod wodą. Pochyliłam się nad pomostem, ale jezioro było czarne jak atrament i nie widziałam nawet, w którą stronę odpłynęła. No, miło się gadało. Podniosłam się i zarzuciłam plecak na ramię, na wszelki wypadek wyciągając z kieszeni gaz pieprzowy. Rozejrzałam się po brzegu. Cicho, ciemno. Pomijając jeziorne dźwięki natury, panował spokój. Nie wiem, kogo usłyszała Martyna, ale chyba nie żadne ludzkie stworzenie.
Weszłam na ścieżkę, kiedy za moimi plecami rozległ się głos:
 Co ty tutaj robisz?
Podskoczyłam. Odwróciłam się, mierząc buteleczką spreju w stronę intruza. Ledwie syknęło i gaz zaczął się wydobywać, ktoś unieruchomił moją rękę w górze, więc odruchowo przywaliłam mu drugą pięścią w brzuch.
 Urocza z ciebie osóbka  odezwał się głos w ciemności. Kiedy ten ktoś puścił moją rękę, cofnęłam się o krok i dopiero wtedy rozpoznałam ciemny kształt.
 Och, pan nauczyciel  mruknęłam.  Oczywiście.
 Nie powinnaś się sama włóczyć o tej porze  skarcił mnie, wciąż jeszcze trzymając się za brzuch. Mam młodszego brata i silne ramię.  To niebezpieczne.
 Jak pan widzi, potrafię o siebie zadbać.
Puścił to mimo uszu.
 Parę lat się nie widzimy i już jestem dla ciebie pan?
Zmarszczyłam brwi. Parę lat to dość swobodna definicja większości mojego życia.
 Widziałem cię tam, na cmentarzu  ciągnął Witek.  Otrzymałaś pocałunek Welesa, prawda?
 Co wy wszyscy macie z tym całowaniem  zdenerwowałam się i dodałam z godnością:  Nic sobie nie przypominam, żebym się z kimś całowała w ostatnim czasie. A ty, z łaski swojej, pilnuj swoich spraw.
Nie wiem, czy zabrzmiałam choć trochę groźnie. Pewnie nie. Taki poważny facet  bo dla mnie to już nie był ten łobuz od dzieci cioci Asi, tylko jakiś obcy w Brzózce element  miał pewnie wywalone na humory pyskatej nastolatki.
 Nie powinnaś odwiedzać demonów po nocach. O tej porze grzeczne dzieci śpią  ironizował. Prychnęłam.  Zawsze mogę porozmawiać z twoimi rodzicami, jeśli nie potrafią cię upilnować. Moja babcia ma numer do cioci Asi.
Podeszłam do niego i oparłam mu dłoń na piersi. Złapałam jego koszulę w garść. Wiecie, z uwagi na hiperaktywność, o której wtedy szeptano ze strachem po całej Brzózce, że to AIDS, ADHS, czy jakieś inne, groźnie brzmiące literki, w dzieciństwie rodzice wozili mnie do Dąbek na zajęcia ze sztuk walki. Dopiero po kilku latach udało mi się nauczyć panować nad emocjami i nie bić ludzi, którzy mnie zdenerwowali.
Czasem jednak traciłam cierpliwość.
Zbliżyłam się tak, by być możliwie najbliżej jego ucha  było to dość trudne, zważywszy, że dzieliło nas dobre dwadzieścia centymetrów wzrostu. Kolejny powód, by się zdenerwować. Nie byłam przecież wcale taka niska.
 A wtedy ja poskarżę się im, że zaprosiłeś mnie tutaj na schadzkę  wyszeptałam mu do ucha.  Jak myślisz, jaką aferę będzie w stanie rozpętać właścicielka jedynego w Brzózce salonu kosmetycznego? Co z ciebie za nauczyciel, który szlaja się po nocy z nastolatkami?
Odepchnęłam go lekko.
 Jesteś tu nowy, zanim więc zaczniesz zmieniać zasady gry, zapoznaj się z nimi.
• • •
Informowanie kogoś, że jego martwa dziewczyna chce z nim porozmawiać, nie jest najprostszym sposobem, by zaprosić kogoś nad jezioro, z góry więc skreśliłam tą możliwość.
Myślałam o całej sprawie dzień czy dwa, nim usiadłam przed komputerem i napisałam do niego na fejsie.
Ha, pierwszy raz w życiu miałam zamiar zaprosić chłopaka na randkę i nie był to chłopak, który mi się podobał. A, gdyby tak potraktować to jako trening przed Ku mojemu zaskoczeniu, w głowie zobaczyłam nie Bartka, a nowego nauczyciela. Wzdrygnęłam się i otrząsnęłam z niesmakiem.
 Hej  wystukałam na klawiaturze.  Moja siostra Nika mówi, że pani Trudzia ma małe koty na oddanie?
Michał okazał się całkiem sympatycznym chłopakiem. Rozmowa popłynęła. Kociąt nie było (na szczęście, bo moja wymówka nie przewidywała nowych członków rodziny), za to całkiem szybko przeszliśmy do niezobowiązujących żartów z ciotek i młodszych sióstr.
 Teeed, mam coś dla ciebie.  Nika we własnej osobie wbiegła do mojego pokoju. W ręku trzymała skrawek papieru.
Cała promieniała dumą. Oderwałam się od rozmowy z Michałem i spojrzałam na nią podejrzliwie.
 Co masz?
Z emfazą wręczyła mi papier, na którym widniały jakieś cyferki.
 Pan Wituś kazał ci przekazać swój numer. Powiedział, że go potrzebujesz.
 Jaki znów pan Wituś?  zawołała mama z kuchni. Po chwili pojawiła się w drzwiach mojego pokoju i spojrzała na mnie podejrzliwie.  Co to za pan Wituś? Wnuczek Leonki?
Gdy Nika z zachwytem opowiadała o cudownym nowym nauczycielu, Oskar, mój młodszy brat, wrzasnął ze swojego pokoju:
 Zabujał się w Ted!
 W Tosi  poprawiła go mama automatycznie.
 A jak mamy jakieś trudne zadanie i ktoś je zrobi dobrze, dostaje plastikowy diamencik!  Nika nie przerywała pochwalnej litanii, mimo że nikt jej nie słuchał.
 Tosiu, po co wnuczek Leonki dał ci swój numer?  zaniepokoiła się mama.
 Bo się w niej zabujał!  ryknął znów Oskar, nie pauzując gry nawet na chwilę.
 Zamknij się, ośle! Nauczyciele z podstawówki chcą zorganizować pożegnanie dla Martyny. Poprosili kilka osób, by spisały jakieś wspomnienia.  Wzruszyłam ramionami i zmarszczyłam nos.  Coś się chyba przypala.
Mama pobiegła do kuchni, a Nika podążyła za nią, nadal rozpływając się w zachwytach nad panem Witusiem. Wypuściłam głośno powietrze, gdy zamknęły za sobą drzwi.
Rzuciłam świstek papieru na stos podręczników. Wróciłam do laptopa i szybko odpowiedziałam na pytanie, jakie zadał mi Misiek. Kilka minut później byliśmy już umówieni na spacer po Brzózce.
Nagle moje drzwi otworzyły się z hukiem.
 I tak wiem, że się w tobie zabujał  oświadczył Oskar i rechocząc głośno uchylił się, gdy w jego kierunku poleciała książka od fizyki.
• • •
Spotkaliśmy się pod figurką Bozi, tą co jest trochę dalej od mojego domu, nie tą sprzed supermarketu. Wzięłam rower, bo czemu by nie, i dopiero gdy zobaczyłam Miśka, dotarło do mnie, że nie był to najlepszy pomysł. Rower na randce zawsze trochę zawadza, nie?
Misiek był podczas spaceru zaskakująco wesoły jak na człowieka, któremu kilka dni wcześniej umarła dziewczyna. Łaziliśmy po lesie wokół liceum. On wspominał lata, które tu spędził, a ja słuchałam i śmiałam się w odpowiednich momentach.
Był późny wieczór. Specjalnie przeciągałam nasze spotkanie, aż się ściemni. Nie miałam pojęcia, o której stworzenia nieumarłe rozpoczynają urzędowanie, ale modliłam się gorąco, bym nie musiała czekać do pierwszej w nocy.
Na wszelki wypadek miałam w plecaku butelkę Amareny, którą kupiła mi dziś po południu starsza siostra Patrycji, i sznurek do wieszania prania. To ostatnie, rzecz jasna, tylko w ostateczności. Nie chciałam przychodzić tu znowu.
 Może pójdziemy na chwilę nad jezioro?  spytałam obojętnie, gdy obeszliśmy cały las trzy razy.
 Ee, no nie wiem. Chyba powinienem odprowadzić cię już do domu.  Misiek wyłamywał sobie palce.
 Tylko na chwilę  kusiłam.
Zgodził się.
Porzuciłam rower między drzewami, pod latarnią, i po raz pierwszy miałam wreszcie wolne ręce. Nigdy nie wiadomo, kiedy przyjdzie pora użyć sznura do wieszania prania.
Usiedliśmy razem na pomoście. Wyciągnęłam Amarenę. Zaśmiał się i pociągnął z gwinta jako pierwszy. Następnie podał mi butelkę. Przyłożyłam ją do ust i przechyliłam do góry, jednocześnie blokując językiem ujście wódki.
Kiedy człowiek waży pięćdziesiąt kilo, musi czasem trochę oszukiwać.
• • •
Księżyc w całej okazałości wisiał już nad jeziorem, kiedy opróżniliśmy czy raczej Misiek opróżnił butelkę. Chłopak przeciągnął się i wyprostował. Oboje wstaliśmy. Gdzie była Martyna i czemu kazała tyle na siebie czekać?! Tymczasem Misiek stanął bliżej, totalnie przekraczając moją strefę komfortu, złapał mnie pod brodę i zaczął się pochylać.
Nie tak sobie wyobrażałam mój pierwszy pocałunek.
Gdy nasze twarze dzieliły milimetry, wyrwałam mu się i wrzasnęłam:
 Martyna!
A że moje płuca działają jak należy, kaczki z trzepotem wyrwały się z szuwarów.
 Co?  Misiek wybałuszył oczy.
 Mam na myśli, przepraszam, ale wciąż mi smutno ze względu na Martynę. Nie mogę pogodzić się z jej odejściem  paplałam, tupiąc nogą w miejscu.
No, dalej. Nie każ mi czekać.
Misiek gapił się na mnie, jakbym oszalała. Oczywiście, nie takiego zachowania spodziewał się po dziewczynie, która sama wyciągnęła go z domu i upiła nad jeziorem.
Woda zafalowała i wreszcie wynurzyła się z niej nasza koleżanka. Wiadomo, musiała zrobić wejście gwiazdy. Wypadła na brzeg i wspięła się na pomost, gdzie zaczęła pełznąć w naszym kierunku. Muszę przyznać, że sprawiała świetne wrażenie. Cała ociekała błotem, a jej długie, rozczochrane włosy ciągnęły się za nią jak welon, zostawiając na drewnie widoczną nawet w półmroku smugę. W połowie pomostu stanęła wreszcie na nogi.
 Martyna?  Chłopak nie dowierzał. Gapił się na nią w szoku.
Włosy dziewczyny opadły do tyłu, odsłaniając jej wykrzywioną złością twarz. Nawet jeśli wcześniej Misiek miał jakieś wątpliwości, teraz miał pewność, jakie intencje miała jego była. Zaczął się cofać, ale szybko się zorientował, że z czubka pomostu nie prowadziła żadna droga ucieczki. Zerknął na jezioro. Woda sięgała tu do pasa, ale, jak przystało na rodowitego mieszkańca Mazur, nie miał ochoty do niej wskakiwać.
 Ty wiedźmo! Jesteś z nią?  warknął, łapiąc mnie za ramię.
 Oczywiście, że nie  burknęłam, wyrywając mu rękę, i na wszelki wypadek skłamałam:  Nie mam pojęcia, co to ma być.
Topielica spojrzała na nas, a jej twarz wykrzywiła się w krzyku. Elementy układanki nie mogły wpaść na swoje miejsce i nagle przeszedł mnie dreszcz.
 Martyna, wszystko okej?
Olała mnie. Mimo że Misiek chował się za moimi plecami, podeszła wprost do niego.
 Sukinsynu  wyszeptała, a głos miała taki, że niemal widziałam, jak pomost pokryła warstwa szronu.  Zabiłeś mnie.
Oho, to było coś nowego.
W następnej chwili topielica przewróciła go, usiadła na nim okrakiem i zaczęła go dusić. Misiek szybko posiniał na twarzy.
 Martyna!  Wprawnym, przez lata wyuczonym ruchem złapałam ją pod pachy i poderwałam do góry, tak jak zwykle robiłam to z moim rodzeństwem. Topielica nie była zbyt ciężka i choć wierzgała na wszystkie strony  tak samo jak Oskar  udało mi się ściągnąć ją z chłopaka i odejść na kilka kroków.
 Co ci odbiło, Martyna? To był wypadek, nie pamiętasz?
Nadal się szamotała. Była mojego wzrostu, może nawet trochę wyższa, i z trudem ją utrzymywałam. Ależ bym jej w tym momencie przyłożyła, gdybym mogła. Tak mnie oszukać.
Misiek zobaczył drogę ucieczki i zaczął biec w kierunku brzegu. Topielica wyrwała mi się z uścisku i z krzykiem złapała go za nogi, pociągając na deski. Przeturlali się i znów, nim do nich dobiegłam, to Martyna rządziła. Usiadła za plecami Michała, krzyżując nogi na jego brzuchu. Obie dłonie trzymała przy jego szyi. 
 Jeden krok i skręcę mu kark  zagroziła. Przystanęłam. Topielica zachichotała.  Nie musisz się martwić, Misiu  zaczęła szeptać do chłopaka.  Umrzesz dzisiaj, ale wolałabym, żeby nie odbyło się to w ten sposób. Wiesz, jak chcę cię zabić? Chcę, byś się utopił. Tak jak ja.
Podeszłam bliżej i przyklęknęłam przed nimi. Michał wpatrywał się we mnie z przerażeniem.
 Martyna, o co ci chodzi?  spytałam powoli.  Nie pamiętasz, jak umarłaś?
 Oczywiście, że pamiętam. Spotkałam się z Miśkiem. Nie tu, trochę dalej. Tam, gdzie jest kamienne dno, więc nikt nie pływa. A gdy się poślizgnęłam, ten idiota uciekł, zamiast mnie ratować.
 Rozbiłaś sobie głowę! Nie miałem z tym nic wspólnego  zaprotestował chłopak, ale gdy palce topielicy zacisnęły się na jego szyi, zamilkł.
 Rozcięłam sobie skórę i straciłam przytomność. Gdybyś wyciągnął mnie z wody, jeszcze bym żyła.
 Ty ty się utopiłaś?  spytałam.  O Boże, tak mi przykro, Martyna.
Michał milczał.
 Nie wiedziałem  powiedział wreszcie.  Przepraszam.
 Misiek, ty idioto  westchnęłam.
Topielica prychnęła.
 Dziękuję ci bardzo za przysługę, Ted  zwróciła się do mnie.  A teraz możesz już iść, jeśli nie chcesz skończyć tak jak on.
 Martyna, nie możesz go zabijać. Nie wrócisz sobie życia.
 No i?
Żadne z nas nie zauważyło, że kolejna osoba zakradała się od strony brzegu. Nagle głowa topielicy odchyliła się, gdy ktoś pociągnął ją za włosy.
 Słuchaj no, Martyna, chcesz, żebym poskarżył się wodnikowi?  spytał Witek.
• • •
Dziewczyna zapiszczała.
 Nie, nie rób tego!
Wymieniłam krótkie spojrzenie z Michałem. Żadne z nas nie wiedziało, co się tu dzieje.
 Wiesz, co ci wbijam w plecy?  spytał Witek. Wydawał się mówić spokojnie, ale przerażał nie tylko topielicę. Aż mi ciarki przeszły po plecach.
 Wiem  pisnęła.
 Więc zmykaj teraz do wody. I jeśli jeszcze raz spróbujesz dotknąć tego chłopaka, porozmawiam z wodnikiem.
Martyna rozluźniła uchwyt i wskoczyła do jeziora. Michał poderwał się na nogi. Biedny chłopak, niezłego strachu się dzisiaj najadł. Pewnie zastanowi się poważnie, nim przyjmie kolejne zaproszenie na spacer.
Witek wbijał jej w plecy coś podobnego do noża Pokręconego, chropowatego noża w czarnym kolorze. Przyjrzałam się uważnie przedmiotowi. Cokolwiek to było, zadziałało. Podchwycił moje zaciekawione spojrzenie. Na moich oczach odchylił marynarkę i wetknął przedmiot za pas. Och, więc to tak błyszczało na pogrzebie.
Podniosłam się. Schowałam pustą butelkę po Amarenie do plecaka i zarzuciłam go na ramię.
 Ty wiedziałaś?  spytał Michał.
Ale nie zwróciłam na niego uwagi, bo jednocześnie nowy nauczyciel powiedział bardzo spokojnie, tak spokojnie, jak mówi tylko ktoś bardzo wściekły:
 Co ty sobie wyobrażasz?
 Nie mam zamiaru z żadnym z was dyskutować.  Zadarłam nos. Z gracją wyminęłam ich obydwu i ruszyłam w stronę brzegu.
Ruszyli za mną.
 Ja się tobie wcale nie podobam? Zaprosiłaś mnie na randkę tylko po to, by Martyna mogła mnie zabić?
Spojrzałam na niego z pogardą. Nie wiem, na ile mogłam wierzyć Martynie  martwi ludzie mogą sobie wyobrażać różne rzeczy tak samo jak żywi, więc kto wie, ile prawdy było w tym, że chłopak ją zabił  ale też nie miałam powodu, by ufać jemu.
Nie zdążyłam jednak nic odpowiedzieć, bo Misiek wrzasnął i zaczął podskakiwać.
 Złapała mnie!

Ilustracja: Rafał Wokacz
Drobne, blade palce oplatały jego kostkę. Zaczął machać nogą, próbując się oswobodzić, ale nie mógł zrzucić dłoni dziewczyny. Nim zdążyliśmy do niego podbiec, Martyna szarpnęła jego nogę tak, że wpadł do jeziora. Topielica nie traciła czasu. Złapała go jak ratownik niedoszłego topielca i odpłynęła w stronę drugiego, niezamieszkałego przez nikogo brzegu. Przez chwilę widziałam jeszcze unoszącą się na powierzchni twarz Miśka, która wkrótce zmalała do wielkości główki od szpileczki, by wreszcie rozpłynąć się w mroku.
Spojrzałam na Witka, który wydawał się być równie zdziwiony, co ja.
 No dobra, tego nie przewidziałem  przyznał uczciwie.
• • •
 Dostałam go na komunię. Nie ma mowy, żebym go tu zostawiła.
 Po prostu wsadzisz go do bagażnika  tłumaczył mi Witek chwilę później, gdy odpinałam rower od ławki.  Nie wygłupiaj się, samochodem będzie szybciej.
 A skąd ja mam wiedzieć, czy ty nie jesteś z Martyną w komitywie, co? Równie dobrze możesz planować mnie zabić.
Witek przewrócił oczami. Nie miał chyba ochoty na sprzeczki z nastolatką. Otworzył bagażnik mazdy i wyjął mi rower z rąk.
 Gdybym chciał cię zabić, zrobiłbym to już dawno bez większego problemu. Jesteś bardzo nieostrożna.
Wsadził go do środka i opuścił klapę. Wciąż jeszcze stałam obok samochodu i się wahałam.
 Znasz moją babcię  dodał po chwili.  Czy to nie starczy za poręczenie, że dobry ze mnie człowiek?
Mruknęłam coś niewyraźnie.
 Poza tym jesteśmy w Brzózce. Pewnie już na pogrzebie wiedziałaś o mnie więcej niż moja własna matka.
Milczałam.
 No właśnie. Widzisz sama, nie masz czego się bać.
 Nikt jakoś nie wspominał, że widzisz te te stworzenia  mruknęłam, nadal nieprzekonana.
Witek otworzył drzwi od strony pasażera.
 Wsiadaj.
 A czy ty mnie w ogóle do czegoś potrzebujesz?  spytałam z ociąganiem.  Nie dałbyś sobie rady sam z Martyną? Wydaje mi się, że jesteś nieźle przygotowany.
Wskazał ręką na fotel. Niezgrabnie weszłam do środka, podczas gdy on obchodził samochód.
 Wiesz, chodzi mi o to, że ty się chyba na tym znasz  ciągnęłam, gdy usiadł za kierownicą.  Więc możesz uratować Miśka bez mojej wątpliwej jakości pomocy. A ja tu poczekam.
 Zapnij pasy.
Oparł rękę na moim fotelu i zaczął wycofywać mazdę z zarośli. Zdaje się, że planował mnie ignorować.
 Skąd wiesz, dokąd jechać?  spytałam podejrzliwie.
 Zaraz po przyjeździe tutaj złożyłem wizytę wodnikowi i leszemu.  I po namyśle dodał:  Dziwna sprawa, mówili, że chociaż cię znają, nigdy do nich nie przychodzisz.
 Że kto mnie zna?
Witek zerknął na mnie ze zdziwieniem. Samochód ruszył ze zgrzytem żwiru trzeszczącego pod oponami.
 Zresztą nieważne, to pierwszy i ostatni raz, jak się mieszam w coś tak głupiego. Słuchaj, mogę zostawić u ciebie w samochodzie butelkę po Amarenie? Boję się, że zapomnę ją potem wyrzucić.
 Ile ty masz lat?
 Siedemnaście  odparłam z urazą.  I wiem, że w waszym dorosłym świecie macie poważniejsze problemy, ale dla mnie to sprawa życia i śmierci. Gdyby moja mama ją znalazła, miałabym szlaban do matury. I nawet ratowanie Miśka nie byłoby dobrą wymówką. Zostawię, dobra?
Wyciągnęłam butelkę z plecaka i wsadziłam ją sobie pod nogi, nie czekając na jego odpowiedź.
 Sprawa życia i śmierci, powiedziała o butelce Amareny dziewczyna, która być może zabiła swojego chłopaczka  odparł, przedrzeźniając mnie.
Wyjechaliśmy z Brzózki. Minęliśmy ostatnie domy, w których paliły się światła, i wjechaliśmy w tonącą w ciemności drogę, po obu stronach której rosły rzędy drzew.
 To nie był mój chłopak  skrzywiłam się.  Myślisz, że Martyna mogła mu coś zrobić?
Musiałam chyba brzmieć trochę żałośnie, bo Witek wreszcie przestał ze mnie żartować.
 Nie sądzę  pocieszył mnie.  Martyna nadal zachowuje się jak nastoletnia dziewczyna, nie jak wyrachowana morderczyni. Ale z pewnością będzie próbować.
Milczałam. Dżinsy sięgały mi kilka centymetrów nad kostki, które były teraz odkryte i przemarznięte do kości. Pociągnęłam nosem, czując zbliżające się przeziębienie.
 Ja tylko Ja tylko chciałam pomóc. Dlatego trzymam się z dala od nich wszystkich, od demonów i strzyg, i topielic, bo się na tym nie znam. Ale Martynę znałam, no i Ja tylko chciałam jej pomóc.
 No już, nie becz  powiedział Witek, szturchając mnie pocieszająco.  Może da się temu zaradzić.
 Jak? Nie znam się na topielicach.
 Rusałkach. Martyna jest rusałką.
Gapiłam się na niego w osłupieniu. Zjechał z głównej ulicy na nieutwardzaną drogę. Samochodem zaczęło trząść. Reflektory dawały akurat tyle światła, żeby widzieć zakręty na moment przed tym, jak się pojawiły.
 Rusałką?
 Wodną. No i masz szczęście, bo jesteś z kimś, kto się na nich zna.
Mazda kołysała się na boki, zapadając się w koleinach, ale Witek nie zwalniał.
 Jeździsz jak wariat  powiedziałam, trzymając się kurczowo drzwi.
 Trochę się nam śpieszy, nie sądzisz?
Zwolnił i zjechał na pobocze. Zbędny wysiłek; gdyby pojawił się tu jakiś inny samochód, i tak by nie przejechał. Podeszliśmy do wody. Stąd widać światła Brzózki i domy, które obsiadły drugi brzeg jeziora. Jeszcze parę minut wcześniej staliśmy po drugiej stronie razem z żywym Miśkiem.
Witek szedł gdzieś w krzaki, nie oglądając się za siebie, a mi nareszcie załączył się instynkt samozachowawczy. Babcia z Dąbek czy nie, dobrowolnie szłam z obcym facetem między drzewa. Ściągnęłam plecak i wyciągnęłam z kieszonki gaz pieprzowy, który zacisnęłam w dłoni. Buteleczka była niepełna, ale miałam nadzieję, że coś w niej jeszcze zostało. Chwilę zajęło mi szamotanie się z zamkami. Witek zdążył już odejść kawałek dalej, ale zaczekał na mnie. Podbiegłam do niego. Na widok czarnego pojemnika wzniósł oczy do nieba, ale tego nie skomentował.
 To tutaj  oświadczył po chwili.
Moje trampki zapadały się w błoto po kostki i czułam, jak przesiąkają wilgocią. Spodziewałam się spektakularnych widoków, ukrytego pałacu z królem wód w roli głównej, ale ten kawałek jeziora nie różnił się niczym od tego, co widziałam wcześniej. Staliśmy w wysokich trawach i aż ciarki mnie przeszły na myśl o kleszczach, które mogły tu grasować.
 Tutaj co?  spytałam głupio po chwili, bo nadal nic nie widziałam.
 Wodniku!
Dopiero wtedy zauważyłam rozmyty, ciemny kształt na wodzie. Odwrócił się w naszą stronę. Roześmiał się i podpłynął bliżej. Wyszedł na brzeg. Przypominał mi trochę Martynę  jego ciało było zielonkawe, obwieszone wodorostami, które zbierało pewnie w trakcie pływania. Długie, proste włosy rozpryskiwały wokół drobinki błota.
Był nagi. Zaskoczyło mnie to do tego stopnia, że przez chwilę gapiłam się na jego postać, po czym zadarłam głowę do góry i skupiłam się na wodniczej twarzy. No, proszę ja was, ten niedoszły pierwszy pocałunek parę godzin wcześniej tak mnie nie zaskoczył jak to, że pierwszy goły facet, jakiego zobaczyłam na żywo, nie był, nomen omen, żywy. Przezabawne.
 Witoldzie  ucieszył się na jego widok wodnik.  Jak miło tak szybko cię widzieć! A to kto? Och! Welesówna!
Ukłonił mi się. Starałam się z całych sił nie spuszczać wzroku poniżej jego twarzy.
 Weleco znowu?  mruknęłam, ale albo mnie nie usłyszeli, albo zignorowali.
 Nareszcie się spotykamy  mówił niskim, basowym głosem, który zdawał się wprawiać ziemię w drżenie.  To zaszczyt, pani
 Ted. Jestem Ted  przedstawiłam się.
Witek zmarszczył brwi i chciał chyba o coś zapytać, ale wodnik odezwał się pierwszy.
 To zaszczyt, pani Ted. Nazywam się Brzezin, jestem strażnikiem tego jeziora i wszystkich stworzeń w nim zamieszkujących. Od lat obserwowaliśmy cię, czekając na tę wizytę. Rzadko zdarza się tak młoda i czarująca Welesówna.
 Śledziliście mnie od lat?  powtórzyłam, zwężając oczy. Prawa dłoń, w której nie trzymałam gazu pieprzowego, zacisnęła się w pięść.
 Przyszliśmy tu, bo mamy problem  wtrącił się Witek, nim zdążyłam dopytać o więcej szczegółów.  Twoja rusałka porwała śmiertelnika. Musisz ją odnaleźć.
Brzezin przechylił głowę.
 Rozumiem.
Nie pytał o nic więcej. Wszedł do wody i wydał z siebie kakofonię wysokich, skrzeczących dźwięków. Skrzywiłam się, a przy końcu zasłoniłam uszy dłońmi. Witek stał obok, wpatrując się to we mnie, to w wodnika.
 Co on tak właściwie zrobił?  spytałam po chwili, gdy Brzezin zamilkł i czekał, wpatrując się w jezioro.
Witek wzruszył ramionami.
 Zobaczysz.
Przez chwilę nic się nie działo. Dopiero po kilku minutach grupka stworzeń takich jak wodnik, choć drobniejszych i bledszych, wynurzyła się z wody i podeszła do brzegu, prowadząc między sobą wierzgającą na wszystkie strony Martynę.
 Kim oni są?  szepnęłam do Witka.
 Rusałki wodne, mówiłem ci. Dziewczęta, które umarły przedwcześnie, topiąc się w tym jeziorze.
Była ich pokaźna grupka.
 Mam ci uwierzyć, że tutaj utopiło się aż tyle kobiet? Przecież to niemożliwe.
 Przez kilka tysięcy lat?
Przyznałam mu rację. Znów spojrzałam na drobne, dziewczęce twarze.
 A co dzieje się z mężczyznami-topielcami?  spytałam ciekawie.
W tym momencie pomniejsze demony wyrzuciły Martynę na brzeg. Dziewczyna upadła i spojrzała na nas ze złością. Natychmiast podniosła się i otrzepała trumienną sukienkę z błota.
 Jest wasza.  Brzezin spojrzał na nas.  Nie dbam o los śmiertelników. Róbcie z nią, co chcecie. Pani Ted, chwała Welesowi. Mam nadzieję, że wkrótce się spotkamy. Jesteś zapowiedzią zmian, których wszyscy potrzebujemy.
Wszedł do jeziora i zniknął pod wodą tam, gdzie wcześniej rozpierzchły się rusałki.
 Nie wierzę, że poskarżyliście się wodnikowi  naskoczyła na nas Martyna.  Ja chciałam tylko Miśka nastraszyć!
 Kłamczucha  udałam, że kaszlę.
Martyna utkwiła we mnie oślizgłe spojrzenie.
 Gdzie on teraz jest?  spytał Witek.
 Nie powiem wam. Gdy mi się znudzi dręczenie go za to, co mi zrobił, zabiję go i będziemy żyli razem w jeziorze długo i szczęśliwie. I nikt, nawet wodnik mnie nie powstrzyma, gdy Misiek będzie już martwy.
 Słuchaj, Martyna.  Witek podszedł do niej i położył jej rękę na ramieniu. Wyglądał tak profesorsko, że niemal czułam zapach kredy i zapoconych tenisówek w workach na buty.  Rozumiem, że jesteś zła. Twoja śmierć była niepotrzebna i okrutna. Ale musisz wypuścić Michała, a my obiecujemy, że dopilnujemy, by spotkała go sprawiedliwość.
Martyna patrzyła na niego bez przekonania.
 A takiego. Ted pozwoliła mi go zabrać.
 Kłamczucha!
Witek westchnął i odsunął klapę marynarki. Położył dłoń na nożu wetkniętym za pas. Nie wiem, co planował z nim zrobić, bo nagle zobaczyłam swoją pięść, jak wystrzeliła i z trzaskiem kostek wbiła się w nos Martyny.
Ups.
Takie rzeczy po prostu się dzieją, gdy ktoś wymyśla na mój temat kłamstwa.
Dziewczyna wrzasnęła i rzuciła się na mnie. Razem upadłyśmy w błoto  to jest, ja upadłam, a ona usiadła na mnie okrakiem.
 Trzymaj się od tego z dala  warknęłam do Witka, który podszedł, by mi pomóc.
Prysnęłam Martynie po oczach gazem pieprzowym i odrzuciłam buteleczkę. Rusałka zakryła dłońmi twarz i wiła się w piskach. Zrzuciłam ją z siebie i wepchnęłam jej twarz w trawę. Nim zdążyła mnie zrzucić, usiadłam na plecach dziewczyny. Zgarnęłam śliskie, sztywne od wodorostów włosy w garść i odchyliłam głowę do góry.
 No dobra  mruknęłam  to jeszcze raz porozmawiajmy o tym, gdzie jest Michał.
• • •
 Masz dość niekonwencjonalne metody  przyznał z pewnymi oporami Witek, gdy stanęliśmy na brzegu. Cały czas trzymałam Martynę za włosy. Dziewczyna wydawała z siebie dzikie dźwięki, przywołując, jak twierdziła, Michała.
 Nigdy ci się nie zdarzyło uderzyć kogoś niechcący?  Przewróciłam oczami.
 Nie.
Przechyliłam głowę.
 Czemu mnie to nie dziwi?  Zastanawiałam się na głos.
Z wody wynurzyła się jakaś rusałka, prowadząca za rękę Michała. Jeden rzut oka wystarczył by stwierdzić, że nadal jest żywy. Trząsł się i zsiniał z zimna, ale daleko mu było do zielonkawej cery Martyny czy wodnika. Chłopak upadł na ziemię, kaszląc i plując wodą.
 Dzięki  powiedział na nasz widok.
Rusałka wyrwała mi się, nie bacząc na kłęby włosów, które zostały mi w dłoni, i przyczaiła za jego plecami. Nim któreś z nas zdążyło zareagować, oplotła ramię wokół szyi chłopaka. Wciąż klęczał, a ona pochylała się nad nim. Patrzyła na nas, jakby rzucała nam wyzwanie. Misiek najwyraźniej postanowił przezornie siedzieć cicho.
 Nie przyłożyłam ci wystarczająco  mruknęłam i już podwijałam rękawy, gdy usłyszałam Witka:
 Martyna, utopce nie żyją z rusałkami.
Dziewczyna utkwiła w nim wzrok. Oczy miała rozszerzone, źrenice jak dwie główki szpilek. Nawet z tej odległości widać było księżyc, który się w nich odbijał.
 Nie?  spytała niepewnie.
 Nie. Będziesz nadal tak samo samotna, jak byłaś.
Nie wiedziała, czy może mu ufać, ale zaczynała się chyba łamać. Ja też, bo głos Witka brzmiał tak, że można było iść za nim na koniec świata i trochę dalej. Jej twarz rozjaśnił uśmiech.
 Wiem, czego pragniesz, Martyna. Zostaw go i pomyślimy, jak naprawić twoją sytuację.
 Naprawić? Możemy to naprawić?
 Możemy.
Martyna przyglądała mu się z uwagą. Nie wiem, czy pomogła naturalna charyzma Witka czy to, że był nauczycielem (bardzo tu ich w Brzózce szanujemy), ale opuściła ręce i pozwoliła Miśkowi uciec. Chłopak zerwał się na nogi i odbiegł gdzieś  widziałam tylko, jak znikał między drzewami.
Martyna podeszła do Witka, który zamknął ją w swoich ramionach. Z gardła dziewczyny wyrwał się szloch. Nauczyciel zerknął na mnie ponad jej głową, wciąż poklepując dziewczynę po plecach.
 Ja tylko chcę nadal żyć  buczała rusałka w koszulę Witka.  Nikt w jeziorze mnie nie rozumie. Tak bardzo brakuje mi ludzi. Myślałam, że jeśli będę miała choć jego
Krzyk z jej gardła przeciął ciszę panującą po tej stronie jeziora. Niemal podskoczyłam ze strachu. Dziewczyna straciła przytomność i jej ciało zawisło bezwładnie na ramieniu Witka. Szarzała, widziałam to wyraźnie mimo ciemności, aż całkiem straciła kolor. Była już całkiem przezroczysta, gdy zmieniła formę i przepłynęła Witkowi przez palce. Jak woda, którą się stała, wsiąkła w przybrzeżne błoto.
Dopiero wtedy zauważyłam, że Witek ściskał ten swój śmieszny, chropowaty nóż. Uśmiechnął się do mnie i zakręcił nim młynka, nim wetknął go sobie za pas.
• • •
Odwieźliśmy Michała na stację.
 I siedź cicho  powiedział mu na pożegnanie Witek.  Nikt nie musi wiedzieć, co tu się dzisiaj wydarzyło.
 Żebyś wiedział. Na razie, Ted. Sorki, że myślałem, że miałaś z tym coś wspólnego.
 Na razie  odpowiedziałam grzecznie.
Ruszyliśmy w stronę Brzózki. Powiedziałam mu, jak trafić na ulicę Bratkową.
 Czemu wszyscy nazywają cię Ted?  spytał Witek, ścinając kolejne zakręty. Nie musiał się bać, o tej porze ulice były całkiem puste, ale i tak się stresowałam.
 Nie lubię mojego imienia  skrzywiłam się.  Jest strasznie staroświeckie.
 Mnie się podoba  oświadczył beztrosko, jakby moje imię było jedynym problemem w jego życiu, a jego opinia na ten temat była najważniejsza.  Tośka, twoja sytuacja jest niedopuszczalna. Jesteś Welesówną i nie masz pojęcia, jakie są twoje możliwości.

Ilustracja: Rafał Wokacz
Widzicie? Typowy nauczyciel, zawsze w pracy.
 Zaraz nic nie będę mogła, bo dostanę taki szlaban od mamy, że następnym razem zobaczymy się w wakacje  mruknęłam, spoglądając na zegarek. Zbliżała się godzina policyjna.
 Musimy się spotkać i porozmawiać na spokojnie. Jeszcze nigdy nie spotkałem innego pośrednika. Powinniśmy podzielić jakoś teren albo rozdzielić dyżury. Zdaje się, że strasznie dużo się tu dzieje, od mojego przyjazdu wciąż napotykałem jakieś nadprzyrodzone siły. Dużo masz z nimi roboty?
Wytrzeszczyłam na niego oczy.
 Tak, ignorowanie ich to spory wysiłek  warknęłam wreszcie.  I zrobię, co w mojej mocy, by utrzymać status quo.
 Próbowałaś pomóc Martynie.
 Próbowałam pomóc mojej koleżance  zgodziłam się.  Zatrzymaj się tu, przed zakrętem. Nie chcę, żeby mama zobaczyła samochód.
Witek spojrzał na mnie z niedowierzaniem, ale spełnił moją prośbę. Wysiedliśmy. Nauczyciel wyciągnął z bagażnika mój rower i opuścił klapę. Spojrzał na mnie, jakby formułował jakąś myśl. Oho, znałam to spojrzenie ze szkoły. Kazanie nadciągało. Zerknęłam tęsknie w stronę mojego dwukołowca i spróbowałam odejść, ale Witek unieruchomił mnie, przytrzymując bagażnik roweru.
 Myślę, że nie chciałaś pomóc Martynie  powiedział. Widząc moje zaskoczone spojrzenie, dodał:  Nie tylko. Myślę, że chciałaś dowiedzieć się czegoś o sobie. O darze bogów, który otrzymałaś.
Wzruszyłam ramionami.
 One cię potrzebują. Musisz nauczyć się, jak im pomagać. Wiedzieć, jak je unieszkodliwiać. Wiesz, czym zabiłem Martynę?
Odsłonił nóż. Teraz widziałam wyraźnie, jak bardzo był nierówny. Wydawał się wyciosany z kamienia. Przyglądałam mu się z zaciekawieniem, jednak zaraz potrząsnęłam głową. Dziś o mały włos miałabym kogoś na sumieniu.
 Nie wiem i nie chcę wiedzieć! Dzisiaj o mało co nie zabiłam niewinnego chłopaka. Ja mam tylko siedemnaście lat. Chcę zdać rozszerzenie z biologii i umówić się z Bartkiem na randkę. Jeśli byłaby możliwość, by pozbyć się tego przekleństwa, zrobiłabym to bez wahania.
Szarpnęłam rowerem, by puścił bagażnik. 
 Jeśli będziesz potrzebować pomocy, masz mój numer.  Skinął głową na pożegnanie.
• • •
Było raptem kilka minut po jedenastej, gdy dotarłam do domu. Rodzice oglądali telewizję w salonie.
 Już jestem!  zawołałam od progu.
Spodziewałam się wymówek, ale mama ledwie na mnie spojrzała.
Zostawiłam w łazience ubłocone ubrania. Na piętrze panowała ciemność, chociaż mogłam się założyć, że Oskar siedzi jeszcze z telefonem pod kołdrą. Byłam padnięta. Rozebrałam się i wślizgnęłam pod pościel. Już zasypiałam, gdy ktoś zapukał do drzwi.
 Długo wam zeszło z Patrycją  stwierdziła mama, stając w progu.  Uczyłyście się tyle?
 No. Chyba zdamy ten test, bo już wszystko rozumiem.
 A wiesz, pani Mirka zadzwoniła że widziała cię, jak wysiadałaś z samochodu wnuczka Leonki. Czy on nie jest aby dla ciebie trochę za stary?
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  Dzięki lekturze Sklepu z babciami młodzi czytelnicy mogą się przekonać, że mimo niesprzyjających okoliczności można spędzić czas w całkiem przyjemny i atrakcyjny sposób. Konieczne jest do tego jednak, by w odpowiednim momencie trafić na właściwe osoby. Wtedy pojawia się bowiem taka magia (niemająca nic wspólnego z czarami!) jak w pełnej ciepła opowieści Dominiki Gałki.
Ekstrakt: 90%
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Na początku książki wakacje nie zapowiadały się zbyt udanie dla Wojtka, który dopiero co cieszył się z ukończenia trzeciej klasy. Nie pojechał ani na obóz rowerowy, który obiecywał mu tata, ani na żaglówki, o których mówiła mama. Rodzice zaabsorbowani pracą w ciągu dnia zupełnie nie mieli czasu na zabawy z synem, nic więc dziwnego, że ten nie wiedział co z sobą począć. Wakacje w mieście to po prostu nuda!
Sytuacja ulega zmianie dość niespodziewanie. Kiedy ulubionemu pluszowemu pieskowi pęka piękny, guzikowy nos, chłopiec wybiera się do pobliskiej pasmanterii. Okazuje się, że prowadzą ją trzy niezwykle sympatyczne starsze panie, które z tego interesu może nie mają kokosów, ale za to potrafią czerpać przyjemność z tego, co robią. Wkrótce Wojtek staje się stałym bywalcem sklepiku, ale nie przychodzi tam w sprawie kolejnych sprawunków, lecz po prostu dotrzymuje towarzystwa właścicielkom. Pasmanteria jest bowiem połączona z mieszkaniem trzech sióstr, można więc tam wspólnie napić się herbaty i zjeść ciasteczko, a nawet coś razem upichcić w kuchni. Przede wszystkim jednak chłopiec może ze starszymi paniami dosłownie o wszystkim porozmawiać, a one traktują go niczym własnego wnuka. Oczywiście Wojtek trochę obawia się, jak na jego nową znajomość zareagują rodzice, ale i w tym przypadku urok właścicielek pasmanterii bez problemu zwycięży. 
Sklep z babciami to urzekająca opowieść o niezwykłej przyjaźni, która mogła się narodzić mimo kilkudziesięcioletniej różnicy wieku. Dominika Gałka bez ckliwych scenek i nie szczędząc poczucia humoru uświadamia młodym czytelnikom, jak ważne są więzi miedzy przedstawicielami różnych pokoleń  wszak zarówno babcie, jak i wnukowie mają sobie wzajemnie wiele do zaoferowania. A dodatkowym walorem tej zachwycającej książki są przyciągające wzrok ilustracje Macieja Szymanowicza, na których bohaterowie prezentują się rzeczywiście wyjątkowo. W tym przypadku i treść, i forma są po prostu na medal!
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  PRL w kryminale:Czy okrutna zbrodnia może być elegancka?

  Sebastian Chosiński

  Jacek Wołowski Walther 45771
  

  
  Gdy w 1956 roku zmarł Bolesław Bierut, rozpoczął się w Polsce demontaż systemu stalinowskiego. Przez kolejne lata mogli nieco odetchnąć pisarze, filmowcy, jak również artyści z innych dziedzin. Nieco poluzowany gorset cenzury sprawił, że do księgarń zaczęły trafiać powieści kryminalne. Jedną z nich był Walther 45771 cenionego dziennikarza Jacka Wołowskiego.
Ekstrakt: 70%
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Tak naprawdę nazywał się zupełnie inaczej. Przyszedł na świat w Warszawie jeszcze w czasach zaborów  w pamiętnym z powodu rewolucji, która boleśnie dotknęła także stolicę Kraju Nadwiślańskiego, 1905 roku. Nazywał się Stanisław Sachnowski i był potomkiem jednego z uczestników Sejmu Wielkiego. Jeszcze przed wybuchem drugiej wojny światowej rozpoczął karierę dziennikarską. Dlatego w czasie okupacji znalazł się wśród twórców, podległego Komendzie Głównej Armii Krajowej, Biura Informacji i Propagandy. Posługiwał się wtedy fałszywą tożsamością Jacka Wołowskiego  i to nazwisko stało się po 1945 roku jego pseudonimem literackim. Walczył w powstaniu warszawskim  w dzielnicy Śródmieście Południe  jako żołnierz 3. batalionu pancernego Golski; miał swój udział również w audycjach nadawanych przez powstańcze radio Błyskawica, którego redakcja mieściła się w budynku przy ulicy Moniuszki 10, nad słynną Adrią. Po podpisaniu przez generała Tadeusza Bora-Komorowskiego kapitulacji opuścił miasto wraz z ludnością cywilną; dzięki temu uniknął wywózki do obozu. Po wojnie szybko wrócił do odbudowującej się stolicy i do dziennikarstwa.
W latach 1945-1946 jako jeden z pierwszych próbował rozwikłać zagadkę wojennych losów komisarycznego prezydenta Warszawy Stefana Starzyńskiego; udało mu się nawet dotrzeć do świadków twierdzących, że Niemcy zamęczyli go w obozie koncentracyjnym w Dachau. Nie byli to jednak świadkowie bezpośredni; na dodatek w późniejszym czasie domysłów tych nie potwierdzili historycy. Pierwsze książki, jakie opublikował jeszcze w latach 40. i na początku następnej dekady, były albo wspomnieniami (Tak było, 1947), albo zbiorami reportaży drukowanych wcześniej na łamach pism warszawskich (Cud mniemany, 1949), ewentualnie reportersko-eseistycznymi relacjami z wypraw do krajów ościennych (Notatki z podróży do Niemieckiej Republiki Demokratycznej, 1950; Z dziennika podróży do Związku Radzieckiego, 1950). Na jeden z jego dłuższych, wstrząsających tekstów gazetowych  zatytułowany Głęboko sięgają korzenie  zwróciła nawet uwagę reżyserka Wanda Jakubowska; w efekcie stał się on podstawą scenariusza nakręconego przez autorkę Ostatniego etapu dramatu sensacyjnego Pożegnanie z diabłem (1956).
Reportaż zahaczał o historię kryminalną; opowiadał o popełnionej rzekomo w celu przepędzenia diabła zbrodni w pewnej podlubelskiej wsi. Czy naprawdę tak było  zagadkę tę stara się rozwikłać młody dziennikarz Trybuny Ludu (grany przez Ignacego Gogolewskiego), zapewne alter ego samego Jacka Wołowskiego. Być może właśnie w czasie współpracy z Jakubowską nad scenariuszem Pożegnania dziennikarz doszedł do wniosku, że mógłby spróbować sił jako autor powieści kryminalnych. A że w tym samym czasie toczył się w Krakowie proces seryjnego zabójcy Władysława Mazurkiewicza, nazywanego eleganckim mordercą (o którym pisał Cezary Łazarewicz)  temat narzucał się sam. Walther 45771  opublikowany przez Wydawnictwo Ministerstwa Obrony Narodowej w 1956 roku  to rekonstrukcja jego ostatnich zbrodni, po dokonaniu których został wreszcie złapany, osądzony i skazany na śmierć.
Zdając sobie sprawę z tego, że mierzy się z tematem głośnym i doskonale znanym, bulwersującym opinię publiczną  Wołowski przyjął dość nietypowe założenie, znane z późniejszych opowieści o poruczniku Columbo, a polegające na zasugerowaniu już na samym początku, kto jest człowiekiem, którego tropić będzie Milicja Obywatelska. Udawanie, że chodzi o kogoś innego, nie miało najmniejszego sensu. Osoby sięgające po Walthera 45771 w 1956 roku z miejsca przecież rozgryzłyby, że powieściowy Jan Żurkiewicz to właśnie Mazurkiewicz (nawet nazwisko podobne, prawda?)  i w tym momencie mogłyby, rozczarowane, odłożyć książkę na półkę. Dlatego autor postanowił skupić się na zabiegach krakowskich i warszawskich funkcjonariuszy MO (w pewnym momencie na arenę wkracza bowiem inspektor Zajączek z Komendy Głównej) zmierzających do udowodnienia mordercy winy. Nie wszystko w powieści odpowiada rzeczywistości; wprowadzone przez autora zmiany można jednak w pełni zrozumieć i usprawiedliwić  służyły głównie uczynieniu narracji przejrzystszą i bardziej potoczystą.
Jan Żurkiewicz to znana i ceniona w Krakowie postać. Działacz społeczny, którego wszędzie jest pełno. Nikt jednak nie zdaje sobie sprawy, że jego aktywność jest jedynie zasłoną dymną, alibi mającym zapewnić mu przychylność władz. W rzeczywistości jest on bezwzględnym, wyjątkowo łasym na pieniądze mordercą, który idealnie porusza się w absurdalnym świecie stalinowskiej Polski Ludowej, w której zwykli obywatele panicznie boją się każdego, kogo tylko podejrzewają o kontakty z Urzędem Bezpieczeństwa. A Żurkiewicz na każdym kroku sugeruje, że ma tam wtyki. Że jest jednym z nich. Tacy ludzie są zaś poza wszelkim podejrzeniem. Boją się ich malwersanci i złodzieje, ba! nawet sami funkcjonariusze systemu. Na dodatek Janowi nie można odmówić ani inteligencji, ani przebiegłości; ma też dobre maniery i świetne znajomości, co niemal w każdym wzbudza zaufanie. Ale jak każdy zbyt pewny siebie człowiek, popełnia błędy  w efekcie inspektor Zajączek zaczyna łączyć ze sobą fakty i postanawia przyjrzeć się bliżej tej nieskazitelnej, zdawałoby się, osobie.
Od momentu pojawienia się na kartach książki Zajączka Wołowski skupia się przede wszystkim na grze psychologicznej pomiędzy nim a Żurkiewiczem. Z dużym talentem prezentuje przy tym procedury śledcze i prawne, unikając uproszczeń typowych dla literatury tego okresu (zwłaszcza socrealistycznej). Czuć, że Walther 45771 to już w zasadzie powieść odwilżowa, otwierająca  podobnie jak Zemsta Mariana Boruty Zygmunta Sztaby czy Maszkary Andrzeja Piwowarczyka  nowy rozdział w historii polskiej powojennej literatury kryminalnej. Sukces dzieła sprawił, że Wołowski coraz częściej, nie rezygnując oczywiście z pracy dziennikarskiej, tworzył opowiadania i powieści milicyjne. Niektóre ukazywały się jako osobne wydawnictwa, inne  w tamtym czasie  drukowane były tylko w prasie. Ich tytuły? Proszę: Rekin w sieci (1957), Kryptonim Proszek do prania (1959), Kryptonim 4 (1959), Porwano dziecko (1959), Kariera porucznika Chudego (1961), Uwaga wszystkie radiowozy! (1962), Zwierzę (1963), Oset pleni się w mroku (1963), Krzyżyk i kreska (1965), Akcja Jaśmin (1966) oraz Anastazja lubi reklamy (1969). O niektórych z nich zapewne przeczytacie w tym cyklu.
Stanisław Sachnowski vel Jacek Wołowski zmarł 3 stycznia 1978 roku; pochowano go na wojskowych Powązkach. Rok później ukazała się jego ostatnia książka  subiektywny albumowy przewodnik po stolicy zatytułowany Moja Warszawa. Tym sposobem można go dzisiaj zaliczyć również w poczet cenionych varsavianistów.
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  Sara Barnard, Holly Bourne, Tanya Byrne, Non Pratt, Melinda Salisbury, Lisa Williamson, Eleanor Wood Uziemieni
  

  
  Joanna Kapica-Curzytek pisze krótko o Uziemionych autorstwa aż siedmiorga autorów.
Ekstrakt: 90%
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Uziemieni od razu zwracają na siebie uwagę: książka ma aż siedmioro autorów! I oto wbrew polskiemu przysłowiu gdzie kucharek sześć powstała znakomita powieść oryginalna w formie, poruszająca ważne dla nastolatków i młodych dorosłych problemy. Świetny jest pomysł, wokół którego toczy się akcja. Oto za sprawą i wokół jednego nieprzewidzianego wydarzenia pewnego dnia integruje się grupa sześciorga młodych ludzi. Nie jest przesadą powiedzieć, że w pewnym sensie zmienił im się świat. Obserwujemy ich dalej na przestrzeni sześciu lat: dla nich to czas dojrzewania do odpowiedzialności, dokonywania życiowych wyborów, kształtowania się relacji z bliskimi. Fascynująca też jest obserwacja dynamiki grupy, gdy zacieśniają się i rozluźniają więzi między nimi. Tworzą się związki, pojawiają się nieporozumienia i próby ich wyjaśniania. Świetny pomysł poprowadzenia części narracji w formie czatu w mediach społecznościowych! W Uziemionych każdy z szóstki bohaterów na przemian zabiera głos, ta zmienna perspektywa mocno czytelnika angażuje i pozwala dostrzec, że jednostronne spojrzenie na coś nigdy nie jest wystarczające. Powieść traktuje młodych czytelników poważnie  jeśli jest humor, to pozbawiony głupkowatości, a zamiast ckliwych historyjek są bohaterowie postawieni wobec poważnych życiowych problemów, wręcz sytuacji granicznych. To z pewnością przemówi do młodych ludzi i zainspiruje do wielu głębokich przemyśleń.
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  Rower to wszystko

  Joanna Kapica-Curzytek

  Ryszard Szurkowski, Krzysztof Wyrzykowski, Kamil Wolnicki Ryszard Szurkowski. Wyścig
  

  
  Wyścig. Autobiografia ujawnia cały sens sportu: pościg za sukcesami, radość zwycięstwa i gorycz porażek. Nasz najsłynniejszy kolarz dzieli się swoim bogatym doświadczeniem i przeżyciami sportowca, sam tocząc obecnie walkę w swoim życiu najważniejszą: o powrót do zdrowia.
Ekstrakt: 60%
[image: Ryszard Szurkowski. Wyścig]
Mylący jest tytuł książki: nie jest to w dosłownym sensie autobiografia, ale raczej wywiad-rzeka. Moderatorami rozmowy (którą, jak czytamy na okładce, także spisali) są Krzysztof Wyrzykowski, znany dziennikarz sportowy i komentator oraz Kamil Wolnicki, wieloletni dziennikarz Przeglądu sportowego. Krzysztof Wyrzykowski współpracował z Ryszardem Szurkowskim już wcześniej: w 1979 roku ukazała się ich wspólna książka Kolarstwo, a w 1983  Być liderem, w której słynny kolarz dokonywał bilansu swojej kariery. Z tej książki pochodzą obszerne fragmenty przedrukowane obecnie w Wyścigu. Wydawca miał dobry zamiar wyróżnić starsze i nowsze fragmenty książki inną czcionką, ale prawdę mówiąc, oba pojawiające się tu kroje pisma są do siebie tak podobne, że trzeba mocno się wpatrywać, by od siebie je odróżnić.
Wyścig jest zatem kontynuacją opowieści o karierze Szurkowskiego, rozpoczętej wiele lat temu. Wspólnie [z Kamilem Wolnickim] zgłębiliśmy raz jeszcze, a może i odkrywaliśmy na nowo życie człowieka, który długie lata był dla kibiców kolarstwa w naszym kraju symbolem wielkiego mistrza i wspaniałego człowieka, czytamy (jak na książkę o kolarstwie przystało) w prologu Krzysztofa Wyrzykowskiego. Szurkowski przysparzał polskim kibicom sportu wiele radości. Starsi  pamiętają jego wspaniałe sukcesy w Wyścigu Pokoju, największej międzynarodowej kolarskiej imprezie na naszych ziemiach (organizowanej od 1948 do 2006 roku). Tą imprezą się żyło. W okresie największej sławy sportowca niemal każde dziecko jeżdżące na rowerze było Szurkowskim. Jego nazwisko często padało także podczas gry dzieciaków w kapsle (czy ktoś ją jeszcze pamięta?)
Nasz słynny kolarz, urodzony w 1946 roku, jeszcze do niedawna stale był wierny swojej dyscyplinie sportu. Był wieloletnim działaczem, trenerem, ale też nadal czynnie startował w wielu imprezach. Wszystko zmienił jeden dzień: 10 czerwca 2018 roku. Ryszard Szurkowski wystartował w wyścigu weteranów w Rund um Köln w Niemczech i uległ tam ciężkiemu wypadkowi, po którym doznał paraliżu czterokończynowego. Od tamtej pory aktywnie walczy o powrót do sprawności. Wyścig będzie wspaniałą lekturą dla tych, którzy kibicowali sukcesom sportowca. Dla innych, później urodzonych, którzy nie mogli być świadkami wielkości Szurkowskiego, będzie to syntetyczny przegląd jego kariery. Krzysztof Wyrzykowski pisze też w prologu, że książka jest również dla tych, którzy chcą Ryszardowi Szurkowskiemu pomóc i wesprzeć go w trudnych dla niego chwilach. 
Zagłębiając się w lekturę Wyścigu, przeczytamy o tym, jak wyglądały początki kariery naszego wybitnego kolarza, kulisy jego największych sukcesów oraz porażek. Od razu rzuca się w oczy jedna zaskakująca rzecz: choć zawodników na mecie w kolarstwie szosowym klasyfikuje się przeważnie indywidualnie, jest to sport w przeważającej mierze zespołowy. Ważna jest współpraca wszystkich członków drużyny na trasie (dogadują się i korygują ustalenia również w czasie jazdy!), ale też oczywiście profesjonalizm ekipy technicznej: usterki sprzętu zdarzają się jakże często. Na kartach książki pojawia się wiele nazwisk innych kolarzy, którzy również mają w tej dyscyplinie sportu wspaniały dorobek. Podczas lektury jedziemy ze wszystkimi w peletonie, analizujemy starty w zaciszu hotelowych pokoi. 
Autor w miarę otwarcie pisze też o finansowej stronie swojego zajęcia. Bywało różnie, choć w porównaniu z innymi dyscyplinami sportu mogło być lepiej. Zaprzyjaźniony z Szurkowskim Andrzej Szarmach, wybitny reprezentant Polski w piłce nożnej (należący do drużyny Górskiego) śmiał się podobno z zarobków kolarzy Mamy okazję zajrzeć za kulisy ówczesnego sportu w Polsce, jakiego już obecnie nie ma: tak zwanego amatorskiego kolarstwa szosowego. Dyscyplina ta skomercjalizowała się i przeszła w Polsce ogromne zmiany, których katalizatorem stała się oczywiście nowa rzeczywistość społeczno-ekonomiczna po roku 1989. Można o tych przemianach przeczytać również w Wyścigu, gdzie opisane zostało powstanie pierwszej zawodowej grupy kolarskiej.
W osobnych fragmentach książki wypowiadają się też o Ryszardzie Szurkowskim trenerzy i kolarze należący do różnych pokoleń. Wspominają wspólne treningi, starty, wyjazdy na zawody. Miłym ukłonem autorów w ich stronę jest to, że każda osoba ma tu swoją krótką notkę biograficzną. Składa się to na naprawdę interesującą kronikę polskiego kolarstwa. Strona dokumentalna książki została wzmocniona zestawieniem najlepszych wyników Ryszarda Szurkowskiego z lat 1964-84. Na końcu opublikowano także Dzienniki z lat 1970-73 publikowane przez niego w Sportowcu (spisane przez Macieja Biegę). Zamieszczone są tu także liczne zdjęcia  czarno-białe oraz kolorowe (we wkładce).
Minusem jest jednak to, że w Wyścigu mamy zbyt wiele drobiazgowych opisów kolejnych startów, tego, co rozgrywało się w peletonach poszczególnych wyścigów. Po jakimś czasie zaczyna to trochę nużyć. Owszem, nie brakuje w książce szeroko zarysowanego tła rozmaitych wydarzeń i ich kontekstu, ale narrację na pewno ożywiłoby więcej anegdot czy ciekawostek. Interesujące są przemyślenia Ryszarda Szurkowskiego związane ze sławą (to była prawdziwa eksplozja, a równie wielką falę popularności wśród polskich kibiców przeżywał chyba tylko Adam Małysz). Ciekawe też są refleksje dotyczące niesławnego fenomenu Lancea Armstronga, co z pewnością wpłynęło niekorzystnie na postrzeganie kolarstwa jako dyscypliny sportu. 
Z pełnym zrozumieniem trzeba podejść do tego, że Ryszard Szurkowski chce chronić swoją prywatność związaną z osobistą tragedią: w zamachu na World Trade Center w Nowym Jorku 11 września 2001 zginął jego syn Norbert. O tym mamy w książce krótką, ale jakże wzruszającą wzmiankę. Wyścig jednak może wprowadzać czytelnika w błąd, jeśli chodzi o inne informacje związane z sytuacją rodzinną Ryszarda Szurkowskiego. Czytamy oto, że powtarzane słowa: z żoną rozszedłem się już dawno to jedynie plotki i nie należy dawać im wiary. I nic więcej na ten temat. Wikipedia natomiast odnotowuje, że Ryszard Szurkowski był trzykrotnie żonaty. Takie rozmijanie się z prawdą nie powinno się zdarzać w autobiografii, należącej, było nie było, do literatury faktu. 
Można uszanować, że Mistrz o swojej prywatności szczegółowo wypowiadać się nie chce i pomija ją milczeniem. Warto jednak byłoby chociażby napomknąć, że ktokolwiek odnoszący sukces, niezależnie od dziedziny, zawdzięcza go, przynajmniej częściowo, tym, którzy wzięli na siebie ciężar codziennego życia. O tym w książce w sumie nie ma ani słowa. Szkoda, że przeprowadzający wywiad nie pamiętali, by o to choć w jednym pytaniu zapytać. 
Najważniejsza jednak od ponad roku jest kwestia stanu zdrowia Ryszarda Szurkowskiego po fatalnym wypadku. Przeczytamy w Wyścigu, z jaką siłą i determinacją sportowiec walczy o powrót do sprawności. Jaki wyglądają kulisy jego leczenia. Wzbudza to niekłamany podziw i  bądźmy szczerzy  pozwala sobie przypomnieć, co w życiu powinno być priorytetem. 
Ryszard Szurkowski cytuje słowa swojego ojca, że rower to nie wszystko. Ze wzruszeniem można podsumować, że to jednak wokół roweru przebiega jednak całe życie bohatera Wyścigu: kariera sportowca, trenera, działacza, sportowca-weterana, nawet handlowca (właściciela sklepu rowerowego). Nazwisko Mistrza związane jest z najpiękniejszymi rozdziałami historii polskiego sportu, a rower stał się dla niego wszystkim. Warto więc sięgnąć po Wyścig i wrócić wspomnieniami do pięknych chwil jego kariery. 
Kupując książkę Wyścig. Autobiografia, można wesprzeć mistrza w jego walce o powrót do zdrowia. Bezpośrednich wpłat można również dokonywać na konto Fundacji Lions Club z dopiskiem na leczenie Ryszarda Szurkowskiego.
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  Mały wielki krok

  Joanna Kapica-Curzytek

  Norman Mailer Na podbój Księżyca
  

  
  Wznowiony po blisko pięćdziesięciu latach eseistyczny reportaż Na podbój Księżyca nie postarzał się ani trochę. Co więcej, wspaniale inspiruje także do refleksji o naszych czasach.
Ekstrakt: 100%
[image: Na podbój Księżyca]
Obchodziliśmy w tym roku półwiecze lądowania człowieka na Księżycu  ściślej: trzyosobowej amerykańskiej załogi. Misja Apollo 11, poprzedzona technologiczną rywalizacją z ówczesnym Związkiem Sowieckim, zakończyła się sukcesem. Większość ludzi kojarzy to wydarzenie ze słowami Neila Armstronga, który jako pierwszy postawił stopę na Księżycu: To jest mały krok dla człowieka, ale wielki skok dla ludzkości.
Norman Mailer to wybitna postać z kręgu literatury amerykańskiej. Był uważnym obserwatorem swoich czasów, jego kontrowersyjna, zaangażowana politycznie twórczość była ściśle związana z realiami kulturowymi i politycznymi USA. Został dwukrotnie wyróżniony nagrodą Pulitzera (za powieść osnutą na motywach protestu przeciwko wojnie w Wietnamie oraz za zbeletryzowaną biografię człowieka skazanego na karę śmierci). Do końca swojego życia (zmarł w 2007 roku) wiele publikował. Równie intensywne i burzliwe było jego życie prywatne.
Na podbój Księżyca najpierw zostało opublikowane w odcinkach w magazynie Life, a w wersji książkowej ukazało się w 1970 roku. Norman Mailer został akredytowany jako dziennikarz w Centrum Lotów Kosmicznych w Houston, gdzie przyglądał się z bliska przygotowaniom do lotu na Księżyc, co pozwoliło mu poznać wiele szczegółów technicznych, ale też ciekawostek związanych z osobami członków załogi.
Mailer w swoim reportażu pokusił się o imponująco szerokie, wielowymiarowe spojrzenie na istotę misji Apollo 11. Za legendarnym małym wielkim krokiem kryły się aspekty militarne, polityczne (rywalizacja w grze o pierwszeństwo z Rosjanami), zagadnienia związane z rozwojem nauki i technologii, problemy dotyczące psychologii człowieka, ale też i maszyn, o czym trochę przewrotnie autor pisze w reportażu. Zorganizowanie lotu na Księżyc to wspaniały dowód na potęgę umysłu człowieka, o czym Mailer potrafił pisać bez egzaltacji i zbędnego napuszenia. Wiele tu przy tym filozoficznych refleksji dotyczących miejsca ludzkości w świecie i w kosmosie, jego natury i powiązań kondycji człowieka z rozwojem technologii, relacji nauki i magicznego myślenia.
Od tamtych czasów minęło niemal dokładnie aż pół wieku, ale zadziwić może, jak wiele zawartych tu przemyśleń nie traci na aktualności i imponuje przenikliwością. Jeden chociażby przykład: bohaterami naszych czasów stali się ludzie techniki, a nie poeci, i że sztuki należy szukać w niezwykłości maszynerii, zaś sztuka porozumiewania się ludzi stała się funkcją mechaniczną, pisze Mailer. Technopol, czyli dominacja techniki nad światem człowieka, jest dziś kwestią bezdyskusyjną. A im bliżej końca tej lektury, tym bardziej uświadamiamy sobie, że te aż pół wieku - to w gruncie rzeczy tylko pięćdziesiąt lat
Autor, jako etatowy krytyk amerykańskiej rzeczywistości kulturowej lat 60. XX wieku, interpretuje też opisywane przez siebie wydarzenie w kontekście napięć rasowych w USA (owa dekada była dla tych kwestii jedną z ważniejszych w historii kraju), również wielu innych wydarzeń, które miały w kraju miejsce w tamtych czasach. Przypomina, między wierszami, o swoistym chichocie historii - że współtwórca amerykańskiego programu kosmicznego Wernher van Braun, przed laty pracował dla hitlerowców jako dyrektor techniczny w ośrodku rakietowym w Peenemünde.
Na podbój Księżyca jest jednak przede wszystkim dokumentem, znajdziemy tu zapis wielu rozmów prowadzonych przez załogę Apollo 11 i centrum kontroli lotów. Jest tu sporo technicznych szczegółów związanych z budową rakiety i logistyki lotu, co pozwala na odtworzenie wiernego przebiegu wydarzeń: na Ziemi  przed lotem, później w przestrzeni kosmicznej i na powierzchni Księżyca, a także po powrocie. Dzięki temu wszystkiemu książka jest wspaniałą, panoramiczną kroniką tego rewolucyjnego wydarzenia w dziejach ludzkości.
Warstwa metafizyczna jest w tym tekście bardzo czytelna i stanowi piękny kontrapunkt dla opisu faktów. Zwraca uwagę wybitny humanizm tego eseju: w centrum zainteresowania Mailera jest zawsze człowiek, z jego ograniczeniami i dążeniem do wielkości, przekraczania granic, wolą współpracy z innymi. To także człowiek w obliczu próby, jakiej jeszcze nikt wcześniej na Ziemi nie podejmował. Oraz przede wszystkim - w obliczu ryzyka, bo nie wiadomo było, czy misja zakończy się szczęśliwie. Jakie to uczucie? Co za tym wszystkim się kryje? Co najciekawsze, Mailer pokazał nam także trzech kosmonautów (Neil Armstrong, Buzz Aldrin i Michael Collins) jako herosów, na których koncentrowało się zainteresowanie mediów, ale też jako zwyczajnych ludzi. Zza znanych na całym świecie nazwisk wyłaniają się ludzie z krwi i kości, indywidualne osobowości.
Wiele jest powodów, dla których warto sięgnąć po tę wybitną i niezwykłą w swej wymowie książkę. Tamten pierwszy załogowy lot na Księżyc, lądowanie na jego powierzchni i bezpieczny powrót  to dzisiaj legenda, która nie ma sobie równych. Tekst Normana Mailera stanowi wspaniałą, wielowątkową retrospekcję tego, co złożyło się na ten mały wielki krok człowieka na Księżycu i pokazuje, jak doniosłe dla całej ludzkości było to wydarzenie.
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  PRL w kryminale:Szarmancki łotr z wielkim gestem

  Sebastian Chosiński

  Jacek Wołowski Kryptonim Proszek do prania
  

  
  W trzy lata po wydaniu swej pierwszej kryminalnej powieści  Walther 45771  która okazała się być nadzwyczaj interesującym dziełem, Jacek Wołowski (pod tym pseudonimem ukrywał się dziennikarz Stanisław Sachnowski) opublikował kolejną książkę  Kryptonim «Proszek do prania». W niej również do budowy fabuły wykorzystał rzeczywiste zbrodnie, do jakich doszło w Krakowie w latach 50. ubiegłego wieku.
Ekstrakt: 70%
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Istniejące do dzisiaj warszawskie wydawnictwo Iskry rozpoczęło swoją działalność w ponurych czasach stalinowskich, dokładnie 1 października 1952 roku. Początkowo specjalizowało się w książkach dla dzieci i młodzieży, parę lat później jednak  korzystając ze zmian, jakie nastąpiły w kraju wraz z nadejściem politycznej Odwilży  uruchomiło dwie niezwykle poczytne serie, po które równie chętnie, jeśli nie chętniej, sięgali także dorośli czytelnicy: podróżniczo-reporterską Naokoło świata oraz specjalizujący się w powieściach kryminalnych Klub Srebrnego Klucza. Ten ostatni przetrwał do 2000 roku, następnie  po ośmiu latach przerwy  został reaktywowany, choć bez większego sukcesu, przez oficynę Zysk i S-ka. W cyklu tym publikowano przede wszystkim światową klasykę oraz rodzime powieści milicyjne, choć trafił się także  uwaga! uwaga!  kryminał fantastycznonaukowy (chodzi o Sprawę zabójstwa, znaną także jako Hotel pod Poległym Alpinistą, Braci Strugackich).
W 1959 roku to właśnie pod szyldem Klubu Srebrnego Klucza ujrzała światło dzienne druga  po Waltherze 45771 (1956), czyli opowieści o niesławnym krakowskim seryjnym zabójcy Władysławie Mazurkiewiczu  książka kryminalna Jacka Wołowskiego (a właściwie Stanisława Sachnowskiego). Nosiła ona mało atrakcyjny tytuł Kryptonim «Proszek do prania» i gdyby nie okładka, sugerująca co się pod nim kryje, chyba nie wzbudziłaby większego zainteresowania wielbicieli dzieł detektywistycznych. Gwoli ścisłości należy jednak dodać, że niejako po drodze Wołowski napisał jeszcze mikropowieść Rekin w sieci, ale ta historia ukazała się wówczas jedynie w prasie  na łamach Życia Warszawy, którego Wołowski był etatowym pracownikiem. Do większości czytelników w kraju nie miała więc szans dotrzeć. Stało się to możliwe dopiero po latach za sprawą Wydawnictwa Wielki Sen.
Jako dziennikarz, który nie stronił od tekstów interwencyjnych i kryminalnych, Wołowski często miał do czynienia z ludzkimi brudami. Niektórymi sprawami inspirował się wprost, szukając fabuł do swoich kolejnych książek. Dlatego właśnie opowiadane przez niego historie, jak również ich bohaterowie, były tak bliskie prawdziwego życia, tak realne i zarazem wiarygodne. Na tle wielu innych twórców tamtej epoki autor Kryptonimu wyróżniał się więc w sposób zasadniczy  był przekonujący i na dodatek miał świetny, reportersko chirurgicznie precyzyjny styl, który zresztą doskonalił jeszcze w kolejnych latach. Czasami nawet trudno oddzielić Wołowskiego-prozaika od dziennikarza. Co akurat w tym przypadku jest dużym plusem. Sprawia też, że większość jego kryminałów to niemal gotowe scenariusze filmowe. Aż dziw bierze, że tylko jeden został przeniesiony na ekran (chodzi o film Wandy Jakubowskiej Pożegnanie z diabłem, który oparty został na reportażu Głęboko sięgają korzenie).
Fabuła Kryptonimu zaczyna się z górnego C  od trupa kobiety znalezionego w należącym do niej mieszkaniu. Kobiety, która ponoć wcale nie była bogata, ponieważ na życie zarabiała szyciem. Kto więc miałby interes w zabijaniu jej, nie mogąc liczyć na cenny łup? Milicjanci biorą pod uwagę kilka ewentualności i zaczynają rozpracowywać znajomych, przyjaciół i kontrahentów handlowych ofiary. Badają wciąż nowe tropy, do akt sprawy dokładają kolejne dokumenty, ale, o dziwo, wcale nie zbliżają się do rozwiązania zagadki. Nawet powoli zaczynają zapominać o tym tragicznym w skutkach zdarzeniu, tym bardziej że niebawem przyćmiewa je inna śmierć  kierownika sklepu Miejskiego Handlu Detalicznego (MHD), który mimo że miał już na karku kilka krzyżyków, utrzymywał intymne kontakty z dużo od siebie młodszą ekspedientką. Co budziło zdziwienie innych pracowników, jak i  to już później  próbujących rozwikłać tajemnicę śmierci mężczyzny funkcjonariuszy Milicji Obywatelskiej. Bo choć, jak wielu twierdzi, miłość jest ślepa, to jednak twardo stąpający po ziemi milicjanci nie tylko mają prawo, lecz wręcz obowiązek wątpić w metafizyczne aksjomaty.
Prowadząc dwa niezależne dochodzenia, w którymś momencie funkcjonariusze stwierdzają ze zdziwieniem, że pojawia się w nich pewien wspólny mianownik  to niejaka Teofila M., kobieta uzależniona od morfiny. Pytanie tylko, czy do tego stopnia, aby zabić, chcąc ją zdobyć. Ale to jedynie wierzchołek góry lodowej. Prawda okazuje się bowiem dużo bardziej skomplikowana, o czym czytelnik dowiaduje się, będąc dopuszczonym tak blisko śledztwa, że bliżej już chyba nie można. Powieść ma bowiem formę  to oczywiście stylizacja, lecz nadzwyczaj udana  nawiązującą do stylu milicyjnych raportów i stenogramów z przesłuchań. Znamy więc niemal każdy krok śledczych i wraz z nimi podążamy śladem podejrzanych. Tym samym nie towarzyszy nam przekonanie, tak częste podczas lektury książek kryminalnych, że autor wie znacznie więcej (co naturalne), ale z jakiegoś powodu bardzo oszczędnie dysponuje informacjami. Wołowski przyjmuje zupełnie odmienną narrację, która wpływa także na zdynamizowanie fabuły. Mimo że mijają długie tygodnie dochodzenia, ma się wrażenie, że akcja pędzi na złamanie karku.
Jest jeszcze jeden element, który czyni powieść Wołowskiego bliską reportażowi dziennikarskiemu  to anonimizacja głównych postaci dramatu. Osoby tropione posiadają tylko imiona, a te, które tropią  jedynie różniące się rangą stopnie milicyjne (choć przecież autor mógłby bez problemu przypisać im wymyślone przez siebie nazwiska). Tym samym nie wybijają się ponad innych. A może pisarzowi chodziło raczej o to, abyśmy postrzegali MO jako bohatera zbiorowego  świetnie funkcjonującą machinę, służącą do skutecznego eliminowania ze społeczeństwa jednostek moralnie ułomnych Które, co intrygujące, spotkać można nie tylko w półświatku. Szeroko zakrojona akcja prowadzi nas w niekiedy dość odległe od Krakowa zakątki Polski, ale także każe zanurzyć się w różne środowiska i grupy społeczne  od zawodowych przestępców, poprzez zdegradowaną (przez system) inteligencję, aż po ludzi powiązanych z władzą. Jakby Wołowski, dzięki swemu reporterskiemu doświadczeniu, chciał przestrzec, że zgniłe jabłka mogą trafić się wszędzie. Ale nie tylko z tego powodu nawet sześćdziesiąt lat po pierwodruku Kryptonim «Proszek do prania» prezentuje się tak aktualnie.
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Autor: Jacek Wołowski
Wydawca:  CM
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  Groza i miłość

  Joanna Kapica-Curzytek

  Katarzyna Janus Światło kryje się w mroku
  

  
  Połączenie romansu i thrillera w powieści Światło kryje się w mroku jest całkiem udane.
Ekstrakt: 60%
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Gdy 55-letnia Lara wypoczywa na wakacjach nad morzem, dokonuje życiowego bilansu: jest mamą dwóch dorosłych córek, ale dokucza jej samotność. Przejmuje się swoim wyglądem, ale przede wszystkim liczy, że życie ma w zanadrzu dla niej jakąś miłą niespodziankę. Nie przeczuwa, że od tego lata wiele u niej się zmieni. Początek powieści Światło kryje się w mroku może trochę przypominać inną książkę tej autorki Nigdy nie jest za późno, o podobnej konwencji, łączącą romans z thrillerem kryminalnym.
Na wstępie mogą zirytować nas pewne przypadkowe sytuacje  tak się nieraz dzieje, kiedy autor nie za bardzo ma pomysł na poprowadzenie narracji czy połączenie wątków. Nie zniechęcajmy się jednak, bo czeka nas zaskoczenie: za jakiś czas okaże się, że owe przypadki można uznać za nieźle wkomponowane w całość fabuły. W miarę się bronią, przypominając nam także, że Światło kryje się w mroku nawiązuje swoją konwencją do thrillera  z sukcesem.
Oprócz grozy jest też romans. Lara poznaje o jedenaście lat od siebie młodszego Igora. Nie jest łatwo im obojgu  choć są wolni, każde z nich ma różne rodzinne sprawy, trudną przeszłość, a także wiele wewnętrznych wątpliwości, które utrudniają zaangażowanie. Zwłaszcza Lara, która niemal przez cały czas powtarza ograny refren: jestem dla niego za stara. Często też: za brzydka, więc nie zasługuję na niego, i tak dalej. I choć Igor ma oczywiście inne zdanie, apeluję do autorek i autorów, aby stanowczo już skończyć z tego rodzaju stereotypami w literaturze popularnej. Trzeba odejść od rozdzielania włosa na czworo, czy pewien wiek jest lub nie jest ostateczną granicą atrakcyjności. Niech już bohaterki powieści w XXI wieku (oraz czytelniczki) przestaną się tym katować. Zwłaszcza że sytuacja odwrotna, gdy mężczyzna jest dużo starszy od kobiety  stosunkowo rzadko inspiruje faceta (również w literaturze) do podobnych pytań pod swoim adresem. I w życiu, i w powieściach najwyższy czas, aby po prostu przyjąć za pewnik, że miłość nie zna granic  i tyle!
Pomijając te krzywdzące dla kobiet narzekania bohaterki  akcja powieści robi się naprawdę interesująca, gdy romantyczne klimaty zostają zakłócone mrocznym thrillerem. Na scenę wkraczają groźni kryminaliści, członkowie gangu specjalizujący się w mokrej robocie. Lara i Igor wchodzą im w drogę, nic dziwnego, że gangsterzy będą chcieli się na nich zemścić. Pętla wokół dwójki naszych bohaterów się zaciska, powieść robi się coraz bardziej mroczna, a my  coraz szybciej odwracamy jej kartki. Napięcie rośnie
Widać, że autorka miała na powieść przemyślany pomysł, dzięki czemu fabuła nie jest przesadnie wydumana, choć może z wyjątkiem wakacyjnego prologu. Osobiście wolałabym, aby akcja książki Światło kryje się w mroku toczyła się wyłącznie w Poznaniu, gdzie mieszkają Lara i Igor. Sprawne pióro autorki z pewnością mogłoby wykreować inny, bardziej fortunny sposób zawiązania akcji. Można byłoby też zastanowić się, czy znalazłby się jakiś inny ciekawszy motyw romansu niż ten mocno wytarty spod znaku zrywam z tobą wbrew sobie, bo chcę ciebie oszczędzić.
Warstwa kryminalnego thrillera jest o wiele bardziej bogata. Wychodzące stopniowo na wierzch rodzinne tajemnice dają zamierzony efekt, nie naruszając płynności i logiki opowieści. Bohaterowie, także drugoplanowi, nie są bezbarwni, wręcz przeciwnie, są zarysowani wyraziście i interesująco. W tle rozbrzmiewa nastrojowa muzyka Katarzyna Janus pisze sprawnie, bardzo zajmująco, narracja toczy się naturalnie, a dialogi brzmią nieźle. Dużym plusem jest to, że autorka potrafiła połączyć konwencję thrillera z polskimi realiami, co daje całkiem dobry rezultat. Włączenie do książki również wątku romantycznego sprawia, że można skojarzyć Światło kryje się w mroku z twórczością jakże poczytnej Nory Roberts.
Mogę więc z przekonaniem polecić lekturę powieści Światło kryje się w mroku  jako sprawnie, przyzwoicie i ciekawie napisaną książkę; miłą rozrywkę na dwa, trzy mroczne (nomen omen) jesienne wieczory.
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  Krótko o książkach:Mumie, dentysta i tajemniczy dźwięk

  Joanna Kapica-Curzytek

  Monika Krauze Bazanek i szczerbaty uśmiech losu
  

  
  Książka Bazanek i szczerbaty uśmiech losu pełna jest przygód dwójki braci na tropie złoczyńców zamierzających dokonać zamachu.
Ekstrakt: 60%
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Emil i Jonasz Bazankowie w wakacje się nie nudzą, choć mogłoby być lepiej. Staż naukowy ich mamy za granicą się przedłuża, więc muszą zaczekać na  wakacyjny rodzinny wyjazd. Tata chodzi do pracy, dlatego w ciągu dnia musi się nimi zaopiekować ktoś inny. Ekscentryczna sąsiadka Eurydyka Kociemba chętnie pomaga! Na śniadanie karmi chłopców drożdżówkami,  zabiera na wycieczkę do Muzeum Archeologicznego, aby zobaczyć egipskie mumie Tyle, że nikt nie widzi, że wokół domu kręcą się obcy i zaczyna się dziać coś podejrzanego. Ten zapach fiołków na korytarzu! W tle  sąsiad-dentysta i tajemniczy dźwięk rur kanalizacyjnych Bazankowie mają oczy i uszy otwarte. Jak nic, kroi się zamach! 
Książka jest pełna sytuacyjnego humoru, dialogi budzą wesołość, a powieść z rozdziału na rozdział staje się coraz bardziej intrygująca. Wielkie emocje budzą ilustracje autorstwa Jerzego Kozienia  mają rozmach i to coś, co przyciąga wzrok. Autorka stawia czytelnikom poprzeczkę wysoko: powieść ma wiele trudnych, rzadkich słów. Dlatego jeśli, jak widzimy na okładce, wydawca kieruje Bazanka do dziewięciolatków  muszą być oczytani i doświadczeni. Ale to bardzo dobrze, że wydawca proponuje książki dla dzieci, które nie boją się czytelniczych wyzwań. Książki są dlatego wartościowe, że wzbogacają zasób słów i wiedzę o świecie. 
Finał powieści jest dynamiczny i pełen fantazji, choć obawiam się, czy nie przekombinowany (biorąc pod uwagę to, co chłopcy znajdują na strychu). Wyjaśni się też tajemnica zapachu fiołków, ale zagadka tajemniczych nieznajomych i zamiaru zamachu jakoś nie do końca przekonuje i być może pozostawi niedosyt. Warto też zwrócić uwagę na to, jak bracia rozmawiają między sobą o uczuciach i ich okazywaniu. A to ten wiek, kiedy już się wstydzą, by ktokolwiek widział, jak mama ich przytula Wcale nie jest tak, że chłopcy muszą być twardzi jak stal. To właśnie kwestia znalezienia odpowiedniego języka dla emocji.  Jak się okazuje, mocno zakręcony i rozrywkowy Bazanek może być w tym bardzo pomocny.
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  Mała Esensja:Królewna na scenie

  Marcin Mroziuk

  Marta Guzowska Zagadka zbuntowanego robota
  

  
  W Zagadce zbuntowanego robota Marta Guzowska nie tylko przedstawia kolejne interesujące dochodzenie prowadzone przez troje młodych bohaterów, ale również zachęca czytelników do poznania twórczości Stanisława Lema oraz odwiedzenia Centrum Nauki Kopernik. Chociaż raczej nie przytrafi im się taka niezwykła przygoda jak przedstawiona w tej książce, to zdaniem autorki na brak atrakcji nie powinni też tam narzekać.
Ekstrakt: 80%
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Wprawdzie wśród bohaterów książki Marty Guzowskiej są podzielone zdania co do tego, czy roboty są ciekawe, ale zarówno Anka i Piotrek, jak i Jaga liczą, że wycieczka do Centrum Nauki Kopernik będzie udana. I rzeczywiście, przedstawienie teatru robotycznego szybko wciąga całą trójkę. Jednak nie będzie im dane poznać zakończenia bajki o królewnie Krystali, która nie chciała wyjść za mąż za robota! I nie chodzi tylko o to, że w trakcie spektaklu następuje przerwa w dostawie prądu. Otóż po przywróceniu zasilania na scenie brakuje jednego elektronicznego aktora
Oczywiście detektywi z Tajemniczej 5 nie przepuszczą takiej okazji i od razu przystępują do prowadzenia śledztwa. Jak zwykle skrupulatnie notują swoje spostrzeżenia i dzięki temu szybko typują na podejrzanych czterech pracowników Centrum Nauki Kopernik: animatorkę Malwinę, kasjera Filipa, programistkę Agnieszkę i jej szefa  pana Wojtka. Teraz muszą intensywnie pracować szare komórki Anki i Piotrka. W miarę rozwoju wydarzeń parze młodych detektywów dzięki sprawnej dedukcji stopniowo udaje się wyeliminować jako niewinne kolejne osoby. A dość nieoczekiwanie do rozwiązania całej zagadki przyczynia się Jaga, która przecież z uporem maniaka powtarzała, że roboty są nudne.
W Zagadce zbuntowanego robota znajdziemy więc zarówno dobrze skonstruowaną intrygę kryminalną, kilka zaskakujących zwrotów akcji i przede wszystkim sporą dawkę humoru. Jak zwykle w tym cyklu mocnym punktem książki są też zabawne rysunki Agaty Raczyńskiej. Fani przygód detektywów z Tajemniczej 5 z pewnością będą więc zachwyceni tą lekturą i z radością powitają zapowiedź kolejnego tomu serii o intrygującym tytule Zagadka ducha Chopina.




Tytuł: Zagadka zbuntowanego robota
Data wydania: 4 września 2019
Autor: Marta Guzowska
Ilustracje: Agata Raczyńska
Wydawca:  Nasza Księgarnia
Cykl: Detektywi z Tajemniczej 5
ISBN: 978-83-10-13499-8
Format: 128s. 140×192mm
Cena: 22,90
Gatunek: dla dzieci i młodzieży, kryminał / sensacja / thriller
WWW: Polska strona
Zobacz w: Kulturowskazie
Ekstrakt: 80%
  

  
  

  Krótko o książkach:Przydługa klasyka

  Miłosz Cybowski

  Robert A. Heinlein Hiob
  

  
  Robert A. Heinlein uznawany jest za klasyka sf. Kłopot w tym, że Hiob. Komedia sprawiedliwości nie zalicza się do jego najlepszych powieści  mimo nominacji do Hugo i Nebuli (i niewspomnianej na okładce nagrody Locusa).
Ekstrakt: 40%
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Hiob to jedna z czterech pierwszych powieści wydanych przez Rebis w ramach serii Wehikuł Czasu i, podobnie jak Aleja Potępienia, książka, którą można sobie darować. Owszem, to nieco inny ciężar gatunkowy niż powieść Zelaznego, bo jak sam tytuł sugeruje, mamy tu do czynienia z wariacją na temat biblijnej historii Hioba. Ujęcie jej w ramy powieści sf samo w sobie stanowi ciekawy punkt wyjścia. Przez pierwsze rozdziały jesteśmy równie zdezorientowani jak sam bohater. Po przejściu przez ogień na jednej z polinezyjskich wysp, Alexander Hergensheimer odkrywa, że rzeczywistość wokół niego zaczyna się zmieniać. Raz za razem odnajduje się w coraz to innym świecie, zwykle bez grosza przy duszy i bez znajomości realiów. Wraz ze swoją ukochaną Margrethe stara się dotrzeć do rodzinnego Kansas w nadziei, że odnajdzie tam rozwiązanie zagadki.
Bardzo szybko jednak okazuje się, że prezentacja rozmaitych alternatywnych rzeczywistości pozbawiona jest większej głębi i autor nie poświęca im zbyt wiele miejsca. Równie szybko powtarzalność kolejnych scen i perypetii, z jakimi zmaga się główny bohater, zaczyna nużyć. Owszem, przez pewien czas można podejmować próby rozwikłania tej tajemnicy, ale sugestii co do tego, co się naprawdę z nim dzieje nie ma zbyt wielu. 
Jedyną alternatywą, jaka nam pozostaje, to postrzegać Hioba nie jako przypowieść ubraną w szaty sf, ale jako błyskotliwie napisaną satyrę na amerykański ewangelicki protestantyzm. Główny bohater szczerze wierzy, że świat powstał sześć tysięcy lat temu, że zakończy się Apokalipsą i że tylko wybrani dostąpią zbawienia. I, napotykając na swojej drodze kolejne przeciwności, ani na chwilę nie traci swojej wiary w Boga. Powiedzmy to jednak wprost  jest to ten rodzaj satyry, który z pewnością lepiej dociera do amerykańskiego (czy przynajmniej anglojęzycznego) czytelnika. Jeśli dodać do tego inspirację powieścią Jurgen, A Comedy of Justice Jamesa Brancha Cabella, okazuje się Hiob książką mało uniwersalną.
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  Trzech ojców

  Marcin Mroziuk

  Katarzyna Ryrych Bachor
  

  
  Na pierwszy rzut oka mogłoby się wydawać, że problem, z którym musi się zmierzyć główny bohater Bachora, nie dotyczy większości nastolatków. Jednak przeżycia Arka z pewnością wzbudzą zainteresowanie jego rówieśników. Przedstawiając historię chłopca poszukującego swego prawdziwego ojca, Katarzyna Ryrych zwraca bowiem uwagę na sprawy rzeczywiście ważne w życiu młodych ludzi.
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Buntowanie się nastolatków przeciwko rodzicom jest czymś zupełnie naturalnym, ale główny bohater Bachora ucieka z domu, aby zrealizować konkretny cel. Nigdy nie udało mu się nawiązać naprawdę bliskiej więzi z ojczymem, a z jego powodu coraz słabiej dogaduje się też z matką. No cóż, Arek dla Andrzeja był zawsze tylko tytułowym bachorem, któremu nie należy na zbyt wiele pozwalać. Nic dziwnego więc, że chłopak chce poznać swego biologicznego ojca. Po przeszukaniu pamiątek matki typuje trzech potencjalnych kandydatów i w tajemnicy wyrusza, by się z nimi spotkać. Ten plan ma całkiem duże szanse na powodzenie, bo Arek jak na czternastolatka jest dość zaradny, a dzięki alibi od kolegi ma swobodę działania i nie musi się obawiać, że będzie poszukiwany. Inną sprawą jest, że nigdy nie może być pewien, jaka będzie reakcja potencjalnego ojca na taką niezapowiedzianą wizytę.
Spotykając się z dawnymi narzeczonymi matki, Arek odkrywa, że tak naprawdę niewiele o niej wie  zarówno jeśli chodzi o jej przeszłość, jak i teraźniejszość. Okazuje się, że była związana z mężczyznami różnymi jak ogień i woda, a w młodości wcale nie przypominała tej kobiety całkowicie zdominowanej przez męża, jaką się stała po latach związku z Andrzejem. Zdecydowanie istotniejsze jest jednak to, że pod wpływem tych przeżyć chłopak zaczyna dużo lepiej rozumieć samego siebie. Dostrzega on, że może wziąć w swoje ręce odpowiedzialność za własną przyszłość, zamiast obwiniać za wszystko Andrzeja czy matkę albo liczyć na pomoc ojca, który przez lata nawet nie wiedział o jego istnieniu.
Trzeba przyznać, że Katarzyna Ryrych nakreśliła w Bachorze naprawdę przekonujący portret młodego człowieka, którego życie nie jest usłane różami. Już od pierwszych stron powieści angażujemy się emocjonalnie po stronie Arka i z zainteresowaniem obserwujemy, jak próbuje odnaleźć własne miejsce na tym świecie. Inną sprawą jest, że chyba niepotrzebnie autorka uczyniła Andrzeja aż tak antypatyczną postacią. Do powstawania napięć na linii ojczym  pasierb wcale nie jest przecież konieczne, aby ten pierwszy był rasistą, za którego zachowanie młody człowiek zwyczajnie się wstydzi. Ale to tylko drobiazg, który nie zmienia faktu, że Bachor to mądra i wciągająca powieść mogąca zainteresować nie tylko rówieśników głównego bohatera.
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  Ten okrutny XX wiek:Człowiek, który chciał być geniuszem

  Miłosz Cybowski

  Peter Longerich Hitler. Biografia
  

  
  Niełatwo jest znaleźć złoty środek między opisem życia postaci historycznej a samą historią, którą stwarzała. Ten truizm dotyczy większości biografii i nie inaczej jest w przypadku Hitlera Petera Longericha.
Ekstrakt: 80%
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W całej nowożytnej historii trudno wskazać drugą postać, która w stosunkowo krótkim czasie zdobyłaby tak ogromną władzę, jak Adolf Hitler, i która by tej władzy równie skrajnie nadużywała, a na koniec trzymała się jej równie uparcie jak on. Tymi słowami Peter Longerich rozpoczyna swoją monumentalną biografię Führera. I jest w tych słowach sporo racji. Nawet jeśli spojrzeć na innych dyktatorów, to proces ich dochodzenia do władzy był często o wiele dłuższy i bardziej złożony (taki Stalin mógł sobie na to pozwolić dopiero po śmierci Lenina, a i wtedy musiał walczyć z Trockim i innymi politycznymi przeciwnikami). Hitler natomiast, doszedłszy do władzy demokratycznymi metodami w połowie lat 30., nigdy już nie wypuścił jej z rąk, pozostając na czele narodu aż do samego, tragicznego końca.
Longerich zdaje sobie sprawę, że w biografii takiej postaci nie sposób pisać tylko i wyłącznie o jednostce, ale konieczne jest przedstawienie jej na tle ówczesnych wydarzeń i procesów. Z drugiej jednak strony poświęcanie zbytniej uwagi temu tłu może doprowadzić do umniejszenia roli samego Hitlera, przysłonięcia jego osobistej odpowiedzialności procesem dziejowym. Znalezienie odpowiedniego złotego środka nie jest łatwe, ale Longerich, mający już na swoim koncie biografie Heinricha Himmlera i Josepha Goebbelsa, poradził sobie z tym bardzo dobrze, stawiając Adolfa Hitlera zawsze w centrum. Nie był on (jak argumentują niektórzy historycy) katalizatorem zmian, które i tak musiały nastąpić w międzywojennym świecie, ale ich inicjatorem, autonomiczną jednostką, która do samego końca sprawowała ścisłą kontrolę nad polityką III Rzeszy. Dopiero zrozumienie Hitlera jako jednostki pozwala na lepsze zrozumienie podejmowanych przez niego działań.
Inną ważną tezą stawianą przez autora już we wstępie jest stosunek ogółu społeczeństwa do władzy Hitlera i podejmowanych przez niego decyzji. Owszem, Führer był charyzmatycznym przywódcą, ale z czasem (szczególnie po wybuchu wojny w 1939 roku) zaczęło szerzyć się coraz większe niezrozumienie dla jego polityki. Naród niemiecki nie oferował swojemu przywódcy nieograniczonego i bezwarunkowego wsparcia. Ale rozrośnięty aparat partyjny wraz w pogłębiającą się kontrolą nad życiem codziennym obywateli skutecznie tłumił jakiekolwiek próby oporu już w zarodku.
Nie powinno dziwić, że mniejszą część książki zajmuje opis wydarzeń z lat młodości przyszłego dyktatora oraz z początków jego kariery politycznej w powojennych Niemczech. Wychowanie na prowincji, bliski stosunek z matką, marzenia o karierze artystycznej i wreszcie nieudany egzamin do wiedeńskiej Akademii Sztuk Pięknych stanowiły czynniki formujące jego charakter. Udział w wojnie na froncie zachodnim oraz boleśnie odczuta przez niego porażka w tym konflikcie tylko dolały oliwy do ognia, pozwalając Hitlerowi w krótkim czasie wybić się na jednego z czołowych działaczy niemieckiej prawicy.
Człowiek, który był nikim, tytuł pierwszego rozdziału opisującego młodość Adolfa Hitlera, w pełni oddaje charakter przyszłego wodza i podkreśla różnice między hagiograficznymi opowieściami o tym okresie jego życia a rzeczywistością. Hitler, który postrzegał się jako geniusza i zabiegał o to, by w taki właśnie sposób inni również go widzieli, był we wczesnej młodości postacią nie przejawiającą jakichkolwiek predyspozycji do roli, jaką miał odegrać w historii. Choć sam później starał się przedstawić swoje wiedeńskie lata (czyli czas po nieudanej próbie dostania się na tamtejszą Akademię Sztuk Pięknych) jako okres, w którym ukształtował się on pod względem politycznym i ideologicznym, Longerich odrzuca tak prostą interpretację. Dotyczy to również antysemityzmu, którym miał Hitler nasiąknąć właśnie w Wiedniu. Nie było w tym antysemityzmie nic nadzwyczajnego, bo nie dość, że stanowił stały element polityki stolicy Habsburgów, to jeszcze, dla samego Hitlera, był on jedną z wielu form kontestacji austriackiej rzeczywistości.
Świadomość megalomańskiego charakteru Hitlera pozwala lepiej zrozumieć wydarzenia, które rozegrały się z jego udziałem po pierwszej wojnie światowej  już nie w Austrii, ale w pokonanych przez państwa Ententy Niemczech, przemianowanych na Republikę Weimarską. W gorącej atmosferze powojennego Monachium, gdy liczne resentymenty zaczęły odgrywać kluczową rolę w polityce, antysemityzm Hitlera nabrał zupełnie nowego kształtu. Wpasowywał się on również w powszechne przekonanie o zdradzie i ciosie w plecy, których sprawcami mieli być Żydzi, a które doprowadziły do przegranej w wojnie. Co więcej, wiązano ich również z komunizmem i stłumioną niedawno rewolucją. Owo paradoksalne połączenie  żydowski kapitalizm oraz żydowski bolszewizm  stało się w retoryce Hitlera głównym problemem politycznym i ideologicznym, z jakim musiały zmierzyć się Niemcy. Jasny i klarowny przekaz, bezpośrednie wskazanie wrogów oraz surowa forma przemówień zjednywała mu słuchaczy nie tylko wśród niższych warstw społecznych. Stanowiło to zresztą spełnienie jego marzeń o byciu słuchanym  już w Wiedniu miał w zwyczaju zanudzać swojego jedynego przyjaciela długimi tyradami na tematy polityczne. Po wojnie uczynił z tych monologów sposób na życie.
Bezkompromisowość w kwestiach politycznych pozwoliła Hitlerowi w krótkim czasie przejąć prawie nieograniczoną władzę nad NSDAP, przekształcając ją tak, jak sam sobie tego życzył  w ugrupowanie, w którego centrum znajdował się on sam. Nie istniała żadna wyraźna struktura i wszystkie decyzje zależały od jednej osoby. Ta forma, ustanowiona już na początku lat 20., przetrwała bez większych zmian aż do upadku III Rzeszy. I żadne porażki czy błędne decyzje nie mogły doprowadzić do odsunięcia Hitlera od władzy nad partią  a później nad krajem. Jak on sam podkreślał, nie istniało żadne rozróżnienie między NSDAP a jej wodzem. Partia była przedłużeniem jego woli.
I właśnie w związku z tak silnym zaangażowaniem Hitlera w politykę Republiki Weimarskiej (co prawda początkowo jego wpływy były ograniczone do Monachium i okolic, ale z czasem struktury dowodzonej przez niego organizacji zaczęły się rozrastać) Longerich zaczyna w tych rozdziałach pisać o wiele mniej o osobistym życiu przyszłego dyktatora. Po pierwsze dlatego, że stało się ono podporządkowane właśnie działalności politycznej. Po drugie, pozapolityczne życie Hitlera było praktycznie ograniczone do kilku bliżej nieznanych (z powodu braku źródeł) romansów[bookmark: a1]1) jeszcze w latach 20., wyjazdów w góry, na festiwale muzyki Wagnera czy na spotkania z Goebbelsami.
Nie powinno zatem dziwić, że w drugiej połowie książki opisującej stopniowe przejmowanie władzy przez Hitlera oraz drugą wojnę światową, narracja przedstawiona przez Longericha dotyczy praktycznie tylko i wyłącznie zagadnień politycznych i wojskowych. To nie kwestia skali opisywanych wydarzeń, które przysłaniają indywidualne życie Hitlera, ale fakt, że tego życia poza wielką polityką (wewnątrzniemiecką i światową) prawie nie było. Co istotne, opis działań politycznych Hitlera nie przesłania udziału dyktatora w ich kształtowaniu. Biografia pozostaje więc biografią, a międzynarodowe i wewnętrzne przemiany zachodzące w latach 30. oraz już po wybuchu II wojny światowej pozostają w ramach książki ważne o tyle, o ile miały one bezpośredni związek z samym Hitlerem.
Oczywiście można powiedzieć, że cała ówczesna polityka III Rzeszy, jako dzieło sprawującego niepodzielną władzę dyktatora, miała z nim coś wspólnego. I byłoby w tym sporo prawdy, bo Hitler wydając rozkazy swoim podwładnym ingerował praktycznie w każdą kwestię: od ekonomii, przez relacje z Kościołem, aż po zagadnienia militarne (czym doprowadzał do irytacji swoich generałów). Jego władza była absolutna w dosłownym tego słowa znaczeniu  struktura zarządzania NSDAP w latach 20. została przeniesiona na poziom zarządzania państwem w latach 30. i 40. Dotyczyło to również sposobu, w jaki organizowana była najwyższa władza w państwie  wzlot i upadek zależał wyłącznie od decyzji samego dyktatora, co z kolei prowadziło do licznych zakulisowych machinacji najbardziej wpływowych osób w państwie.
Co istotne, Longerich nie uległ pokusie doszukiwania się w historii życia Hitlera przyczynków do rozmaitych alternatyw, które mogły mieć miejsce, gdyby tylko dyktator postąpił inaczej  na przykład nie wiążąc się w konflikt z ZSRR czy słuchając rad dowódców frontu wschodniego. Biografia do samego końca pozostaje więc biografią, skupiającą się na samym dyktatorze i jego działaniach, unikającą przy tym dryfowania w opisy wielkiej polityki i (po roku 1939) szczegółowe przedstawienie przebiegu II wojny światowej. I choć objętościowo mniejszy od dwutomowego dzieła Iana Kershawa, Hitler Longericha w pełni zasługuje na miano następcy tej klasycznej, choć już przestarzałej, biografii.

[bookmark: a1t]1) O tyle, o ile można nazwać je romansami, bo Longerich podkreśla, że Hitler z dużym prawdopodobieństwem nie wiązał się w żadne relacje seksualne z kobietami. Nawet kiedy na scenę wkracza Eva Braun, autor pisze o niej i jej relacji z dyktatorem nad wyraz szczątkowo.
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  Jacek Wołowski (a właściwie Stanisław Sachnowski) swoje kryminały publikował nie tylko w formie książkowej, ale także jako tak zwane gazetowce, czyli ukazujące się w prasie powieści (bądź opowiadania) w odcinkach. W takiej właśnie formie czytelnicy poznali Rekina w sieci i Srebrny ołówek, które dopiero po sześciu dekadach doczekały się przypomnienia. Co ciekawe, oba teksty to historie szpiegowskie.
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Bez wątpienia w latach 50. i 60. ubiegłego wieku Jacek Wołowski był jednym z najciekawszych twórców tak zwanych powieści milicyjnych. Choć nigdy nie zyskał w tym takiej popularności, jak Anna Kłodzińska, Zygmunt Zeydler-Zborowski czy Jerzy Edigey. Ale po latach to często właśnie jego powieści prezentują się lepiej od dzieł najbardziej uznanych twórców gatunku. By się o tym przekonać, wystarczy sięgnąć po omówione już w tym cyklu książki Walther 45771 (1956) bądź  Kryptonim «Proszek do prania» (1959). Portretują one Wołowskiego od najlepszej strony  jako twórcę potrafiącego budować skomplikowane, ale jednocześnie bardzo realistyczne, bliskie życia fabuły, na dodatek niestroniącego od nowoczesnej, dynamicznej narracji (co było akurat związane z jego karierą dziennikarską). Nic zatem dziwnego, że poczytne dzienniki zamawiały u pisarza teksty, które następnie ukazywały się w odcinkach na ich łamach.
Niektóre z tych gazetowców były później wydawane w formie książkowej. Ale jednak nie wszystkie. W epoce nie miały tego szczęścia chociażby Rekin w sieci (pierwodruk w Życiu Warszawy w 1957 roku) oraz Srebrny ołówek (Życie Radomskie, 1960), które po publikacji prasowej na ponad pół wieku popadły w zapomnienie. Oba teksty przypomniała przed trzema laty  w jednym tomie  oficyna Wielki Sen. To nie są długie teksty: Rekina można spokojnie zaklasyfikować jako opowiadanie, natomiast Srebrny ołówek jako mikropowieść. Ich zbiorcze wydanie nie jest przypadkowe; tematycznie są bowiem sobie pokrewne. Obu znacznie bliżej jest  zamiast do klasycznego kryminału  do prozy sensacyjno-szpiegowskiej, która cieszyła się w Polsce wielką popularnością już przed wojną. W czasach stalinowskich przeżyła z kolei ogromny regres, wychodząc z zapaści dopiero po 1956 roku. W pewnym stopniu dzięki takim autorom jak Jacek Wołowski.
Akcja Rekina w sieci zaczyna się dość banalnie. Do służb kontrwywiadowczych dociera informacja, że inżynier Z. z Krakowa ma zamiar uciec razem z żoną na Zachód. Kto go do tego przekonał? Na pewno któryś z obcych i wrogich Polsce Ludowej wywiadów  może francuski, może angielski, a może amerykański. W zasadzie to wszystko jedno, bo ktokolwiek by to nie był, kontrwywiad i tak przecież musi temu zapobiec. Odbijająca się od dna ojczyzna nie może sobie pozwolić na drenaż mózgów. Nawet jeżeli inżynier Z. nie kocha władz komunistycznych, to i tak powinien im służyć! Kiedy wiadomość o planowanej ucieczce dociera do Warszawy, rozkaz rozeznania się w sytuacji otrzymuje kapitan Groch. Od czego zaczyna? Od wytropienia osoby, która fizycznie ma wesprzeć małżonków Z. w realizacji niecnego planu. Zaczyna się więc polowanie na przysłanego z zagranicy agenta, które początkowo przypomina szukanie igły w stogu siana. Ale już niebawem
Wołowski po raz kolejny udowadnia w Rekinie (wcześniej z prawdziwą maestrią zrobił to już w Waltherze 45771), że świetnie orientuje się w milicyjnych, a w tym przypadku także w kontrwywiadowczych, procedurach. Dokładnie opisuje kroki zmierzające do odkrycia tożsamości agenta, a następnie do jego ujęcia. Przy czym należy podkreślić, że wcale nie oszczędza funkcjonariuszy, skazując ich zarówno na niepowodzenia, jak i zmuszając do ryzykowania własnym życiem. Jest to zresztą w pełni zrozumiałe  zbyt proste i szybko zakończone sukcesem dochodzenie nie pozwoliłoby na podkreślenie determinacji i odwagi polskich służb. Irytować może jedynie zakończenie, przesycone komunistyczną propagandą, z którego jasno wynika, że wszyscy agenci obcych wywiadów to w rzeczywistości materialistyczni tchórze, gotowi ze strachu wydać każdego, byle tylko ocalić własną skórę.
Srebrny ołówek  dłuższy od Rekina w sieci o kilkadziesiąt stron  ma bardziej zakręconą intrygę. Ale zaczyna się jeszcze banalniej. Pewnej nocy obsługa mieszczącego się w piwnicy hotelu baru trzeciej kategorii Kaczy Dołek zawiadamia komisariat Milicji Obywatelskiej, że znajduje się u nich kompletnie pijany gość z mocno poranioną twarzą. Funkcjonariusze przyjeżdżają na miejsce, zabierają go ze sobą i wiozą do milicyjnego aresztu (ponieważ w mieście nie ma izby wytrzeźwień). Rano, kiedy wypuszczają wszystkich zatrzymanych w nocy ochlapusów, okazuje się, że nieznajomy do tej pory nie wytrzeźwiał. Nawet gorzej, stracił przytomność i nie ma z nim żadnego kontaktu. Pogotowie ratunkowe zabiera go więc do szpitala, skąd wkrótce przychodzi wiadomość, że pacjent zmarł. A raczej, że padł ofiarą zabójstwa, ponieważ na jego ciele znaleziono ślad po czymś w rodzaju malutkiego dłuta. Kim był? Pracownikiem stoczni szczecińskiej, który przyjechał do Piotrkowa (Trybunalskiego) w celach służbowych.
Śledztwo zostaje powierzone porucznikowi Chudemu, któremu nikt specjalnie nie zazdrości  trzeba się będzie bowiem wytłumaczyć ze śmierci człowieka, który całą noc przesiedział w milicyjnym areszcie. A w tym czasie można go było uratować. Sytuacja komplikuje się jednak jeszcze bardziej, kiedy w Piotrkowie pojawiają się dwaj oficerowie z Warszawy, major Ryś i kapitan Łapa (robotniczo-chłopskie nazwiska funkcjonariuszy były w powieściach milicyjnych normą), którzy postanawiają wstrzymać sekcję zwłok na miejscu i zabrać ciało do stolicy. Zabity jest bowiem, jak się okazuje, tajnym współpracownikiem służb wywiadowczych, a jego śmierć  co do tego nie ma wątpliwości  związana była z wykonywanym przez niego zadaniem. Od tego momentu dochodzenie prowadzone jest dwutorowo. W skali makro kieruje nim kapitan Łapa, w skali mikro (czyli w samym Piotrkowie)  porucznik Chudy.
Podobnie jak w Rekinie, milicjanci podejrzewają o morderstwo agenta obcego wywiadu. Jego wytropienie nie jest jednak wcale takie łatwe, a ukaranie  wydaje się wręcz niemożliwe. Tylko czy dla peerelowskich służb istnieje coś, co byłoby niemożliwe? Proszę uznać to pytanie za retoryczne! W Srebrnym ołówku  z perspektywy ponad półwiecza  uwagę przykuwa zwłaszcza jeden wątek, w którym na plan pierwszy wybija się pewien młody człowiek o ambicjach artystycznych. Wyeksponowanie tej akurat postaci może wydawać się tyleż ciekawe, co niesmaczne. Jako że diabeł tkwi w szczegółach, bardzo istotne są tutaj rzeczywiste intencje autora, a tych, niestety, już nie poznamy. W efekcie skazani jesteśmy na domysły. Można więc podejrzewać, że decydując się na uderzenie w to konkretne środowisko, Wołowski mógł  mniej lub bardziej świadomie  realizować wytyczne organów partyjnych i Władysława Gomułki, który za inteligencją (w tym i artystami) nie przepadał.
Oba teksty napisane są w charakterystycznym dla pisarza stylu, nazwijmy go reportersko-dziennikarskim. Jako narrator Wołowski stara się być jedynie neutralnym obserwatorem i przekazywać tylko konkrety. Unika zatem psychologizowania i wdawania się w opisy stanów emocjonalnych. Stosowany przez niego czas teraźniejszy dynamizuje fabułę, a częste stosowanie inicjałów bądź pseudonimów upodabnia relację do sprawozdań milicyjno-sądowych. Ma to swoje plusy, jak i minusy. Niezaprzeczalnymi plusami są niewątpliwie wartkość akcji i unikanie wątków pobocznych, często służących li tylko pompowaniu objętości; minusami natomiast  niewątpliwie brak rozwiniętego tła społeczno-obyczajowego i swoiste wykorzenienie bohaterów, o których życiu osobistym nie dowiadujemy się praktycznie nic. Ale przecież, jeśli ktoś poczuje się zmęczony taką odmianą kryminału, zawsze może sięgnąć po literaturę skandynawską, w której z kolei elementy te bywają rozwinięte aż do przesady.




Tytuł: Rekin w sieci / Srebrny ołówek
Data wydania: 2016
Autor: Jacek Wołowski
Wydawca:  Wielki Sen
Seria: Seria z Warszawą
Format: 145×210mm
Gatunek: kryminał / sensacja / thriller
WWW: Polska strona
Zobacz w: Kulturowskazie
Ekstrakt: 60%
  

  
  

  Pozszywany

  Joanna Kapica-Curzytek

  Ahmed Saadawi Frankenstein w Bagdadzie
  

  
  Alegoryczna powieść Frankenstein w Bagdadzie wykorzystuje i twórczo przekształca znany motyw klasyki i popkultury. Efekt jest całkiem niezły  utwór wywołuje spore emocje, pojawiają się w nim też nuty komizmu.
Ekstrakt: 70%
[image: Frankenstein w Bagdadzie]
Ta trzecia już w dorobku irackiego pisarza powieść okazała się jak dotąd najbardziej udana  została dostrzeżona w świecie oraz doceniona. Znalazła się w ścisłym finale międzynarodowej edycji nagrody Bookera w 2018 roku (w tym samym, w którym zwyciężyli Bieguni Olgi Tokarczuk). Ahmed Saadawi otrzymał także w 2014 roku za swoją książkę nagrodę International Prize for Arabic Fiction. Pojawiający się w tytule Bagdad jest jego rodzinnym miastem. W powieści  stał się scenerią rzeczy przedziwnych, strasznych i niesamowitych.
Oto w irackiej stolicy, targanej zamachami bombowymi, ożywa istota pozszywana z ludzkich szczątków. Jej pierwowzorem jest oczywiście postać z książki Mary Shelley w 1818 roku. Stworzony przez Hadiego, sprzedawcę staroci, Jak-mu-tam bez twarzy snuje się po mieście, strasząc swoim wyglądem i niosąc śmierć. Krajobraz współczesnego miasta jest przedstawiony z licznymi szczegółami, lecz posępny. Sceneria życia w niepewności i fizycznym zagrożeniu stanowi barwny i surrealistyczny fresk, na który składają się losy szeregu nietuzinkowych postaci pojawiających się w powieści.
Jest ich tutaj naprawdę dużo, lektura książki wymaga wielkiej uwagi, by śledzić losy każdego bohatera. Na szczęście autor zamieścił na samym początku spis postaci, co pomaga nam orientować się, kto jest kim. Co więcej, w wielu miejscach Frankenstein w Bagdadzie stosuje szkatułkową formę opowieści, to również dla czytelnika jest dodatkowym wyzwaniem, ale też pozostawia z pytaniem: to prawda czy tylko zmyślenie jednego z bohaterów? Trzeba przygotować się na lekturę w skupieniu i bez pośpiechu, tropów i symboli do odczytania jest tu mnóstwo. Choć powieść pełna jest inwencji i nieoczekiwanych zwrotów  chwilami jednak ma się wrażenie, że wszystkiego jest za dużo. Powieść nie do końca jest aż tak klarowna i spójna, by pozostawić nas z poczuciem idealnie opowiedzianej historii.
Spośród licznych wątków i motywów (matki opłakującej śmierć syna na wojnie, astrologów doradzających politykom) należy wyróżnić między innymi taki: młody dziennikarz Mahmud Sawadi próbuje nawiązać kontakt z Jak-mu-tam, a nawet nagrać z nim wywiad na dyktafonie. Redakcja gazety jest miejscem, w pobliżu którego krzyżują się szlaki wojskowych, policjantów, artystów, agentów i różnej maści gagatków. Dzieją się rzeczy dziwne, co czyni z Frankensteina w Bagdadzie horror fantasy (tak samo jak pierwowzór Shelley), ale jest to przede wszystkim pełna alegorii przypowieść filozoficzna. Motywem najważniejszym jest zło i odwieczne pytanie, skąd się bierze  odpowiedzią jest między innymi to, że zło rodzi inne zło. Powieść pełna jest okrutnych scen, które ostatecznie skręcają w stronę bardziej surrealizmu, podszytego w dodatku swoistym komizmem (świetne obserwacje ludzkiej natury).
Frankenstein w Bagdadzie ukazuje nam przede wszystkim skutki zła: traumę wojny, zagrożenia i braku stabilizacji. Iracka stolica jest miastem wybuchów bomb, gruzów, ludzi dotkniętych traumą i tracących swoich bliskich. Ahmed Saadawi, decydując się na konwencję odchodzącą od realizmu, uzyskał jeszcze bardziej przejmujący efekt. Tytułowy Frankenstein może też symbolizować sam Irak  jako pozszywany kraj, w którym brak stabilizacji, panują głębokie polityczne i religijne rozdźwięki i nie ma spójnej wizji przyszłości.




Tytuł: Frankenstein w Bagdadzie
Tytuł oryginalny: Frankenstein in Baghdad
Data wydania: 18 września 2019
Autor: Ahmed Saadawi
Przekład: Magdalena Zawrotna
Wydawca:  Znak
ISBN: 978-83-240-4883-0
Format: 416s. 135×210mm; oprawa twarda
Cena: 49,90
Gatunek: fantastyka, groza / horror
Zobacz w: Kulturowskazie
Ekstrakt: 70%
  

  
  

  Głos nauczycielski

  Joanna Kapica-Curzytek

  Dorota Kowalska Belfrzy
  

  
  Szkoła i system edukacji to od miesięcy gorący temat. Można odnieść wrażenie, że na oświacie znają się w Polsce wszyscy. Tom tekstów Belfrzy oddaje głos nauczycielom. Pozwala to spojrzeć na problemy kompleksowo, ale pokazuje też ich indywidualny punkt widzenia.
Ekstrakt: 80%
[image: Belfrzy]
Było tak: nastroje buntu i niezgody na reformę edukacji narastały wśród pracowników oświaty z miesiąca na miesiąc. Sytuacja stawała się coraz bardziej poważna, rozmowy i mediacje nie przynosiły rezultatów. Gdy związkom zawodowym wyczerpały się wszystkie formalne możliwości dialogu i wywierania presji  8 kwietnia 2019 wybuchła akcja protestacyjna nauczycieli w szkołach, uważana za największy strajk w historii polskiej oświaty od 1993 roku. Przypomnijmy, akcja całkowicie przez rząd zignorowana. Protest został zawieszony, a ostatnio zmienił formę (na tzw. strajk włoski). Jak przedstawia się obecna sytuacja w szkołach? Jakie są nastroje wśród nauczycieli? Jak doszło do tak krytycznej sytuacji w systemie? Między innymi na te pytania znajdziemy odpowiedź w Belfrach.
Polska szkoła jakoś jeszcze działa tylko dlatego, że trzymają ją na swoich barkach zapaleńcy, zauważa we wstępie do książki dziennikarka Mira Suchodolska. Nauczyciel nie jest terrorystą [takie epitety padały pod adresem nauczycieli podczas strajku  przyp. JKC]. Próżniakiem, który leni się, kiedy inni pracują, dodaje i pyta retorycznie: Czy wolelibyście powierzyć swoją latorośl specjaliście, który jest świetnie wyedukowany, zmotywowany do pracy między innymi dobrą pensją, wypoczęty, wyluzowany, w dobrej formie fizycznej? Czy raczej uważacie, że nauczyciel ma pracować i cieszyć się, że w ogóle dostał robotę?
Belfrzy składają się z tekstów i wywiadów Doroty Kowalskiej z nauczycielkami i nauczycielami. Każdy z nich akcentuje i zwraca uwagę na coś innego, bo też występujące tu osoby są bardzo różne, jeśli chodzi o doświadczenia i środowiska, w których funkcjonują. A jednocześnie wszyscy są dla swojego zawodu reprezentatywni: wykonują swój zawód rzetelnie i odpowiedzialnie, a jednocześnie kreatywnie i z pasją. Powierzeni pod ich opiekę uczniowie i uczennice są dla nich najważniejsi. Są zaangażowani swoją pracę  ale też krytyczni wobec otaczającej rzeczywistości i nierzadko nią rozczarowani. Starają się też pokazać, gdzie tkwi źródło największych problemów. Wskazują, jak łatwo i szybko w tym zawodzie przychodzi wypalenie.
Kto wie, być może warto zacząć lekturę tego tomu od ostatniego tekstu. To Kartki z kalendarza Bartosza Tracza, nauczyciela kontraktowego z Kędzierzyna-Koźla. Zapiski obejmują czas od grudnia 2018 do kwietnia 2019  zatem czas najgorętszy, jeśli chodzi o protest pracowników oświaty. Jest to także rekapitulacja kolejnych wydarzeń, które doprowadziły do wybuchu otwartego protestu, ale również przejmujący zapis towarzyszącym nauczycielom emocji. Dzięki lekturze tych notatek wywiady z Belfrów wybrzmią być może lepiej, ponieważ każdy z nich oznaczony jest konkretną datą: zostały przeprowadzone podczas strajku lub tuż po jego zawieszeniu, co słowom nauczycieli nadaje szczególnego emocjonalnego kontekstu.
Tom otwiera rozmowa z Krystyną Starczewską (Współpraca, nie rywalizacja), współtwórczynią i wieloletnią dyrektorką Zespołu Społecznych Szkół Ogólnokształcących Bednarska, osobą będącą niekwestionowanym autorytetem wśród nauczycieli i pedagogów. Ogromna wiedza i doświadczenie pozwoliło pierwszej rozmówczyni Doroty Kowalskiej naszkicować historię powojennej rzeczywistości edukacyjnej w Polsce, z uwzględnieniem okresu najważniejszych zmian, jakim był rok 1989. Na szczęście mamy już za sobą czasy autorytaryzmu, a nawet  przemocy fizycznej wobec uczniów. Krystyna Starczewska jest też surową recenzentką obecnych zmian w szkolnictwie  jej argumenty są rzeczowe i zawsze uwzględniają kontekst sytuacji, w której znaleźli się i nauczyciele, i ministerstwo.
Nauczyciel dyplomowany Dariusz Martynowicz (Mimo wszystko wciąż mi się chce) ubolewa, że nikt nie chce słuchać nauczycieli, którzy dzięki swojemu doświadczeniu zawodowemu wiedzą, jakie reformy potrzebne są polskiej szkole. Monika Bereta (Zrobić coś z niczego), zaangażowana społecznica i osoba, której w tym zawodzie zawsze chodziło o coś więcej, udziela wywiadu po podjęciu decyzji o zakończeniu pracy w szkole. Wyjaśnia między innymi także, że standardowe osiemnaście godzin pensum nauczycieli w żadnej mierze nie oznacza osiemnastu godzin ich pracy w tygodniu. Bardzo pomoże to czytelnikom przestać już wierzyć w bzdury, że nauczyciele mają aż tyle wolnego  jak jest naprawdę, przeczytamy w wywiadzie.
Jeśli to nas nie przekona, można także potowarzyszyć Jolancie Jastrzębskiej podczas dnia jej pracy w szkole, jak uczyniła to Dorota Kowalska (Nie tylko przy tablicy). Tutaj jak na dłoni widać, jak wymagający to zawód, przede wszystkim ze względu na różnorodność i zakres potrzebnych kompetencji, nie tylko tych potrzebnych do nauczania i wiedzy przedmiotowej. Niemal każda minuta pracy wymaga innej reakcji. To bardzo wyczerpujące. Może więc w weekend można będzie odpocząć i nie myśleć o pracy? Czego chcą ci nauczyciele, myśli wielu, przecież mają każdy weekend wolny, słychać ze wszystkich stron. Jastrzębska otwiera jedną z szaf: stosy sprawdzianów, sterty papierów.  To moje weekendowe zajęcia, wyjaśnia.
Niezwykle aktualnym i ważnym tekstem jest wywiad z Katarzyną Kubanek Szkoła boi się >inności
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  Nie mogła opowiedzieć nikomu

  Joanna Kapica-Curzytek

  Sarah Epstein Fobia
  

  
  Fobia australijskiej pisarki jest przykładem tego, że książka o ważnych dla nastolatków rzeczach nie musi być przeładowana irytującym dydaktyzmem. Zamiast tego mamy zapierający dech w piersiach thriller, atrakcyjny także dla dorosłych czytelników.
Ekstrakt: 90%
[image: Fobia]
Nastoletnia Tasha cierpi na klaustrofobię, ma także złudzenie, że ktoś stale ją śledzi. To wszystko jest wynikiem traumatycznych przeżyć z dzieciństwa  kłopot jednak w tym, że wydają się one zmyślone. Wszak dzieciaki mają bogatą fantazję Mimo wszystko dziewczyna stara się funkcjonować normalnie. Przełomem jest powrót do miasta po latach rodziny jej klasowego kolegi. Jego siostra Mallory przed laty została porwana. Odnaleziono ją po kilku dniach, ale od tamtej pory dziewczyna nie mówi. Tasha ma wrażenie, że coś ją łączy z Mallory i tamtym porwaniem. Trudno jest jej jednak uświadomić sobie coś więcej. 
Nie da się tej powieści odłożyć  tak jest intrygująca i tajemnicza, aż do ostatniej strony. Tasha stara się zajrzeć w głąb swojej psychiki, zapanować nad swoimi lękami i traumą. Ma przy sobie bliską przyjaciółkę Sadie, ich relacja przechodzi niełatwą próbę.Musi też poradzić sobie z odrzuceniem i brakiem akceptacji w klasie  zadzierająca nosa Rachel rozpowszechnia o niej niemiłe plotki. Kontakty z matką też nie są łatwe, na szczęście wydaje się, że ojciec rozumie ją trochę lepiej.  
Fobia jest bardzo sugestywna, obrazowa i świetnie skonstruowana, mogłaby stanowić podstawę filmowego scenariusza (zwłaszcza finał jest bardzo rozbudowany i filmowy). Opuszczone, niszczejące wesołe miasteczko, ponury dom i jego piwnice A w tym wszystkim nastolatka, próbująca dotrzeć do prawdy o swoich koszmarach. Są prawdziwe czy wyobrażone? Autorce znakomicie udało się uchwycić stan psychiki dorastającej osoby, która zmaga się z niezrozumieniem ze strony otoczenia. Tash jako dziecko nikomu nie mogła opowiedzieć o swoich przeżyciach  bo nikt w nie nie wierzył, łącznie z terapeutką. Fobia jest także pięknie opowiedzianą historią przyjaźni (a może nawet czegoś więcej), która musi być na tyle wielka, by przetrwać trudne i traumatyczne chwile.




Tytuł: Fobia
Tytuł oryginalny: Small Spaces
Data wydania: 3 lipca 2019
Autor: Sarah Epstein
Przekład: Karolina Post-Paśko
Wydawca:  Zielona Sowa
ISBN: 978-83-8154-237-1
Format: 400s. 128×198mm
Cena: 36,90
Gatunek: dla dzieci i młodzieży
WWW: Polska strona
Zobacz w: Kulturowskazie
Ekstrakt: 90%
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  Mała Esensja:To nie jest bajka

  Marcin Mroziuk

  Małgorzata Strękowska-Zaremba Złodzieje snów
  

  
  W Złodziejach snów Małgorzata Strękowska-Zaremba w metaforyczny sposób porusza temat, który dla wielu dzieci, niestety, nie jest jedynie fikcyjną opowieścią. Kilkulatkom jest niezwykle trudno  podobnie jak chodzącej do przedszkola Basi i jej nieco starszemu bratu Bartkowi  zrozumieć powody rozstania rodziców i zaakceptować nową sytuację.
Ekstrakt: 80%
[image: Złodzieje snów]
Początkowe sceny książki doskonale obrazują, jak druzgocący wpływ na dzieci miało odejście z domu taty Basi i Bartka. Trzy nakrycia zamiast czterech, nieużywana poduszka na tapczanie rodziców  to zaledwie zewnętrzne oznaki tego, że wszystko się popsuło. Dziewczynka zaś tak mocno przeżywała to wszystko, że zaczęła mieć kłopoty ze spaniem. Nie pomagały jej ani żadne lekarstwa, ani opowiadanie bajek przez mamę i specjalnie po to przyjeżdżającego tatę czy wspaniałe prezenty  zamiast jej kolorowych snów było jedynie puste miejsce. Co gorsza, rodzice nie tylko nie potrafili znaleźć sposobu na pomoc córce, ale jeszcze jedno zarzucało drugiemu, że to jego wina
Chociaż w Złodziejach snów wielokrotnie pada stwierdzenie (zresztą w sumie zgodne z prawdą), że to nie jest bajka, to w pewnym momencie pojawia się jednak iskierka nadziei. Bartek znajduje w internecie informację o Latusach  francuskich skrzatach, które kradną dzieciom najpiękniejsze sny. Aby je odzyskać, trzeba prosić o pomoc króla Latusów, który mieszka w Luwrze. Niestety dorośli nie podchodzą poważnie do odkrycia chłopca. W efekcie Bartek i Basia postanawiają wyruszyć samodzielnie w podróż do odległej Francji. Wkrótce po kryjomu wydostają się z domu, ale realizacja tego planu okaże się znacznie trudniejsza, niż się spodziewali. Młodzi czytelnicy z napięciem obserwują zaś, czy bohaterom nie przytrafi się nic złego, i trzymają kciuki, aby Basi udało się odzyskać jej sny.
Bohaterowie książki trafiają na swej drodze na różnych ludzi, ale na szczęście częściej spotykają się z życzliwością, a nawet udaje się im znaleźć nowego przyjaciela. I chociaż zakończenie tej historii nie będzie baśniowe, to ma głęboki sens i naprawdę potrafi poruszyć. Małgorzata Strękowska-Zaremba potrafi bowiem mądrze pisać o trudnych sprawach, a emocje, którymi nasycona jest ta opowieść, jeszcze wzmacniają niesamowite ilustracje Daniela de Latoura.




Tytuł: Złodzieje snów
Data wydania: 12 czerwca 2019
Autor: Małgorzata Strękowska-Zaremba
Ilustracje: Daniel de Latour
Wydawca:  Nasza Księgarnia
ISBN: 978-83-10-13454-7
Format: 112s. 140×192mm; oprawa twarda
Cena: 24,90
Gatunek: dla dzieci i młodzieży
WWW: Polska strona
Zobacz w: Kulturowskazie
Ekstrakt: 80%
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  Krótko o książkach:Końce i początki

  Miłosz Cybowski

  Arthur C. Clarke Koniec dzieciństwa
  

  
  Jak na powieść opublikowaną po raz pierwszy w 1952 roku, Koniec dzieciństwa Arthura C. Clarka pozostaje książką, która prawie się nie zestarzała. Głównie dlatego, że oferuje bardzo niekonwencjonalne spojrzenie na pierwszy kontakt między ludzkością a Obcymi. To jednak nie wszystko.
Ekstrakt: 90%
[image: Koniec dzieciństwa]
Pewnego dnia nad największymi miastami na Ziemi pojawiają się olbrzymie statki obcych. Ale nie przyleciały tu po to, by  jak w Dniu Niepodległości  niszczyć, ale by ludzkość obserwować. Niestety, wiara w ich dobrą wolę (szczególnie że sami odmawiają wyjścia ze swoich okrętów, ograniczając się do kontaktów z ONZ) nie jest w żadnym wypadku powszechna. Co istotne, Clarke nie jest w swojej powieści zainteresowany skalą mikro, czyli tym, w jaki sposób indywidualni ludzie zareagowali na zjawienie się obcych. 
W pierwszej części książki uwaga autora koncentruje się na relacji sekretarza generalnego ONZ, Stormgrena, z przedstawicielem Zwierzchników (jak nazwano przybyszów), Karellenem. W przeciwieństwie do wielu ludzi, Stormgren szczerze wierzy w pokojowe intencje Zwierzchników, a zmiany, jakie następują na Ziemi po ich przybyciu, uznaje za korzystne dla całej ludzkości. Tak naprawdę inżynieria społeczna uskuteczniana przez Obcych jest wyjątkowo subtelna i protesty przeciwko ich ingerencji wynikają z czystej niechęci do mieszania się w sprawy ludzi. Są tu jednak intruzami: nigdy nie prosiliśmy, by przybyli  argumentuje jeden z krytyków ich obecności. 
Clarke stworzył powieść opisującą przemianę ludzkości  jest to zarysowane w pierwszych rozdziałach i rozwinięte w drugiej części książki. Nie chodzi tylko o przemiany społeczne i kulturowe związane z nagłym pojawieniem się Zwierzchników i ich działaniami na rzecz pokoju i zjednoczenia ludzi. Zmiany sięgają o wiele głębiej, prowadząc do metaforycznego, przedstawionego w tytule Końca dzieciństwa. I mimo nawiązań do religii i spirytyzmu, wizja przedstawiona przez autora wciąga  zarówno dzięki szczegółom (portrety bohaterów, prawdziwa natura Zwierzchników), jak i szerszym zagadnieniom, które na stałe weszły już do kanonu współczesnej fantastyki.
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Autor: Arthur C. Clarke
Przekład: Zbigniew A. Królicki, Andrzej Sawicki
Wydawca:  Rebis
Seria: Wehikuł Czasu
ISBN: 978-83-8062-372-9
Format: 272s. 135×215mm; oprawa twarda
Cena: 39,90
Gatunek: fantastyka
WWW: Polska strona
Zobacz w: Kulturowskazie
Ekstrakt: 90%
  



  
  
  
  
  Magazyn Esensja - Magazyn Esensja nr 9 (CXCI) listopad 2019
  




  
  

  PRL w kryminale:Puszczalska Janina i zdradziecki Władek

  Sebastian Chosiński

  Jacek Wołowski Kryptonim 4
  

  
  Pod pewnymi względami Kryptonim 4 Jacka Wołowskiego przypomina inny polski kryminał Zbrodniarza i pannę Kazimierza Kwaśniewkiego (a w zasadzie Macieja Słomczyńskiego, bo to on ukrywał się pod tym pseudonimem). Tyle że powieść Wołowskiego ukazała się kilka lat przed powstaniem słynnego filmu Janusza Nasfetera i publikacją książki, która była beletrystyczną wersją scenariusza.
Ekstrakt: 60%
[image: Kryptonim 4]
Nie ma wątpliwości, że jako autor powieści kryminalnych Jacek Wołowski (Stanisław Sachnowski) mógł osiągnąć znacznie więcej. Prawdopodobnie jednak nie potrafił zdecydować się  jak w pewnym momencie zrobili to chociażby Jerzy Edigey, Zbigniew Zeydler-Zborowski czy Anna Kłodzińska  by porzucić swoje dotychczasowe zajęcie (w tym konkretnym przypadku chodziło o etat dziennikarski) i poświęcić się w stu procentach prozie literackiej. W efekcie wiele jego tekstów  reprezentujących bardzo przyzwoity poziom  stawało się jedynie drukowanymi w odcinkach dodatkami do gazet codziennych. Tym samym twórca nie miał czasu, aby cyzelować styl i dopracowywać intrygę. Zresztą po co, skoro najczęściej pamięć o nich umierała w momencie, gdy do druku trafiał ostatni odcinek. Na szczęście po latach możemy do nich wrócić dzięki inicjatywie Klubu MOrd i wydawnictwa Wielki Sen.
Wołowski-pisarz wypłynął na fali październikowej Odwilży, publikując w drugiej połowie lat 50. ubiegłego wieku kilka rozbudowanych opowiadań i powieści kryminalnych, jak na przykład Walther 45771 (1956) i Kryptonim «Proszek do prania» (1959), które ukazały się w wersjach książkowych oraz  znane do niedawna tylko w formie tak zwanych gazetowców  Rekin w sieci (1956) i Srebrny ołówek (1960). Pomiędzy tymi dwiema ostatnimi w 1959 roku na łamach Życia Warszawy i Życia Radomskiego ukazał się jeszcze jeden tekst: Kryptonim 4. I to właśnie on, a przynajmniej jego otwarcie, tak bardzo przypomina późniejszy scenariusz Macieja Słomczyńskiego, na podstawie którego Janusz Nasfeter nakręcił Zbrodniarza i pannę.
Akcja powieści, choć pewnie z uwagi na objętość trafniej byłoby uznać Kryptonim 4 za mikropowieść, rozgrywa się na prowincji, wokół nienazwanego z imienia niewielkiego miasteczka powiatowego. Pewnego dnia dochodzi tam do wyjątkowo krwawego napadu, którego ofiarami pada czworo niewinnych ludzi. Są to dwie przewożące pieniądze na wypłatę pracownice Zakładów Terenowych, służący za ich ochroniarza funkcjonariusz ORMO oraz wynajęty przez przedsiębiorstwo kierowca taksówki (służbowy samochód przeznaczono w tym czasie do innych zadań). Wszyscy zostali zastrzeleni, a kasa zrabowana. Stojącego na poboczu wiejskiej drogi Fiata zauważył później kierowca autobusu PKS; przekonany, że wóz mógł się popsuć, postanowił zatrzymać się i pomóc znajomemu w naprawie. Nie spodziewał się oczywiście, że ujrzy coś tak makabrycznego.
Sprawa od razu wydaje się milicjantom zadziwiająca. Bo skoro na drodze nie widać śladów hamowania ani żadnych oznak próby ucieczki, oznacza to, że kierowca taksówki bądź któryś z pasażerów znał napastnika. Automatycznie więc podejrzenie pada na męża jednej z ofiar, kasjerki Janiny, czyli Władka (autor nie podaje nazwisk bohaterów), który  po pierwsze  dzięki żonie miał informacje z pierwszej ręki, kiedy przewożone będą pieniądze, i  po drugie  już jakiś czas temu przygarnął pod swój dach niejakiego Stefana, mężczyznę dobrze znanego organom ścigania. Wystarczy dodać do siebie te dwa elementy, by stworzyć całkiem zgrabną i składną teorię. Która na dodatek  przynajmniej do pewnego momentu  zdaje się mieć potwierdzenie w różnych poszlakach. Zwłaszcza kiedy funkcjonariusze, przyglądając się bliżej relacjom Janiny i Władka, dowiadują się, że ona była puszczalska, a on romansował jednocześnie ze swoją szwagierką i jej córką. Niekoniecznie więc zależało mu na żonie
Mijają jednak kolejne tygodnie, a milicji nie udaje się zdobyć przekonujących dowodów winy. Mimo że do śledztwa zostają włączeni również oficerowie z Komendy Wojewódzkiej  porucznik Zawada (autor powieści wyjaśnia, że to pseudonim) oraz porucznik Chudy (jego nazwisko jest z kolei przezwiskiem, ponieważ w rzeczywistości waży on 120 kilogramów). Co ciekawe, ta druga postać pojawia się w drukowanym rok później w tych samych gazetach Srebrnym ołówku, a potem powraca jeszcze w Oset pleni się w mroku oraz Karierze porucznika Chudego (oba teksty pochodzą z 1961 roku). Świeże spojrzenie na dochodzenie sprawia, że milicjanci zaczynają rozglądać się za innymi potencjalnymi sprawcami (bądź sprawcą) i zaczynają nabierać konkretniejszych podejrzeń. Droga do wyjaśnienia tajemnicy poczwórnej zbrodni i rabunku jest jednak wciąż daleka.
Wołowski po raz kolejny z dużym znawstwem przedstawił milicyjne procedury, przemycając przy okazji wiele interesujących spostrzeżeń na temat czy to małomiasteczkowej mentalności, czy też stosowanych przez funkcjonariuszy specyficznych metod śledczych (związanych na przykład z przechodzeniem do porządku dziennego nad przestępstwami mniejszego kalibru). Swoją drogą zdziwienie mogą budzić pewne maniery stróżów prawa. O ile zrozumieć można fakt, że niemal wszyscy palą jak parowozy, to jak usprawiedliwić strzepywanie popiołu z papierosa na dywan? I to w biurze w Komendzie Wojewódzkiej MO! Może tym sposobem autor powieści  były żołnierz Armii Krajowej  dał (mimo wszystko bardzo delikatnie) wyraz swojej dezaprobacie wobec systemu peerelowskiego, podkreślając chłopsko-robotnicze pochodzenie milicjantów. Z drugiej strony jednak zakończenie Kryptonimu 4 jest prawdziwym peanem pod adresem tych, którzy codziennie narażają swoje życie, chroniąc społeczeństwo przed bandziorami. Inna sprawa, że trudno nie przyznać Wołowskiemu racji.
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  Amour znaczy miłość

  Marcin Mroziuk

  Katarzyna Ryrych Mała Jerzego
  

  
  Kiedy na początku książki Katarzyny Ryrych obserwujemy główną bohaterkę odprowadzającą kilkuletnią Amour do szkoły, może się nam wydawać, że to będzie historia, jakich sporo znamy z realnego życia. Ot, kolejna samotna matka, która zaliczyła wpadkę w młodym wieku, więc teraz woli trzymać się z dala od mężczyzn. W miarę czytania Małej Jerzego dostrzegamy jednak, że jest to zdecydowanie bardziej skomplikowana opowieść.
Ekstrakt: 80%
[image: Mała Jerzego]
Szybko przekonujemy się, że na losach głównej bohaterki w znacznym stopniu zaciążyły decyzje podejmowane przez jej rodziców. Agacie trudno było pogodzić się już z przekazaną jej przez ciotkę informacją o tym, że matce udało się skłonić ojca do ślubu tylko dzięki zajściu w ciążę. Oczywiście bycie nieplanowanym dzieckiem to nie koniec świata, ale zdecydowanie gorsze jest to, że małżeństwo rodziców Agaty jest udanym związkiem jedynie według niezbyt uważnych obserwatorów. Jerzy jest bowiem znanym fotografikiem, który nie stroni od pięknych kobiet, a jego żona wprawdzie niejednokrotnie urządza mu sceny zazdrości, ale nie ma zamiaru się rozwodzić. Można odnieść wręcz wrażenie, że teraz łączy ich jedynie właśnie córka. Ta z kolei nie tylko chętnie przebywa w towarzystwie mającego wielu interesujących znajomych ojca, ale nawet zaprzyjaźnia się z jego kochanką Krystyną. Zdecydowanie trudniej Agacie dogadać się z matką, której motywów postępowania przez długi czas po prostu nie jest w stanie zrozumieć.
Można odnieść wrażenie, że w miarę upływu czasu rodzicom bohaterki udaje się wypracować kruchy, ale w miarę stabilny sposób życia  może nie tyle ze sobą co obok siebie. Inną sprawą jest, że Jerzy zdradza żonę nie tylko z Krystyną, co prowadzi do kolejnych komplikacji. Z kolei Agata powoli wkracza w dorosłe życie, zaczyna też z większym zainteresowaniem spoglądać na chłopców. Szkopuł w tym, że porównuje ich z wyidealizowanym obrazem swego ojca  co zresztą przepowiadała jej już wcześniej Krystyna. Z prawdziwym zainteresowaniem obserwujemy więc dokonywane przez bohaterkę wybory  zarówno te dotyczące kierunku przyszłej edukacji, jak i spraw sercowych czy prób poprawienia relacji z matką. Ale największe sekrety wiążą się z pojawieniem się w życiu Agaty małej Amour.
W Małej Jerzego Katarzynie Ryrych udało się nakreślić naprawdę przekonujący portret nastolatki, która musiała zmierzyć się z problemami, jakie zafundowali jej właśni rodzice. Oczywiście nie była ona jedynie bezwolną lalką w ich rękach, a chociaż niektóre sytuacje błędnie oceniała z powodu braku doświadczenia życiowego, to pewne decyzje podejmowała już z pełną świadomością ich konsekwencji. No cóż, w książce tej  podobnie jak w prawdziwym życiu  nikt nie jest ideałem, a za popełnione błędy czasem trzeba naprawdę słono zapłacić. A wszystko to sprawia, że powieść ta z powodzeniem może zainteresować nie tylko rówieśników Agaty.




Tytuł: Mała Jerzego
Data wydania: 5 września 2019
Autor: Katarzyna Ryrych
Wydawca:  Literatura
Seria: Plus minus 16
ISBN: 978-83-7672-664-9
Format: 136s. 145×205mm; oprawa twarda
Cena: 24,90
Gatunek: dla dzieci i młodzieży, obyczajowa
WWW: Polska strona
Zobacz w: Kulturowskazie
Ekstrakt: 80%
  



  
  
  
  
  Magazyn Esensja - Magazyn Esensja nr 9 (CXCI) listopad 2019
  




  
  

  Wymyślamy czy odkrywamy?

  Joanna Kapica-Curzytek

  Stefan Buijsman Plusy i minusy
  

  
  Plusy i minusy, których autorem jest (bardzo!) młody doktor filozofii matematyki, przekonują, że królowej nauk nie trzeba się bać. I słusznie. Ale to tylko jedna z wielu książek popularyzujących matematykę i jej historię.
Ekstrakt: 60%
[image: Plusy i minusy]
Holender Stefan Bujisman ma dopiero dwadzieścia cztery lata, a już jako dwudziestolatek, obronił w Szwecji pracę doktorską z filozofii matematyki. Podobno w szkole bardzo się nudził, a matematyka zdecydowanie nie była jego ulubionym przedmiotem. Tak jak większość ludzi uważał, że matematyczne wzory są w życiu niepotrzebne i zbyt skomplikowane, żeby w ogóle w nie wchodzić. Później jednak zafascynował się obecnością matematyki w naszym życiu i tym, jak matematyczna wiedza wykorzystywana jest w codziennych sytuacjach.
Na początku musimy dokonać ważnego rozróżnienia  bowiem autor popełnia tu podstawowy błąd, pisząc o matematyce i filozofii matematyki jako o czymś, co jest jednym i tym samym. Owszem, są punkty styczne, wiele przedmiotów zainteresowania  identycznych, ale są to jednak dwie odrębne dziedziny wiedzy. Kim innym jest matematyk, którego praca to zmaganie się ze wzorami, definicjami, twierdzeniami i obiektami matematycznymi, a kim innym  filozof matematyki, zajmujący się m.in. badaniem istoty matematyki, zagadnień dotyczących poznania matematycznego, kryterium prawdziwości, itp.
Mocno dyskusyjne jest zatem stwierdzenie autora we wprowadzeniu, że w matematyce nie chodzi tylko o formuły. Doprecyzujmy, że to w filozofii matematyki chodzi nie tylko o wzory  a to zasadnicza różnica. Autor dumnie zapowiada, że książka ich nie zawiera, chcąc oczywiście zachęcić tych, którzy przystępując do czytania, boją się jakichkolwiek wzorów. A dlatego ich tu nie ma, bo "Plusy i minusy" to popularnonaukowa książka o filozofii matematyki z elementami historii matematyki, a nie o matematyce w ścisłym sensie. Innymi słowy, nawet mając szeroką wiedzę z tych dziedzin, matematykiem się nie zostanie.
Plusy i minusy dają jednak świetny wgląd w podstawy filozofii matematyki. Rozdział 2 (Niedostępny świat matematyki) pokazuje nam istotę dwóch modeli myślenia o matematyce. To nominalizm (przekonanie, że to człowiek wymyśla, konstruuje system matematycznych obiektów) i platonizm (badacz odkrywa świat matematyki). Wymyślamy więc czy odkrywamy matematykę? Czy rodzimy się z umiejętnościami matematycznymi, wrodzonym matematycznym myśleniem? Rozdział 3 (Życie bez liczb) jeszcze bardziej przekonuje, że cała rzecz dotyczy właśnie filozofii matematyki.
Książka ta jednak nie jest ani lepsza, ani gorsza od innych, które popularyzują wybrane problemy matematyki. I jeśli czytaliśmy inne tytuły, nie znajdziemy tutaj nic specjalnie nowego, ani pod względem tematyki, ani popularnonaukowej formy. Znanym popularyzatorem matematyki jest na przykład Ian Stewart, który ma w swoim dorobku takie książki jak: Dlaczego prawda jest piękna oraz Stąd do nieskończoności. Ciekawym pomysłem na uatrakcyjnienie wiedzy o matematyce wykazał się też David Sumpter, łącząc ją z piłką nożną ( w książce Piłkomatyka). Warto zwrócić uwagę na książkę polskiego autora Witolda Sadowskiego Femme Fatale (Prószyński i s-ka, 2000). Nieśmiertelnymi klasykami będą też niezmiennie: Śladami Pitagorasa i Lilavati Szczepana Jeleńskiego, napisane jeszcze w latach międzywojennych, ale nadal wznawiane i chętnie czytane.
Świat jednak idzie do przodu i bardzo potrzebne jest współczesne spojrzenie na stan wszystkich dziedzin nauki, z uwzględnieniem obecnych realiów społeczno-kulturowych. Bardzo dobrze, że Stefan Bujisman zajmuje się popularyzacją matematyki i buduje jej pozytywny wizerunek, oswajając respekt i lęk przed tym niełatwym i niespecjalnie lubianym przedmiotem w szkole. Wykorzystanie na czwartej stronie okładki nazwiska Donalda Trumpa, nazw Googlea i Netflixa ma oczywiście wywołać wrażenie, jak nowatorska i aktualna to książka. Autor błyskotliwie próbuje łączyć swoje przemyślenia jako filozofa matematyki z chwytliwymi nazwami tych marek (które zapewne funkcjonują tu trochę jak przykuwające uwagę hashtagi). To zawsze dobra strona książek popularnonaukowych, które nawiązują do tego, co czytelnika otacza i co jest mu najbliższe. Zatem jeśli po Plusy i minusy sięgną czytelnicy, którzy nic wcześniej o matematyce nie czytali  wiele się dowiedzą i jest szansa, że dostrzegą jej obecność w wielu sytuacjach codziennego życia. Warto też polecić tę książkę nauczycielom matematyki. Znajdą tu wiele inspiracji, by uatrakcyjnić swoje lekcje i pomiędzy matematycznymi wzorami pokazać odniesienia do współczesnej technologii czy też przemycić jakąś anegdotę z historii matematyki.
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  Przeczytaj to jeszcze raz:Legalnie nadal brzmi świetnie!

  Joanna Kapica-Curzytek

  Adam Bahdaj Do przerwy 0:1
  

  
  Czy po sześćdziesięciu dwóch (!) latach od wydania Do przerwy 0:1 może być jeszcze atrakcyjną lekturą? Jak najbardziej tak!
[image: Do przerwy 0:1]
Ile to już pokoleń wychowało się na tej powieści Adama Bahdaja? Książka została też zekranizowana, na jej podstawie powstał serial pod tym samym tytułem oraz film pełnometrażowy Paragon gola. To nie jedyna powieść tego pisarza, która cieszyła się tak ogromną popularnością, można tu wymienić jeszcze na przykład Wakacje z duchami (swobodny dalszy ciąg książki Do przerwy 0:1), Podróż za jeden uśmiech czy Stawiam na Tolka Banana. Warto wspomnieć, że również i te wszystkie książki doczekały się ekranizacji  a filmy są do dzisiaj chętnie oglądane. Adam Bahdaj należał do najbardziej lubianych w drugiej połowie XX wieku autorów książek dla dzieci i młodzieży. Otrzymał w 1970 roku Orle Pióro w plebiscycie czasopism Płomyk i Świat Młodych na najpopularniejszego pisarza.
Ponownie przeczytałam  Do przerwy 0:1, przede wszystkim z ciekawości, czy ta książka broni się przed upływem czasu? Jakie wywołuje emocje u mnie  teraz już dorosłego czytelnika? I czy młodzi czytelnicy, sięgając obecnie po tę powieść, znajdą w niej cokolwiek atrakcyjnego i wartościowego?
Historia drużyny zapalonych piłkarzy-amatorów, kolegów z jednego podwórka osadzona jest w realiach powojennej Warszawy (lata 50. XX wieku), a ściślej  jej dzielnicy Woli. Chłopaki grają w piłkę, kibicując jednocześnie graczom profesjonalnego klubu Polonii Warszawa. To ich idole, marzą, żeby któregoś dnia móc im dorównać. Być może będzie taka okazja? W Życiu Warszawy ukazuje się bowiem ogłoszenie o turnieju dzikich (podwórkowych) drużyn z całej Warszawy. Chłopcy z Woli zakładają klub Syrenka, chcą się zgłosić na turniej, ale mają też groźnych rywali z tej samej dzielnicy. W Huraganie grają twardzi chłopcy, a kontakty z nimi to nie przelewki.
Na pierwszy plan w powieści wysuwa się główny bohater  Paragon i dwójka jego sąsiadów z tego samej kamienicy: Mandżaro i Perełka. Nie mają beztroskiego dzieciństwa. Paragon jest sierotą, wychowuje go ciotka, sama jednak z trudem wiążąca koniec z końcem. Z czasem okaże się, że i nią chłopak musi się zająć. Spadają na niego problemy, których jako niespełna czternastolatek mieć nie powinien. Przejmujący jest również portret Perełki  z ojcem alkoholikiem w tle.
Paragon wzbudza sympatię, jest pogodny, zaradny i wygadany. (Idąc tropem motywów z historii literatury, przypomina Gavroche′a z "Nędzników" Victora Hugo). Chłopak z Woli zawsze potrafi sobie poradzić i znaleźć wyjście z trudnej sytuacji. Nawet wtedy, gdy drużynie brakuje piłki do gry, znalazł sposób, by ją zdobyć. I tu dla młodych czytelników moment dydaktyczny: czy dobrze postąpił? Co zrobiłoby się na jego miejscu? Sytuacja się rozwija i komplikuje. A z chłopakami z Syrenki nawiązuje kontakt gwiazdor Polonii Warszawa  słynny Wacław Stefanek
Przetrwał w powieści wyrazisty i niepowtarzalny klimat Warszawy z trudnych powojennych lat. To nie jest jeszcze kolorowy PRL-owski dobrobyt. Są ruiny nieodbudowanych jeszcze budynków, niezagospodarowana energia młodych ludzi, która w przypadku graczy Syrenki znajduje ujście podczas gry w piłkę. Paragon nie chodzi do szkoły, dorywczo dorabia, pomagając zaprzyjaźnionemu fryzjerowi i pani ze stoiska z warzywami, sprzedaje też w skupie puste butelki (tak było! Można było każdą sprzedać w dowolnym sklepie!) Ale już chłopaki z Huraganu to inny świat, są tam bikiniarze i prywaciarze - w powieści odmalowani w sposób niespecjalnie wzbudzający sympatię. W tle pojawiają się szemrane interesy, a nawet przestępstwa. Choć w książce łopatologicznej propagandy zdecydowanie nie ma, daje się zauważyć, że nawet i w takiej formie zwalczano zwolenników prywatnej inicjatywy, ukazując ich w niezbyt dobrym świetle, niebudzącym zaufania.
Do przerwy 0:1 nadal pozostaje znakomite od strony literackiej. Dialogi się nie zestarzały, ulubione powiedzenie Paragona: legalnie nadal brzmi świetnie i nadaje jego postaci indywidualności. Młodzieżowy slang nie jest tutaj hermetyczny, by uniemożliwiało to współczesnym czytelnikom rozumienie większości tekstu.
Jestem przekonana, że prawdziwym hitem tej powieści są relacje z meczów. Porywające akcje, opisy wydarzeń na boisku, dramatyczne starcia zawodników Książka wydaje się idealna do odsłuchiwania w formie audiobooka (który również jest dostępny). Doskonale uruchamia wyobraźnię, a także pozwala przypomnieć młodszym czytelnikom (lub słuchaczom), że dawniej, zanim na dobre zagościły w naszych domach telewizyjne (lub internetowe) transmisje z meczów, kibice słuchali radiowych relacji z wydarzeń sportowych  i należą one do najpiękniejszych rozdziałów historii radia. Ostatnim takim sprawozdawcą sportowym i mistrzem słowa był chyba Tomasz Zimoch. Zamknąć i przekazać w słowie całą dynamikę i piękno sportu  to wielka sztuka. A piłka nożna i jej urok od lat jest taki sam Dzięki Adamowi Bahdajowi możemy sobie o tym przypomnieć.
Inny obraz świata minionego  to romantyczny powieściowy wizerunek Polonii Warszawa, ówcześnie  jednego z bardziej utytułowanych klubów w stolicy. Jeszcze tak mało sprofesjonalizowany: można było wejść na trening, nawet zagadać do zawodników Dzisiaj zawodowa piłka nożna to zjawisko z innej planety, hermetyczne, a piłkarskie gwiazdy poruszają się w innych (kontraktowo-reklamowych) konstelacjach niż zwykli ludzie. W książce Adama Bahdaja najlepszy gracz Polonii Wacław Stefanek jest sympatyczny, prostolinijny i bezinteresownie (!) chce pomóc graczom Syrenki. Dla Paragona staje się także pozytywnym wzorem wychowawczym.
Warto nadal czytać tę książkę Adama Bahdaja. Bo jest w niej energia i potencjał, których w naszym kraju boleśnie brakuje: to książka o lojalności, budowaniu więzi i zaufania, a przede wszystkim  o sile działania razem, w drużynie. W czasach PRL często siłą narzucano wyższość kolektywu nad indywidualną jednostką, dlatego nie zawsze mamy oczywiście chęć wracać do tamtych schematów myślenia. Ale dzisiaj koniecznie trzeba Do przerwy 0:1 odczytywać na nowo, dostrzegając w niej zaczyn budowania kapitału społecznego, który jest u nas towarem deficytowym. Tutaj  za sprawą zespołowej dyscypliny sportowej i nie zawsze łatwych do rozwiązania problemów poza boiskiem, z którymi zmagają się chłopcy. Czy takie, a nie inne zakończenie powieści byłoby możliwe dzisiaj, w erze indywidualizmu, społecznej polaryzacji i rywalizacji?
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  Mała Esensja:Wszystko się może zdarzyć

  Joanna Kapica-Curzytek

  Rachel Bright Zmartwiozaur
  

  
  Zmartwiozaur miał ten problem, że myślał ciut za dużo i w związku z tym zamartwiał się wszystkim na zapas ponad miarę. Pewnego dnia postanowił wyruszyć na piknik, ale wcześniej wszystko musiał sobie drobiazgowo zaplanować. I nie przestawał przy tym myśleć  a jeśli coś pójdzie nie tak? Co wtedy?
Ekstrakt: 90%
[image: Zmartwiozaur]
Dzieci od razu pokochają przesympatycznego stworka, który na wszystkich ilustracjach wzbudza ciepłe uczucia i ogromną sympatię. Daje też dobry przykład: Zmartwiozaur rano kąpie się i myje zęby. Można z powodzeniem towarzyszyć mu podczas jego przemyśleń na temat niedalekiego pikniku  uczy to dzieci racjonalnego przewidywania, myślenia o konsekwencjach, rozważania za i przeciw różnych opcji. Rozsądne planowanie każdemu w życiu jest potrzebne. Tyle że Zmartwiozaur martwi się za bardzo! A jak spadnie deszcz? Albo skończą się ciastka? Mali czytelnicy (a może także i dorośli) nauczą się, że trzeba pozostawić sobie pewien margines spontaniczności na to, co niespodziewane i dlatego nie warto zamartwiać się niepotrzebnie. Bo tak już w życiu jest, że wszystko się może zdarzyć.
Historyjka Zmartwiozaura opowiedziana wierszem ma szansę trafić wprost do serc dzieci, które podczas lektury mogą przećwiczyć chwile radości, ale i niepewności, radzenia sobie z lękiem (nastrojowa jaskinia stanowi świetny zwrot emocji).  Ukoronowaniem lektury są wspaniałe ilustracje Chrisa Chattertona, kolorowe, wyraziste i budzące poczucie bezpieczeństwa. Nie są pozbawione przy tym poczucia humoru (jaszczur!) Zakończenie mocno czytelnika zaskakuje  i o to przecież chodzi.
Nie ma więc sensu się obawiać, że zdarzy się coś nieprzewidzianego. Bo jeśli już, świetnie sobie z tym poradzimy!
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  Poza snopem światła

  Joanna Kapica-Curzytek

  Caradog Prichard Jedna księżycowa noc
  

  
  Jedna księżycowa noc to klasyka literatury walijskiej. Trafia do nas w polskim przekładzie po blisko sześćdziesięciu latach.
Ekstrakt: 80%
[image: Jedna księżycowa noc]
Okazuje się, że są białe plamy na mapie literatury Wielkiej Brytanii Jedną z nich jest Walia. To, że twórczość tamtejszych pisarzy jest stosunkowo słabo znana, ma swoje źródło przede wszystkim oczywiście ze względu na hermetyczny język walijski. To zaczyna się jednak zmieniać za sprawą tłumaczki Marty Listewnik, absolwentki filologii angielskiej, specjalizującej się w językach celtyckich.
Jesteśmy świadkami doniosłego wydarzenia na naszym rynku książek: Jedna księżycowa noc jest pierwszą wydaną powieścią przetłumaczoną na polski z walijskiego. To zarazem pierwsza i jedyna powieść w dorobku zmarłego w 1980 roku pisarza Caradoga Pricharda. Warto się przekonać, że tzw. małe języki (o niewielkim zasięgu) i ich małe kultury oraz literatury kryją w sobie niejedno arcydzieło lub przynajmniej utwory zasługujące na uwagę i docenienie. Prichard tworzył po walijsku w stuleciu, w którym odnotowywano stały spadek liczby ludności rozumiejącej i mówiącej w tym języku. Obecnie sytuacja wydaje się lepsza: przybywa osób zainteresowanych walijskim, do czego przyczyniła się między innymi polityka edukacyjna Unii Europejskiej wzmacniająca lokalność i przywiązanie do małej ojczyzny oraz rozwój mediów.
We wprowadzeniu Marta Listewnik dokonała ciekawego zarysu życia i twórczości Pricharda, ukazując tę ważną w Walii postać w interesującym kontekście walijskiej historii i kultury. Był on dziennikarzem i przede wszystkim poetą, a także autorem opowiadań i autobiografii (z elementami fikcji). Tłumaczka objaśnia też polskim czytelnikom tło fabuły książki i podstawowe kwestie językowe. Powieść zawiera wiele regionalizmów, które trudno było oddać w przekładzie na język polski, gdzie tak duże różnice ani dialekty nie występują. Na końcu książki mamy także słowniczek imion i nazwisk wraz z wyjaśnieniem, jak je wymawiać. To dla zainteresowanych ciekawe spotkanie z językiem walijskim, być może również inspiracja, by nie było ostatnie?
Przybliżenie biografii pisarza pozwoli nam o wiele lepiej zrozumieć Jedną księżycową noc - prozę nasyconą autobiograficznymi motywami. Pierwowzorem powieściowej wioski była rodzinna miejscowość autora, Bethesda. Jest tłem opowieści o dzieciństwie, w którym nieobecny jest ojciec; pisarz wychowywał się tylko z matką. O dzieciństwie tylko do pewnego momentu stabilnym i w miarę szczęśliwym, w którym bohater wspólnie z kolegami z tej samej wioski chodzi do szkoły, uczy się życia i obserwuje świat dorosłych. Uczestniczy w życiu religijnym.
Jedna księżycowa noc to proza nowatorska ze względu na specyfikę narracji (także w zapisie tekstu) i literackiego obrazowania. Sceny opisane są jak przez mgłę, niczym zatopione w księżycowym, nierzeczywistym świetle, a jednocześnie mające w sobie unikalny, krystaliczny nerw, a nawet humor. Jest magia, pojawiają się obrazy niczym wizje, słychać głos Królowej Czarnego Jeziora I dopiero tam, poza snopem światła, w pozornej oddali czają się niebezpieczeństwa. Na wojnie giną młodzi mieszkańcy wioski. Na gruźlicę umiera przyjaciel  równolatek. Matka pogrąża się w psychicznej niemocy. Tu widać ścisły związek z biografią autora i próbę rozliczenia się z nią. Jego matka rzeczywiście chorowała psychicznie, co wywoływało u Pricharda poczucie winy i bezsilności.
Jedna księżycowa noc nie jest jednak utworem o dorastaniu, ta proza jest zbyt złożona i gęsta, by móc ją obdarzyć tak powierzchownym określeniem. To raczej powieść o poszerzaniu się bolesnej egzystencjalnej świadomości  życia zbyt trudnego i uciążliwego, by móc sobie z nim poradzić. Życia, w którym ubywa nadziei i dziecięcej beztroski, a przybywa pytań, niewiadomych i trudnych doświadczeń przychodzących spoza snopu światła.
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  PRL w kryminale:Mały, Suchy, Chudy i Spokojny

  Sebastian Chosiński

  Jacek Wołowski Oset pleni się w mroku
  

  
  Kryminały Jacka Wołowskiego nie są ani lekką, ani szczególnie przyjemną  i nie dotyczy to wcale ich poziomu  lekturą. Mając wyostrzony zmysł reporterski, autor często szukał bowiem inspiracji w wydarzeniach, które miały miejsce w rzeczywistości. Grzebał w ludzkich brudach, wyciągając na wierzch to, co władze PRL-u chętnie by ukryły. Nie inaczej jest w powstałej na początku lat 60. XX wieku książce Oset pleni się w mroku.
Ekstrakt: 60%
[image: Oset pleni się w mroku]
Spora część peerelowskich kryminałów przedstawia bardzo banalne przestępstwa: kradzieże w spółdzielniach, sprzeniewierzenia publicznych funduszy w państwowych gospodarstwach rolnych, przemyt dzieł sztuki (co ciekawsze, prawie zawsze z kraju za granicę). Jeśli trafiają się morderstwa, to popełniają je zdrajcy bądź agenci obcych wywiadów albo zdarzają się one przypadkiem, będąc skutkiem ubocznym jakiegoś napadu. Są to zazwyczaj czyste zbrodnie, które nie wynikają ani z szerzących się w społeczeństwie patologii, ani z powodu dewiacji czy chorób psychicznych sprawców. Tę tendencję, charakterystyczną dla powieści milicyjnej, łatwo zrozumieć. Tego typu zjawiska, które przecież miały miejsce (jak zawsze i wszędzie), propaganda komunistyczna starała się za wszelką cenę wyciszać, zamiatać pod dywan, wychodząc na przykład z założenia  co było widoczne między innymi przy sprawie tak zwanego Wampira z Zagłębia  że w Polsce Ludowej nie może być seryjnych zabójców. To domena zgniłego Zachodu. Podobnie jak wszelkiego rodzaju patologie społeczne
Na szczęście od czasu do czasu trafiali się autorzy, którzy postępowali wbrew wytycznym propagandy i zaglądali peerelowskiemu społeczeństwu pod spódnicę. Jednym z nich był na pewno Jacek Wołowski, który w tej rubryce doczekał się już pokaźnej reprezentacji (a to jeszcze nie koniec) w postaci Walthera 45771 (1956), Rekina w sieci (1956), Kryptonimu 4 (1959), Kryptonimu «Proszek do prania» (1959) oraz Srebrnego ołówka (1960). Kolejnym chronologicznie dziełem Stanisława Sachnowskiego, bo tak brzmi prawdziwe nazwisko pisarza, jest powieść Oset pleni się w mroku, która po raz pierwszy ukazała się w wersji książkowej  nakładem wydawnictwa Iskry w popularnej serii Klubu Srebrnego Klucza  w 1963 roku. Choć najprawdopodobniej napisana została dwa lata wcześniej. Tak przynajmniej uważa Zbigniew Kowalewski, znawca tematu, który za kontynuację Ostu uznaje mikropowieść Kariera porucznika Chudego, jaka ujrzała światło dzienne w formie gazetowca w 1961 roku.
I tak docieramy do głównej postaci dramatu, czyli wspomnianego powyżej porucznika Chudego, który wcześniej zaistniał już na kartach dwóch tekstów prozatorskich Wołowskiego (obu drukowanych w odcinkach w prasie): w Kryptonimie 4 oraz Srebrnym ołówku. W pierwszym z nich wyjaśnione zostało, że Chudy to nie nazwisko funkcjonariusza, ale pseudonim biorący się z tego, że sympatyczny milicjant waży ponad sto kilo. Jeśli ten sam pisarz obdarza swego bohatera po raz kolejny tą samą ksywką, należy zakładać, że chodzi o tę samą postać. Mimo to w Oście nie ma żadnego nawiązania do wcześniejszych występów Chudego. Ba! umiejscowienie akcji w różnych miastach Polski sugerowałoby nawet, że chodzi o zupełnie innego oficera MO. Tym razem dzielny porucznik mieszka i pracuje w Krakowie, a staje przed nim  jak i innymi milicjantami  zadanie wytropienia i pojmania niezwykle niebezpiecznych przemytników, którzy chcą chronić własną skórę, gotowi są nawet z premedytacją zamordować ludowych stróżów prawa.
A wszystko zaczyna się przypadkowo
Pewnej nocy zmęczeni funkcjonariusze wracają po akcji samochodem z Nowego Targu do Krakowa. Szofer Staś (podawanie jedynie imion bądź  w przypadku milicjantów  pseudonimów postaci było typowe dla Wołowskiego), znany z zamiłowania do szybkiej jazdy i ścigania się na szosie, widząc jadącą przed nim szewroletę (takiej formy używa autor, chodzi oczywiście o amerykański samochód marki Chevrolet), postanawia wyprzedzić zagraniczny wóz. Co mu się oczywiście nie udaje. Jego kierowca zachowuje się jednak na tyle dziwnie, że porucznik Chudy każe Stasiowi włączyć sygnalizację świetlną, aby go zatrzymać. I wtedy właśnie milicyjna warszawa rozkracza się na drodze. Okazuje się, że przebite zostały wszystkie cztery opony. Jakim cudem? Ktoś rozsypał na szosie kulki z metalowymi kolcami (w nomenklaturze nazywane ostem). I raczej nie ma wątpliwości, kto to zrobił. Pytanie: dlaczego? Następnego dnia krakowska MO wszczyna, choć jeszcze nieoficjalne, śledztwo. Tego samego dnia, a raczej nocy, dochodzi do kolejnego tajemniczego zdarzenia. Pod mostem zostaje znalezione ciało mężczyzny. Ktoś z premedytacją przejechał po nim samochodem. Wiadomość o tym stawia na nogi całą Komendę Wojewódzką.
Nie bez powodu, ponieważ ofiarą jest kapitan Suchy, który od paru miesięcy, działając pod przykrywką, rozpracowywał w Zakopanem zorganizowaną grupę przestępczą, przemycającą do Polski dewizy i narkotyki. Jak widać, został zdekonspirowany, o czym świadczy wetknięta w jego dłoń służbowa legitymacja. Porucznikowi Chudemu w oczy rzuca się jeszcze jedna rzecz: obok ciała, w rozmokłej i rozjeżdżonej oponami ziemi znajduje kulkę ostu. Takiego samego, jaki dwadzieścia cztery godziny wcześniej zatrzymał go na szosie do Krakowa. Czy zatem oba te zdarzenia należy ze sobą łączyć? W każdym razie milicja ma teraz dodatkowy motyw, aby najszybciej jak to możliwe wytropić kierowcę szewrolety (pozostanę przy tej formie nazwy). W tym celu porucznik wraz z towarzyszeniem majora Małego zostają wysłani do Zakopanego, aby przeszukać pokój w pensjonacie, w którym mieszkał Suchy, i rozeznać się w jego przestępczych interesach. Na horyzoncie szybko pojawia się kilka podejrzanych osób, które mogą mieć związek z zabójstwem milicjanta. Dochodzenie prowadzone jest dwutorowo: w Zakopanem i Krakowie. W tym drugim przypadku kieruje nim przysłany z Warszawy major Spokojny.
Wołowski dba o to, aby odpowiednio skomplikować intrygę. Wprowadza więc na arenę wydarzeń kolejne postaci, wrzuca wątki poboczne, kreśląc przy tym nieco karykaturalny i groteskowy, ale jednocześnie intrygujący obraz funkcjonujących w peerelowskim systemie gospodarczym tak zwanych prywaciarzy. Mało w nim zresztą odcieni, prezentowane przez pisarza portrety są wyraziste, ale czarno-białe  wszyscy kantują i kombinują, oszukują się nawzajem, a interesy załatwiają głównie przez protekcję. Gdy to dla nich wygodne, nie wahają się nawiązać współpracę z milicją i donosić na innych przedstawicieli sektora prywatnego. Ale to akurat nie dziwi. Prywaciarze nigdy nie cieszyli się w Polsce Ludowej szacunkiem, nie sposób zatem oczekiwać, aby w powieści milicyjnej oddawano im sprawiedliwość. Z drugiej strony Wołowski przygląda się milicjantom, których przedstawia z sympatią, wielokrotnie podkreślając trud ich pracy i zaznaczając przy tym, że na luksusy raczej liczyć nie mogą. Chociaż za efektywną służbę przełożony obiecuje porucznikowi Chudemu złoty zegarek.
Ciekawy jest zresztą opis porucznika Chudego, który nijak nie pasuje do tego, co autor napisał o nim w Kryptonimie 4. Mamy bowiem do czynienia z człowiekiem, który ma szczupłą, mizerną twarz, porządny, ale wytarty mundur. Chudy mieszka z żoną i dwójką dzieci w pokoju we wspólnym mieszkaniu. W innym miejscu Wołowski doprecyzowuje, że jest to jeden pokój na parterze w dużej, czynszowej kamienicy. Na cztery osoby trochę ciasno. Cóż, inni mieszkają jeszcze gorzej. Czy ci inni to także funkcjonariusze MO? Na dodatek porucznik ma mało przyjazne sąsiedztwo; jego żona żali się, że sąsiad nie tylko bije swoją kobietę, lecz także biega z siekierą po korytarzu. Jak widać, przeprowadzka Chudego z Piotrkowa (vide Srebrny ołówek) do Krakowa nie wyszła mu na dobre. Innego typu problemy ma major Spokojny, który ryzykując życie dla ludowej ojczyzny, nie może nawet odpowiednio zaopiekować się chorym dzieckiem. Na szczęście robią to za niego przełożeni.
Można oczywiście wytykać Wołowskiemu propagandowe wtręty, ale nie powinny one przesłaniać walorów powieści. Fabuła jest odpowiednio skomplikowana i wciągająca, a wiele portretów postaci odmalowanych ze znawstwem ludzkiej psychiki. Ciekawie wypada także obyczajowy obraz mieszczańskiego Krakowa przełomu lat 50. i 60. ubiegłego wieku. Szkoda jedynie, że książka nie doczekała się przed drukiem porządnej redakcji. Dałoby się bowiem z Ostu wycisnąć znacznie więcej. Gdyby tylko ktoś odpowiednio zdeterminowany stanął nad Wołowskim i przymusił go gdzieniegdzie do rozwinięcia pewnych wątków, w innych znów miejscach poskromił nieco osobliwy styl autora.




Tytuł: Oset pleni się w mroku
Data wydania: 1 kwietnia 2017
Autor: Jacek Wołowski
Wydawca:  CM
Seria: Najlepsze kryminały PRL, Lata 60
ISBN: 978-83-65499-46-2
Format: 146s. 120×195mm
Cena: 19,90
Gatunek: kryminał / sensacja / thriller
Zobacz w: Kulturowskazie
Ekstrakt: 60%
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  To skomplikowane

  Joanna Kapica-Curzytek

  Marek Orzechowski W Belgii, czyli gdzie?
  

  
  W Belgii czyli gdzie?, druga książka autora o tym kraju, pozwala nam jeszcze lepiej poznać specyfikę tego państwa, w którym panuje król, mieszkają obywatele należący do trzech obszarów językowych i na stałe zagościły instytucje Unii Europejskiej.
Ekstrakt: 60%
[image: W Belgii, czyli gdzie?]
Marek Orzechowski zna Belgię i zagadnienia Unii Europejskiej doskonale. Jest publicystą, wieloletnim korespondentem radiowym i telewizyjnym w Brukseli i Bonn. Wydał kilka książek  by wspomnieć na przykład Rozszerzenie Unii 2004 (wspólnie z Güntherem Verheugenem, Bellona, 2009) oraz Europolis, czyli diabeł mieszka w Brukseli (Muza, 2017). O Belgii autor pisał też wcześniej w książce Belgijska melancholia, w której przybliżył najważniejsze i najbardziej osobliwe fakty dotyczące Belgów i ich kraju.
Trzeba docenić ogromną wiedzę autora, jeśli chodzi o historię oraz współczesne realia kulturowe i społeczne Belgii. To kraj dosyć niezwykły, również jak na standardy europejskie: Belgowie mają trzy języki urzędowe (flamandzki, francuski i niemiecki), jednoczy ich władza króla, ale stosunkowo słabo identyfikują się ze swoim krajem jako całością. Nie ma tu nacjonalistycznego przeciągania liny, każda wspólnota językowa zajmuje się sobą (co widać w mediach, jak zauważa Marek Orzechowski), Belgowie raczej hołdują zasadzie: żyj i pozwól żyć innym, nawet jeśli mówią w innym języku.
Nie jest wcale prościej, jeśli chodzi o struktury polityczne w Belgii. W państwie zajmującym mniejszą powierzchnię niż województwo mazowieckie działa () sześć rządów, sześć parlamentów i sześciu premierów, jak czytamy. To skomplikowane! Czy można dojść z tym do ładu? Książka Marka Orzechowskiego daje na to pytanie wyczerpującą odpowiedź.
Kto czytał wcześniej Belgijską melancholię, zauważy, że wiele wątków i tematów się tutaj powtarza. Są obszerne rozdziały ponownie nawiązujące do historii Belgii, początków państwa oraz rządów kolejnych królów. Autor nie ustrzegł się głównego błędu z poprzedniej książki  i tutaj, niestety, tak wiele jest faktów, dat i drobiazgowych informacji, że miejscami trudno przebrnąć przez ten gąszcz. Dwunastego marca 1950 roku pięćdziesiąt siedem i sześćdziesiąt osiem setnych procent głosujących opowiedziało się za tym, aby Leopold III ponownie zasiadł na tronie  takich zdań, składających się na przydługawe gawędy, jest w tej książce całkiem sporo, przez co znacznie oddala się ona od formy popularnej książki, ciążąc w stronę akademickiego podręcznika historii. Aż chciałoby się zacytować powiedzenie Skippera z jednego z odcinków Pingwinów z Madagaskaru: Gdybym chciał na nudne wykłady, to bym składał papiery jeszcze w maju. W porównaniu z pierwszą książką mamy jednak zmianę na plus: autor zamieścił tu bibliografię. Spis książek jest imponujący, wielojęzyczny i może bardzo pomóc tym, którzy profesjonalnej wiedzy o Belgii szukają.
Warto zwrócić uwagę na rozdział o Kongu. Autor nie szczędzi szokujących szczegółów związanych z kolonizacją tego afrykańskiego państwa przez Belgię. Temat został już poruszony w Belgijskiej melancholii, ale obecnie ten niechlubny rozdział z przeszłości został w wymowny sposób domknięty. W grudniu 2018 roku po kilkuletniej przerwie ponownie otwarto Królewskie Muzeum Afryki Środkowej w Tervuren. Zmieniono w nim ekspozycję z mocno propagandowej na taką, która nie zamiata pod dywan trudnej kolonialnej przeszłości i nie ucieka od odpowiedzialności Belgii za ten trudny fragment jej historii, przepojony rasizmem i kolonializmem.
Lżejsze są fragmenty dotyczące współczesnych realiów Belgii: dowiemy się, jaki jest system edukacji i opieki zdrowotnej, jaki status mają celebryci (to ogromne zaskoczenie tylko dla tych, którzy nie znają mentalności Belgów!). Spostrzeżenia autora są unikalne i wnoszą bardzo dużo do wiedzy o tym kraju. Marek Orzechowski ma bowiem okazję skonfrontować swoje obserwacje nie tylko z Polską, ale stosunkowo często odwołuje się też do realiów Niemiec, gdzie przez wiele lat pracował jako dziennikarz i publicysta. To przy takich okazjach można dostrzec, jak różnorodna jest Europa, mentalność i styl życia mieszkających na naszym kontynencie ludzi. Autor wspomina także o wolnomularzach w Belgii oraz kreśli dosyć szczegółowy obraz relacji państwa z poszczególnymi związkami wyznaniowymi. Tu znów pojawia się jeden z tematów znany z Belgijskiej melancholii: eutanazja oraz rzeczowe wyjaśnienie kontekstu tego zagadnienia.
Dużo miejsca w książce zajmują obserwacje dotyczące obecności instytucji unijnych w Belgii  to już współobecność, symbioza, do której wszyscy się przyzwyczaili. Jak zauważa Marek Orzechowski, przyczyniło się to do zmian, jeśli chodzi o infrastrukturę Brukseli i funkcjonowanie miasta. Znajdziemy też ciekawe uwagi związane z obecnością Polaków w Belgii, dowiemy się przy tej okazji, że niestety  kuchnia Polska się tam nie przyjęła! Pocieszeniem niech będzie to, że inspirujących kulinarnych szczegółów i inspiracji, co i gdzie warto zjeść w Belgii, jest całkiem sporo.
Zastanawiające jest z kolei to, że nieproporcjonalnie mało miejsca w książce poświęcono mniejszościom etnicznym Belgii, perspektywom i barierom ewentualnej integracji. Być może dlatego, że autor napisał inną książkę na temat społeczności najbardziej w tym kraju widocznej. Nosi ona tytuł Mój sąsiad islamista, a jest owocem spostrzeżeń autora dotyczących rzeczywistości społeczno-kulturowej Belgii, Francji, Niemiec i Holandii.
Zaskakuje jednak brak w książce chociażby jednej wzmianki na temat piłki nożnej! Ta dyscyplina sportowa cieszy się w Belgii ogromną popularnością, Belgowie z zapałem kibicują także klubom amatorskim (ich mecze mają oprawę taką, jaką u nas niejeden ligowy). Belgia w 2000 roku była gospodarzem Mistrzostw Europy w piłce nożnej, od pięciu lat reprezentacja mężczyzn jest w czołówce ośmiu najlepszych drużyn świata i Europy, a ukoronowaniem było ich trzecie miejsce na MŚ w 2018 w Rosji. Na przykładzie piłkarskiej drużyny Belgii można byłoby poruszyć niejeden wątek związany z wielokulturowym belgijskim społeczeństwem.
Jeśli mogłabym dokonać podsumowania: książka jako całość jest dosyć nierówna, jak wspomniałam wcześniej, niektóre rozdziały, zwłaszcza te dotyczące historii Belgii mogą wystawić czytelnika na trudną próbę. Lżejsze i ciekawsze są te dotyczące współczesności, bezsprzecznie widać tu doskonałą orientację autora w poruszanych przez niego zagadnieniach. Doskonały jest zamieszczony na końcu książki Belgijski alfabet. Oby całość była tak finezyjnie napisana jak te krótkie notki, ironiczne, akcentujące paradoksy, z podskórnym poczuciem humoru, wywołujące uśmiech! Lektura całej książki byłaby dla czytelnika o wiele mniej nużąca. Potwierdza się to, co pisze: autor: aby choć trochę Belgię zrozumieć, trzeba w niej kilka długich lat pomieszkać. W Belgii czyli gdzie? Marka Orzechowskiego to uzupełnienie, choć nie bez powtórzeń, jego Belgijskiej melancholii  tym niemniej doskonały wstęp, by rzeczywiście ten kraj poznać bliżej i polubić.
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  Krótko o książkach:Specjalne moce Szymona

  Joanna Kapica-Curzytek

  Tracy Packiam Alloway Przygoda z mapą
  

  
  Przygoda z mapą to książka o dysleksji dla dzieci, rodziców i nauczycieli
[image: Przygoda z mapą]
Dysleksja (trudności w nauce czytania i pisania) to nie wyrok, dzieci, jeśli otrzymają odpowiednie wsparcie, mają szansę na bardzo dobre funkcjonowanie. Często są kreatywne, ciekawe świata i obdarzone wspaniałą wyobraźnią. Tak jak bohater książki, Szymon. Wraz z grupą dzieci wyjeżdża na obóz harcerski. Dzieci otrzymują zadanie, aby za pomocą mapy dotrzeć do wyznaczonego miejsca. Szymon ma, co prawda, kłopoty z czytaniem mapy, ale ma za to wiele innych atutów, co sprawia, że wybór właściwej drogi nie stanowi dla niego problemu. Ma specjalne moce!
Historia Szymona (ciekawie też zilustrowana) pozwoli dzieciom podobnym do niego uświadomić sobie słabsze i mocne strony.  Na końcu książki rodzice znajdą uwagi, jak pracować z dzieckiem, by optymalnie wykorzystać jego potencjał. Są też inspiracje do wspólnego omówienia tekstu, a nawet pytania, by pomóc młodemu czytelnikowi lepiej zrozumieć treść książki. Cenne są także ogólne wskazówki dotyczące uczenia się, które pomagają wzmocnić pamięć u dzieci z dysleksją. 
Autorką książki (wydanej w serii Specjalne moce) jest profesorka psychologii, zajmująca się badaniami dotyczącymi uczenia się dzieci o specjalnych potrzebach edukacyjnych. Warto przy tej okazji podkreślić, że nie każda trudność w nauce czytania i pisania to dysleksja. Ważne, aby rodzice zbyt wcześnie nie stawiali diagnozy sami. Zaburzenie może być zdiagnozowane tylko przez specjalistów dopiero po 10 roku życia dziecka, i to po szeregu badań oraz wdrożonej terapii. Wcześniej  możemy tylko mówić o objawach sugerujących ryzyko dysleksji u dziecka.
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  Polecanki książkowe, edycja jubileuszowa. Jeśli dobrze policzyliśmy to już 140 tekst naszego cyklu!


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




Nowości


[image: Ogród do składania]
Joan Aiken
‹Ogród do składania›
Wybrane opowiadania Joan Aiken ukazały sie u nas w tomie Pokój pełen liści, poza tym pojedyncze teksty można było znaleźć w antologiach i czasopismach. Ogród do składania to zebrane opowiadania o magicznych przygodach rodziniy Armitageów powstające przez całą karierę pisarską Aiken.


[image: Kamienne posłanie]
Margaret Atwood
‹Kamienne posłanie›
Niedawno Margaret Atwood za Testamenty, będące kontynuacją słynnej Opowieści podręcznej, otrzymała swoją drugą Nagrodę Bookera. Liczymy, że dziewięć opowiadań zamieszczonych w Kamiennym posłaniu także będzie popisem niezwykłej wyobraźni autorki i naprawdę fascynującą lekturą.


[image: Życie i przygody Świętego Mikołaja]
L. Frank Baum
‹Życie i przygody Świętego Mikołaja›
Autorem tej książki jest twórca Czarnoksiężnika z Krainy Oz, spodziewamy się więc równie czarodziejskiej opowieści. Miło będzie się dowiedzieć, kim jest ten, któremu co roku zawdzięczamy deszcz prezentów pod choinką


[image: Szczęście z piernika]
Tomasz Betcher
‹Szczęście z piernika›
Tytuł nieprzypadkowy  bo akcja powieści rozgrywa się w Toruniu. Będzie to"historia trojga ludzi, których ścieżki przecinają się tuż przed świętami Bożego Narodzenia. Jak wiadomo, to magiczny czas, a w przypadku tej książki  dodatkowo pachnący pierniczkami


[image: Moje komiksy. Vol. 1]
Paweł Ciołkiewicz
‹Moje komiksy. Vol. 1›
Książka naszego redakcyjnego kolegi to nostalgiczna podróż w czasy gdy komiks był jedną z głównych rozrywek dzieci i nastolatków. Nie jest to leksykon a raczej osobiste autora spojrzenie na kilka wybranych pozycji.


[image: Zwierzenia popkulturalne]
Katarzyna Czajka-Kominiarczuk
‹Zwierzenia popkulturalne›
Zbiór felietonów, częściowo opartych na tekstach z bloga 
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  Na rubieżach rzeczywistości:I Have a Dream

  Marcin Knyszyński

  
  

  
  Po fantasmagorycznej i wpędzającej w konfuzję podróży przez mroczny umysł Palmera Eldritcha przyszła pora na coś bardziej przystępnego. Inna Ziemia jest powieścią Dicka zaangażowanego w sprawy polityczne i społeczne. Autor nie kwestionuje tu rzeczywistości ani razu  odchodzi od swego idée fixe, aby skomentować sytuację na świecie i podzielić obawami co do jego przyszłości.
[image: Inna Ziemia]
Inna Ziemia to kolejna powieść, która powstała jako rozszerzenie wcześniej napisanego, krótszego tekstu. Sytuacja jest tu jednak jeszcze ciekawsza niż poprzednio. W 1954 roku Dick napisał krótką historię o facecie, który używa urządzenia zwanego jiffiscuttlerem, służącego to przenoszenia się na dowolną odległość z wykorzystaniem zakrzywienia czasoprzestrzeni (!). Prominent Author (w Polsce znany jako Wybitny autor ze zbioru Wariant drugi) to jednak nie jedyna inspiracja. W Raporcie mniejszości znajdziemy jeszcze dwa inne opowiadania  Rezerwowy oraz jego sequel zatytułowany Co zrobimy z Raglandem Parkiem?  w których poznajemy historię bardzo nietypowej kampanii prezydenckiej i inwazji z kosmosu na świat rządzony przez zdehumanizowaną technokrację.
We wrześniu 1963 roku Dick miał już gotowy tekst do noweli (jeszcze nie finalnej powieści), która łączyła wątki z trzech wspomnianych opowiadań  kilka miesięcy później Cantata 140 ukazuje się drukiem w słynnym magazynie The Magazine of Fantasy & Science Fiction. Autor postanowił po jakimś czasie rozbudować tę historię  jako dwukrotnie dłuższa i pełnoprawna powieść ukazuje się ona nakładem Ace Books w 1966 roku pod tytułem The Crack in Space. I dokładnie tę wersję znamy w Polsce pod tytułem Inna Ziemia.
Mamy rok 2080, świat walczy z kryzysem ekonomicznym i gigantycznym przeludnieniem. Miliony ludzi zostały uśpione i czekają w podziemnych bunkrach na lepsze czasy  dziwnym trafem są to sami Latynosi, Murzyni i inne mniejszości etniczne (noszące miano Cols od coloured). Aborcja jest wskazana i wręcz zalecana a nad planetą krąży rozwiązanie kwestii ogólnoświatowego popędu seksualnego. Są to Złote Wrota Chwil Rozkoszy, czyli wielka asteroidadom publiczny z tysiącami specjalnie wyselekcjonowanych pracownic (czemu nie pracowników?). Ma ona za zadanie skanalizować ludzką (czyli męską) chuć i hamować tym sposobem przyrost naturalny. Na tragicznej sytuacji naszej planety korzystają wielkie korporacje  oprócz wspomnianego, wielkiego burdelu na orbicie, funkcjonują też firmy zajmujące się usypianiem nadmiarowej części populacji oraz te, które zarabiają na aborcji. Jeszcze innym przedsiębiorstwem jest firma zajmująca się serwisem jiffiscuttlerów. Jeden z jej pracowników, podczas naprawy takiego urządzenia, znajduje w nim tytułowe pęknięcie w przestrzeni  wrota prowadzące do miejsca, które okazuje się później naszą planetą, ale z innego, równoległego wszechświata.
Inna Ziemia jest typowym przykładem powieści z olbrzymią liczbą bohaterów i wątków pobocznych. Najważniejszą postacią, niosącą tak naprawdę większość dickowego przesłania, jest Jim Briskin, pierwszy czarnoskóry kandydat na prezydenta w historii Stanów Zjednoczonych. Briskin jest tradycjonalistą, któremu nie podoba się kierunek w jakim podążyła cywilizacja. Jego celem jest wybudzenie uśpionych, znalezienie im nowego obszaru do życia, delegalizacja aborcji oraz zakończenie działalności Złotych Wrót, czyli miejsca, które odebrało seksualności jej tradycyjną, pierwotną rolę  prokreację. Briskin jest oczywiście sam przeciw wszystkim  biznesmeni żyjący z problemów przeludnionej Ziemi, nie mogą pozwolić sobie na takiego prezydenta. Gdy Briskin dowiaduje się o odkryciu przejścia do równoległego świata, wydaje mu się, że znalazł rozwiązanie światowego problemu  uśpieni mogą przecież skolonizować alternatywną Ziemię. Niestety okazuje się ona zamieszkała przez potomków pitekantropów, które w tej wersji rozwoju naszej planety wyparły homo sapiens i przejęły ją we władanie. Ich cywilizacja jest o wiele mniej rozwinięta niż nasza, więc mogą tylko skorzystać na naszej obecności. Będzie wspaniale, prawda? Prawda?
[image: ]
Philip K. Dick wyraźnie odniósł się w tej powieści do sytuacji politycznej i społecznej współczesnej mu Ameryki. On po prostu pisze o swoich czasach przeniesionych do roku 2080, kiedy to być może będzie można wybrać Afroamerykanina na stanowisko prezydenta USA  co w latach sześćdziesiątych było nie do pomyślenia. Dick przestrzelił tutaj o siedemdziesiąt dwa lata, w końcu Barack Obama już w 2008 roku z okrzykiem Yes, we can! chciał zmieniać Amerykę. Jim Briskin mierzy się jednak z zupełnie innymi problemami niż Obama. Czy ma szansę realizację swoich postulatów? Dick twierdzi, że No, he cant.
O czym pisze autor Innej Ziemi? Po pierwsze o niesprawiedliwości ekonomicznej, nierównym dostępie do korzyści wynikających z rozwoju gospodarczego, kumulacji dóbr u wąskiej grupy społecznej i uzależnieniu Amerykanów od rynku i pieniądza. Ludzie w powieści zachowują się w większości przypadków jak automaty, przedkładające rachunek zysków i strat ponad moralność i humanizm. Gdy w powieści pojawia się latynoska para, która po prostu chce urodzić dziecko i wychować je na przeludnionej Ziemi, wydaje się ona oderwana od rzeczywistości. Nikt nie jest zainteresowany zmianą status quo  ba, wręcz przeciwnie, taka zmiana uderzyłaby w interesy najbardziej wpływowych korporacji.
Dick zastanawia się też nad mechanizmami demokracji. Jim Briskin wydaje się być kandydatem, który może reprezentować interesy naprawdę szerokiej społeczności, głównie tego jej marginalizowanego do tej pory odłamu. Ale gdy ostatecznie zostaje wybrany na to stanowisko i tak nie ma realnej możliwości zmiany zastałej sytuacji. Polityka ignoruje bowiem rozsądek i człowieczeństwo  ludzie są przedmiotem rozgrywek władzy na najwyższych szczeblach, gdzie nie liczy się nic poza jej utrzymaniem. Briskin może i jest pełen dobrych chęci, ale w ostatecznym rozrachunku nie ma szans na faktyczną realizację swoich postulatów.
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Jeszcze innym zagadnieniem poruszanym w powieści jest rasizm. Partia Czystości popierająca obecnie rezydującego prezydenta Billa Schwarza (swoją drogą nazwisko nadane wyjątkowo przekornie) zrobi wszystko, aby Jim Briskin nie został jego następcą. Jednak wszystkie rasowe uprzedzenia bledną w momencie, gdy ludzkość uświadamia sobie kto dokładnie zamieszkuje alternatywną Ziemię. Nowi ludzie, te słabo rozwinięte małpoludy, stają się ofiarami nowej polityki kolonizacyjnej świata. Ich obecność daje nowe pole popisu dla rasizmu i uprzedzeń  różnice między białymi, żółtymi i czarnymi przestają istnieć w obliczu takiej odmienności. Ludzie przyszłości są jak konkwistadorzy (powracamy tu ideowo do omawianej już powieści  Dr Futurity), wszyscy nagle stają się jednokolorowi, a tamci  dzikusy z drugiej strony pęknięcia w przestrzeni  są teraz Murzynami wszechświata. A raczej multiwszechświata.
Inna Ziemia została napisana w pierwszej połowie lat sześćdziesiątych. W Stanach Zjednoczonych zaczynała się rewolucja seksualna, a ruch praw obywatelskich maszerował na Waszyngton. Philip K. Dick powtarza słowa wielkiego lidera ruchu, Martina Luthera Kinga  I Have a Dream. Ten sen jest jednak zupełnie pozbawiony optymizmu.
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  Klasyka kina radzieckiego:Miłość w cieniu czerwonej gwiazdy

  Sebastian Chosiński

  Julij Rajzman A jeśli to miłość
  

  
  Jeszcze kilka lat wcześniej, w czasach stalinowskich, taki film, jak A jeśli to miłość Julija Rajzmana, nie mógłby powstać. Radziecka młodzież miała bowiem kochać nade wszystko Partię, Ojczyznę i Josifa Wissarionowicza, a nie siebie nawzajem. Pewne oznaki takiego myślenia można zresztą dostrzec w kreacji postaci dyrektorki szkoły i nauczycielki języka niemieckiego.
Ekstrakt: 80%
[image: A jeśli to miłość]
Miłość to wspaniałe uczucie! Zwłaszcza gdy jest szczera i odwzajemniona. Kocha się przede wszystkim drugiego człowieka, niekiedy także swego czworonożnego towarzysza. Ale nie w Związku Radzieckim lat 30., 40. czy 50. ubiegłego wieku. Wtedy należało kochać przede wszystkim towarzysza Stalina i partię komunistyczną, będących fundamentem włościańsko-proletariackiego raju, jakim chciał być  bo przecież nigdy nie był  Kraj Rad. Filmy o miłości z czasów stalinowskich skupiały się więc głównie na sprawach niezachwianej wiary w ustrój, a stosunek do niego w wydatny sposób rzutował na relacje międzyludzkie, również między narzeczonymi czy małżonkami. Dopiero po śmierci gruzińskiego satrapy mogły powstać pierwsze filmy opowiadające o prawdziwej miłości. Często jeszcze skażone komunistycznym dydaktyzmem, ale przynajmniej uczciwe i podkreślające wagę uczuć. Jednym z pierwszych takich dzieł była Opowieść o prawdziwej miłości (1957) Wasilija Lewina; parę lat później powstała Miłość Aloszy (1960) Gieorgija Szczukina i Siemiona Tumanowa, wreszcie  najlepsza z nich wszystkich  A jeśli to miłość (1961) Julija Jakowlewicza Rajzmana.
W rosyjskim oryginale tytuł kończy się znakiem zapytania; na polskim plakacie  obraz ten trafił do kin nad Wisłą w latach 60.  zastąpiono go trzykropkiem, nieco tym samym zmieniając wydźwięk, czyniąc bardziej nostalgicznym. Głównym autorem scenariusza był Iosif Olszanski (1918-2004)  absolwent Moskiewskiego Instytutu Filozofii, Literatury i Historii (z 1941 roku), później głównie dramaturg i scenarzysta, przez jakiś czas pracownik stołecznego Wszechzwiązkowego Państwowego Instytutu Kinematografii (WGIK), wreszcie państwowego (innego wtedy w Związku Radzieckim nie było) radia. W wymyślaniu fabuły wspomogła go Nina Rudniewa (1923-1975), absolwentka wydziału sztuki Uniwersytetu Moskiewskiego, a prywatnie  żona. Przygotowany przez nich tekst trafił w ręce Rajzmana (1903-1994) i spodobał mu się na tyle, że postanowił on przenieść go na ekran. Julij Jakowlewicz był już wtedy bardzo znanym i cenionym twórcą; melodramat A jeśli to miłość był jego szóstym powojennym dziełem, następcą głośnego Komunisty (w Polsce Ludowej prezentowanego pod tytułem Niezłomny) z jak zawsze zachwycającym Jewgienijem Urbanskim w roli tytułowej.
[image: ]
Akcja filmu rozgrywa się w 1960 roku w prowincjonalnym miasteczku, które de facto dopiero jest w budowie. Wszystko sprawia wrażenie tymczasowego  wielkie blokowisko, na którym mieszkają bohaterowie, nawet szkoła i zakład pracy, w którym uczniowie mają praktyki. Tylko las, choć wygląda na mocno przetrzebiony, wydaje się trwały. Głównymi bohaterami są uczniowie klasy 10A (sic!)  nastolatkowie u progu dorosłości, którzy marzą o lepszym życiu i prawdziwej miłości. Ale starsze pokolenie, wychowane w czasach stalinowskich, w większości nie rozumie tych burżuazyjnych fantazji. Mając lat -naście, trzeba się uczyć, uczyć i uczyć. Działać w Komsomole, chodzić na pochody pierwszomajowe i zastanawiać się nad tym, co można dać od siebie ojczyźnie. Zagłębianie się we własne uczucia i emocje, poszukiwanie drugiej połówki  są przejawem czysto subiektywnego myślenia, oderwania od kolektywu. Jeśli nie zasługują od razu na potępienie (tak było jeszcze kilka lat wcześniej), to przynajmniej wzbudzają podejrzenia. 
[image: ]
Afera w klasie  i przy okazji w całej szkole  wybucha, kiedy w ręce nauczycielki języka niemieckiego wpada w czasie lekcji list miłosny. Nie wie, kto go napisał ani kto jest jego adresatem. Ale sam fakt wyrażania uczuć w taki sposób jest dla Marii Pawłownej wielce niestosowny. Należy więc poinformować o tym zarówno wychowawczynię klasy Ludmiłę Nikołajewnę oraz dyrektorkę szkoły Anastazję Grigorjewnę. Ba! następnego dnia germanistka posuwa się nawet do tego, że zaczyna w tej sprawie nieformalne śledztwo, powierzając zadanie odkrycia tożsamości kochanków jednej z uczennic, Ricie Kabałkinej. Ta, nie chcąc zawieść nauczycielki, która zaapelowała do jej godności komsomołki, podejmuje stosowne działania i tym samym wywołuje efekt domina, którego następstwa trudne będą do przewidzenia. Na zafascynowanych sobą i przyjaźniących się Borisa Ramzina i Ksenię Zawiałową spada teraz olbrzymi ciężar  wytykają ich palcami zarówno nauczyciele, jak i mieszkańcy osiedla. Młodzi czują się niemal jak trędowaci, jak popełniający grzech śmiertelny przestępcy. A przecież nie zrobili nic złego
[image: ]
Oglądany z perspektywy prawie sześciu dekad film Rajzmana może wydawać się nieco wydumany i nieprawdziwy. Ale przecież wystarczy spytać swoich dziadków, poprosić, by opowiedzieli, jak zawiązywały się sympatie w latach 50., jak na okazywane sobie przejawy czułości reagowali wtedy dorośli i nauczyciele. Nawet jeżeli więc pewne reakcje wydają nam się dzisiaj przesadzone i histeryczne, wtedy były jak najbardziej autentyczne. Borisowi i Kseni przychodzi zapłacić wysoką cenę za swoje uczucie, za odwagę jego manifestowania, za sprzeciwienie się konwenansom. Mimo że bohaterowie filmu mają po -naście lat, ich dramaty są jak najbardziej dorosłe, ich łzy nie mniej z tego powodu gorzkie, a rozczarowanie ani odrobinę mniejsze. W efekcie, chociaż świat zmienił się w ciągu minionych sześciu dekad diametralnie, to jednak A jeśli to miłość w wielu kwestiach do dziś zachowuje aktualność. Jednocześnie rodzi też pytania, jak dalej potoczyły się losy Ramzina i Zawiałowej. I mam wrażenie, że przynajmniej w tym drugim przypadku znajdujemy odpowiedź. Gdzie? W innym dziele Julija Jakowlewicza  późniejszej o szesnaście lat Dziwnej kobiecie, której bohaterką jest trzydziestoczteroletnia Jewgienija Szewieliowa. W 1960 roku byłaby ona w wieku Kseni.
[image: ]
W Ksenię Zawiałową wcieliła się Żanna Prochorienko (1940-2011), która zadebiutowała dwa lata wcześniej w drugoplanowej roli we wzruszającej  Balladzie o żołnierzu. Borisa zagrał zmarły zaledwie kilkanaście dni temu, 30 września, Igor Puszkariow (rocznik 1938)  absolwent moskiewskiej Wyższej Szkoły Teatralnej imienia Michaiła Szczepkina i od końca lat 50. XX wieku przyjaciel Włodzimierza Wysockiego, z którym występował na deskach Teatru Dramatycznego imienia Aleksandra Puszkina. Najbliższą przyjaciółką Kseni, Nadią Braginą, była Aleksandra Nazarowa (1940-2019), wtedy jeszcze studentka Leningradzkiego Instytutu Teatralnego, która tym samym zaliczyła kinowy debiut. Podobnie jak niespełna dwudziestoletni Andriej Mironow (1941-1987), będący w następnych latach jedną z najjaśniejszych gwiazd kina radzieckiego (Brylantowa ręka, Niezwykłe przygody Włochów w Rosji, Mój przyjaciel Iwan Łapszyn). Oni zrobili największe kariery. Nie licząc twórcy ścieżki dźwiękowej, którym był Rodion Szczedrin (rocznik 1932)  wybitny kompozytor i pianista, mąż primabaleriny Mai Plisieckiej, dla którego, mimo pewnych osiągnięć (Anna Karenina), praca na potrzeby kinematografii była zajęciem pobocznym.
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  Wspomnienia z wakacji:W blasku słońca

  Marcin Knyszyński

  Ari Aster Midsommar. W biały dzień
  

  
  Na początku 2018 roku światem filmowego horroru wstrząsnął film Hereditary w reżyserii Ariego Astera. Produkcja wychodziła dość wyraźnie poza standardy gatunku i przyzwyczajenia odbiorców  nie dziwią zatem (podobnie jak w przypadku późniejszej o pół roku nowej wersji Suspirii) skrajne opinie. Drugi film Astera, Midsommar, został już przed premierą odpowiednio zaszufladkowany  to od tego gościa co zrobił Hereditary, pewnie będzie ostra jazda. Film wchodzi do kin na samym początku wakacji 2019 roku (nie mogła to być inna pora, o czym za chwilę)  i potwierdza klasę reżysera.
Przyznamy się szczerze - w wakacje głównie odpoczywaliśmy, co odbiło się na liczbie recenzji filmowych. Postaram się to jednak nadrobić w niniejszym cyklu. Czasem zresztą warto spoglądać na film z kilkumiesięcznej perspektywy.


Ekstrakt: 90%
[image: Midsommar. W biały dzień]
Dani, główna bohaterka, około dwudziestoletnia Amerykanka, trwa w toksycznym, utrzymywanym na siłę związku z Christianem. Cieniem na ich związku kładzie się sprawa chorej psychicznie siostry dziewczyny. Jej ciągła i nieusuwalna (choć nie bezpośrednia) obecność wbija klin między młodych ludzi. Do czasu. Pewnego zimowego dnia, siostra popełnia makabryczne samobójstwo i dodatkowo zabija również rodziców  Dani przeżywa największą traumę jaką można sobie wyobrazić. Gdy pod koniec wiosny, Christian i jego dwaj kumple postanawiają udać się na wakacje do Szwecji, Dani chce jechać z nimi. Być może dzięki temu przepędzi osobiste demony.
Towarzystwo zostaje zaproszone do pewnej tajemniczej wioski leżącej za kołem podbiegunowym. Młody Szwed o imieniu Pelee wciąga czwórkę amerykańskich turystów (jak się okazuje inny mieszkaniec społeczności zaprosił też dwójkę Anglików) do rzeczywistości funkcjonującej jakby poza czasem  mieszkańcy, ubrani w białe powłóczyste szaty, snują się po sterylnej wiosce pozbawionej zwierząt, maszyn i śladu jakiejkolwiek rolniczej kultury. Od początku mamy wrażenie, że trafiliśmy w jakieś teatralne dekoracje  uczucie odrealnienia potęguje nie tylko scenografia i nienaturalnie mili i uprzejmi mieszkańcy, ale i fakt, że rozpoczął się właśnie dzień polarny. Wioska zalana jest słonecznym światłem dwadzieścia cztery godziny na dobę  aby spać, trzeba symulować noc poprzez zaciąganie zasłon. Goście zaproszeni zostają na obchody dziewięciodniowego rytuału, w którym cała społeczność celebrować będzie odwieczny cykl narodzin i śmierci. Takie wydarzenie następuje raz na dziewięćdziesiąt lat  co za szczęście, że mogą tu być!
Widz zaczyna odczuwać niepokój bardzo szybko i nie jest w stanie się od niego uwolnić. Midsommar jest filmem całkowicie pozbawionym jump scareów  tych nagłych ataków na percepcję odbiorcy, na których tak często współczesne horrory opierają swą siłę. Niepokój budzą trochę inne czynniki  odcięcie od cywilizacji, uwrażliwiające człowieka na inne bodźce niż te, którymi bombardowany jest na co dzień; całkowita zmiana systemów wartości, które stają się zupełnie obce i irracjonalne; poczucie osaczenia i zamknięcia w potrzasku; wrażenie nieuchronności losu i braku możliwości wycofania się z raz podjętej decyzji o przygodzie w blasku słońca. Napięcie narasta nieustannie i osiąga pod koniec filmu wręcz niewyobrażalny poziom.
Mamy tu do czynienia z bardzo ciekawym zabiegiem. Wszystko w tym filmie mamy widoczne jak na dłoni, wszystko dzieje się w trakcie nieustającego dnia polarnego, a bohaterowie przebywają cały czas na otwartej, wielkiej, jasnej przestrzeni z palącym słońcem nad głową. Tu nie ma ciemności, nic nie czai się w mroku, nie ma klaustrofobicznych, ciemnych miejsc. Takie poprowadzenie filmowej narracji, zrealizowane dodatkowo niesamowitymi zdjęciami, wprowadza w hipnotyczny trans  zarówno bohaterów, jak i widzów. Dani i jej towarzysze zdają się przebywać w pewnym koszmarnym śnie, z którego nie tyle nie mogą, co wręcz nie chcą się obudzić. Czują podskórnie, że nie wyjdą cało z tej przygody, jednak nie robią nic, aby się uratować. Gdy znika pierwszy z uczestników wycieczki, tłumaczenie mieszkańca wioski o tym, że Simon musiał wcześniej sam wyjechać na dworzec, bo ciężarówka jest dwuosobowa jest absurdalne  ale i tak nie powoduje ono chęci wybudzenia się i podjęcia próby ucieczki. My też jesteśmy w transie  nasza voyeurystyczna natura wychodzi podczas seansu na wierzch. Niby kibicujemy bohaterom, ale jednocześnie chcemy zobaczyć co ich czeka. Jesteśmy tam razem z nimi, cały czas w świetle dnia, przerażeni i zafascynowani jednocześnie. Gdy Dani wrzeszczy przerażona, chcemy wrzeszczeć razem z nią. Tu nawet scena siadania przy wielkim wieloosobowym stole, budzi dreszcze.
Największą zagadkę filmu stanowi dla mnie rola traumy Dani. Jakie dokładnie ma ona znaczenie i jak należy interpretować zakończenie filmu? Może powinniśmy wrócić na chwilę do Hereditary, który w dużej mierze był porażającym dramatem rodzinnym, studium poważnej dysfunkcji i degrengolady tej najmniejszej jednostki społecznej. Tajemniczy Pelee, też mówi o rodzinie  to społeczność wioski przejmuje jej rolę. Chłopak rzekomo przeżył podobną traumę jak Dani  to ta cała niepokojąca, pogańska komuna stała się dla niego domem, gdzie każdy go przytuli i pocieszy. Każdy, czyli tak naprawdę nikt. Przecież ta jedna, wielka rodzina to zbiorowisko postaci pozbawionych jakiejkolwiek indywidualności, ściśle zaprogramowany układ, którego celem jest realizacja programu  dziewięciodniowego rytuału. Mimo to pokusa zaufania tej podejrzanej empatii i współczuciu wydaje się nie do odparcia  Dani jej ulega. Trudno się dziwić  wszyscy mają ją gdzieś, Christian ją ignoruje i podchodzi do związku jak do niechcianego obowiązku, nie mówiąc już o jego kolegach, którzy po prostu unikają jej jak ognia. Czy zatem wątek traumy i poranionej psychiki Dani jest motorem napędowym tej historii i wyrasta ponad horrorowy wątek? Czy to tylko moje chciejstwo?




Tytuł: Midsommar. W biały dzień
Tytuł oryginalny: Midsommar
Dystrybutor:  Gutek Film
Data premiery: 5 lipca 2019
Reżyseria: Ari Aster
Zdjęcia: Pawel Pogorzelski
Scenariusz: Ari Aster
Obsada: Florence Pugh, Will Poulter, Jack Reynor, William Jackson Harper, Liv Mjönes, Anna Åström, Julia Ragnarsson, Isabelle Grill
Muzyka: The Haxan Cloak
Rok produkcji: 2019
Kraj produkcji: USA
Czas trwania: 140 min
WWW: Polska strona
Gatunek: dramat, groza / horror
Zobacz w: Kulturowskazie
Ekstrakt: 90%
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  East Side Story:Z Sachalinu do Kapsztadu

  Sebastian Chosiński

  Aleksandr Wieledinski W porcie Cape Town
  

  
  Fabuła nowego filmu Aleksandra Wieledinskiego jest tak zakręcona, że gdyby nie zapewnienie reżysera, iż podobna historia przydarzyła się niegdyś jego ojcu, trudno byłoby w nią uwierzyć. Nie zmienia to jednak faktu, że może nie od razu wszystko, co przydarza się nam bądź naszym rodzicom, należy przenosić na ekran. W porcie Cape Town wypada bowiem słabiej od poprzedniego kinowego dzieła Wieledinskiego  dramatu Geograf przepił globus.
Ekstrakt: 60%
[image: W porcie Cape Town]
W spolszczonym tytule filmu postanowiłem zachować oryginalną angielską nazwę tego południowoafrykańskiego portowego miasta, czyli Cape Town, które w Polsce jest przecież Kapsztadem. Z dwóch powodów: po pierwsze  taką nazwą (Кейптаун) posługują się również Rosjanie, a przecież mamy do czynienia z filmem rosyjskim, po drugie  pojawia się ona w przewijającej się przez cały obraz piosence tytułowej. Piosenka ta to klasyk śpiewanej w jidysz muzyki żydowskiej, w oryginale znana jako Bei mir bistu shein. Skomponował ją pochodzący z Ukrainy Szolom Secunda, który w 1908 roku  jako czternastolatek  wyemigrował ze swoją rodziną do Stanów Zjednoczonych. Pieśń powstała znacznie później, na początku lat 30., na potrzeby musicalu Men ken lebn nor men lost nisht. Szybko zyskała światową sławę, przekraczając wszystkie granice i docierając nawet do Związku Radzieckiego. W 1943 roku powstała jej pierwsza rosyjskojęzyczna wersja, znana jako Барон фон дер Пшик, dopiero później Paweł Gandelman  Żyd rodem z Leningradu  przerobił ją na В Кейптаунском порту.
W 2018 roku postanowił wykorzystać ją w swoim najnowszym filmie Aleksandr Wieledinski (Geograf przepił globus), który jej zaśpiewanie powierzył dwóm popularnym w Rosji rockmanom  Aleksandrowi Skliarowi i Garikowi Sukaczowowi. On także (w znaczeniu: Wieledinski) napisał scenariusz filmu, w którym wykorzystał autentyczną historię, jaka ponoć przydarzyła się jego ojcu w 1945 roku. Dzieło, które kosztowało 120 milionów rubli, miało swoją premierę podczas ubiegłorocznego festiwalu Okno na Europę w Wyborgu (gdzie dostało nawet nagrodę specjalną jury), ale  co trudno zrozumiałe  na skierowanie do szerokiej dystrybucji musiało czekać jeszcze ponad rok. W kinach rosyjskich film W porcie Cape Town pojawił się bowiem dopiero 29 sierpnia tego roku. Całkiem możliwe, że producenci zwlekali z tym tak długo, obawiając się klapy finansowej. Która jest zresztą wielce prawdopodobna, biorąc pod uwagę mocno zakręconą i nie zawsze wciągającą fabułę obrazu.
Wieledinski uznał bowiem, że niczego nie będzie widzom ani krytykom ułatwiać. Miesza więc płaszczyzny czasowe, wprowadza masę dygresji, które nie zawsze wzbogacają autorską narrację, a czasami wprost można dojść do wniosku, że służą chyba jedynie udziwnieniu całej historii. Punktem wyjścia jest wydarzenie, do jakiego dochodzi w 1945 roku na wyspie Sachalin. Już od czasów carskich było to miejsce zsyłek zarówno przestępców pospolitych, jak i politycznych. Nie bez powodu pracujący tam jako lekarz Anton Czechow nazwał je w swoich wspomnieniach piekłem. W czasach stalinowskich powstały tam nowe łagry, do których z roku na rok trafiało coraz więcej więźniów. Przypadek sprawia, że pewnego dnia stają naprzeciw siebie młody marynarz  skazaniec i dwóch krasnoarmiejców z wojskowego patrolu. Ich spotkanie kończy się strzelaniną i rozlewem krwi. Każdy z nich jest przekonany, że dwaj pozostali zginęli. Ale, jak się okazuje, wszyscy cudownym zrządzeniem losu przeżyli.
[image: ]
Młody czerwonoarmista Piotr Wierieszczagin zostaje po latach wziętym leningradzkim, a potem petersburskim dramaturgiem i prozaikiem; okrutny i sadystyczny dowódca patrolu wyrasta natomiast, zgodnie ze swoim charakterem, na ojca chrzestnego mafii; z kolei marynarz Igor Afanasjew po odbyciu kary ima się różnych zajęć, przez jakiś czas jest nawet specjalistą od ochrony przeciwpożarowej w teatrze, który wystawia sztuki Wierieszczagina. Ciąg dalszy tej historii ma miejsce w 1996 roku. Igor, ciężko chory na serce, mieszka w Sewastopolu; Piotr ponownie zyskuje rozgłos dzięki dokumentalnej powieści o zorganizowanej przestępczości. I chociaż odżegnuje się od tego, jak tylko potrafi, lokalni mafiosi  w tym kierujący ich poczynaniami jego były towarzysz z wojska  są przekonani, że napisał właśnie o nich. I że, co gorsza, w domowym archiwum posiada kolejne obciążające ich materiały. Gotowi są więc zdobyć je za wszelką cenę; nawet jeśli musieliby zabić Piotra. Nie chcąc jednak samym brudzić sobie ręce, szantażem zmuszają do napadu na pisarza przypadkowego mężczyznę.
[image: ]
Wieledinski stara się utrzymać w ryzach i powiązać ze sobą wszystkie wątki, ale wychodzi mu to średnio. Zwłaszcza kiedy akcja przenosi się do Republiki Południowej Afryki, czyli do tytułowego Cape Town (Kapsztadu), gdzie szykuje się spowodowana konfliktem o spadek krwawa jatka pomiędzy białymi i czarnymi potomkami jednego z rosyjskich bohaterów filmu. Dramat zamienia się tu w tragifarsę, która jednak jakoś szczególnie śmieszna (ani nawet śmieszno-gorzka) nie jest. Swoją drogą ciekawe, czy i ten motyw jest prawdziwy, czy też zrodził się już tylko w głowie reżysera, które zamarzyła się wyprawa na drugi koniec świata  do RPA. Do pracy nad swoim filmem Wieledinski zatrudnił aż trzech operatorów, którzy odpowiadali za realizację oddzielnych wątków (historycznego, współczesnego i południowoafrykańskiego). A byli to: Aleksiej Najdionow (mający na koncie sporo produkcji telewizyjnych i kinowych), Andriej Najdionow (Córka, Siedem par nieczystych) oraz Dmitrij Jaszonkow (Nirwana, 22 minuty).
[image: ]
Za ścieżkę dźwiękową odpowiadał natomiast, nie licząc piosenki tytułowej i kilka innych pożyczonych kompozycji, znany z petersburskiej formacji Akwarium gitarzysta i wiolonczelista Aleksiej P. Zubariew, z którym Wieledinski współpracował już przy Geografie. Główne role reżyser powierzył natomiast aktorskim weteranom: Władimirowi Stiekłowowi (Jelcyn. Trzy dni sierpnia, Gagarin. Pierwszy w kosmosie), który zagrał Wierieszczagina, Siergiejowi Sosnowskiemu (Na dnie, Fabryka), który wcielił się w Afanasjewa, oraz Aleksandrowi Robakowi (Przewodnik, Tajemnica smoczej pieczęci), który z kolei podarował swą twarz Ojcu Chrzestnemu. Poza tym na ekranie zobaczyć możemy jeszcze między innymi wiekowego Jurija Kuzniecowa (Wyspa, Bez pożegnania) oraz  to już z młodszego pokolenia  Jewgienija Tkaczuka (Brudnopis, Dwa bilety do domu) i Anfisa Czornych (Geograf przepił globus).




Tytuł: W porcie Cape Town
Tytuł oryginalny: В Кейптаунском порту
Reżyseria: Aleksandr Wieledinski
Zdjęcia: Andriej Najdionow, Aleksiej Najdionow, Dmitrij Jaszonkow
Scenariusz: Aleksandr Wieledinski
Obsada: Władimir Stiekłow, Siergiej Sosnowski, Aleksander Robak, Jurij Kuzniecow, Jewgienij Tkaczuk, Witalij Kiszczenko, Wiktoria Smirnowa, Wiktor Rakow, Witalij Chajew, Anna Ukołowa, Maksim Łagaszkin, Julia Aug, Danił Stiekłow, Filip Jerszow, Arsienij Robak, Anfisa Czornych
Muzyka: Aleksiej Zubariew
Rok produkcji: 2018
Kraj produkcji: Rosja, RPA
Czas trwania: 103 minuty
Gatunek: dramat
Zobacz w: Kulturowskazie
Ekstrakt: 60%
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  Z ziemi włoskiej do Polski

  Konrad Wągrowski

  Tadeusz Sliwa (Nie)znajomi
  

  
  Zupełnie nie spodziewałem się, że polski remake włoskiego filmu z 2017 roku okaże się być lepszy od oryginału.
Ekstrakt: 70%
[image: (Nie)znajomi]
Dobrze się kłamie w miłym towarzystwie (w oryginale Perfetti sconosciuti, czyli właśnie nieznajomi) spotkał się w Polsce z dobrym przyjęciem, przyciągając do kin 160 000 widzów, co może nie jest jakimś szokującym wynikiem, ale jak na film z Włoch  zupełnie przyzwoitym. Być może to właśnie zadecydowało o pomyśle zrobienia remake′u  z jednej strony oryginał podobał się wielu widzom, z drugiej strony aż tak wielu go nie obejrzało, można więc było sądzić, że z polską obsadą wynik będzie znacznie lepszy. Ale oczywiście nie Polacy jedni wpadli na ten pomysł  (Nie)znajomi to już 18 światowy remake Perfetti sconosciuti. A naszym atutem było też to, że Kasia Smutniak mogła powtórzyć swą rolę w rodzimej wersji.
Polski remake w swym głównym założeniu jest wierny oryginałowi. Pewnego wieczoru na kolacji spotyka się siódemka znajomych  dwa małżeństwa, para, która chodzi ze sobą od niedawno i jedna osoba, która miała przyjść z partnerką, ale ta się rozchorowała. Wszyscy sprawiają wrażenie dobrze poukładanych osób, żyjących w stabilnych związkach, może z drobnymi przywarami, ale bez większych sekretów. Rozmowa schodzi na temat telefonów komórkowych  a konkretnie tego, co ludzie w nich mogą ukrywać. Jedna z uczestniczek kolacji proponuje grę: przez cały wieczór każdy ma ujawniać wszystkie SMS-y i MMS-y, które do niego przychodzą, a wszystkie rozmowy ma przeprowadzać z włączonym głośnikiem, tak by wszyscy mogli je słyszeć. Z pewnymi oporami ekipa godzi się na tę grę. Nie musimy znać pierwowzoru, by domyślić się, że różne sekrety zaczną wychodzić na jaw, a relacje między uczestnikami kolacji mocno się skomplikują
Co jest zaskakujące to fakt, że nawet gdy znamy włoski pierwowzór (jak autor tej recenzji), to i tak filmy będziemy obserwować z dużym zainteresowaniem. Zaryzykuję wręcz twierdzenie, że podczas gdy Dobrze się kłamie w miłym towarzystwie był przede wszystkim ciekawą zabawą formalną, polska wersja porusza realne problemy i tematy. Z jednej strony decyduje o tym udane osadzenie filmu w realiach polskiej klasy średniej (nie ma tu zgrzytu, przeniesienie fabuły w polskie warunki udaje się zupełnie bezboleśnie) z jej wszystkimi obawami i napięciami, z drugiej  znakomite wykonanie. Reżyseria jest pierwszorzędna, aktorstwo znakomite. Dobrze radzi sobie jak zwykle Tomasz Kot i Kasia Smutniak, dają radę Michał Żurawski i Aleksandra Domańska, świetny jest wcielający się w jedynego samotnika Wojtka Wojciech Żołądkowicz, ale show kradną Łukasz Simlat i Maja Ostaszewska. On jest znakomity przez cały film, ona powoli się rozkręca, ale w finale daje prawdziwy koncert aktorstwa, poruszając widza i nadając filmowi dużo poważniejszego wydźwięku niż by się mogło wydawać. Do tego obecny w oryginale wątek homoseksualny wybrzmiewa dużo dobitniej we współczesnej Polsce, a i rezygnacja z wzięcia całości w nawias w finale, jaka miała miejsce w pierwowzorze, wychodzi filmowi na dobre. W sumie więc (Nie)znajomi stają się nieoczekiwanie silnym argumentem za kręceniem remakeów.




Tytuł: (Nie)znajomi
Dystrybutor:  Mówi Serwis
Data premiery: 27 września 2019
Reżyseria: Tadeusz Sliwa
Zdjęcia: Michal Dabal
Scenariusz: Filippo Bologna, Paolo Costella, Paolo Genovese, Paola Mammini, Rolando Ravello
Obsada: Maja Ostaszewska, Łukasz Simlat, Aleksandra Domanska, Michał Żurawski, Kasia Smutniak, Tomasz Kot
Muzyka: Marcin Masecki
Rok produkcji: 2019
Kraj produkcji: Polska
Czas trwania: 103 min
Gatunek: dramat, komedia
Zobacz w: Kulturowskazie
Ekstrakt: 70%
  



  
  
  
  
  Magazyn Esensja - Magazyn Esensja nr 9 (CXCI) listopad 2019
  




  
  

  Klasyka kina radzieckiego:Ludzkie dramaty w nowofalowych rytmach

  Sebastian Chosiński

  Aleksiej Bałabanow To były inne czasy, Aleksiej Bałabanow Nie mam przyjaciela
  

  
  Każdy artysta  aktor, reżyser, pisarz, malarz  jakoś zaczyna. Uczy się swego fachu. Najczęściej wczesne dzieła są jeszcze bardzo niedojrzałe, choć wiele z nich znamionuje przyszły talent. Tak było w przypadku nieżyjącego od sześciu lat Aleksieja Bałabanowa, którego szkolne krótkometrażówki dalekie są od poziomu, do jakiego przyzwyczaił nas w kolejnych dekadach, ale noszą już charakterystyczne cechy stylu autora Ładunku 200.
Ekstrakt: 60%
[image: To były inne czasy]
Aleksiej Oktiabriniowicz Bałabanow był reżyserem wielbionym przez swoich fanów. Chociaż jego filmy nie należały do najłatwiejszych i nierzadko szły pod prąd państwowej propagandy  zwłaszcza te kręcone w XXI wieku  to jednak spotykały się z dużym uznaniem, zdobywały nagrody na festiwalach, zgarniały znaczące laury w corocznych podsumowaniach. Przyszły reżyser urodził sie w lutym 1959 roku w uralskim Swierdłowsku (dzisiejszym Jekaterynburgu); studia humanistyczne  na wydziale tłumaczeń  ukończył w Gorkowskim Pedagogicznym Instytucie Języków Obcych (dzisiaj miasto to nosi już inną nazwę  Niżny Nowogród). Jako dwudziestodwulatek został wzięty do wojska; służył w łączności, między innymi w Afganistanie. Po opuszczeniu szeregów Armii Radzieckiej postanowił zająć się filmem. Podjął pracę jako asystent reżysera w Swierdłowskiej Wytwórni Filmowej, jednocześnie rozpoczął naukę na Wyższych Kursach Scenariopisarstwa i Reżyserii w Moskwie. Po zdobyciu dyplomu w 1990 roku opuścił rodzinne strony i przeniósł się do Leningradu, który wkrótce powrócił do swojej dawnej nazwy  Sankt Petersburg. Tam związał się z wytwórnią Lenfilm.
Dla niej zrealizował swoje pierwsze pełnometrażowe fabuły: oparte na motywach twórczości Samuela Becketta Szczęśliwe dni (1991) oraz ekranizację Zamku (1994) Franza Kafki. Kolejne obrazy kręcił już dla kompanii kinowej STW (СТВ), której był współzałożycielem (wraz z producentem Siergiejem Sieljanowem). Zaczął od dwóch części kultowego dramatu sensacyjnego Brat (1997 i 2000), które dla kinematografii rosyjskiej stały się tym samym, czym były dla polskiej Psy Władysława Pasikowskiego. W klimacie wczesnych opowieści Bałabanowa  nawiązującym do dokonań Andrieja Tarkowskiego i Aleksandra Sokurowa  utrzymane były jeszcze Dziwadła i ludzie (1998). W kolejnych latach Aleksiej Oktiabriniowicz postanowił bardziej otworzyć się na widza; temu służyła nawiązująca do wydarzeń czeczeńskich Wojna (2002) oraz  znamionujące pewien kryzys artystyczny  komedia Ciuciubabka (2005) i melodramat Mnie nie boli (2006). Powrót do wielkiej formy znamionowały wstrząsający Ładunek 200 (2007), Morfina (2008), której podstawą była wspomnieniowa proza Michaiła Bułhakowa, wreszcie szokujący w wielu momentach Palacz (2010) i profetyczne Też chcę (2012).
Szybkie tempo pracy i stres odbiły się na zdrowiu Bałabanowa. Mając kłopoty z sercem, reżyser trafił do sanatorium Diuna w podpetersburskim kurorcie Siestrorieck i tam w czasie pracy nad nowym scenariuszem zmarł 18 maja 2013 roku. Po śmierci artysty w kilkunastopłytowym boksie przypomniano na DVD wszystkie jego filmy  krótko- i pełnometrażowe, szkolne i w pełni profesjonalne, fabularne i dokumentalne. Wśród nich znalazły się  przy okazji odszumione i z poprawioną cyfrowo jakością obrazu  dwa dzieła wyreżyserowane wprawdzie przez Aleksieja Oktiabriniowicza (i z jego scenariuszami), ale będące przede wszystkim pracami dyplomowymi operatorów Aleksandra Koczusowa (To były inne czasy, 1987) i Władimira Romanienki (Nie mam przyjaciela, 1988). Nakręcono je na bazie Swierdłowskiej Wytwórni Filmowej, w której Bałabanow szlifował wówczas swoje umiejętności. Tym samym ich akcja rozgrywała się w Swierdłowsku (i okolicach), a w głównych rolach pojawiali się miejscowi artyści i muzycy rockowi, z którymi reżyser pozostawał w przyjacielskich relacjach. Niektórzy z nich, jak Wiaczesław Butusow, lider formacji Nautilus Pompilius (Наутилус Помпилиус), zrobili później wielką karierę.
Ekstrakt: 60%
[image: Nie mam przyjaciela]
Główną bohaterką osiemnastominutowego To były inne czasy jest Nadia, dwudziestoparoletnia kobieta, która szuka dopiero swego miejsca w życiu. Podobnie zresztą jak jej narzeczony Igor, który na gwałt potrzebuje pieniędzy. Próbuje pożyczyć je od ojca, ale to mu się nie udaje. Wówczas przychodzi mu do głowy znajomy, który nie powinien odmówić. Problem w tym, że odmawia. Przynajmniej początkowo. Igor nie zraża się tym i proponuje mu inne rozwiązanie  za gotówkę odstąpi mu swoją dziewczynę. Podobny wątek pojawił się w kultowym Wodzireju (1977) Feliksa Falka i jest całkiem prawdopodobne, że to rozwiązanie fabularne Bałabanow wpadł inspirowany dziełem Polaka. Jeśli tak było, należy uczciwie przyznać, że w finale opowieści potrafił zaskoczyć. Film Aleksieja Oktiabriniowicza ozdobiony został piosenkami swierdłowskich wykonawców, głównie Nautilusa Pompiliusa (Кто я?, Всего лишь быть, Никто мне не поверит oraz Взгляд с экрана), jak również zespołu  Настя (Клипсо-Калипсо). W główne role wcielili się natomiast zmarła w 2004 roku (zaledwie w wieku czterdziestu czterech lat) Nadieżda Ozierowa oraz Igor Niezłobinski  żadnemu z nich nie było dane rozwinąć aktorskich skrzydeł.
Powstały rok później dwudziestotrzyminutowy film Nie mam przyjaciela jest tematycznie i stylistycznie bardzo podobny do To były inne czasy. I tym razem bowiem Bałabanow postanowił przedstawić miłosne rozterki młodych ludzi, jeszcze niedojrzałych emocjonalnie, szukających przygody i bez większego namysłu krzywdzących swych bliskich. Piękna Olga jest uczennicą ostatniej klasy. Podkochuje się w niej Andriej, kolega z klasy; ona marzy jednak o tym, aby poznać miejscową gwiazdę rocka  Igora Biełkina (to postać rzeczywista, w którą wcielił się Igor Biełkin, wokalista grupy Урфин Джюс). Wybiera się więc ze swoim chłopakiem na koncert, po którym zostawia samego oszołomionego tym faktem Andrieja i odjeżdża na imprezę z muzykami. Przy okazji bohaterowie toczą rozmowy o muzyce nowofalowej, a w tle wybrzmiewają piosenki takich wykonawców, jak Madness, Stray Cats i Billy Idol czy też  z rodzimego podwórka  Чайф (Соня любит Петю). Także i w przypadku Nie mam przyjaciela odtwórcy głównych ról nie zrobili wielkiej kariery aktorskiej: Biełkin nie miał wcale zamiaru poświęcać się kinu i pozostał rockmanem, natomiast Olga Bieliajewa  absolwentka szkoły teatralnej w Swierdłowsku  zginęła tragicznie (w pożarze) w 2000 roku.
Wczesne filmy Aleksieja Bałabanowa, choć daleko im do poziomu jego najsłynniejszych dzieł, pozostają ciekawym obrazem epoki schyłku Związku Radzieckiego, znamionującym rodzący sie wielki talent artysty. I choćby z tego powodu należy o nich pamiętać.




Tytuł: To były inne czasy
Tytuł oryginalny: Раньше было другое время
Reżyseria: Aleksiej Bałabanow
Zdjęcia: Aleksandr Koczusow
Scenariusz: Aleksiej Bałabanow
Obsada: Nadieżda Ozierowa, Igor Niezłobinski, Wiaczesław Butusow, Anastazja Poliewa, Władimir Łysienkow, Jewgienij Gorienburg
Rok produkcji: 1987
Kraj produkcji: ZSRR
Czas trwania: 17 minut
Gatunek: melodramat
Zobacz w: Kulturowskazie
Ekstrakt: 60%

Tytuł: Nie mam przyjaciela
Tytuł oryginalny: У меня нет друга, или One Step Beyond
Reżyseria: Aleksiej Bałabanow
Zdjęcia: Władimir Romanienko
Scenariusz: Aleksiej Bałabanow
Obsada: Olga Bieliajewa, Igor Biełkin, Tatiana Monachowa, Dmitrij Umiecki, Wiktor Komarow, Wiaczesław Butusow, Anastazja Poliewa, Aleksandr Pantykin
Rok produkcji: 1988
Kraj produkcji: ZSRR
Czas trwania: 23 minuty
Gatunek: melodramat
Zobacz w: Kulturowskazie
Ekstrakt: 60%
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  East Side Story:Sterowce XXI wieku

  Sebastian Chosiński

  Aleksandr Bogusławski Abigail
  

  
  Dwa lata po fatalnym pełnometrażowym debiucie, jakim okazał się fantastyczno-sensacyjny melodramat Poza rzeczywistością, Aleksandr Bogusławski nakręcił kolejne dzieło. Tym razem dużo ciekawsze i klimatyczne, będące mieszanką najbardziej mrocznych filmowych opowieści o Harrym Potterze z przesłaniem V jak vendetta i efektami rodem z Doktora Streangea. Zwróćcie zatem uwagę na Abigail!
Ekstrakt: 70%
[image: Abigail]
Kiedy półtora roku temu recenzowałem Poza rzeczywistością, nie pozostawiłem na tym filmie suchej nitki. Bo też w kinowym debiucie Aleksandra Bogusławskiego (rocznik 1989) nie było nic, co zasługiwałoby na pochwałę. Nie uratował go nawet pojawiający się w jednej z głównych ról Antonio Banderas. Na szczęście z kolejnym dziełem Rosjanina rzecz ma się zupełnie inaczej. Mimo że za jego fabułę odpowiadają ci sami twórcy  obok reżysera także Dmitrij Żygałow, Aleksiej Słuszczew i, jako redaktorka tekstu, Aleksandra Primaczenko. O ile jednak tamten obraz swoim brakiem doświadczenia rozłożyli na łopatki, teraz, wyciągnąwszy słuszne wnioski i znalazłszy odpowiednie inspiracje, wyszli obronną ręką. I chociaż trudno dostrzec w Abigail zupełnie nowe pomysły i rozwiązania fabularne, to jednak ratują ją nadzwyczaj mroczny klimat oraz świetne efekty specjalne, pozwalające na podkreślenie steampunkowości przedstawionego świata.
Praca nad filmem trwała dwa lata, rozpoczęła się jesienią 2017 roku, a więc natychmiast po domknięciu poprzedniego projektu Bogusławskiego. W produkcję zaangażowano dwie największe rosyjskie wytwórnie  Mosfilm i Lenfilm. Zdjęcia kręcono w estońskim Tallinie, Petersburgu (w luterańskim kościele św. Anny, kinoteatrze Spartak i fabryce Czerwony Trójkąt), miastach obwodu leningradzkiego (między innymi w Gatczynie) oraz w pawilonach Mosfilmu (wykorzystano chociażby dekoracje do starej Moskwy). Premiera gotowego dzieła, które kosztowało ponoć 600 milionów rubli, odbyła się 22 sierpnia 2019 roku. Nie tylko w Rosji, dzień później bowiem film wszedł jednocześnie do dystrybucji w Niemczech, Francji, Japonii, Brazylii, Turcji i jeszcze kilku państwach Azji Południowo-Wschodniej. Jest więc szansa, że w ciągu kilku tygodni wydatki się zwrócą. Zwłaszcza że Abigail wyszła już także na płycie DVD.
Tytułowa bohaterka filmu, Abigail Foster (warto podkreślić, że akcja nie rozgrywa się w świecie rosyjskim, ale anglosaskim, co prawdopodobnie miało ułatwić odniesienie sukcesu w krajach zachodnich i azjatyckich), żyje w wyjątkowo mrocznym miejscu  w mieście od stu lat odciętym od świata, okolonym potężnymi murami, w którym władzę sprawują de facto inspektorzy Służby Bezpieczeństwa. Jej ojciec Jonathan należy do elity, jest wybitnym naukowcem, opracowującym nowe technologie  latające statki (które przypominają sterowce) oraz broń. Tym większym zaskoczeniem jest dla rodziny, czyli Abigail i jej matki Margaret, jego aresztowanie, które przeprowadza stary znajomy Jonathana, William Garret. Foster zostaje bowiem uznany za zakażonego i w myśl obowiązującego prawa musi zostać odizolowany od społeczeństwa; wraz z nim los ten spotyka również młodego Roya, sąsiada i przyjaciela rodziny. Po aresztowaniu wszelki ślad po Jonathanie znika.
[image: ]
Od tamtego momentu mija osiem lat. Abigail wyrasta na piękną nastolatkę; nie prowadzi jednak beztroskiego życia, typowego dla osób w jej wieku  w takim miejscu i z takim doświadczeniem życiowym nie jest to możliwe. Poza tym dziewczyna przez cały czas pielęgnuje w sobie nadzieję na odnalezienie ojca. Gdy pewnego dnia przekonuje się, że Roy żyje  za cenę zdrady i przejścia na drugą stronę barykady  próbuje za jego pośrednictwem dotrzeć do informacji na temat tego, co władze robią z zakażonymi. To sprawia, że Abigail trafia w szeregi ruchu oporu, na czele którego stoi wojowniczy Bale, któremu marzy się powstanie przeciwko inspektorom. Ale konspiratorzy są zbyt słabi, na dodatek nie wszyscy wierzą w sukces misji, za wszelką cenę potrzebują wsparcia  i mogą otrzymać je właśnie od panny Foster. Jednak pod warunkiem, że odkryje ona swoje ponadnaturalne moce i rozwiąże zagadki, jakie pozostawił jej przed aresztowaniem ojciec. Bez tego insurekcja zostanie utopiona we krwi!
[image: ]
Czym Abigail różni się od Poza rzeczywistością? Oba obrazy wykorzystują przecież elementy fantastyki i (melo)dramatu, w obu nie brakuje również nawiązań do kina akcji. Mimo to jest między nimi przepaść. Poprzednie dzieło Bogusławskiego raziło wydumaną fabułą i uproszczeniami; w nowym filmie też oczywiście nie brakuje słabszych momentów i klisz gatunkowych, ale za to ma ono niezwykły, mroczno-niepokojący klimat, który dodatkowo podkreśla  oparta na ambientowo-elektronicznych dźwiękach  muzyka autorstwa Ryana Ottera (serial kinowy i telewizyjny Gogol). I chociaż Abigail oglądać mogą  przynajmniej w Rosji  widzowie powyżej szóstego roku życia, naprawdę warto zastanowić się dwa razy przed zabraniem na seans tak małych dzieci. Nie brakuje tu bowiem scen przemocy i okrucieństwa, ba! stylizacja niektórych bohaterów (vide Garret czy zamaskowani inspektorzy) może wywołać senne koszmary.
[image: ]
Gotycki nastrój obrazu może kojarzyć się z późnymi ekranizacjami opowieści o Harrym Potterze; z kolei wątek ruchu oporu walczącego przeciwko totalitarnej władzy z miejsca przywodzi na myśl filmową adaptację komiksu V jak Vendetta (2005). Używane przez obie strony konfliktu bronie mają wiele wspólnego z efektami wykorzystanymi w Marvelowskim dziele Doktor Strange (2016), a wygląd Garreta  z charakteryzacją jakiej poddano Garyego Oldmana w Piątym elemencie (1997). I tak dalej, i tak dalej, inspiracji zachodnią (nie tylko hollywoodzką) kinematografią jest w Abigail znacznie więcej  począwszy od Hugona i jego wynalazku (2011), a skończywszy na Hanie Solo (2018). Niektórym widzom może to odbierać przyjemność płynącą z seansu, ale drudzy być może poczują satysfakcję, wyszukując podobieństwa czy wręcz cytaty z innych filmów.
W roli tytułowej wystąpiły dwie aktorki: w dziesięcioletnią Abigail wcieliła się Marta Timofiejewa (dziewczynka, która zagrała już w niemal pięćdziesięciu filmach), w osiemnastoletnią natomiast  Gruzinka Tinatin Dałakiszwili (Gwiazda, Zakładnicy). Ich ekranowym ojcem stał się brytyjski gwiazdor Eddie Marsan, a matką  Rosjanka Ksenia Kutiepowa (Taniec Delhi, Terytorium). W zdradliwego Garreta wcielił się Artiom Tkaczenko (Południowe noce, Fotograf), w przywódcę ruchu oporu Balea  Gleb Boczkow (Anna Karenina. Historia Wrońskiego), a w jego przyjaciółkę Stellę  Rawszana Kurkowa (Dziadek Mróz zawsze dzwoni trzy razy, Bałkańska linia). Z kolei Roy ma twarz serbskiego aktora Petara Zekavicy (Bohater, Anomalia). Z uwagi na rozmach dzieła zatrudniono aż trzech doświadczonych operatorów, którzy podzielili się obowiązkami, a byli to: Eduard Moszkowicz (Film o Aleksiejewie, Słonie mogą w piłkę grać), Jurij Korobiejnikow (Trzęsienie ziemi, Toboł) oraz Jurij Nikogosow (Gop-stop, Kup mnie).




Tytuł: Abigail
Tytuł oryginalny: Эбигейл
Reżyseria: Aleksandr Bogusławski
Zdjęcia: Eduard Moszkowicz, Jurij Nikogosow, Jurij Korobiejnikow
Scenariusz: Dmitrij Żygałow, Aleksandr Bogusławski, Aleksiej Słuszczew, Aleksandra Primaczenko
Obsada: Tinatin Dałakiszwili, Gleb Boczkow, Artiom Tkaczenko, Eddie Marsan, Rawszana Kurkowa, Rinal Muchamietow, Ksenia Kutiepowa, Marta Timofiejewa, Olivier Siou, Nikita Diuwbanow, Nikita Tarasow, Petar Zekavica, Cecile Plaige, Wasilij Szemiakinski
Muzyka: Ryan Otter
Rok produkcji: 2019
Kraj produkcji: Rosja
Czas trwania: 107 minuty
Gatunek: dramat, fantasy
Zobacz w: Kulturowskazie
Ekstrakt: 70%
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  Jeszcze nowsza Heloiza

  Miłosz Cybowski

  Céline Sciamma Portret kobiety w ogniu
  

  
  Druga połowa XVIII wieku. Młoda malarka zjawia się w niewielkim dworku gdzieś na wybrzeżu Bretanii w celu namalowania portretu. Ale proces powstawania obrazu będzie o wiele bardziej złożony, niż moglibyśmy się spodziewać. I, wbrew tytułowi, nie będzie nim Portret kobiety w ogniu.
Ekstrakt: 80%
[image: Portret kobiety w ogniu]
Opisany wyżej punkt wyjścia wydaje się dość banalny i zapewne w nieco innej konwencji doprowadziłby do powstania sztampowego filmu o relacji między artystą a jego modelem. Tutaj jednak kilka zmian wystarcza do tego, by ten schemat okazał się czymś o wiele bardziej złożonym i niekonwencjonalnym. Po pierwsze, zarówno malarka (Marianna), jak i osoba portretowana (Heloiza) są kobietami. Dość odmiennymi zarówno pod względem charakteru, jak i doświadczenia życiowego. Tę pierwszą można uznać za osobę światową, żyjącą może trochę w cieniu swojego ojca (również malarza), ale przy tym posiadającą sporą dozę niezależności. Rzecz ma się zupełnie inaczej z Heloizą, która większość życia spędziła w klasztorze, a opuściła go tylko po to, by spełnić marzenia swojej matki i wyjść za mąż za nieznanego jej człowieka.
Portret, który ma namalować Marianna, jest tutaj kluczowy, ma on bowiem na celu przekonać potencjalnego małżonka Heloizy o jej urodzie. Matka dziewczyny, która wiele lat wcześniej właśnie w taki sposób została wydana za mąż, pragnie kontynuować tę tradycję. Nie ze względu na wiarę w jej słuszność czy pragnienie dobra swojej córki, ale dla spełnienia własnych pragnień powrotu do Włoch. Mając świadomość tego, że jest jedynie towarem na sprzedaż, Heloiza nie pała zbyt wielką chęcią, by jej portret został ukończony i odmawia pozowania doń. I właśnie dlatego Marianna musi namalować portret niejako z pamięci  na co dzień towarzysząc Heloizie w przechadzkach, a wieczorami malując to, co udało jej się zapamiętać. Szczegóły takie jak kształt ucha, kolor policzka, ułożenie włosów czy sposób trzymania dłoni. Nie powinno dziwić, że mimo początkowej nieufności, jaką darzą się obie kobiety, stopniowo nawiązuje się między nimi nić porozumienia.
Film wygląda wyjątkowo ascetycznie, sceny kręcone są głównie we wnętrzu starego dworku, zamieszkałego jedynie przez kobiety: służącą Sophie, Heloizę oraz jej matkę. Mężczyźni nie pojawiają się prawie wcale, jeśli nie liczyć początkowych i końcowych scen. Przedstawiona w filmie rzeczywistość jest więc w pełni kobieca, niemalże na podobieństwo Sierpnia Bruno Schulza. Ale jest to kobiecość bardzo różnorodna  pogodzona z losem Sophie (której kłopoty wychodzą w pewnym momencie na pierwszy plan), ciesząca się swoją niezależnością Marianna, podstarzała matka Heloizy, uważająca ustalony porządek i swoją drogę życiową za jedyną słuszną, oraz wreszcie sama Heloiza, która poszukuje własnej drogi.
W tak skromnym pod względem obsady i fabuły filmie musimy zwracać uwagę na to, co wysuwa się na pierwszy plan  czyli relacje między bohaterkami. Tak naprawdę cały film opiera się na cokolwiek burzliwych kontaktach między Marianną i Heloizą, z niewielkim (acz z czasem rosnącym) udziałem Sophie. Pomimo początkowego chłodu i obcości, jakie wobec siebie czują, pochodzące z dwóch różnych światów kobiety odnajdują z czasem wspólny język. W budowaniu tej relacji liczy się każda scena, każdy gest, każde spojrzenie. Trochę tylko szkoda, że w drugiej połowie film traci na swojej subtelności, osuwając się nieuchronnie w bardziej toporne metafory. A skoro już przy metaforach jesteśmy  nie wierzę, by nazwanie jednej z bohaterek Heloizą może nie być ukłonem w stronę średniowiecznej pary kochanków (bardziej niż w stronę ich nowszej wersji z dzieła Rousseau).
Jeśli o tytułowy portret chodzi Pojawia się on tylko w jednej scenie, wcale nie najważniejszej dla całego filmu. Podobnie jest z sytuacją, która zainspirowała Mariannę do późniejszego namalowania tego obrazu (bo portret, który maluje na zamówienie matki Heloizy jest do bólu sztampowym, akademickim i użytkowym dziełem). Ale w przepełnionej nienachalnym symbolizmem historii to, w jaki sposób będziemy interpretowali tytuł, zależy tylko od nas.




Tytuł: Portret kobiety w ogniu
Tytuł oryginalny: Portrait de la jeune fille en feu
Reżyseria: Céline Sciamma
Zdjęcia: Claire Mathon
Scenariusz: Céline Sciamma
Obsada: Noémie Merlant, Adèle Haenel, Luàna Bajrami, Valeria Golino, Christel Baras, Armande Boulanger, Guy Delamarche, Clément Bouyssou
Muzyka: Jean-Baptiste de Laubier, Arthur Simonini
Rok produkcji: 2019
Kraj produkcji: Francja
Czas trwania: 119 min
Gatunek: dramat
Zobacz w: Kulturowskazie
Ekstrakt: 80%
  



  
  
  
  
  Magazyn Esensja - Magazyn Esensja nr 9 (CXCI) listopad 2019
  




  
  

  Nieoczekiwana zmiana miejsc

  Marcin Mroziuk

  Chuck Konzelman, Cary Solomon Nieplanowane
  

  
  Nie ulega wątpliwości, że Nieplanowane to film nakręcony pod z góry założoną tezę i o dość przewidywalnej fabule. Mimo to przedstawiona na ekranie historia dyrektorki amerykańskiej kliniki aborcyjnej, która niespodziewanie przechodzi na stronę działaczy pro-life, potrafi skutecznie przyciągnąć naszą uwagę.
Ekstrakt: 60%
[image: Nieplanowane]
W tym przypadku oczywiście duże znaczenie ma to, że Abby Johnson to postać autentyczna, więc nie można zarzucić twórcom, że tak drastyczna zmiana poglądów jest zupełnie nieprawdopodobna. Z kolei już na początku filmu słyszane przez nas z offu wypowiedzi głównej bohaterki rozbrajają kolejne miny  jakim cudem tak długo nic nie dostrzegała, jak mogła być aż tak głupia i naiwna? No cóż, Abby nawet nie szuka tutaj dla siebie usprawiedliwienia  po prostu popełniła w swym życiu wiele błędów, a jej historia nie jest ani miła, ani przyjemna.
Wydarzenie, które zmienia o 180 stopni postawę bohaterki, przedstawiono już w pierwszych minutach film. Abby Johnson jest w tym momencie dyrektorką jednej z klinik Planned Parenthood, ale zostaje poproszona o asystowanie przy przeprowadzanej tam aborcji. Ma tylko trzymać sondę, ale w trakcie zabiegu patrzy na ekran USG i to właśnie ten widok jest dla nie prawdziwym wstrząsem. Nienarodzone dziecko próbuje uciec przed narzędziami lekarza, a po chwili już nie widać płodu, lecz jedynie czarną dziurę
W kolejnych scenach cofamy się do początków kariery Abby w Planned Parenthood, która trafiła tam jeszcze w trakcie studiów jako wolontariuszka. Następnie obserwujemy, jak dzięki swemu zaangażowaniu i zdolnościom szybko awansuje, a początkowe niepowodzenia w życiu osobistym (nieudane pierwsze małżeństwo i dwie aborcje) ustępują niemal idyllicznemu obrazkowi szczęśliwej rodziny. Wprawdzie mąż Abby i jej rodzice woleliby, żeby zajmowała się czymś innym, ale kochają ją mimo dokonanego przez nią wyboru. A w końcu ich modlitwy zostają wysłuchane No cóż, na jakieś wielkie zaskoczenie nie ma tutaj miejsca, a nawet proces, jaki wytacza bohaterce jej były pracodawca, kończy się nadspodziewanie szybko.
Trzeba jednak przyznać, że Ashley Bratcher w roli Abby Johnson wypada dość przekonująco (chociaż w scenach z czasów studenckich przydałaby się jednak lepsza charakteryzacja). Aktorka potrafi wzbudzić w nas sympatię do kreowanej przez siebie postaci, a także uwiarygodnić zmianę jej postawy, mimo pewnych mielizn kryjących się w scenariuszu. Nawet pal licho naiwność bohaterki, której tak naprawdę przez długi czas zwyczajnie wygodniej było nie dostrzegać, że w istocie cały jej dobrobyt bierze się z pieniędzy pochodzących z aborcji. Zdecydowanie mniej zrozumiałe jest wszak, że chociaż sama jako klientka nie miała dobrych wspomnień związanych z usługami oferowanymi przez klinikę, to jednak zdecydowała się związać z nią swą karierę. To właśnie zasługą Ashley Bratcher jest też, że doskonale rozumiemy, czemu Abby była tak skuteczna zarówno namawiając klientki do dokonania zabiegu w klinice, jak i później odwodząc kobiety od przerywania ciąży.
Inną sprawą jest, że twórcy filmu ukazują działania Planned Parenthood w zdecydowanie negatywnym świetle. Takie deklarowane cele tej organizacji jak propagowanie świadomego rodzicielstwa i kompleksowej edukacji seksualnej okazują się jedynie zasłoną dymną dla zyskownego przemysłu aborcyjnego. Zdecydowanie przerysowana jest też postać mentorki Abby  Cheryl, która w imię osiągania przez Planned Parenthood (formalnie organizacji non-profit) coraz większych dochodów między innymi narzuca swym podwładnym plan dwukrotnego wzrostu aborcji dokonywanych w klinikach!
Na plus filmowi trzeba natomiast zaliczyć, że chociaż działacze pro-life zostali tutaj przedstawieni z dużą dozą życzliwości, to nie przemilczano wstrząsającego zabójstwa lekarza-aborcjonisty Gerogea Tillera, do którego doszło w kościele. Nieplanowane pokazuje, że stosowanie przemocy zdecydowanie nie jest dobrym sposobem na obronę nienarodzonych dzieci, skoro nawet osoba odpowiedzialna za 22 tysięcy aborcji może przejść duchową przemianę.
Nie sądzę jednak, aby Nieplanowane mogło sprawić, że ktoś z widzów zmieni poglądy jak główna bohaterka - obraz ten raczej przemówi do osób będących zdecydowanymi przeciwnikami aborcji, a zwolennicy prawa kobiet do wolności wyboru zapewne będą omijać wielkim łukiem kina z seansami tego filmu.




Tytuł: Nieplanowane
Tytuł oryginalny: Unplanned
Data premiery: 1 listopada 2019
Reżyseria: Chuck Konzelman, Cary Solomon
Zdjęcia: Drew Maw
Scenariusz: Abby Johnson, Chuck Konzelman, Cary Solomon
Obsada: Ashley Bratcher, Brooks Ryan, Robia Scott, Jared Lotz, Emma Elle Roberts, Robin DeMarco, Robert Thomason, Tina Toner
Muzyka: Stephen Blake Kanicka
Rok produkcji: 2019
Kraj produkcji: USA
Czas trwania: 109 min
Zobacz w: Kulturowskazie
Ekstrakt: 60%
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  Klasyka kina radzieckiego:Niechby i ukradli. Co by to zmieniło?

  Sebastian Chosiński

  Edmond Keosajan Korona carów rosyjskich, czyli Powrót nieuchwytnych
  

  
  Dłużej nie zawsze oznacza lepiej. O czym dobitnie przekonali się wielbiciele reżyserskich dokonań Ormianina Edmonda Keosajana. Korona carów rosyjskich  ostatnia część jego kinowej trylogii o nieuchwytnych mścicielach  choć dłuższa od każdej z poprzednich o kilkadziesiąt minut  wypada najsłabiej. I może właśnie dlatego nie doczekała się kontynuacji
Ekstrakt: 70%
[image: Korona carów rosyjskich, czyli Powrót nieuchwytnych]
Jeśli chodzi o frekwencję, wcale nie było jednak tak źle: pierwszą część trylogii, czyli Nieuchwytnych mścicieli (1966), obejrzało 54,5 miliona widzów; na drugą, to jest Nowe przygody nieuchwytnych (1968), wybrało się ponad 66 milionów obywateli Związku Radzieckiego; trzecia natomiast przyciągnęła do kin niemalże 61 milionów (co dało jej szesnaste miejsce wśród najpopularniejszych filmów w Kraju Rad). Skoro więc uznać, że Koroną carów rosyjskich Edmond Garieginowicz Keosajan zaliczył mimo wszystko (lekki) upadek, to był to upadek z naprawdę wysokiego konia. Premiera obrazu odbyła się 14 grudnia 1971 roku, umiliła więc mieszkańcom ZSRR okres noworoczno-świąteczny (sic!), co prawdopodobnie wpłynęło na wzmożone zainteresowanie dziełem. Choć biorąc pod uwagę popularność, jaką już wcześniej cieszyło się czworo nieuchwytnych mścicieli, pewnie gdyby nawet pierwsze pokazy miały miejsce w środku sezonu urlopowego, ostateczny wynik box-officeu wcale nie byłby gorszy.
Od wydarzeń przedstawionych w Nowych przygodach minęły cztery lata, co oznacza, że akcja Korony rozgrywa się w 1924 roku. Bohaterowie dorośli i zrobili karierę w organach. Obecnie służą w Zjednoczonym Państwowym Zarządzie Politycznym (OGPU), jak w latach 1923-1934 nazywano CzeKa, czyli sowiecką policję polityczną. OGPU miał bardzo szerokie kompetencje  był nie tylko służbą bezpieczeństwa, ale także wywiadem i kontrwywiadem (cywilnym i wojskowym). Pracujący tam czekiści mieli więc ręce pełne roboty. Tym bardziej że mimo zakończenia wojny domowej i rozprawienia się z białymi, czarnymi (anarchistami spod znaku Nestora Machno) oraz zielonymi (eserowcami), wrogów władzy bolszewickiej wciąż nie brakowało. Chociaż wielu z nich przed karzącą ręką ludowej sprawiedliwości uciekło na Zachód. Głównie do Francji, gdzie rosyjska biała emigracja była najliczniejsza. Jednocześnie też  najbardziej zróżnicowana i najbardziej skłócona. I to właśnie ten wątek postanowił wyeksponować w Koronie Keosajan.
Za scenariusz filmu odpowiadał tym razem, obok reżysera, Aleksandr Czerwinski (rocznik 1938)  architekt i pisarz rodem z Odessy, dla którego był to dopiero drugi projekt kinowy (po fantastycznonaukowej Tajemniczej ścianie Iriny Powołockiej i Michaiła Sadkowicza). Dlaczego Edmond Garieginowicz zdecydował się właśnie jego zaprosić do współpracy, mogąc skorzystać ze wsparcia swoich wcześniejszych kooperantów (czyli Siergieja Jermolinskiego bądź Artura Makarowa)  nie mam pojęcia. Ale nie mam wątpliwości, że nie był to najlepszy możliwy wybór dokonany przez Ormianina. Wróćmy jednak do fabuły. Jest więc rok 1924; władza komunistyczna, mimo śmierci Włodzimierza Iljicza Lenina (o czym w filmie nie ma mowy), trzyma się w Związku Radzieckim mocno. Ale nie oznacza to wcale, że można poluzować wrogom wewnętrznym i zewnętrznym. Tymi drugimi są przede wszystkim emigranci rojący sobie, że uda im się przywrócić w kraju władzę Romanowów. A jeżeli nawet nie ich samych, to bliskich krewnych dynastii, która rządziła Rosją przez trzy wieki.
[image: ]
W Paryżu nie brakuje chętnych do objęcia w najbliższej przyszłości tronu rosyjskiego. Na czoło wybija się zwłaszcza dwóch pretendentów, będących kuzynami Romanowów (choć to pokrewieństwo przez wielu poddawane jest w wątpliwość). Obaj są skończonymi kretynami, którzy nienawidzą się nawzajem. Tym łatwiej jest nimi manipulować, czego notorycznie dopuszcza się tajemniczy Francuz, monsieur Diuk. W planach ma on zorganizowanie kradzieży Wielkiej Korony Cesarstwa Rosji i przemycenia jej na Zachód w celu przeprowadzenia koronacji jednego z kandydatów. Korona przedstawia nie tylko olbrzymią wartość historyczną i symboliczną (Romanowowie używali jej od 1762 roku), ale także materialną (w latach 20. ubiegłego wieku wyceniono ją na 52 miliony dolarów). Nic więc dziwnego, że z obu tych powodów władze sowieckie nie chcą dopuścić do jej zagarnięcia przez wrogów państwa. Plany monsieur Diuka mają udaremnić nieuchwytni mściciele. [image: ]
Dlaczego właśnie oni? Ponieważ w gronie organizatorów kradzieży są ich starzy znajomi: sztabskapitan Piotr Siergiejewicz Owieczkin, pułkownik Leopold Siergiejewicz Kudasow oraz ataman Gnat Burnasz.
Planują oni posłużyć się księciem Naryszkinem  doskonałym złodziejem, który jeszcze przed rewolucją parokrotnie włamywał się do petersburskiego Ermitażu i ani razu nie został złapany na gorącym uczynku. Ksenia, Daniła, Walerij i Jakow muszą wspiąć się na wyżyny swych czekistowskich umiejętności, aby po raz kolejny uratować ojczyznę. I rzeczywiście  wspinają się. Dokonując najprawdziwszych cudów. Bo tylko w takiej kategorii można rozpatrywać scenę, w której Ksance udaje się na drezynie  najpierw z niewielką pomocą, potem samej  dogonić rozpędzony pociąg. Takich niedorzeczności jest, niestety, w Koronie carów rosyjskich więcej. [image: ]
Na dodatek intryga zostaje, zupełnie niepotrzebnie, tak skomplikowana i rozdęta, że w licznych momentach zaczyna zwyczajnie nudzić. Najlepiej wypadają te fragmenty filmu, w których Keosayan nawiązuje do konwencji znanej z dwóch poprzednich części trylogii, czyli awanturniczo-przygodowego easternu. Najsłabiej prezentują się natomiast epizody paryskie, które też najbardziej skażone są sowiecką propagandą. Bo chociaż na ekranie ośmieszona zostaje emigracja z lat 20. (porewolucyjna), to nie ma wątpliwości, że jej portret miał uderzyć również w emigracją współczesną, czyli tę z lat 60. XX wieku.
W głównych rolach pojawili się ci sami aktorzy, których mogliśmy zobaczyć już wcześniej w Nieuchwytnych mścicielach oraz Nowych przygodach nieuchwytnych, czyli Michaił Mietiołkin (Walerij), Wasilij Wasiljew (Jakow), Wiktor Kosych (Daniła), Walentina Kurdiukowa (Ksenia), Armen Dżigarchanian (Owieczkin), Arkadij Tołbuzin (Kudasow), Władimir Iwaszow (porucznik Pierow), Jefim Kopelian (Burnasz), Iwan Pieriewierzew (naczelnik OGPU Smirnow). [image: ]
Nie brakuje też jednak nowych twarzy. Naryszkina zagrał  Polak z pochodzenia  Władysław Strzelczyk (1921-1995), znany z roli Napoleona Bonapartego w Wojnie i pokoju (1965-1967) oraz filmowej biografii Czajkowskiego (1969). W emigracyjnych kandydatów do tronu carskiego wcielili się Władimir Biełokurow (1904-1973), który zagrał we wszystkich częściach trylogii, choć w każdej kogoś innego, oraz Rołan Bykow (1929-1998), bohater Andrieja Rublowa (1966) i Próby wierności (1971). Monsieur Diuk ma z kolei twarz Andrieja Fajta (Idiota, Brylantowa ręka), natomiast szansonistka w paryskiej restauracji  Ludmiły Gurczenko (Dworzec dla dwojga, Kolorowy zmierzch). Za doskonałą ścieżkę dźwiękową i wpadające w ucho piosenki odpowiadał  po raz trzeci  Jan Frienkiel, natomiast za zdjęcia  Michaił Ardabjewski (1932-1992), któremu w karierze było dane współpracować z cenionymi reżyserami, jak na przykład Paweł Czuchraj czy Anatolij Bobrowski, ale nie przy ich najwybitniejszych dziełach.




Tytuł: Korona carów rosyjskich, czyli Powrót nieuchwytnych
Tytuł oryginalny: Корона Российской империи, или Снова неуловимые
Reżyseria: Edmond Keosajan
Zdjęcia: Michaił Ardabjewski
Scenariusz: Edmond Keosajan, Aleksandr Czerwinski
Obsada: Michaił Mietiołkin, Wasilij Wasiljew, Wiktor Kosych, Walentina Kurdiukowa, Armen Dżigarchanian, Arkadij Tołbuzin, Władimir Iwaszow, Jefim Kopelian, Iwan Pieriewierzew, Władysław Strzelczyk, Andriej Fajt, Ludmiła Gurczenko, Władimir Biełokurow, Rołan Bykow, Jan Frienkiel, Edmond Keosajan
Muzyka: Jan Frienkiel
Rok produkcji: 1971
Kraj produkcji: ZSRR
Czas trwania: 134 minuty
Gatunek: historyczny, komedia, przygodowy
Zobacz w: Kulturowskazie
Ekstrakt: 70%
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  Krótko o filmach:Mroczna sielanka

  Sebastian Chosiński

  Asghar Farhadi Wszyscy wiedzą
  

  
  Irańczyk Asghar Farhadi to jeden z tych reżyserów, którzy  przynajmniej jak dotąd  realizują wciąż ten sam film. Zmienia się miejsce akcji, zmieniają się bohaterowie, ale podejmowane przez autora problemy pozostają wciąż te same. Wynikają z relacji międzyludzkich, na których najczęściej ciążą wydarzenia z przeszłości. Nie inaczej jest w nominowanym do Złotej Palmy w Cannes Wszyscy wiedzą.
Ekstrakt: 70%
[image: Wszyscy wiedzą]
Ósmy pełnometrażowy film Asghara Farhadiego nie dorównuje jego najsłynniejszym dziełom, czyli nagrodzonym Oscarami Rozstaniu (2011) i Klientowi (2016). Słabszy jest także od Co wiesz o Elly? (2009), od którego rozpoczęła się światowa kariera reżysera, oraz Przeszłości (2013). A jednak to wciąż doskonałe, trzymające w napięciu do ostatniej minuty kino psychologiczne. Gdyby to był debiut Irańczyka (albo przynajmniej jego drugi obraz), krytycy mówiliby pewnie o objawieniu. Lecz kiedy mamy do czynienia z kolejnym bardzo podobnym w wydźwięku i konstrukcji dziele, o peany jest już znacznie trudniej. Mimo to Wszyscy wiedzą otrzymało w ubiegłym roku nominację do Złotej Palmy w Cannes. Na szczęście jednak jej nie zdobyło. Na szczęście, ponieważ w konkursie znalazły się lepsze obrazy, które bardziej zasłużyły na laur.
Struktura Wszyscy wiedzą pod pewnymi względami przypomina kompozycję Co wiesz o Elly?. Punktem wyjścia dramatu jest bowiem zniknięcie młodej dziewczyny, w tym przypadku nastoletniej Irene (w tej roli Carla Campra), która razem ze swoją matką Laurą (Penélope Cruz) i młodszym bratem przylatuje z Buenos Aires na ślub ciotki. Dla Laury podróż w rodzinne strony wiąże się z ogromnymi emocjami  nie tylko dlatego, że spotyka dawno nie widzianą najbliższą rodzinę, ale także Paco (Javier Bardem), swego kochanka z lat młodości. Choć od czasu ich miłosnych uniesień, o których wiedziała cała wiejska społeczność, upłynęło już sporo wody w Ebro choć oboje założyli rodziny wzajemna sympatia nie wygasła. Wiedząc jednak, jak blisko jest od miłości do nienawiści, po porwaniu Irene  szybko bowiem okazuje się, że jest to uprowadzenie dla okupu  Paco staje się jednym z podejrzanych. 
Początkowa sielanka, podkreślana w ciągu pierwszych trzydziestu minut filmu mnóstwem wspaniałych krajobrazów z południa Hiszpanii, ustępuje z czasem miejsca coraz bardziej ponurym konstatacjom. Przypominają o sobie dawne urazy i nieprzerobione problemy; pojawiają się oskarżenia o nieuczciwość i cwaniactwo. Bohaterowie i ich rodziny tak bardzo pogrążają się w praniu brudów, że w pewnym momencie na dalszy plan schodzi nawet kwestia tego, co dzieje się z Irene. Asghar Farhadi po raz kolejny  wcześniej robił tak i w Rozstaniu, i w Kliencie  wykorzystuje wątek kryminalny jako pretekst do dokonania wiwisekcji ludzkiej (w tym konkretnym przypadku małomiasteczkowej) mentalności. Co prowadzi go do mało optymistycznych konstatacji: że w sprzyjających okolicznościach każdy jest w stanie skrzywdzić każdego i że najczęściej w takich sytuacjach cierpią niewinni. Mimo braku oryginalności, to wciąż jest świetne, angażujące emocjonalnie kino, jak najbardziej typowe dla Irańczyka. Ale o tym przecież wszyscy wiedzą.




Tytuł: Wszyscy wiedzą
Tytuł oryginalny: Todos lo saben
Dystrybutor:  Gutek Film
Data premiery: 15 marca 2019
Reżyseria: Asghar Farhadi
Zdjęcia: José Luis Alcaine
Scenariusz: Asghar Farhadi
Obsada: Penélope Cruz, Javier Bardem, Ricardo Darín, Eduard Fernández, Bárbara Lennie, Inma Cuesta, Elvira Mínguez, Ramón Barea
Muzyka: Javier Limón
Rok produkcji: 2018
Kraj produkcji: Francja, Hiszpania, Włochy
Czas trwania: 132 min
WWW: Polska strona
Gatunek: dramat, kryminał
Zobacz w: Kulturowskazie
Ekstrakt: 70%
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  Do sedna:Darren Aronofsky. Pi

  Marcin Knyszyński

  Darren Aronofsky Pi
  

  
  Pełnometrażowy debiut Darrena Aronofskyego jest filmem agresywnym w formie i przekazie. Dzięki temu zabiegowi widz może postawić się choćby w niewielkim stopniu w położeniu głównego bohatera  genialnego matematyka, który niczym ćma leci do gorejącego ognia.
Ekstrakt: 80%
[image: Pi]
Max Cohen doznał w dzieciństwie czegoś w rodzaju iluminacji. Gdy odzyskał wzrok, utracony podczas wpatrywania się w słońce, zaczął widzieć więcej. Zaczął też podejrzewać, że cała otaczająca go rzeczywistość może zostać dokładnie opisana i wyjaśniona za pomocą matematyki. We wszystkim co istnieje, począwszy od replikacji kodu DNA, poprzez notowania giełdowe i na ruchach gwiazd skończywszy, występują prawidłowości. Można ująć je we wzory i dzięki temu  być może  dotknąć absolutu. Max, teraz już dorosły człowiek, zamknięty w swoim małym zagraconym mieszkanku, próbuje, za pomocą własnoręcznie zbudowanego superkomputera, znaleźć odpowiedzi. Cierpi jednocześnie na najróżniejsze psychozy, stany lękowe, paranoje, paraliżujące bóle głowy a nawet halucynacje. Jedyną ostoją Maxa jest jego matematyczny mentor, Sol Robeson. Stary, emerytowany naukowiec, próbuje temperować Maxa, bo wie, że racjonalny umysł, obsesyjnie szukający porządku w nieskończonym chaosie wszechświata, skazany jest na całkowitą klęskę. Przekonał się o tym na własnej skórze.
Pi zdaje się stawiać poważne filozoficzne pytania. Czy matematyczne wzory naprawdę konstytuują rzeczywistość? Czy istnieją gdzieś tam w niedostępnym świecie platońskich ideałów jako uniwersalia? Czy może jest jak u Arystotelesa  matematyka nie istnieje w oderwaniu od reszty świata i jest naszą kreacją? To my, ludzie, ją stworzyliśmy  po to, aby okiełznać chaos rzeczywistości? Może jest ona (jak i cała nauka) naszym egzystencjalnym placebo, dzięki któremu tworzymy punkty odniesienia dające nam złudzenie porządku? Robeson porównuje wszechświat do planszy GO  ekstremalnie chaotycznego i skomplikowanego układu, w którym nie istnieją prawidłowości, lecz ich złudzenia, produkowane przez taką a nie inną naturę racjonalnego umysłu. Jeśli bardzo chcemy coś zobaczyć  to zobaczymy.
No bo czym może być, wygenerowana przez komputer Maxa, 216-cyfrowa liczba? Dlaczego tak bardzo pragnie jej wysłanniczka korporacji z Wall Street nękająca bohatera? Jakie ma ona znaczenie dla ortodoksyjnych chasydów, którzy uporczywie szukają boskiego kodu, ukrytego rzekomo w wersach Tory? Czym jest ona ostatecznie dla Maxa, współczesnego Ikara, który leci prosto w rozpalone słońce i mimo świadomości niebezpieczeństwa, nie potrafi i nie chce zawrócić? Otóż, dla każdego jest czym innym  wygraną na loterii, imieniem Boga, celem życia. Ale niczym uniwersalnym. Badanie tej liczby jest bowiem zgłębianiem samej struktury świadomości, wsobnym zaglądaniem do własnej jaźni, zapętlaniem siebie  niczym w wielkiej złotej spirali, która stanowi rzekomo podstawę całego bytu.
Pi nie jest zatem filmem o szukaniu odpowiedzi ostatecznych na pytania o naturę wszechświata. To film o szukaniu odpowiedzi na pytania o naturę człowieka. Ludzki umysł nie może zgłębić tajemnic zewnętrznej rzeczywistości, bo i tak największą tajemnicą jest dla niego jego własne wnętrze. Szukanie porządku uniwersalnego prowadzi do obłędu i śmierci. Ciągi cyfr nic nie znaczą, ważne jest to co leży między samymi cyframi. Całe piękno wszechświata tkwi w chaosie i świadomym w nim uczestnictwie. Max zrozumiał to w ostatniej chwili.




Tytuł: Pi
Dystrybutor:  Gutek Film
Data premiery: 25 lutego 2000
Reżyseria: Darren Aronofsky
Scenariusz: Darren Aronofsky, Sean Gullette, Eric Watson
Obsada: Sean Gullette, Mark Margolis, Stephen Pearlman
Muzyka: Clint Mansell
Rok produkcji: 1998
Kraj produkcji: USA
Czas trwania: 85 min
Parametry: dźwięk: Dolby Digital 5.1, DTS ES; format 4:3
WWW: Polska strona
Gatunek: SF, thriller
EAN: 5908223774072
Zobacz w: Kulturowskazie
Ekstrakt: 80%
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  East Side Story:Kto zdradził? Dlaczego? Za ile?

  Sebastian Chosiński

  Karen Oganesian Bohater
  

  
  To miał być film uszyty na miarę Bonda! Ale do Bonda  mimo inscenizacyjnego rozmachu i wartkiej akcji  brakuje mu tak wiele Co prawda nie jest to marna podróbka kina zachodniego w stylu Marka Piestraka, ale koneserzy gatunku raczej nie dostrzegą w Bohaterze Karena Oganesiana nic, co sprawiłoby, że po obejrzeniu tego dzieła raz, kiedyś chcieliby jeszcze do niego powrócić.
Ekstrakt: 50%
[image: Bohater]
Sarik Andreasian i Karen Oganesian  to obecnie najbardziej znani ormiańscy reżyserzy filmowi działający w Rosji. Obaj bardzo pracowici, sięgający po różne gatunki kina popularnego, ale obaj wciąż nie potrafiący wybić się ponad przeciętność. Oganesian urodził się w Giumri (względnie Erywaniu, źródła podają różne lokalizacje) w 1978 roku. Początkowo fachu  konkretnie: reżyserii telewizyjnej  uczył się w stolicy swojej ojczyzny, później przyjechał do Moskwy i na Uniwersytecie Humanistycznym zaliczył kursy pod okiem Jurija Grymowa. Zaczął karierę jeszcze pod koniec ubiegłego stulecia od kręcenia wideoklipów, przed trzydziestką natomiast zadebiutował w roli twórcy kinowego. Początek miał przyzwoity: komediodramat Urlop od życia (2007) oraz sensacyjny Duch (2008) cieszyły się względnym powodzeniem. Podobnie jak i ewidentnie zabawna, rozgrywająca się w powojennych realiach, komedia Pięć narzeczonych (2011).
W tym samym czasie Oganesian podjął także współpracę z telewizją, realizując  na przestrzeni dekady  kilka seriali: kryminalnych (Żurow, 2009-2010; Klim, 2016; Nalot, 2017) i miłosnych (Otwórz, to ja, 2011; Królowa urody, 2015), wreszcie jeden sensacyjny, którego akcja rozgrywała się tuż po zakończeniu Wielkiej Wojny Ojczyźnianej (Sonnentau, 2012), oraz jeden wojenny, ale umieszczony w realiach końca XX wieku (Miedziane słońce, 2018). Do tego doszło parę przeznaczonych na duży ekran komedii (Maraton, 2012; O czym milczą dziewczyny, 2013; Prezent z charakterem, 2014; Życie przed nami, 2017) oraz krótkometrażówek, które włączone zostały do kinowych almanachów (Rodak, 2010; Mamy, 2012; Bez granic, 2015). Pracowitość i biegłość warsztatowa sprawiła, że Ormianin wyrobił sobie markę w branży i dzisiaj nie ma już większych problemów z pozyskiwaniem środków na swoje kolejne projekty.
Na swoje najnowsze dzieło, sensacyjnego Bohatera, uzbierał niebagatelną, jak na warunki rosyjskie, kwotę 250 milionów rubli. Premiera kinowa obrazu odbyła się w końcu września i można podejrzewać, że za czas jakiś nakłady na niego zwrócą się. Choć, gwoli ścisłości, nie mamy do czynienia ani z filmem wybitnym, ani szczególnie ekscytującym. Ot, klasyczne  w stylu bonzowskim  kino akcji, które wpada jednym okiem, a wylatuje drugim (tak, zdaję sobie sprawę, że to karkołomne porównanie, ale wydało mi się nadzwyczaj trafne). Za scenariusz odpowiada specjalista od superprodukcji Nikołaj Kulikow, który ma na swoim koncie między innymi Szpiega (2012), Legendę z numerem 17 (2013) oraz Załogę (2016). Czyli dzieła realizowane z rozmachem i z myślą o szerokiej widowni. Nie inaczej jest z Bohaterem, którego akcja częściowo  wzorem Bondów  rozgrywa się poza granicami kraju.
Co ciekawe, zamiast Londynu, Wiednia i Kolonii, na ekranie widzimy miasta łotewskie  Rygę, Siguldę i Jurmałę; poza tym filmowcy zawędrowali na anektowany przed paru laty Krym i pokręcili się po obwodzie kaliningradzkim. Ze zdjęciami uwinięto się dość szybko, w ciągu trzech miesięcy (trwały od kwietnia do czerwca 2018 roku), za to postprodukcja ciągnęła się długo, bo aż rok. Na początek reżyser zabiera widzów do stolicy Anglii. Brytyjskie media ogłaszają, że wkrótce dojdzie do zaskakującego coming outu. Roman Popow, rosyjski szpieg od kilkunastu lat mieszkający na Wyspach Brytyjskich, ma zdradzić światowej opinii kulisy tajnej operacji wywiadu zagranicznego Rosji, jaka została przeprowadzona na przełomie wieków. Jego konferencja prasowa zostaje jednak w dramatycznych okolicznościach przerwana  ktoś odpala granat gazowy, porywa eksagenta, a kilka dni później policja znajduje pod Londynem jego ciało. Sprawców nie ujęto.
[image: ]
W tym samym czasie w Wiedniu prowadzącego sklep z deskami surfingowymi Andrieja Rodina od wiedza brodaty mężczyzna, który próbuje go zabić. I pewnie zabiłby go, gdyby dosłownie parę sekund wcześniej nie został on ostrzeżony. Jak? Telefonicznie. Przez swojego ojca, pułkownika wywiadu Olega Rodina. Problem w tym, że  przynajmniej oficjalnie  od piętnastu lat spoczywa on w grobie. Uciekłszy z Wiednia, Andriej dostaje się do Kolonii, gdzie odnajduje swą dawną koleżankę Maszę Rachmanową. W odpowiedniej chwili, ponieważ i jej depczą po piętach płatni zabójcy. Na szczęście wspólnymi siłami udaje im się rozprawić z napastnikami i ocalić skórę. Początek intrygujący, prawda? Ale co łączy tych troje  Romana, Andrieja i Maszę? Otóż cała trójka (między innymi, bo było ich więcej) dawno temu została, w ramach programu Młodość, wyszkolona przez pułkownika Rodina i przerzucona na Zachód, by stać się integralną częścią obcego sobie społeczeństwa Reszty można się domyślać.
[image: ]
Teraz jednak ktoś usilnie próbuje ich zabić. Co oznacza, że nastąpił wyciek informacji. Najpodlejsza zdrada! Aby zbadać sprawę u źródeł, Masza i Andriej przedostają się do Rosji (konkretniej do Kaliningradu), gdzie  jak się okazuje  wpadają w samo oko cyklonu. Polują na nich bowiem nie tylko płatni zabójcy, ale także własny wywiad, którym kieruje dawny przyjaciel pułkownika Rodina, teraz już generał Maksim Katajew. Jak to często w takich sytuacjach bywa  kto czytał powieści bądź oglądał ekranizacje Fredericka Forsytha czy Johna le Carrégo, ten doskonale zdaje sobie sprawę, o czym mowa  nie wiadomo komu ufać. Zdradzić mógł każdy, Andriej nie może ufać nawet własnemu ojcu, skoro ten przez kilkanaście lat nie raczył poinformować syna, że żyje. Od strony fabularnej trudno się do czegoś szczególnego przyczepić, może poza absolutnym brakiem oryginalności. Kulikow powiela doskonale znane z kina zachodniego schematy, przenosząc je na grunt rosyjski.
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W efekcie powstała historia, która przynosi krótkotrwałą rozrywkę, ale o której zapomina się już kilkanaście minut po napisach końcowych. I wcale nie ratują sytuacji znani i popularni aktorzy, których na ekranie nie brakuje. W Andrieja Rodina wcielił się bowiem Aleksandr Pietrow (T-34, serial kinowy i telewizyjny Gogol), a w jego ojca  Władimir Maszkow (Pojedynek, Miliard); w piękną Maszę z kolei  Swietłana Chodczenkowa (Wiking, Dowłatow), natomiast w generała Katajewa  Konstantin Ławronienko (Trzęsienie ziemi, Ostatni bohater). Same gwiazdy! A dodajmy do tego jeszcze Szweda Tobiasa Aspelina, znanego z kilkunastu skandynawskich seriali kryminalnych. Cóż, żaden z nich nie wyciąga Bohatera ponad przeciętność. Podobnie jak przewidywalna ścieżka dźwiękowa autorstwa duetu Iwan Burliajew i Dmitrij Noskow (Salut 7, Przyciąganie) czy zdjęcia Jurija Korobiejnikowa (Toboł, Abigail), który tym razem został wynajęty do wykonania kosztownej i absorbującej, lecz jednak chałtury.




Tytuł: Bohater
Tytuł oryginalny: Герой
Reżyseria: Karen Oganesian
Zdjęcia: Jurij Korobiejnikow
Scenariusz: Nikołaj Kulikow
Obsada: Aleksandr Pietrow, Swietłana Chodczenkowa, Władimir Maszkow, Konstantin Ławronienko, Marina Pietrenko, Jewgienij Denisow, Tobias Aspelin, Gieorgij Siergiejew, Aleksandr Chromow, Anastazja Todoresku, Artiom Grigorjew, Alisa Łobanowa
Muzyka: Iwan Burliajew, Dmitrij Noskow
Rok produkcji: 2019
Kraj produkcji: Łotwa, Rosja
Czas trwania: 120 min
Gatunek: sensacja
Zobacz w: Kulturowskazie
Ekstrakt: 50%
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  Zimna wojna i zimna wódka

  Adam Lewandowski

  Łukasz Kośmicki Ukryta gra
  

  
  Ukryta gra to odważny projekt na polskim rynku filmowym. Zaproszono w nim do współpracy znanego amerykańskiego aktora i umiejscowiono akcję gdzieś pośród rozgrywek szpiegowskich w szczególnie napiętym okresie historycznym. Czy ryzyko się opłaciło?
Ekstrakt: 70%
[image: Ukryta gra]
Tęskni ktoś za starymi Bondami? Tymi, gdzie Roger Moore przemieszczał się w pojeździe podwodnym o wyglądzie krokodyla? Nawet jeśli to kino szpiegowskie nie stroniło od absurdalnych rozwiązań i często skupiało się na czystej rozrywce zamiast na moralnych dylematach szpiegów. Z drugiej strony istnieją również takie wymagające pełnej uwagi widza produkcje jak zrealizowany na podstawie prozy Johna le Carrea Szpieg w reżyserii Tomasa Alfredsona  nieopatrznie poszedłem niewyspany do kina i wciąż nie wiem, co się tam dokładnie wydarzyło. Temat agencji wywiadowczych, rozgrywek politycznych i specjalnie wyszkolonych ludzi narażających swoje życie dla interesów własnego (albo i obcego) kraju jest szczególnie atrakcyjny dla filmowców, którzy mogą opowiadać o poważnych rzeczach, ale jednocześnie bawić się konwencją. Kiedy więc po raz pierwszy natrafiłem na informację o filmie Ukryta gra, miałem mieszane uczucia. Produkcja realizowana w Polsce przez debiutującego reżysera z międzynarodową obsadą oraz akcją osadzoną w najbardziej napiętym okresie zimnej wojny  wzbudzało to zarówno ciekawość, jak i niepokój. Na Festiwalu Polskich Filmów Fabularnych w Gdyni film zdobył nagrodę specjalną za propozycję doskonale zrealizowanego kina gatunkowego. Wreszcie miałem okazję sprawdzić sam, na ile to realna ocena, a na ile kurtuazyjna pochwała ryzyka podjętego przez producentów. 
Historia rozgrywa się na początku lat 60., w trakcie kryzysu kubańskiego. Geniusz matematyczny Joshua Mansky zostaje uwikłany w zakulisowe rozgrywki pomiędzy Stanami Zjednoczonymi, a Związkiem Radzieckim. Musi wziąć udział w odbywającym się w Warszawie pojedynku szachowym z rosyjskim mistrzem po tym, jak poprzedni reprezentant kraju zginął w podejrzanych okolicznościach. Ruchy pionków na planszy są jedynie przykrywką dla prawdziwej rywalizacji wywiadów, w której stawką będą losy całego świata. Podwójni agenci, mikrofilmy ukryte w korkach od szampana, groźba konfliktu nuklearnego i oczywiście ogrom pijaństwa  kino szpiegowskie made in Poland. 
Ambicje były naprawdę duże, bowiem Ukryta gra to opowieść o ścierających się interesach mocarstw, a nie o mało istotnej Polsce, którą uosabia tutaj dyrektor Pałacu Kultury i Nauki stereotypowo odegrany przez Roberta Więckiewicza. Największym problemem jest chyba dysonans pomiędzy kameralnym kinem szpiegowskim, rozgrywającym się w zasadzie w kilku lokacjach, a wystawnym widowiskiem o losach całej ludzkości. Twórcy zapędzają się chwilami zbyt daleko, ponieważ o ile wykorzystanie materiałów archiwalnych w ramach ekspozycji jest udanym zabiegiem, to trudno brać na poważnie ujęcia z perspektywy satelity, albo bezpośrednią korespondencję głównego bohatera z prezydentem Kennedym. Najlepiej sprawdzają się te wszystkie przyziemne sceny pełne lokalnego kolorytu jak słodko-gorzka wędrówka po Warszawie pijanych mężczyzn granych przez Pullmana i Więckiewicza. Film Kośmickiego sporo zyskuje właśnie poprzez przymrużenie oka i nie traktowanie wszystkich wydarzeń ze śmiertelną powagą. Przed pojedynkiem szachowym agenci przywracają do życia pijanego Manskyego za pomocą pochodnej amfetaminy, a w innej scenie w trakcie gry zaczyna mu przeszkadzać wynajęty przez Rosjan hipnotyzer! Tam, gdzie wiele osób może się popukać w głowę, ja doceniam wyobraźnię i mniej lub bardziej celowe korzystanie z absurdu. 
Ukryta gra jest filmem utrzymanym w duchu hitchcockowskim, scenarzyści starają się nas zwodzić i niemal do końca trzymać w niepewności. To także kulturalny tygiel, w którym postaci porozumiewają się na przemian po polsku, angielsku i rosyjsku. Przenikanie się kultur umożliwia przezroczysty trunek, dzięki niemu można zostać przyjaciółmi w ciągu jednej nocy. Między Zachodem a Wschodem istnieje jednak bariera, o czym rozwodzi się w dłuższym monologu filmowy antagonista. Postaci są nakreślone w większości na pojedynczych cechach, ale ożywiają je znakomici aktorzy. Takiego demonicznego Rosjanina jak generał major Krutow w interpretacji Alekseya Serebryakova nie znajdziecie nawet we wspomnianych na początku Bondach z Moorem. Najbardziej istotny jest jednak Bill Pullman i to jego nazwisko ma służyć do ewentualnej promocji filmu zagranicą. Przebrzmiały amerykański gwiazdor w poszukiwaniu łatwych pieniędzy na wycieczce do egzotycznego kraju, o którym pewnie dopiero usłyszał po raz pierwszy? Nic bardziej mylnego, Pullman w ostatnich latach radzi sobie całkiem dobrze w mniejszych projektach (Ballad of Lefty Brown!), a Mansky to trudna rola wymagająca talentu oraz zaangażowania. Aktor znakomicie odgrywa zagubionego bohatera znajdującego się na życiowym zakręcie, którego działania finalnie stają się kluczowe dla całej historii. 
Wreszcie powstał film wykorzystujący na ekranie architektoniczny potencjał Pałacu Kultury i Nauki. Większość akcji toczy się w tamtejszych pokojach, podłużnych korytarzach czy wystawnych salach. Istnieje również cała sieć tajemnych przejść, z których bohaterowie korzystają bez pomocy Mapy Huncwotów (trudno nie skojarzyć skomplikowanych przestrzeni Pałacu z Hogwartem). Zaburzona chronologia dobrze łączy się z dynamicznym montażem  pomimo wielu postaci wszystko pozostaje przejrzyste, choć rozgrywki szachowe toczą się w kuriozalnie szybkim tempie. W tym świecie niewiele jest słońca i kolorów, ale dzięki temu pojawiają się bezpośrednie wizualne nawiązania do kina noir. Skąpane w cieniu sylwetki ludzi w płaszczach i kapeluszach składają się na ujęcia, na których brakuje jedynie zafrasowanego oblicza Humphreya Bogarta. Muzyka zbyt nachalnie podkreśla dramatyzm wydarzeń, brakuje momentów dłuższej ciszy, gdzie napięcie mogłoby powstać w naturalny sposób. W filmie znajduje się także teledyskowa sekwencja dopasowana do piosenki The Secret Game w wykonaniu Ani Karwan, którą artystka mogłaby wysyłać jako CV do najnowszego Bonda. 
Pomimo oczywistych mankamentów jestem pod wrażeniem tego, jak zręcznie Łukasz Kośmicki poradził sobie z konwencją kina szpiegowskiego. Ukryta gra to w pierwszej kolejności rozrywka traktująca prawdziwe wydarzenia jedynie jako punkt wyjścia do opowiedzenia atrakcyjnej dla widza, fikcyjnej opowieści. Zgrzyty w postaci wielu fabularnych uproszczeń oraz niepotrzebnego współczesnego epilogu nie zabierają przyjemności z oglądania. Twórcy mieli duże ambicje i chcieli dogonić Hollywood. Akurat w tym przypadku lepiej chcieć za mocno niż nie chcieć w ogóle.




Tytuł: Ukryta gra
Tytuł oryginalny: The Coldest Game
Dystrybutor:  Next Film
Data premiery: 8 listopada 2019
Reżyseria: Łukasz Kośmicki
Zdjęcia: Paweł Edelman
Scenariusz: Łukasz Kośmicki, Marcel Sawicki
Obsada: Bill Pullman, Lotte Verbeek, James Bloor, Robert Więckiewicz, Aleksiej Sieriebriakow, Corey Johnson, Nicholas Farrell, Magdalena Boczarska
Muzyka: Łukasz Targosz
Rok produkcji: 2019
Kraj produkcji: Polska
Gatunek: thriller
Zobacz w: Kulturowskazie
Ekstrakt: 70%
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  Wojna, która zakończy wszystkie wojny

  Konrad Wągrowski

  Peter Jackson I młodzi pozostaną
  

  
  I młodzi pozostaną to z pozoru nieskomplikowany film dokumentalny. Dzieło poświęcone żołnierzom I wojny światowej, skonstruowane w klasyczny sposób  filmowe nagrania z epoki, z opowieściami weteranów w tle. Nie ma tu żadnego komentarza odautorskiego, żadnych współczesnych wstawek, żadnych materiałów wychodzących poza autentyczne nagrania z lat 1914-1918. Ale jednak Peter Jackson miał wspaniały pomysł, by nadać swemu filmowi niepowtarzalną formę.
Ekstrakt: 80%
[image: I młodzi pozostaną]
Peter Jackson, twórca filmowego Władcy pierścieni (czy też  jak będą chcieli niektórzy  reżyser kultowego Złego smaku i Martwicy mózgu) od lat był fascynatem historii I wojny światowej. Z pewnością wpływ w na to miała historia jego dziadka, weterana tego konfliktu, który walczył m.in. pod Gallipoli. William Jackson był w czasie wojny poważnie ranny, co pozwoliło mu powrócić do Anglii i po prostu przeżyć. Tam poznał przyszłą babcię Petera, miał z nią piątkę dzieci, ale zmarł stosunkowo młodo, w 1940 roku, w dużej mierze z powodu odniesionych na wojnie ran. To jemu właśnie swój film zadedykował Peter Jackson.
Nowozelandzki twórca nie chciał w swym filmie opowiadać całego tła konfliktu, politycznych przyczyn za nim stojących, przebiegu działań wojennych. I młodzi pozostaną (tytuł zapożyczony ze słynnego wiersza Lawrencea Binyona Dla poległych, napisanego już po pierwszych kilku tygodniach wojny) to w zamierzeniu Jacksona opowieść o żołnierskim doświadczeniu, żołnierskim losie. Film zdaje się być podzielony na pięć nieformalnych części: zaciąg, szkolenie, życie w okopach, życie na tyłach, szturm i walka, zakończenie wojny i powrót do domu tych, którzy ocaleli. Wszystko to opowiedziane z punktu widzenia żołnierza brytyjskiego, ale Peter Jackson podkreśla, że tak jest tylko ze względów narracyjnych  wprowadzenie opowieści z punktu widzenia innej armii mogłoby skomplikować film, a nie wniosło by wiele do samej opowieści. Bo według twórcy ten zbiór doświadczeń jest właściwy dla każdej nacji, która brała udział w Wielkiej Wojnie i film jest poświęcony pamięci żołnierzy wszystkich narodowości walczących w tym konflikcie.
Ekipa podeszła do filmu z rozmachem. Przez prawie rok przesłuchano 600 rozmów z 200 żołnierzami i obejrzano 100 godzin nagrań z epoki. Wybrano z tego materiały na półtoragodzinny film, ilustrując wyselekcjonowane sceny odpowiednio dobranymi komentarzami. Ale oczywiście nie tylko to decyduje o wyjątkowości filmu. Peter Jackson zdecydował się bowiem dokumentalne zdjęcia pokolorować i dodać im udźwiękowienie. Analizowano dokładnie barwy z epoki (choć nie uniknięto błędów  jak na przykład w przypadku kolorów czołgów), oglądano autentyczne lokacje i koloryzowano tak, aby film wyglądał jak najbardziej naturalnie (przy okazji komputerowo spowolniono zdjęcia, tak aby zniwelować efekt przyspieszonego tempa starych kronik). Jeszcze bardziej niesamowitą pracę wykonano z dźwiękiem. Dodanie efektów było proste  wiadomo mniej więcej, co powinno być słychać, gdy ładuje się armatę, gdy ona strzela, gdy słychać marsz, czy szczękanie menażek. Ale do tego twórcy zanalizowali też ruch warg postaci widocznych na filmach i dodano słowa  wypowiadane przez aktorów pochodzących z tych samych regionów, co widoczni na zdjęciach żołnierze. A w scenie, w której odczytywany jest list dowódcy do podwładnych, dotarto do autentycznej treści tego listu i wykorzystano ją na filmie.
Realizacja naprawdę rzuca na kolana. Stare dokumenty są znakomicie dobrane do tematów, a wywiady z żołnierzami wyglądają, jakby były nagrywane bezpośrednio do pokazywanych scenek. Nie każdy temat był oczywiście utrwalony na filmach. Gdy mowa o wizytach w burdelach (z bliżej niewiadomych powodów, nikt w latach 1914-18 nie kręcił o tym dokumentów), ilustrowane jest to satyrycznymi rysunkami z epoki. Większy problem jest ze scenami walk. Oczywiście i podczas tego nikt nie biegał z kamerą (najwyżej pokazywany jest moment wyjścia z okopów, bądź artyleryjskiego ostrzału), a wiadomo, że są to kwestie absolutnie kluczowe dla opowieści o I wojnie światowej. Zdecydowano się wykorzystać ilustracje propagandowe z epoki, z nałożonymi na nie najbardziej wstrząsającymi opisami. Pokazano też pobitewne zwłoki żołnierzy, skontrastowane z uśmiechniętymi twarzami młodych chłopców ze scen spoza bitewnego pola. Efekt jest piorunujący. Ale też część bitewna, choć oczywiście najważniejsza i najbardziej intensywna nie jest jedyną, w której budzą się silne emocje. Rekrutacja 15- i 16-latków, męczarnie szkoleń, piekło życia w okopach też mogą wywrzeć silny wrażenie na widzu. Zwłaszcza ten ostatni temat, symbol zmagań w I wojnie światowej, pokazany jest w filmie z naturalistyczną dosłownością. Mowa o nieustannym zagrożeniu, strachu, wszędzie czyhającej śmierci. Mowa o warunkach życia, o spaniu na ziemi, o wodzie zalewającej okopy, w której tonęli żołnierze, o smrodzie, braku higieny, zapachu rozkładających się zwłok. Mowa o śmiertelnym zmęczeniu, wycieńczeniu organizmu, chorobach i wyniszczonej psychice. O nieludzkim doświadczeniu, które na zawsze odbiło się na pokoleniu dorastającym w tym czasie. Oczywiście dotyczy to tych, którzy przeżyli, bo ponad milion brytyjskich żołnierzy do domu już nie wróciło. A ci, którzy przeżyli, nie potrafili już wrócić do normalnego świata. Jednego jednak byli pewni  że tak straszliwe doświadczenie musi spowodować, że ten konflikt będzie Wojną, Która Zakończy Wszystkie Wojny
Wydaje się, że nawet jeśli dzieje i realia I wojny światowej są wam dobrze znane, i tak będziecie mogli znaleźć w filmie coś nie do końca oczywistego. Dla mnie była to na przykład podkreślana przez weteranów radość i ekscytacja podczas zaciągania się do wojska. Fakt ten jest oczywiście dość powszechnie znany, ale do tej pory jego za jego przyczynę uważałem głównie rodzące się nacjonalizmy. Tymczasem nierzadko przyczyny entuzjazmu na myśl o wojnie były bardziej prozaiczne. Dla młodych chłopaków, dla których życiowa perspektywa ograniczała się do pracy w jakiejś fabryce 12 godzin na dobę przez siedem dni w tygodniu, wizja wojennej przygody musiała wydawać się atrakcyjna. Któż zresztą wówczas, znając historię dawniejszych wojen, mógł spodziewać się aż takiego koszmaru?
Komputerowa modyfikacja prędkości starych filmów w połączeniu z koloryzacją dają znakomity efekt, ale nie w pełni naturalny. Obraz nabiera pewnej niesamowitości, lekko rozmazane sylwetki żołnierzy przypominają duchy. A może to efekt zamierzony? Znakomicie bowiem pasuje on do filmu, opowieści o straconym pokoleniu, o tych, którzy nigdy nie mieli się zestarzeć.
Nie dożyją sędziwego wieku, jak my; nie zestarzeją się, nie umęczą życiem. Ale zawsze będziemy o nich pamiętać.




Tytuł: I młodzi pozostaną
Tytuł oryginalny: They Shall Not Grow Old
Dystrybutor:  Warner Bros
Data premiery: 25 października 2019
Reżyseria: Peter Jackson
Rok produkcji: 2018
Kraj produkcji: Nowa Zelandia, Wielka Brytania
Czas trwania: 99 min
WWW: Polska strona
Gatunek: dokument, historyczny, wojenny
Zobacz w: Kulturowskazie
Ekstrakt: 80%
  



  
  
  
  
  Magazyn Esensja - Magazyn Esensja nr 9 (CXCI) listopad 2019
  




  
  

  Klasyka kina radzieckiego:O dobre imię czekisty!

  Sebastian Chosiński

  Nikita Michałkow Swój wśród obcych, obcy wśród swoich
  

  
  11 listopada mija czterdziesta piąta rocznica kinowej premiery jednego z najsłynniejszych radzieckich easternów  Swojego wśród obcych, obcego wśród swoich. Debiut reżyserski znanego aktora Nikity Michałkowa, który tym samym poszedł w ślady swego starszego brata Andrieja Konczałowskiego okazał się nadzwyczaj udany. Krytycy niemal jednogłośnie chwalili tę wariację na temat spaghetti-westernów Sergio Leone.
Ekstrakt: 80%
[image: Swój wśród obcych, obcy wśród swoich]
To oczywiste, że konwencja westernu po wsze czasy kojarzyć będzie się przede wszystkim z kinem amerykańskim, w drugiej natomiast kolejności  z włoskim (czy też włosko-hiszpańsko-zachodnioniemieckim, bo to głównie te kraje odpowiadały w latach 60. i 70. XX wieku za produkcję tak zwanych spaghetti-westernów). Nie można jednak zapominać, że mniej lub bardziej udane próby nawiązania do tej formuły podejmowane były także po drugiej stronie żelaznej kurtyny  w Niemieckiej Republice Demokratycznej, Czechosłowacji, Jugosławii, Polsce Ludowej, jak również w Związku Radzieckim. Ba! Kraj Rad okazał się w tym względzie prawdziwym pionierem, ponieważ pierwsze obrazy, które zakwalifikować można jako komunistyczne westerny czy też opowieści z Dzikiego Wschodu  nakręcono już w okresie międzywojennym. A wszystko zaczęło się od zrealizowanych w chwilę wcześniej przyłączonej do bolszewickiej Rosji Gruzji Czerwonych diabląt (1923) Iwana Perestianiego, ekranizacji powieści Pawła Blachina. Ten właśnie film wytyczył kierunek i pozwolił w przyszłości zdefiniować sowiecki eastern.
Dzieła te miały zazwyczaj dwa wspólne mianowniki: po pierwsze  ich akcja rozgrywała się w okresie wojny domowej w Rosji (1917-1922), jaka wybuchła po zwycięskiej dla bolszewików rewolucji październikowej, po drugie  miejscem umieszczenia fabuły były zazwyczaj republiki kaukaskie bądź środkowoazjatyckie, względnie stepy południowej Ukrainy. To nie zmieniło się także po drugiej wojnie światowej. Nawet zrealizowany w czasach nam współczesnych obraz Panowie oficerowie: Ratujcie Imperatora (2008) Olega Fomina powielał ten schemat. Odrodzenie gatunku w Związku Radzieckim rozpoczęło się od Wersetów ognia (1957) Samsona Samsonowa, choć na kolejny eastern trzeba było poczekać prawie dekadę, do 1966 roku, kiedy to Ormianin Edmond Keosajan nakręcił kultowych Nieuchwytnych mścicieli (a w ślad za nim dwie kontynuacje: Nowe przygody nieuchwytnych i Koronę carów rosyjskich). Wielki sukces komercyjny dzieła Keosajana sprawił, że wytwórnie filmowe częściej zapalały zielone światło projektom easternowym.
Kręcono je w Tadżykistanie: Zdrada (1967) Tachira Sabirowa, Spotkanie w starym meczecie (1969) i Tajemnica zapomnianej przeprawy (1973) Suchbata Chamidowa, Kazachstanie: Koniec atamana (1970) Szakena Ajmanowa, Uzbekistanie: Siódma kula (1972) Alego Chamrajewa, nawet w Kirgistanie: Szkarłatne maki nad Issyk-kulem (1973) Bołotbeka Szamszyjewa. Z czasem przekonały się do easternów także czołowe ogólnozwiązkowe wytwórnie, czyli Mosfilm i Lenfilm, które wyprodukowały takie obrazy, jak Białe słońce pustyni (1969) Władimira Motyla, Dauria (1971) Wiktora Triegubowicza, W czarnych piaskach (1973) Iskandera Chamrajewa czy wreszcie omawiany dzisiaj debiut reżyserski Michałkowa. Całkiem możliwe, że osobą, która podrzuciła Nikicie Siergiejewiczowi ten pomysł był jego starszy brat Andriej Konczałowski. Po tym jak podpadł on sowieckiej cenzurze zapółkowanym na dwie dekady dramatem Historia Asi Kłaczinej, która kochała, lecz za mąż nie wyszła (1966) przez kilka lat utrzymywał się z pisania scenariuszy dla innych; w tym czasie spod jego ręki wyszły też dwa easterny  Koniec atamana i Siódma kula. Mimo to w debiucie brata, co wydawałoby się naturalne, nie miał bezpośredniego udziału. Zbyt zajęty był powstającym w tym samym czasie własnym dziełem  melodramatem Romanca o zakochanych (1974).
[image: ]
Gdy przystąpił do pracy nad Swój wśród obcych, obcy wśród swoich, Michałkow miał dwadzieścia osiem lat i na koncie około dwudziestu ról (między innymi w Chodząc po Moskwie, Szlacheckim gnieździe i Czerwonym namiocie). Do stworzenia scenariusza zaprosił prozaika i dramaturga Eduarda Wołodarskiego (1941-2012), z którym wcześniej napisał publikowaną w prasie nowelę Czerwone złoto  i to na niej oparto intrygę. Zdjęcia kręcono przede wszystkim na terenie Czeczenii i Inguszetii, które wtedy połączone były w jedną autonomiczną republikę, ale także w Azerbejdżanie (nieopodal Baku) i Gruzji (nad rzeką Argun). Wykorzystano też oczywiście pawilony Mosfilmu, pod skrzydłami którego film powstał. Premiera odbyła się w Odessie 11 stycznia 1974 roku, ale zanim obraz trafił do szerokiej dystrybucji musiało minąć jeszcze dziesięć miesięcy. Nawiązujące do klasyki spaghetti-westernów dzieło Nikity Siergiejewicza spodobało się widzom; w Związku Radzieckim obejrzało je w kinach niemalże 23 milionów widzów, co dało mu dwudzieste drugie miejsce na liście wszech czasów (tak, zdaję sobie sprawę, że do Piratów XX wieku to się nie umywa).
[image: ]
Akcja Swój wśród obcych, obcy wśród swoich rozgrywa się na początku lat 20. ubiegłego wieku. W Rosji trwa wojna domowa, kraj cierpi niewyobrażalny głód, mocarstwa zachodnie  co akurat nie było prawdą  nie są zainteresowane niesieniem pomocy. W takiej sytuacji Feliks Dzierżyński  szef Czeka, czyli Wszechrosyjskiej Komisji Nadzwyczajnej do Walki z Kontrrewolucją, Sabotażem i Nadużyciami Władzy  śle do wszystkich gubernialnych komend podległej sobie instytucji alarmujący telegram. Przekonuje w nim, że wobec odmowy wsparcia ze strony Ligi Narodów jedyną szansą na przezwyciężenie głodu jest kupno zboża za granicą. Ale jest to możliwe tylko za złoto. Nakazuje się więc czekistom jak najszybciej przesłać do Moskwy odebrane kapitalistom i burżujom złoto i kosztowności. Wiadomość taka trafia między innymi na biurko Wasilija Saryczowa  sekretarza partii bolszewickiej w prowincjonalnym miasteczku gdzieś na południu Rosji. Wraz z szefem miejscowego Czeka, Nikołajem Kungurowem, organizuje on więc transport. Specjalny wagon pancerny ma zostać za dwa dni dołączony do pociągu jadącego do stolicy. 
Osobą odpowiedzialną za bezpieczeństwo przesyłki zostaje mianowany czekista Jegor Szyłow. Problem pojawia się w momencie, gdy następnego dnia Szyłow zostaje znaleziony martwy w swoim łóżku. Przed śmiercią ktoś go torturował, po czym dwukrotnie strzelił w potylicę tak, że nawet nie da się rozpoznać twarzy. Wtedy Saryczow decyduje, że złoto zostanie wysłane w tajemnicy zwykłym pociągiem, przy minimalnym konwoju, aby nie zwracać uwagi tych, którzy mogliby być zainteresowani przejęciem towaru. Dla zmyłki przygotowywany już wcześniej wagon pancerny ma cały czas stać na bocznicy i czekać na wyznaczenie następcy Szyłowa. Plan jednak zawodzi, ponieważ na pociąg, którym jadą czekiści, napada banda pod dowództwem esauła Aleksandra Bryłowa. Co ciekawe, nie ma on nawet pojęcia, co jest przewożone w transporcie. Wie to natomiast będący w jednym z wagonów były carski oficer, rotmistrz Lemke, który po napadzie zgłasza się do Bryłowa z prośbą o przyjęcie go do oddziału.
[image: ]
Kiedy informacja o napadzie dociera do Saryczowa i Kungurowa, nie mają oni wątpliwości, że ktoś zdradził. Tylko kto? Sprawa wydaje się jasna, kiedy po trzech dniach do miasteczka wraca cały i zdrowy, a przynajmniej w jednym kawałku, Szyłow. Nikt nie wierzy w jego zapewnienia, że został porwany i otumaniony narkotykami. Jegor zdaje sobie sprawę, że z perspektywy towarzyszy z Czeka jego sytuacja jest nie do obrony. Jeżeli trafi przed sąd  zostanie skazany na śmierć i w najlepszym wypadku rozstrzelany. Musi więc sam wyjaśnić zagadkę i odnajdując zdrajcę w szeregach czekistów, oczyścić swój honor. Dlatego decyduje się na ucieczkę Eduard Wołodarski (Próba wierności, Mój przyjaciel Iwan Łapszyn) i Nikita Michałkow bardzo zgrabnie wpletli w fabułę schematy westernowe. Mamy tu wszystko, co powinno się w takim dziele się znaleźć  dobrych i odważnych czekistów oraz złych i okrutnych bandziorów, konne pościgi i pojedynki strzeleckie, paskudnych zdrajców i nawróconych grzeszników. Zamiast Indian pojawiają się natomiast Tatarzy. A przynajmniej jeden Tatar, ale za to będący od pewnego momentu motorem napędowym akcji.
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Wszystko to zostaje mocno podrasowane egzotycznymi krajobrazami, śmiało mogącymi konkurować z amerykańskimi preriami i hiszpańskimi stepami, oraz wpadającą w ucho doskonałą ścieżką dźwiękową autorstwa Eduarda Artiemjewa (Solaris, Syberiada, Stalker), który poza muzyką ilustracyjną skomponował także przebojową piosenkę (Песня о корабле) śpiewaną na otwarcie przez Aleksandra Gradskiego. O sukcesie filmu zdecydowała również doskonała obsada: począwszy od debiutującego w tak dużej roli Jurija Bogatyriowa (Wyznanie miłości) jako Szyłowa, poprzez Anatolija Sołonicyna (Andriej Rublow, Wniebowstąpienie), który wcielił się  w Saryczowa, Siergieja Szakurowa (Syberiada), który użyczył swej twarzy dowódcy czekistowskiego szwadronu Andriejowi Zabielinowi, aż po Aleksandra Kajdanowskiego (Anna Karenina, Stalker), który zagrał rotmistrza Lemkego, i Nikity Michałkowa, który zarezerwował dla siebie postać esauła Bryłowa.
Poza oczywistymi nawiązaniami do obrazów Sergio Leone Swój wśród obcych, obcy wśród swoich to również, o czym nie należy zapominać, świetne kino sensacyjne, które dzięki wielu nowinkom technicznym i narracyjnym broni się do dzisiaj. Choć akurat to, co często przedstawiane bywa jako rozwiązanie artystyczne, czyli włączenie do kolorowego filmu sekwencji czarno-białych, miało dość prozaiczną przyczynę  Mosfilm przeznaczył na debiut Michałkowa zbyt mało sprowadzanej do Związku Radzieckiego za dewizy taśmy Kodaka.




Tytuł: Swój wśród obcych, obcy wśród swoich
Tytuł oryginalny: Свой среди чужих, чужой среди своих
Reżyseria: Nikita Michałkow
Zdjęcia: Paweł Lebieszew
Scenariusz: Eduard Wołodarski, Nikita Michałkow
Obsada: Jurij Bogatyriow, Anatolij Sołonicyn, Siergiej Szakurow, Nikita Michałkow, Aleksandr Porochowszczikow, Nikołaj Pastuchow, Aleksandr Kajdanowski, Nikołaj Zasuchin, Aleksandr Kaliagin, Konstantin Rajkin, Aleksandr Jakowlew, Borys Gałkin, Tatiana Michałkowa
Muzyka: Eduard Artiemjew
Rok produkcji: 1974
Kraj produkcji: ZSRR
Czas trwania: 97 minut
Gatunek: historyczny, sensacja
Zobacz w: Kulturowskazie
Ekstrakt: 80%
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  Krótko o filmach:Zawiedzione nadzieje

  Marcin Mroziuk

  David Yarovesky Brightburn: Syn ciemności
  

  
  Pomysł wyjściowy na fabułę Brightburna: Syna ciemności z pewnością miał w sobie spory potencjał. Otóż na ekranie śledzimy historię dziecka, która już od pierwszych scen budzi skojarzenia z losami Supermana, z tą różnicą, że tutaj chłopiec w miarę rozwoju wydarzeń ujawnia swe niszczycielskie skłonności. Niestety, z każdą kolejną minutą film staje się też coraz nudniejszy.
Ekstrakt: 40%
[image: Brightburn: Syn ciemności]
Nie chodzi nawet o to, że efekty specjalne nie są tutaj aż tak oszałamiające jak choćby w święcących tryumfy kolejnych produkcjach z Marvel Cinematic Universe, bo mimo wszystko nie schodzą one poniżej akceptowalnego poziomu. Szkopuł tkwi w tym, że trudno przez półtorej godziny emocjonować się jedynie stopniową przemianą Brandona Breyera z posłusznego dziecka w siejącego zniszczenie antybohatera oraz scenami nawiązującymi do obrazów znanych z filmów o człowieku ze stali. A tak naprawdę nic więcej w Brightburnie nie ma. Jeżeli zna się tytuł filmu, to nie można przecież mieć jakichkolwiek złudzeń co do prawdziwej natury Brandona i dlatego nawet jego okrutne czyny nie potrafią wzbudzić w widzach wielkiego przerażenia.
Na ekranie zwyczajnie brakuje postaci mogącej być przeciwwagą dla tytułowego bohatera, tak abyśmy mogli być świadkami emocjonującej walki, a nie jednostronnej demolki w wykonaniu kosmicznego przybysza. W pewnym momencie można było wprawdzie mieć nadzieję, że twórcom uda się w ciekawy sposób wykorzystać wątek przybranych rodziców Brandona, ale również one okazują się płonne. Cóż z tego bowiem na przykład, że matka długo nie dopuszcza do siebie myśli, że z jej synem coś jest jednak nie w porządku, skoro scenarzyści nie wykazali się ani pomysłowością, ani subtelnością przy konstruowaniu sceny, w której Tori Breyer odkrywa prawdę. A jeśli nawet w takich  wydawałoby się kluczowych  momentach brakuje napięcia, to przecież nie ma szansy, żeby Brightburn mógł być udanym dziełem. Co gorsza, trudno byłoby tutaj trafić na jakieś zapadające w pamięć dialogi, a aktorzy też nie mają wielkiego pola do popisu. W efekcie z ekranu zamiast grozą wieją nudą




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
Ekstrakt: 40%
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  Do sedna:Darren Aronofsky. Requiem dla snu

  Marcin Knyszyński

  Darren Aronofsky Requiem dla snu
  

  
  Requiem dla snu, drugi film Darrena Aronofskyego, jest ekranizacją powieści Huberta Selbyego Jr o tym samym tytule. Książka ta wywarła tak silny wpływ na reżysera, że realizacja filmu stała się tylko kwestią czasu. W roku dwutysięcznym na ekrany kin wchodzi jeden z najbardziej przytłaczających, kontrowersyjnych i oszałamiających filmów w historii.
Ekstrakt: 90%
[image: Requiem dla snu]
Obsesja Maxa Cohena z Pi pchała go mocno do przodu, prosto do środka chaosu. Naukowiec próbował go oswoić i zdefiniować. Bohaterowie Requiem dla snu idą w przeciwnym kierunku  uciekają przeczuwając, że taka konfrontacja nie może skończyć się dobrze. Ucieczka od rzeczywistości niesie jednak inne zagrożenia i obsesje.
Troje młodych, dwudziestoletnich ludzi prowadzi swoją nudną, monotonną egzystencję, mierząc się na co dzień z ogromem otaczającego ich świata  niezmiennie obojętnego na ich pretensje, ignorującego ich marzenia i przytłaczającego swym chaosem. Harry ma dziewczynę z dobrego domu, z którą snuje plany otworzenia sklepu z odzieżą. Tyrone, chce udowodnić sobie, że jest nadal tym samym dobrym synkiem swojej mamy, a nie zaćpanym ulicznikiem. Cała trójka ma bowiem jeden sposób na eskapizm  heroinę. Potwornie uzależnieni od narkotyku, postanawiają pewnego dnia zająć się jego dystrybucją  zarobione w ten sposób pieniądze posłużą kiedyś do realizacji marzeń.
Harry ma też samotną matkę, Sarę, która całe dnie spędza w fotelu uzależniona od telewizji. Gdy zostaje zaproszona do wzięcia udziału w swoim ukochanym programie, postanawia poddać się drakońskiej diecie. Nieświadomie uzależnia się od pigułek z amfetaminą, przepisanych jej przez podejrzanego konowała. Wszyscy bohaterowie chcą za wszelką cenę wyrwać się ze szponów obezwładniającej swą beznadzieją rzeczywistości i pokazać, że stać ich na więcej. W końcu mieszkają w Ameryce, zbudowanej na marzeniach o lepszym świecie i dającej same szanse, które aż się proszą o wykorzystanie.
Na pierwszy rzut oka jest to film o uzależnieniach. Ale tak naprawdę jest to bardzo dosadna i głęboka analiza ludzkiej kondycji (nawet nie moralnej, lecz po prostu życiowej) i umiejętności stawiania czoła rozczarowaniom, które powstają w wyniku zderzenia marzeń z rzeczywistością. Pierwszym krokiem, po uświadomieniu sobie prawdy o świecie zbyt opornym na kształtowanie, jest eskapizm. Powstają obsesje, z którymi walka skazana jest na niepowodzenie  mosty, wiodące z powrotem do rzeczywistości, płoną jeden za drugim, razem z kolejnymi porcjami zażywanego narkotyku. Najlepszy sposób na uporanie się z pokusą według słów Oscara Wildea, czyli uległość wobec niej, jest tu najgorszym możliwym rozwiązaniem. Eskapistyczne uzależnienia, czyli placebo na rzeczywistość, tylko pozornie wiodą na szczyt. Tak naprawdę kierują w przepaść, na dnie której czeka szpital psychiatryczny, elektrowstrząsy, amputacja, więzienie i całkowite poniżenie. Każdy chce być szczęśliwy, ale dążenie do niego nie może biec w oderwaniu od interakcji ze światem. Gdy zamkniemy się w we własnych bańkach (osobnych kadrach, których Aronofsky tak często używa w filmie) skończymy na dnie owej przepaści. Zbrukani, połamani, poniżeni, zdehumanizowani, sprowadzeni do roli przedmiotu, pustej skorupy bez krzty człowieczeństwa. Tak jak każdy z bohaterów filmu  zwijający się pod koniec do pozycji embrionalnej i tłumiący wewnętrzny krzyk.
Requiem dla snu to film bardzo trudny i niewygodny. Uderza w odbiorcę tak mocno, że sprawia niemal fizyczny ból. Kino od zawsze było sposobem ucieczki od szarości świata. A film Aronofskyego, który traktuje o eskapizmie bezpośrednio, sam jest jego największą demaskacją.




Tytuł: Requiem dla snu
Tytuł oryginalny: Requiem for a Dream
Dystrybutor:  Gutek Film
Data premiery: 16 marca 2001
Reżyseria: Darren Aronofsky
Zdjęcia: Matthew Libatique
Scenariusz: Hubert Selby Jr., Darren Aronofsky
Obsada: Marlon Wayans, Ellen Burstyn, Jennifer Connelly, Jared Leto
Muzyka: Clint Mansell
Rok produkcji: 2000
Kraj produkcji: USA
Czas trwania: 102 min
WWW: Polska strona Strona
Gatunek: dramat
Zobacz w: Kulturowskazie
Ekstrakt: 90%
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  East Side Story:Niech to wszystko weźmie cholera i morze pochłonie!

  Sebastian Chosiński

  Walerij Todorowski Odessa
  

  
  Autobiograficzny  przynajmniej w części  film Walerija Todorowskiego, mimo miejscami lekkiego sposobu prowadzenia narracji, niesie ze sobą bardzo głębokie przesłanie. Jego głównym zbiorowym bohaterem są Żydzi odescy, którzy muszą mierzyć się z traktowanym w Związku Radzieckim jak brzemię dziedzictwem swego narodu. Warto spojrzeć więc na Odessę nie tylko jak na nostalgiczną opowieść o beztroskim dzieciństwie.
Ekstrakt: 70%
[image: Odessa]
Podobny  w bardzo ogólnych zarysach  film nakręciła przed pięcioma laty Gruzinka Nana Dżordżadze. Akcja jej obrazu Moja syrenka, moja Lorelei również rozgrywała się w Odessie (a konkretniej: na jej przedmieściach) i była pełną melancholii historią młodego chłopca, który przeżywa pierwsze miłosne uniesienia z nieco od siebie starszą i rozpustną dziewczyną. Problem polegał na tym, że scenariusz Dinary Seidowej nie niósł ze sobą nic więcej; był trochę jak pisanka  atrakcyjnie pomalowany na zewnątrz, lecz pusty w środku. Pod tym względem, przynajmniej od strony dramaturgicznej, dzieło Walerija Piotrowicza Todorowskiego prezentuje się znacznie lepiej. Bo też jest to twórca, mimo czternastoletniej różnicy wieku, dużo bardziej doświadczony. Wszak w kinematografii zadebiutował już jako niespełna piętnastolatek, grając w melodramacie Julija Rajzmana Dziwna kobieta.
Tak wczesny debiut Walerij Piotrowicz zawdzięczał swemu ojcu, niezwykle cenionemu w Związku Radzieckim i Rosji reżyserowi, scenarzyście, operatorowi i kompozytorowi w jednym  Piotrowi Todorowskiemu (Riorita). Nic więc dziwnego, że po ukończeniu studiu na wydziale scenariuszowym Wszechzwiązkowego Państwowego Instytutu Kinematografii (WGIK) poszedł w jego ślady. Rozgłos przyniosły mu takiego obrazy, jak Mój przyrodni brat Frankenstein (2004) i Bikiniarze (2008); swoją pozycję potwierdził przed trzema laty dramatem Bolszoj, a teraz umocni ją jeszcze, co do tego nie można mieć wątpliwości, Odessą. Pomysł na scenariusz był autorstwa Todorowskiego juniora, co nie zaskakuje, ponieważ wykorzystano w nim jego własne wspomnienia z dzieciństwa; na tej podstawie pierwszy zarys fabuły przygotował Dmitrij Iwanow, a ostateczny kształt nadał jej Maksim Biełozor (animowany Biełka i Striełka: Przygody na Księżycu).
Film kosztował  bagatela!  300 milionów rubli. Do kwoty tej, oprócz instytucji państwowych, dołożyli się między innymi miliarderzy Roman Abramowicz (chętnie wspierający niezależną kinematografię w swojej ojczyźnie) oraz Michaił Prochorow, który w 2012 roku był kontrkandydatem Władimira Putina na urząd prezydenta i którego wspierał wówczas wydatnie Walerij Piotrowicz. Teraz, jak widać, przyszedł czas na odwdzięczenie się. premiera dziesiątego pełnometrażowego dzieła Todorowskiego miała miejsce 5 września tego roku, jest to więc wciąż jeszcze gorąca nowość. Także z tego powodu, że jej akcja rozgrywa się w upalne lato 1970 roku w położonej nad Morzem Czarnym Odessie, rodzinnym mieście reżysera. Moment jest szczególny. W latach 1961-1975 przez świat przechodziła siódma w jego dziejach pandemia cholery; na początku lat 70. dotknęła ona południe Związku Radzieckiego, docierając między innymi do Odessy.
Korzystając z uroków lata, do miasta przybywa moskiewski dziennikarz Boris Pawłow; towarzyszy mu ośmioletni syn Walerka, żona ma dotrzeć samolotem dwa dni później. Okazuje się to jednak niemożliwe, ponieważ po stwierdzeniu obecności cholery Odessa zostaje objęta kwarantanną. Zamknięte zostają lotnisko i dworce kolejowe, na ulicach i w newralgicznych punktach miasta panoszą się wojskowi i milicjanci. Życie toczy się jednak w miarę normalnie. Choć nie w rodzinie towarzysza Grigorija Iosifowicza Dawydowa, który jest teściem Borisa i u którego zatrzymuje się on wraz z synem. Okazuje się jednak, że wakacje spędzają tam również pozostałe córki z rodzinami: najstarsza Łarisa z wiecznie podpitym mężem Wołodią i wciąż trzymającą nos w książkach nastoletnią córką Żenią oraz najmłodsza Mira z Arikiem. W efekcie dla Borisa i Walerki brakuje już miejsca w domu teściów, dlatego przenoszą się na noc do mieszkającego po sąsiedzku, w tym samym podwórzu Żorika, który ma dorastającą córkę Irkę.
[image: ]
Wizyta znanego moskiewskiego żurnalisty, piszącego o sprawach międzynarodowych i często wyjeżdżającego za granicę, intryguje Irkę, która marzy o tym, aby opuścić prowincjonalną Odessę. Dziewczyna nie chce, aby jej życie ograniczało się jedynie do sprzątania i gotowania dla nadużywającego alkoholu ojca, niesfornego młodszego brata i niepełnosprawnego, poruszającego się po wylewie na wózku inwalidzkim dziadka. W Borisie widzi swoją nadzieję; poza tym starszy o dwadzieścia lat mężczyzna pociąga ją również fizycznie. Pawłow z kolei, nie mogąc doczekać się przyjazdu małżonki, też ulega fascynacji odkrywającą swą seksualność panienką. Ale Odessa nie ogranicza się li tylko do przedstawienia nowej wariacji na temat klasycznej Lolity Władimira Nabokowa. Z czasem na plan pierwszy wybija się inny problem, który drąży rodzinę Dawydowów od lat. To kwestia ich pochodzenia etnicznego. Są oni bowiem Żydami, od lat, czyli od czasów carskich, zakorzenionymi w Odessie.
[image: ]
Dla Grigorija Iosifowicza jego pochodzenie zdaje się nie mieć większego znaczenia. Nestor rodu czuje się przede wszystkim człowiekiem radzieckim; obywatelstwo Kraju Rad jest dla niego największym powodem do dumy. Wszystkich, którzy uważają inaczej, uznaje za zdrajców. Kiedy więc dowiaduje się, że jego najmłodsza córka i zięć planują wyjazd do Izraela, że złożyli już nawet odpowiednie dokumenty w tej sprawie  przeżywa olbrzymie rozgoryczenie. Nie potrafi zrozumieć powodów tej decyzji. Gotów jest przepędzić Mirę i Arika ze swego domu; tylko żona Dawydowa, Raja (Raisa) jest w stanie ukoić nieco jego gniew. Znaczące, że w chwilach największego wzburzenia męża małżonka zwraca się do niego nie po rosyjsku czy ukraińsku, lecz w jidysz. Którym on doskonale się posługuje. Wszak to jego język ojczysty. W odciętym od świata mieście wybucha w rodzinie Dawydowów wojna domowa  podobna zapewne do wielu innych toczonych w tamtym czasie w domach odeskich Żydów.
[image: ]
Być może młodziutki Walerij Todorowski, mający przecież żydowskie korzenie, był świadkiem takich właśnie rozmów toczonych przez swojego ojca, dziadka, ciotki i wujków. Ile z tego wtedy rozumiał? Zapewne nic. Zrozumienie przyszło po latach; potrzeba było kilku dekad, aby to przetrawić i przedstawić w formie artystycznej, dodając kolejny dramaturgiczny niuans pod postacią epidemii choroby. To ona wpływa na radykalizację postaw i na wewnętrzne przemiany bohaterów. W dużym stopniu ma wpływ na decyzjach kształtujące ich dalsze życie. Todorowski junior zrównoważył w swoim filmie elementy psychologicznego dramatu z nostalgicznym wspomnieniem dzieciństwa. Temu ostatniemu służyła głównie sielankowa sceneria  rozbujała (jak seksualność Irki) przyroda i spokojne, choć śmiertelnie groźne z powodu bakterii cholery Morze Czarne. To zagrożenie udziela się każdemu i każdy stara się radzić sobie z nim na swój sposób. Jedyne, co może w Odessie uwierać  to brak mocnej puenty. Nie pojawia się ona jednak nie dlatego, że Walerij Piotrowicz o niej zapomniał; może raczej chciał oszczędzić trosk swoim krewnym. Ale czy wtedy nie powinien w ogóle zrezygnować z kręcenia filmu
Na ekranie pojawia się plejada wybitnych rosyjskich aktorów. Starsze pokolenie reprezentują Leonid Jarmolnik (Trudno być bogiem, Strażnicy nocy) w roli Grigorija Iosifowicza, Irina Rozanowa (Byli sobie, Dwa bilety do domu) jako Raja i Siergiej Sosnowski (Fabryka, W porcie Cape Town) wcielający się w sąsiada Dawydowów. Dziennikarz Boris ma z kolei twarz Jewgienija Cyganowa (Przewodnik, Brudnopis), a jego szwagierki  Kseni Rappoport (Jeździec o imieniu Śmierć, Rosyjski demon) i Jewgieniji Brik (Bikiniarze, Geograf przepił globus), prywatnie żony reżysera. Za ścieżkę dźwiękową filmu odpowiada Anna Drubicz (Gwiazda), która pracowała z Todorowskim już przy Bolszoj, a za nastrojowe zdjęcia  Roman Wasjanow (Akt natury), od prawie dekady pracujący głównie w Hollywood.




Tytuł: Odessa
Tytuł oryginalny: Одесса
Reżyseria: Walerij Todorowski
Zdjęcia: Roman Wasjanow
Scenariusz: Maksim Biełozor, Dmitrij Iwanow, Walerij Todorowski
Obsada: Jewgienij Cyganow, Leonid Jarmolnik, Irina Rozanowa, Jewgienija Brik, Ksenia Rappoport, Siergiej Murawjow, Władimir Koszewoj, Siergiej Sosnowski, Weronika Ustimowa, Stiepan Sierieda, Diana Manukian, Stanisław Ewientow, Nikita Tabunszczik
Muzyka: Anna Drubicz
Rok produkcji: 2019
Kraj produkcji: Rosja
Czas trwania: 130 minut
Gatunek: dramat, psychologiczny
Zobacz w: Kulturowskazie
Ekstrakt: 70%
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  Bliskie spotkania owczego stopnia

  Konrad Wągrowski

  Will Becher, Richard Phelan Baranek Shaun. Farmageddon
  

  
  Baranek Shaun nie należy może do topowych bohaterów studia Aardman (przegrywa tu stanowczo z Wallacem i Gromitem), ale jest sympatyczny i, co tu ukrywać, lubiany. Być może dlatego doczekał się pierwszego Aardmanowskiego pełnometrażowego sequela.
Ekstrakt: 60%
[image: Baranek Shaun. Farmageddon]
Baranek Shaun pojawił się w familijnej serii telewizyjnej w 2007 roku i powracał regularnie aż do 2016 roku w pięciu rozrzuconych po latach sezonach, zdobywając sympatię widza dziecięcego i dorosłego. Sympatyczny buntownik, kontestator nudnego życia na owczej farmie, jednocześnie istota niezwykle przyjacielska i pomocna w sytuacjach kryzysowych to bohater idealny dla familijnej animacji. W 2015 roku Shaun trafił na duży ekran  w pełnometrażowej animacji (zatytułowanej dla niepoznaki Baranek Shaun) wełniany bohater opuszczał farmę, by zasmakować nieco miejskiego życia, ale wkrótce stawał się jedyną osobą, która mogła zapanować nad chaosem, który wybuchł na farmie pod nieobecność właściciela farmy i jego zaufanego psa pasterskiego Bitzera. Efekt był udany, fabuła spodobała się i po czterech latach doczekaliśmy się sequela.
Farmageddon zaczyna się z rozmachem  na innej planecie. Mały latający spodek przybywa na Ziemię, ląduje w angielskim lesie, czego świadkiem jest samotny miłośnik frytek z lokalnego fast fooda. Jedyny pasażer statku opuszcza pokład i oczywiście trafia na farmę, na której akurat Shaun testuje różne pomysły na urozmaicenie owczego życia i (przy okazji) wkurzenie Bitzera. Szybko okazuje się, że przybysz nie jest żadnym Obcym czy Predatorem, a jedynie niespecjalnie samodzielną młodą kosmitką, która w swą podróż wyruszyła niejako przypadkiem i tak naprawdę trzeba jej pomóc wrócić na rodzinną planetę. Czym zajmie się oczywiście Shaun. A w tym czasie właściciel farmy wpadnie na genialny pomysł monetyzowania kosmicznej wizyty.
Brzmi znajomo? Cóż, miałem w planach pokazać dzieciom E.T., ale po seansie Farmageddonu będę musiał jakiś czas odczekać, bo inaczej wzięłyby film Spielberga za plagiat opowieści o baranku i kosmitce. Fabuła nie należy więc do najoryginalniejszych i w gruncie rzeczy jest całkiem przewidywalna. Nie zabraknie phone home, nie zabraknie ekipy rządowych tropicieli kosmitów. Nie zabraknie licznych nawiązań do ufologicznej klasyki  oprócz dominującego E.T. nie zabraknie też Bliskich spotkań trzeciego stopnia, Z Archiwum X, ale też 2001: Odysei kosmicznej czy też zapomnianego już Spotkania (The Arrival, 1996). Przyznać należy, że cytaty wplecione są w fabułę elegancko i sprytne i nie sprawiają wrażenia odcinania kuponów. Liczne nawiązania popkulturowe są zresztą znakiem rozpoznawczym nie tylko Baranka Shauna, ale i całej twórczości studia Aardman.
Farmageddon najlepszy jest gdy nabija się z fantastycznonaukowej i ufologicznej konwencji. Gdy żartuje z kręgów w zbożu, gdy wprowadza ekipę poszukiwaczy kosmitów cały czas chodzących w zasłaniających całe ciało sterylnych kombinezonach, gdy w ich siedzibie dumna tablica podaje liczbę schwytanych latających spodków (zmienia się od 0000 do 0001, by z powrotem  nie bez łez  spaść na zero). A poza tym? Nawiązania do klasyków dla wtajemniczonych, obowiązkowe zabawne potyczki między Shaunem i Bitzerem i bardzo ciepła, sympatyczna nieskomplikowana fabuła dla całej rodziny.




Tytuł: Baranek Shaun. Farmageddon
Tytuł oryginalny: Shaun the Sheep Movie: Farmageddon
Dystrybutor:  Monolith
Data premiery: 8 listopada 2019
Reżyseria: Will Becher, Richard Phelan
Zdjęcia: Charles Copping
Scenariusz: Jon Brown, Mark Burton, Nick Park
Obsada: Justin Fletcher, John Sparkes, Kate Harbour
Muzyka: Tom Howe
Rok produkcji: 2019
Kraj produkcji: Francja, USA, Wielka Brytania
WWW: Polska strona
Gatunek: animacja, komedia
Zobacz w: Kulturowskazie
Ekstrakt: 60%
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  Niania średnio tania

  Jarosław Loretz

  McG Opiekunka
  

  
  Netflix już nie raz udowodnił, że wśród niezbyt porywającej pulpy potrafi dostarczyć i zaskakująco dobre filmy. Opiekunka to właśnie jeden z nich.
Ekstrakt: 80%
[image: Opiekunka]
Opiekunka to na pierwszy rzut oka historia bardzo niepozorna, wręcz odpychająca tematem (znowu teen horror, znowu z nastolatkiem z kłopotami) i rozczarowująca opisem, według którego bohater będzie musiał zmierzyć się z opiekunką i jej satanistyczną sektą. Wystarczy jednak rzucić okiem na zajawkę filmu, żeby zrozumieć, że to wszystko to tylko funta kłaków wart marketing. Bo Opiekunka wyśmienicie broni się sama z siebie, i to dosłownie każdą składową.
Przede wszystkim ktoś rozsądny (Brian Duffield, rehabilitujący się po fatalnej Zbuntowanej) napisał scenariusz. Dynamiczny, inteligentny, posiadający kilka nieprzewidywalnych twistów, a do tego wypchany po brzegi nad wyraz zgrabnymi odniesieniami do klasyki horroru i science fiction siódmej i ósmej dekady XX wieku. Rewelacyjnie dobrano do tego obsadę, która czuła się na planie bardzo swobodnie i potrafiła dać z siebie naprawdę dużo. Oczywiście najbardziej błyszczy tu Samara Weaving w roli opiekunki, ale dosłownie po piętach depczą jej praktycznie wszyscy, którzy pojawiają się na ekranie na dłużej niż pięć sekund.
A przecież do tego dochodzą nieszablonowe sceny gore, różne fabularne skręty, dzięki którym wcale nie jest oczywiste, kto wygra starcie, oraz rozczulająco grzeczne dialogi o niegrzecznych rzeczach. Ten film jest naprawdę pełen rozmaitych smaczków  zarówno dla tych, którzy z horrorem nie mają na co dzień do czynienia, jak i dla wyjadaczy, którzy świetnie się będą się przy tym filmie bawić, odnajdując co i rusz dyskretnie rozsiane tu i ówdzie cytaty z klasyki. Opiekunka to naprawdę urocze kino na pograniczu slashera, dramatu i czarnej komedii. Jedna z perełek, do których będzie się wracało raz za razem.




Tytuł: Opiekunka
Tytuł oryginalny: The Babysitter
Data premiery: 13 października 2019
Reżyseria: McG
Zdjęcia: Shane Hurlbut
Scenariusz: Brian Duffield
Obsada: Judah Lewis, Samara Weaving, Robbie Amell, Hana Mae Lee, Bella Thorne, Emily Alyn Lind, Andrew Bachelor, Doug Haley
Muzyka: Douglas Pipes
Rok produkcji: 2017
Kraj produkcji: USA
Czas trwania: 85 min
WWW: Polska strona
Gatunek: groza / horror, komedia
Zobacz w: Kulturowskazie
Ekstrakt: 80%
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  Klasyka kina radzieckiego:Co uczeń może powiedzieć o swoim nauczycielu?

  Sebastian Chosiński

  Dinara Asanowa Klucz bez prawa przekazania
  

  
  Nad Kluczem bez prawa przekazania kirgiskiej reżyserki Dinary Asanowej zawisła chyba jakaś klątwa. Bardzo smutny los czekał bowiem troje współtwórców tego filmu. Asanowa zmarła nagle w wieku zaledwie czterdziestu trzech lat, a dwoje nastoletnich odtwórców istotnych dla fabuły ról zginęło w wyjątkowo tragicznych okolicznościach.
Ekstrakt: 70%
[image: Klucz bez prawa przekazania]
Polskie kino miało Janusza Nasfetera i Stanisława Jędrykę, radzieckie natomiast  Dinarę Asanową. Co łączyło tych reżyserów? Wszyscy specjalizowali się w filmach o młodzieży. Pokazywali na ekranie życie współczesnych sobie nastolatków, ale robili to  w przeciwieństwie do wielu swoich kolegów po fachu  na poważnie. Traktowali swoich bohaterów jak dorosłych, z szacunkiem i zrozumieniem. Nie trywializowali ich problemów. I za to młodzież odwdzięczyła się im, z zainteresowaniem oglądając ich dzieła i dostrzegając w nich siebie. Dinara Kułdaszewna Asanowa urodziła się w 1942 roku w stolicy Kirgizji Frunze (dzisiaj, w niepodległym już kraju, miasto to nosi nazwę Biszkek). Jako zafascynowana kinem osiemnastolatka rozpoczęła pracę w wytwórni Kirgizfilm, w której pełniła funkcję asystenta reżysera. To otworzyło jej drogę do studiów w moskiewskim Wszechzwiązkowym Państwowym Instytucie Kinematografii (WGIK), który ukończyła w 1968 roku. Jej opiekunami byli Michaił Romm oraz Aleksandr Stołper, fachowcy pierwszej klasy.
Dyplom Asanowa obroniła jednak dopiero dwa lata później, przedstawiając  opartą na prozie syberyjskiego pisarza Walentina Rasputina  krótkometrażówkę Rudolfio. Oceniono ją na tyle pozytywnie, że zaproponowano autorce etat w Lenfilmie, co wiązało się dla niej z przeprowadzką do Leningradu. Biorąc jednak pod uwagę, że możliwości realizacji własnych ambicji artystycznych były nieporównywalnie większe tam niż w prowincjonalnym, posługując się współczesnym mianem, Biszkeku  zapewne nie zastanawiała się długo. Pierwszy pełnometrażowy obraz, młodzieżowy dramat Dzięcioła głowa nie boli, nakręciła w 1974 roku. Była to opowieść o zafascynowanym muzyką czternastoletnim Sewie Muchinie, którego największym pragnieniem jest  wbrew woli starszego brata-koszykarza i większości nauczycieli  dołączenie do zespołu grającego w miejscowym klubie jazz. Tematyka, zaiste, zaskakująca, ale  jak się później okazało  Dinara Kułdaszewna miała pozostać jej wierna do końca swojej krótkiej kariery.
Dwa lata po Dzięciole Asanowa przystąpiła do pracy nad, jak czas pokazał, swoim najbardziej znanym dziełem  szkolnym melodramatem Klucz bez prawa przekazania. Jego scenariusz wyszedł spod ręki poety i, co nie bez znaczenia, przez wiele lat nauczyciela (języka angielskiego, języka rosyjskiego i literatury) Gieorgija Połonskiego (1939-2001), który w kinematografii zadebiutował pod koniec lat 60. ubiegłego wieku dramatem Dożyjemy do poniedziałku Stanisława Rostockiego. Premiera filmu odbyła się 10 maja 1977 roku; w sumie w Związku Radzieckim obejrzało go ponad 16 milionów widzów, co  jak na tego typu dzieło  jest rezultatem doskonałym. Obraz Asanowej zgarnął także sporo nagród: w Rydze na XI Wszechzwiązkowym Festiwalu Filmowym nagrodzono między innymi reżyserkę i odtwórcę roli dyrektora szkoły, na Międzynarodowym Festiwalu Filmowym w Moskwie z kolei jury przyznało Kluczowi nagrodę specjalną w konkursie filmów dziecięcych. Doceniono go także w Polsce, na VI Międzynarodowych Spotkaniach Koszalińskich (w 1978 roku).
Akcja Klucza rozgrywa się zimą 1976 roku w Leningradzie (dzisiejszym Petersburgu). W jednej ze szkół w trakcie trwania roku szkolnego dochodzi do zmiany dyrektora. Dotychczasowa szefowa placówki odeszła z powodów zdrowotnych, na jej miejsce przychodzi natomiast doświadczony, ale nie w roli pedagoga, niespełna czterdziestoletni Kirył Aleksiejewicz. Wcześniej był oficerem w wojsku. Ktoś na górze uznał jednak, że zawiadywanie kadrami w Armii Radzieckiej wystarczy, aby trzymać w ryzach uczniów i nauczycieli. Najwięcej problemów sprawiają zwłaszcza uczniowie jednej klasy  10B. Ich wychowawczynią jest niewiele od nich starsza, bo zaledwie dwudziestokilkuletnia Marina Maksimowna. Lekcje rosyjskiego i literatury prowadzi zawsze na luzie, pozwala swoim podopiecznym swobodnie wypowiadać się, zachęca wręcz do formułowania własnych, nie zawsze zbieżnych z intencjami pedagogów wniosków. Przyświeca jej jeden cel: wychowanie ludzi myślących i wątpiących, którzy poradzą sobie w dorosłym życiu.
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Taka forma prowadzenia zajęć i odbywające się co tydzień po lekcjach w mieszkaniu nauczycielki sobotnie spotkania z uczniami  wywołują podejrzliwość innych pedagogów. W głowie nie mieści im się takie spoufalanie z nastolatkami. Zresztą nie tylko im, ale i rodzicom, którzy nie mając czasu dla własnych dzieci, widzą w Mariny Maksimownej swoiste zagrożenie. W szczególny sposób zauroczona jest swoją wychowawczynią Julia Bajuszkina, w której podkochuje się klasowy łobuz, buntownik bez powodu (choć pewnie jakiś powodów jednak ma, mimo że widzowie go nie poznają)  Sasza (Aleksandr) Majdanow. I to właśnie matka Julii, zazdrosna o relacje córki z nauczycielką, staje się sprawczynią wielkiego zamieszania. Z magnetofonu córki odsłuchuje bowiem nagrane przez uczniów wypowiedzi na temat niektórych pedagogów, głównie szczególnie nielubianej przez klasę 10B chemiczki, na które rusycystka nie reaguje, jak można by oczekiwać, świętym oburzeniem.
Chcąc dokuczyć Marinie Maksimownej, Bajuszkina idzie z taśmą do dyrektora szkoły. Oczekuje od niego wyrazistej reakcji, do tego samego namawia go sekretarka Olga Denisowna. Ale Kirył Aleksiejewicz nie ma zamiaru ulegać naciskom. Zanim podejmie decyzję, chce rozeznać się w sytuacji. Zdaje sobie bowiem sprawę, że jako niedoświadczony pedagog, może łatwo popełnić błąd, łamiąc przy okazji karierę młodej i uwielbianej przez młodzież nauczycielce. Mimo że Klucz bez prawa przekazania powstał ponad czterdzieści lat temu mimo że jego akcja rozgrywa się w państwie, które już nie istnieje, a którego system edukacji kierował się specyficznymi, propagandowo-politycznymi przesłankami  obraz Asanowej pozostaje zaskakująco aktualny. Taki film mógłby powstać również dzisiaj w Polsce. Bo i dzisiaj w każdej szkole znajdziemy takich nauczycieli, jak Maria Maksimowna czy chemiczka Emma Pawłowna. W każdej szkole znajdziemy też takich uczniów, jak Julia i Sasza. Pytanie tylko, czy w każdej placówce trafi się tak wyważony dyrektor, jak Kirył Aleksiejewicz.
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Klucz jest intrygującym obrazkiem obyczajowym, który przekazuje sporo prawdy na temat Związku Radzieckiego epoki środkowego Breżniewa. Kirył Aleksiejewicz nie ukrywa swego braku doświadczenia w prowadzeniu szkoły i podstawowej wiedzy pozwalającej na rozwiązywanie uczniowskich problemów (odtrutką na to ma być lektura książki Janusza Korczaka Jak kochać dziecko). Marina Maksimowna z trudem wiąże koniec z końcem, samotnie wychowując kilkuletniego synka Antona (zagrał go syn reżyserki). Jest  nie tylko w szkole, ale i na ulicach  zgrzebnie i biednie. I pewnie dlatego dzieło Dinary Kułdaszewnej do dzisiaj robi wrażenie, bo jest  po prostu  szczere, jak szczera pragnie być w kontaktach ze swoimi uczniami wychowawczyni 10B.
Główne role dorosłych zagrali doświadczeni aktorzy, którzy mieli już wtedy ugruntowaną pozycję w radzieckim kinie: w Marinę Maksimowną wcieliła się Jelena Prokłowa (Mimino), w Kiryła Aleksiejewicza  zmarły przed dwoma laty Aleksiej Pietrenko (Gorzki romans, Pochowajcie mnie pod podłogą), w znienawidzoną chemiczkę  Lidia Fiedosiejewa-Szukszyna (Kalina czerwona, Wezwij mnie w świetlistą dal), natomiast w sekretarkę Olgę Denisowną  Liubow Malinowska (Dama z pieskiem, Trzeba przejść i przez ogień). Siedemnastoletnią Julię zagrała, będąca w wieku swojej bohaterki, debiutująca na ekranie Marina Liewtowa, która w 2000 roku zginęła tragicznie w wyniku wypadku podczas jazdy na skuterze śnieżnym (uderzyła głową w drzewo). Nie mniej tragiczny koniec spotkał wcielającego się w Majdanowa Aleksandra Bogdanowa, który nie radząc sobie w życiu osobistym i zawodowym, popadł w alkoholizm. Mając dwadzieścia osiem lat, został  w 1985 roku  zakatowany na śmierć przez swoich kompanów od kieliszka. Zagrał zaledwie w pięciu filmach, ale i to wystarczyło, aby przez krytyków został uznany za wielki talent. Całkowicie zasłużenie!
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W filmie Asanowej jest pewna wymowna scena, której pierwotnie w scenariuszu nie było. Pewnego dnia klasa 10B pod opieką wychowawczyni w kolejną rocznicę śmierci Aleksandra Puszkina udaje się na zwiedzanie muzeum znajdującego się w dawnym domu pisarza. Przed kamienicą stoi pomnik autora Eugeniusza Oniegina, przy którym słynni radzieccy poeci recytują poświęcone mu wiersze. Są tam  i możemy zobaczyć ich na ekranie  Bułat Okudżawa, Biełła Achmadulina, Michaił Dudin oraz Dawid Samojłow. Jedna z pieśni Okudżawy wybrzmiewa zresztą w Kluczu, obok oryginalnej ścieżki dźwiękowej skomponowanej przez Jewgienija Kryłatowa, znanego z wielu filmów dla dzieci, w tym tak kultowych produkcji, jak Przygody Elektronika (1979) czy Goście z przyszłości (1985). Za zdjęcia odpowiada natomiast dwóch operatorów: doświadczony Dmitrij Dolinin (Początek, Cudze listy, Wyznanie miłości) i wtedy pracujący jeszcze na swoją przyszłą pozycję Jurij Weksler (seria radzieckich ekranizacji opowiadań i powieści Arthura Conana Doylea o Sherlocku Holmesie i doktorze Watsonie z lat 1979-1986).
Po premierze Klucza kariera Dinary Kułdaszewnej nabrała rozpędu. Kolejne filmy kirgiska reżyserka kręciła bardzo regularnie; najczęściej były to (melo)dramaty społeczne z młodymi ludźmi, choć nie zawsze uczniami, w rolach głównych. Większość powstała z myślą o dużym ekranie, jak Nieszczęście (1977), Żona odeszła (1979), Pacany (1983) czy Miły, drogi, ukochany, jedyny (1984); część przeznaczona została do telewizji  vide Bezużyteczna (1980), Co byś wybrał? (1981) oraz Dzieci niezgody (1984). Wiosną 1985 roku Asanowa z całą swoją ekipą filmową wybrała się do Murmańska nad Zatoką Kolską, aby nakręcił kolejny swój obraz  Nieznajomy. Tak nagle zmarła. Pochowano ją w rodzinnym Biszkeku. Aleksandr Bogdanow, który zagrał także w debiucie Kirgizki, czyli w obrazie Dzięcioła głowa nie boli, został zamordowany zaledwie kilkanaście dni później. Można chyba te dwie tragiczne śmierci łączyć. Asanowa była bowiem dla Bogdanowa kimś więcej niż mentorką i nauczycielką zawodu; osoby z branży, które znały obojga, podkreślają, że reżyserka często matkowała niesfornemu i zbuntowanemu Saszy. Gdy jej zabrakło, ponoć ostatecznie stracił sens życia.




Tytuł: Klucz bez prawa przekazania
Tytuł oryginalny: Ключ без права передачи
Reżyseria: Dinara Asanowa
Zdjęcia: Dmitrij Dolinin, Jurij Weksler
Scenariusz: Gieorgij Połonski
Obsada: Jelena Prokłowa, Aleksiej Pietrenko, Lidia Fiedosiejewa-Szukszyna, Liubow Malinowska, Zinowij Gerdt, Marina Liewtowa, Aleksandr Bogdanow, Jekatierina Wasiljewa, Oleg Chromienkow, Anwar Asanow, Andriej Ławrikow, Jelena Cypłakowa, Konstantin Nikołajew, Bułat Okudżawa, Biełła Achmadulina, Michaił Dudin, Dawid Samojłow
Muzyka: Jewgienij Kryłatow, Bułat Okudżawa
Rok produkcji: 1976
Kraj produkcji: ZSRR
Czas trwania: 97 minut
Gatunek: dramat
Zobacz w: Kulturowskazie
Ekstrakt: 70%
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  Przebudzony potwór kontratakuje!

  Konrad Wągrowski

  Roland Emmerich Midway
  

  
  To nie będzie klasyczna recenzja filmowa. Nie spodziewajcie się szczegółowej analizy scenariusza, reżyserii, aktorstwa. Dla mnie, pasjonata historii wojen morskich, który nad Burzą nad Pacyfikiem Zbigniewa Flisowskiego spędził niemało godzin, w filmowej ekranizacji bitwy o Midway liczy się przede wszystkim bitwa.
Ekstrakt: 70%
[image: Midway]
Przyznam, że przed filmem miałem jak najgorsze przeczucia. Spodziewałem się jeszcze raz Pearl Harbor, czyli kolejnego wojennego kuriozum w stylu widowiska Michaela Baya z 2001 roku. Do takich obaw prowokowała osoba reżysera  Niemiec Roland Emmerich, król filmowego patosu i rozwałki od zawsze był uważany za pokrewną duszę Baya (często są zresztą myleni, wiele osób musi dłużej się zastanowić, by skojarzyć który z nich stoi za jakim filmem). Zwiastuny też jakoś nie budziły zaufania  zapowiadało się bombastyczne kino nastawione na wybuchy i efekty specjalne, niewiele mające wspólnego z historią. Poza tym zadawano sobie pytanie o sensowność tej ekranizacji  wszak istnieje już zupełnie przyzwoita filmowa opowieść o bitwie o Midway z 1976 roku i kręcenie kolejnego filmu na ten temat wydawało się niespecjalnie potrzebne.
O dziwo, nowe filmowe Midway okazało się być zupełnie innym zjawiskiem filmowym niż niesławne Pearl Harbor. Powstał film wojenny w starym stylu  którego głównym celem jest przedstawienie faktów związanych z jakimś wojennym wydarzeniem, najczęściej ukazywanym z perspektywy jego uczestników. Nie znajdziecie tu godzinnego melodramatycznego wstępu, rozmydlania fabuły w miłosne trójkąty. Po krótkim przedwojennym intro, akcja przenosi nas do 7 grudnia 1941, by opowiedzieć najpierw o wydarzeniach, które ostatecznie doprowadziły do bitwy. Zobaczymy więc tu ponownie japoński atak na bazę amerykańskiej marynarki wojennej na Hawajach, ale przedstawiony w dużo bardziej zwarty i rzetelny sposób niż u Baya. Żadnych niesfornych pilotów w hawajskich koszulach, żadnych pobocznych wątków wypełniających czas seansu, tylko kilkuminutowa sekwencja nalotu, która ma później uzasadnić determinację lotników podczas starcia pod Midway. Następnie skrót wydarzeń kilku następnych miesięcy, widzianych z perspektywy wybranych pilotów i marynarzy z lotniskowca Enterprise. W zdecydowanej większości postaci autentycznych. A potem  bitwa. Opowiedziana precyzyjnie, szczegółowo i całkiem emocjonująco.
Oczywiście film jest efekciarski, inaczej u Emmericha pewnie być nie może, można czasem się uśmiechnąć na widok pewnych uproszczeń czy przerysowań, w ukazywaniu okrętów i zmagań lotniczych. Pewne fakty są też naginane. Marginalny w sumie rajd na Wyspy Marshalla z lutego 1942 urasta do wielkiego wojennego wydarzenia. Enterprise i Hornet przybywają na Morze Koralowe by na własne oczy oglądać agonię Lexingtona. W filmie wciąż też przesadnie podkreśla się znaczenie bitwy, starając się stworzyć wrażenie, że po ewentualnym zwycięstwie pod Midway Japończycy już wkrótce zaczną bombardować Kalifornię (co oczywiście jest grubą przesadą). Nigdy jednak nie byłem zwolennikiem tego, by filmy fabularne były tożsame z dokumentami i rozumiem, że pewne rzeczy dla atrakcyjności widowiska się podkręca. Zwłaszcza, że poza tym w Midway widać duży szacunek dla faktów i historycznej dokładności. Pewnie kiedyś na stopklatce pooglądam sobie sylwetki okrętów, ale już na pierwszy rzut oka było widać, że Enterprise wygląda jak Enterprise, a japońskie lotniskowce nie mają wielkich rozbudowanych nadbudówek jak u Baya. Bohaterami są prawie same autentyczne postacie  Wade McClusky, Richard Best (to głównie z jego perspektywy  jedynego lotnika w historii, który tego samego dnia zbombardował dwa lotniskowce wroga  opowiadany jest ten film), William Halsey, Chester Nimitz, Bruno Gaido, ale też Isoroku Yamamoto, Chuichi Nagumo czy przedstawiony z szacunkiem Tamon Yamaguchi. Nie zabraknie różnorodnych historycznych detali  ukazane zostaną nieskuteczne wcześniejsze ataki samolotów z atolu i eskadr torpedowców, swój mały udział będzie miał George Gay, jedyny ocalały z eskadry z Horneta, który w wodzie będzie miał widok z pierwszego rzędu na zagładę japońskich lotniskowców, pokazany zostanie pomysł by odnaleźć japońską flotę podążając w kierunku w jakim płynął nadganiający po próbie wytropienia okrętu podwodnego niszczyciel. Zaakcentowane zostało nawet oddzielenie trzech załóg do ataku na Akagi podczas gdy w pomyłkowo dwie eskadry bombardowały Kagę, czy też branie przez pilotów na cel wielkich słońc namalowanych na pokładach startowych. W sumie więc mnóstwo smaczków dla pasjonatów.
Dlatego też, jako człowiek, który w latach 80. przeczytał chyba wszystkie dostępne książki o wojnie na Pacyfiku, znał na pamięć stan japońskiej floty, potrafił wymienić jakie okręty brały w jakich bitwach i które z nich zatonęły, nie potrafię oceniać tego filmu według prawideł filmowych. Nie przeszkadza mi, że reżyseria Emmericha nie powala, a aktorstwo bywa manieryczne (zwłaszcza Eda Skreina) i pompatyczne, że nieco na siłę próbuje się w końcówce nadać filmowi jakieś drugie dno i sztucznie wywoływać wzruszenia, że efekty specjalne bywają momentami średniej jakości i zapewne szybko się zestarzeją. Liczy się coś innego. Liczy się to, że drzemiący we mnie nastolatek piszczał w ekscytacji, gdy eskadra McCluskeya spadała z nieba na flotę Nagumo, kolejne bomby rozrywały kadłuby japońskich lotniskowców, a Kaga, Akagi, Soryu i Hiryu rozpoczynały swój ostatni rejs  na dno Oceanu Spokojnego




Tytuł: Midway
Dystrybutor:  Monolith
Data premiery: 8 listopada 2019
Reżyseria: Roland Emmerich
Zdjęcia: Robby Baumgartner
Scenariusz: Wes Tooke
Obsada: Woody Harrelson, Ed Skrein, Patrick Wilson, Dennis Quaid, Luke Evans, Mandy Moore, Alexander Ludwig, Aaron Eckhart
Muzyka: Harald Kloser, Thomas Wanker
Rok produkcji: 2019
Kraj produkcji: Chiny, USA
Czas trwania: 138 min
Gatunek: akcja, dramat, historyczny
Zobacz w: Kulturowskazie
Ekstrakt: 70%
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  Do sedna:Darren Aronofsky. Źródło

  Marcin Knyszyński

  Darren Aronofsky Źródło
  

  
  Źródło, film Aronofskyego, który po wielu trudnościach pojawił się w końcu w kinach w 2006 roku, jest chyba najtrudniejszym dziełem reżysera. Równie mocno oklaskiwany co wygwizdywany, każe na nie tyle śledzić wydarzenia na ekranie, co nieustannie interpretować ich znaczenie.
Ekstrakt: 100%
[image: Źródło]
Fabuła filmu oparta jest na trzech planach narracyjnych. Najważniejszym i najdłuższym wątkiem jest teraźniejszość  naukowiec Tom Creo uporczywie próbuje wynaleźć lekarstwo na guza mózgu, który powoli zabija jego ukochaną żonę Izzy. Kobieta zdaje się być pogodzona z losem  chce choć na chwilę oderwać swego ogarniętego obsesją męża od pracy i po prostu z nim pobyć zanim odejdzie. Pisze powieść zatytułowaną Źródło  to jest drugi ze wspomnianych planów, przeszłość. Konkwistador Tomas zostaje wysłany przez Isabellę, królową Hiszpanii, na poszukiwania legendarnego Drzewa Życia, ukrytego gdzieś w środkowoamerykańskiej, zaginionej krainie Majów. Według podań Drzewo potrafi wyleczyć największą chorobę ludzkości  śmierć. Tom dostaje od Izzy zadanie  ma samodzielnie napisać ostatni rozdział powieści.
Trzecim planem narracyjnym jest przyszłość  najbardziej enigmatyczna i oniryczna część fabularna, przeplatająca się regularnie z pozostałymi. Obserwujemy człowieka wyglądającego jak Tom, który podróżuje wraz z życiodajnym Drzewem przez przestrzeń kosmiczną w kierunku umierającej gwiazdy. Dawni Majowie widzieli w niej Xibalbę  swoje zaświaty i miejsce odradzającego się na nowo życia. Nie wiemy na początku kim jest sobowtór Toma  jego projekcją, zagadkową metaforą czy może człowiekiem z krwi i kości? Może samym Tomem?
Źródło posługuje się zagadnieniami czasu w podobny sposób jak Inland Empire Davida Lyncha. Przeszłość, teraźniejszość i przyszłość symbolizują tylko duchową przemianę bohatera i wizualizują jego stany wewnętrzne  nie mamy żadnych podstaw ku temu, aby sądzić, że jest inaczej. Trzeci film Aronofskyego eksploruje zagadnienie nieco podobne do tego z Requiem dla snu. Tom ucieka od prawdy, chce zakląć rzeczywistość i zwyciężyć jedyną pewną rzecz w ludzkim życiu  śmierć. Nowoczesny, zachodni świat, kultywujący przygodność i powierzchowność, ma wielki problem z instytucją śmierci. Ciężko zaakceptować to, że ktoś bliski i ukochany odchodzi, że już więcej go nie zobaczymy, że zniknie. Tom tak bardzo zajęty jest ratowaniem żony, że nie ma dla niej czasu  żałował będzie potem, że nie spędził z nią ostatnich chwil. Przecież śmierci nie uciekną.
Tom uczy się jak powinien pogodzić się ze stratą. Jak powinien wytłumaczyć sobie tę niesprawiedliwy według niego, ale nieunikniony i nieodzowny proces. Wątek przeszły jest nauką  o tym, że śmierć jest tym, co czyni nas ludźmi, że płacimy nią za dar życia. Wątek przyszły jest olśnieniem, które spływa na Toma  jego katharsis, przeżyciem traumy i żałoby oraz ostatecznym pogodzeniem się ze światem.
Źródło mówi jeszcze o jednym  śmierć jest aktem stworzenia. Od początku istnienia wszechświata trwa nieustanny proces przemiany energii w materię  i odwrotnie. Życie jest wykwitem na jednolitej powierzchni, jedną z niezliczonych manifestacji, jakie może przyjąć materia  to pójście pod prąd entropii, zaciągnięcie u niej kredytu, który kiedyś przyjdzie spłacić. Każda taka spłata, każda śmierć, jest zaczątkiem nowego życia, kapitałem na nowe pożyczki  zaciągane w innym miejscu i czasie, przez innego pożyczkobiorcę. Nie uciekniesz takiemu windykatorowi, dlatego też wykorzystuj to, co masz tu i teraz  i tak kiedyś wszystko to utracisz. Pamiętaj, że nie wszystek umrzesz  zarówno ty jak i twoi bliscy. Literackie konotacje tej tezy nie są tu jednak najważniejsze  chodzi o wspomnienia i pamięć tych, którzy pozostali. Im jest trudniej niż tym, którzy odeszli.




Tytuł: Źródło
Tytuł oryginalny: The Fountain
Dystrybutor:  CinePix
Data premiery: 5 stycznia 2007
Reżyseria: Darren Aronofsky
Zdjęcia: Matthew Libatique
Scenariusz: Darren Aronofsky
Obsada: Hugh Jackman, Rachel Weisz, Ellen Burstyn, Cliff Curtis, Sean Gullette, Mark Margolis, Donna Murphy, Ethan Suplee, Sean Patrick Thomas
Muzyka: Clint Mansell
Rok produkcji: 2006
Kraj produkcji: USA
Czas trwania: 97 min
WWW: Strona
Gatunek: SF
Zobacz w: Kulturowskazie
Ekstrakt: 100%
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  Z filmu wyjęte:Dalekowschodnie nauki

  Jarosław Loretz

  
  

  
  Żeby ostudzić emocje po zeszłotygodniowym czarnym ptaku, dzisiaj proponuję chwilę filozoficznej zadumy.
[image: ]
Może trochę przesadziłem z tą filozoficzną zadumą, ale rzecz dotyczy Dżucze, czyli doktryny politycznej sformułowanej przez założyciela Korei Północnej, Kim Ir Sena, na świecie znanego raczej jako Kim Il Sung (aczkolwiek urodzonego jako Kim Sŏng-ju). Owa doktryna Dżucze, oparta na czterech fundamentalnych zasadach  samodzielności w ideologii, niezależności w polityce, samodzielności ekonomicznej i samodzielnej obronie kraju  jak widać na załączonym kadrze bywa też nazywana Kimilsungizmem. Doktryna ta, przez pewien czas traktowana wręcz jako odrębna nauka, swego czasu była mocno promowana przez północnych Koreańczyków. W efekcie, gdy w 1982 roku wzniesiono w stolicy kraju, Pjongjangu, tzw. Wieżę Idei Dżucze, celowo wyższą  choć zaledwie o niecały metr  od Pomnika Waszyngtona, w wejściowym przedsionku znalazło się miejsce dla 82 tzw. tablic przyjaźni. Nikt do końca nie wie, czym tak naprawdę one są. Cegiełką na budowę? Pamiątką gratulacyjną? Świadectwem szerokiego rozpropagowania doktryny? A może po prostu jest to czysta fantazja, bez związku z rzeczywistością? W końcu na tablicach figurują kółka zainteresowań, komitety i zgromadzenia naukowe nie tylko z biedniejszych, ciążących ku socjalizmowi krajów afrykańskich (Kongo, Zair, Benin, Górna Wolta  dziś Burkina Faso, Sierra Leone, Gambia, Madagaskar) czy azjatyckich (Indie, Pakistan, Bangladesz), ale także z raczej sytej zachodniej Europy (Francja, Belgia, Dania, Szwajcaria, Portugalia, Włochy, Grecja, Cypr, Malta).
Część z tych tablic można zobaczyć w Chuok ui norae (na nasze: Pieśń wspomnienia), północnokoreańskim propagandowym melodramacie z 1986 roku. Wieżę i tablice podziwia bowiem przybyły na pjongjański festiwal sztuki zaprzyjaźnionej profesor z jakiejś zachodniej uczelni. Jest to jego druga wizyta w Korei, wcześniej bowiem gościł tu wraz z amerykańskim korpusem interwencyjnym, pracując nad ułożeniem pieśni mającej uczcić rychłe militarne zwycięstwo sił ONZ w koreańskiej wojnie. Wzięty do niewoli, poznaje bohaterstwo żołnierzy (pięć kobiet zdobywa koreański transporter opancerzony z krzywo wymalowanym na burcie napisem US ARMY), ich proste radości (śpiew), a także honorowość dowództwa (natychmiast go odsyłają do jego ojczyzny, bo jest cywilem), co skutkuje postanowieniem, że pieśń powstanie nie dla uczczenia zwycięstwa ONZ  oczywiście niemożliwego do osiągnięcia ze względu na bohaterstwo Koreańczyków  ale ku czci wspaniałego narodu koreańskiego i jego ducha walki. Ponieważ pieśń jest już gotowa (jeśli można użyć słowa już w przypadku trzydziestoletnie pracy nad kilkoma zwrotkami), profesor chciałby przed jej wykonaniem poznać autorkę muzyki  jedną z dziewczyn, które go przed laty pojmały.
Film jest pociesznie kiczowaty w swoim zadęciu, aczkolwiek ze względu na ładne kolory i urocze Koreanki ogląda się zaskakująco gładko. Zupełnie jak radzieckie propagandówki wojenne. Oczywiście jest zrobiony bardziej nieporadnie od nich, ale posiada mimo to sporo uroku, być może biorącego się z zauważalnej dawki naiwności (np. profesor nauczył się w międzyczasie języka koreańskiego, bo po prostu od tamtego frontowego spotkania wielbi naród koreański i darzy ogromnym szacunkiem Kim Ir Sena, który dał narodowi siłę do walki, a później tę samą siłę wykorzystał do szybkiego rozwoju państwa). Ot, filmowa ciekawostka, która pozwala m.in. dorzucić do prywatnego słowniczka nowe, egzotyczne słowo  kimilsungizm.
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  Z filmu wyjęte:Idea wiecznie żywa

  Jarosław Loretz

  
  

  
  To prawda, w 1956 roku potępiono okres wypaczeń i zlikwidowano kult jednostki. Zdaje się jednak, że nie we wszystkie zakątki globu informacja ta dotarła z odpowiednią prędkością.
[image: ]
Sądząc z indyjskiego kina, niektóre idee docierają na tamtejszą prowincję ze sporym poślizgiem. Na przykład jeszcze w połowie lat 1990-tych można było dostrzec w knajpach na bardziej odludnych obrzeżach Madrasu[bookmark: a1]1) galerię portretów rozmaitych zacnych mężów, wśród których poczesne miejsce zajmowały uroczo kolorowe malunki przedstawiające Józefa Stalina i Włodzimierza Lenina. Można by co prawda uznać, że obrazy powiesił sobie w przestrzeni publicznej jakiś dowcipniś, aczkolwiek o ile wizerunek Lenina jeszcze ujdzie, o tyle Stalin nikogo raczej nie rozbawi. W końcu ręce miał umazane krwią swoich rodaków aż po kolana (no dobrze, krwią cudzych rodaków, bo przede wszystkim Rosjan, a nie Gruzinów). Zastanawia też idea przyświecająca filmowcom, bez głębszej refleksji pchającym galerię w obiektyw kamery.
Powyższy kadr pochodzi z tamilskiego dramatu Veerappathakkam (na nasze będzie to Medal za męstwo). Zrealizowany w 1994 roku, wypchany po brzegi społecznym zacięciem, opowiada o młodzieńcu, który pod wrażeniem zdarzenia z dzieciństwa  czyli bezkarnego pobicia jego ojca przez policjanta  wstąpił do policji i pełnymi garściami zaczął czerpać korzyści z zajmowanego stanowiska. Łapówki, wziątki i arogancja dają mu na w miarę dostatnie życie, a do tego kontakty z lokalnym bogaczem  lekko tylko zaszantażowanym  pozwalają mu piąć się po szczeblach kariery. Niestety, dowodzenie komisariatem nie przynosi chluby (placówka jest świeżo założona i znajduje się na odludziu), a pacyfikacja targowiska  bo bogaczowi zamarzyła się elegancka, wolna od tłumów ulica  powoduje wręcz nienawiść mieszkańców. Nie układa mu się również w życiu prywatnym, bowiem ukochana wychodzi za innego faceta i dochowuje się dwójki dzieci, zaś wzięta za żonę córka bogacza nie znajduje z bohaterem wspólnego języka.
Punktem przełomowym staje się pacyfikacja robotniczego protestu. W jej wyniku ginie mąż dawnej ukochanej, a ona sama z dziećmi, pozbawiona wszelkich środków do życia, ląduje w błotnistych slumsach. Bohater, wstrząśnięty widokiem slumsów i upadkiem ukochanej, a także śmiercią jej dzieci (otruła je  wraz z kilkoma innymi i samą sobą  nauczycielka, nie mogąca znieść ich i swojej niedoli), odchodzi z policji i zaczyna działać społecznie, wspierając robotniczy ruch, organizując go na nowo i wreszcie stając się jego liderem. Potem są rozmowy na wysokim szczeblu (jednym z negocjatorów występujących w imieniu bogatych elit jest żona bohatera), zakończone kolejną pacyfikacją i zranieniem naszego bohatera. Tym razem sprawa przedostaje się do krajowej prasy. Presja społeczna wymusza uznanie postulatów robotniczych, obejmujących głównie wypłatę trochę wyższych, niż głodowe, pensji. A ponieważ jednocześnie bohater włamuje się do domu teścia i wykrada z niego przetrzymywaną tam pod strażą żonę, przy okazji piorąc po pyskach przynajmniej tuzin swoich byłych kumpli z pracy, zostaje za nim wysłany płatny zabójca.
Oczywiście  jak to w kinie indyjskim  wszystko z grubsza kończy się szczęśliwie (nie licząc bogaczy, obitych kijami przez tłum). Warto jednak zauważyć, że w filmie jest jedna, jedyna, bardzo samotna piosenka, a do tego trafia się sporo krwi, przemocy i drastycznych obrazków, wliczając w to scenę trucia dzieci. Tu też jednak nie ma się co dziwić, produkcje tamilskie słyną bowiem z troszkę brutalniejszych historii, i wydatnie mniejszej dawki romantyzmu. Gorzej, że są też przy tym ogólnie toporniejsze, tańsze, a ichniejsi amanci są no głównie krzepcy. Uroda czy wdzięk najwyraźniej nie należą do zestawu bardzo pożądanych cech. A niekiedy szkoda

[bookmark: a1t]1) 30 maja 2012 roku Komisja Standaryzacji Nazw Geograficznych poza granicami Polski uznała, że nie powinniśmy już używać nazwy Madras, stosując zamiast niej Ćennaj.
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  Z filmu wyjęte:Samochód rzecz święta

  Jarosław Loretz

  
  

  
  Hollywoodzcy filmowcy raz za razem przypominają nam, że samochód jest zwykłym narzędziem, które można spalić, zmiażdżyć czy wrzucić do jeziora. Na Dalekim Wschodzie sytuacja przedstawia się jednak nieco inaczej.
[image: ]
Im droższy film, tym więcej samochodów wylatuje w powietrze, płonie raźnym ogniem bądź zostaje staranowanych tak, że nie ma już czego naprawiać. Ilość niszczonych pojazdów i ich wyjściowa jakość zależy jednak od rejonu, w jakim kręcony jest film. W USA nie ma żadnych ograniczeń. W kraksach i wybuchach giną zarówno tanie, leciwe japończyki, jak i klasyczne już amerykańskie krążowniki szos, a nawet rzadkie limuzyny czy sportowe obiekty westchnień. W Europie filmowcy niszczą albo popularne, w miarę nowe auta, albo sędziwe rzęchy, które i tak już udawały się na wieczny spoczynek. W Indiach natomiast Indie to zupełnie inna para kaloszy.
W Indiach samochód jest  a raczej był, bo kraj w ostatniej dekadzie mocno się zmotoryzował  czymś na wagę złota. 60-letnia ciężarówka nie jest specjalnie rzadkim widokiem na drodze, podobnie jak 30-letnia taksówka czy 50-letnia terenówka. Po drodze były dziesiątki naprawa, dwie czy trzy wymiany silnika, często wymiana całej karoserii  tak że często z oryginalnego samochodu nie ma tam już literalnie nic. W tej sytuacji wysadzenie czy spalenie wypieszczonego ulubieńca, który towarzyszył właścicielowi od maleńkości, jest niepojętą zbrodnią. Jeśli więc cokolwiek wylatywało na ekranie w powietrze, były to na ogół puste skorupy, pozbawione nie tylko silnika, ale i reflektorów, foteli, deski rozdzielczej, podsufitki, a nawet wału napędowego i układu wydechowego. Bo przecież są to jak najbardziej sprawne elementy, których z powodzeniem można użyć w innym pojeździe.
Nie dość tego jednak. Indyjscy filmowcy nauczyli się nawet oszczędzać szyby w scenach strzelanin. Zamiast robić w nich dziury pociskami czy wysadzać mikroładunkami, po prostu naklejali na szybę okrągły kawałek folii z dziurką w środku, przy odrobinie szczęścia potrafiący udawać ślad po postrzale. Pomysł sprytny, acz dziś nie spełniający swojej roli  gdy można sobie zatrzymać film i obejrzeć scenę klatka po klatce.
Załączony kadr pochodzi z nakręconego w 1982 roku filmu Khud-Daar, czyli po polsku Szacunek wobec samego siebie. Jest to wyjątkowo opasły (trzy godziny!), ale zarazem przeuroczy ni to dramat, ni to komedia, o dwóch braciach, którzy  wygonieni z domu przez żonę przyrodniego, dorosłego brata  trafiają na ulice Bombaju i powoli budują sobie życie. Starszy, obowiązkowy (Amitabh Bachchan), od najmłodszych lat haruje jako taksówkarz na edukację młodszego (Vinod Mehra). Młodszy zaś zawala studia, ale żeni się z bogatą dziewczyną. Tyle że nierozsądnie daje się wmanewrować w przemytniczy proceder, który z kolei absolutnie brzydzi starszego brata i jego taksówkę. Taksówka bowiem, ochrzczona imieniem Basanti, gdy tylko wyczuje, że wsiadł do niej ktoś z kontrabandą, nie pozwala uruchomić silnika. W takich zresztą okolicznościach zaczyna się znajomość bohatera z ciężarną kobietą.
Film jest przesympatycznie zrobiony, ze sporą nutką kiczu, do tego z pociesznym grubaskiem w rogowych okularach (zaczyna od handlu bananami, dochodzi do pozycji szanowanego przemytnika, po czym dostaje od skarbówki domiar i znów wraca na ulice) oraz zupełnie zwariowaną piosenką, w której bohater zaczyna latać swoją taksówką po mieście. I to taksówką aktywnie biorącą udział w piosence.
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  Do kina marsz:Listopad 2019

  Esensja

  
  

  
  A oto pakiet  naprawdę interesujących  zapowiedzi filmowych na listopad. Zróżnicowany wybór tytułów, jak to mówią  każdy powinien znaleźć coś dla siebie.


[image: Baranek Shaun. Farmageddon]
Baranek Shaun. Farmageddon
(2019, reż. Will Becher, Richard Phelan)
Pierwszy oficjalny pełnometrażowy sequel studia Aardman  a jego bohaterem baranek Shaun. Tym razem naprawdę z rozmachem  bo na farmę przybędą kosmici, a Shaun będzie musiał zażegnać międzyplanetarny kryzys.


[image: Midway]
Midway
(2019, reż. Roland Emmerich)
O bitwie o Midway, punkcie zwrotnym drugiej wojny światowej na Pacyfiku, nakręcono już niezły film w 1975 roku, znakomicie pokazujący wszelkie niuanse tego starcia. Bitwa ta powraca do kin w nowej, bardziej efektownej (czy też lepiej należy rzec: efekciarskiej) wersji Rolanda Emmericha. Pasjonatów historii tego okresu pewne rzeczy mogą niepokoić. Zapowiada się przesadne akcentowanie znaczenia tego starcia, amerykańscy dowódcy Raymond Spruance i Frank J. Fletcher zdają się być mocno odsunięci na drugi plan, niespecjalnie widać, by interesujący byli Japończycy. Cóż, być może czeka nas jeszcze raz Pearl Harbor, ale filmów o wojnie na morzu jest na tyle niewiele że i tak obejrzymy. 


[image: Terminator: Mroczne przeznaczenie]
Terminator: Mroczne przeznaczenie
(2019, reż. Tim Miller)
Zaczynamy się lekko gubić w ścieżce czasowej cyklu, które części są kanoniczne, a które mniej, ale stało się  nowy Terminator trafia do kin. I znów wystąpi w nim Arnold Schwarzenegger (ciekawie, jak wytłumaczą starzenie się robota  teoretycznie można coś naciągać na temat procesów starzenie zewnętrznej żywej tkanki, ale co ze zmianami stalowego szkieletu?), ale najciekawszy w tym będzie powrót po 30 latach Lindy Hamilton do roli Sarah Connor!


[image: Kraina Lodu II]
Kraina Lodu II
(2019, reż. Chris Buck, Jennifer Lee)
No, tego filmu nie trzeba raczej nikomu przedstawiać. Kontynuacja największego finansowo hitu animowanego wszech czasów jest pewnie jednym z najbardziej rozpoznawalnych tytułów 2019 roku. Pierwsza część przyciągnęła do kin miliony widzów, ale krytycy już nie byli tak jednoznaczni w ocenach (choć w sumie przeważały pozytywne), jak będzie w przypadku kontynuacji? Powracają oczywiście starzy bohaterowie, a tematem będzie poszukiwanie źródeł mroźnej mocy Elsy, która to moc zagrozi całemu Arendelle.


[image: Le Mans 66]
Le Mans 66
(2019, reż. James Mangold)
Opowieść o rywalizacji legendarnych marek samochodowych, gdy w latach 60. Ford rzucił wyzwanie Ferrari, a jego dwóch konstruktorów stworzyło model samochodu mogący walczyć z ówczesnym niekwestionowanym liderem rajdowym Ferrari i zmierzyć się z nim w słynnym dwudziestoczterogodzinnym rajdzie Le Mans. W rolach głównych Matt Damon i Christian Bale.


[image: Doktor Sen]
Doktor Sen
(2019, reż. Mike Flanagan)
Ekranizacja powieściowej kontynuacji Lśnienia Stephena Kinga, pozycjonowana na filmową kontynuację Lśnienia Stanleya Kubricka. Ryzykowne, zwiastun budzi nieco niepokoju, wcale nie ze względu na horrorowy temat filmu. Powieść zbierała różne recenzje, ale film na razie oceniany zaskakująco dobrze, co nas cieszy niezmiernie. A w rolach głównych Ewan McGregor jako dorosły Danny Torrence i Rebeca Fergusson jako Rose Kapelusz .


[image: Lighthouse]
Lighthouse
(2019, reż. Robert Eggers)
Jak pisze dystrybutor: Historia dwóch strażników latarni morskiej, którzy w obliczu samotności powoli tracą zdrowie psychiczne, a wkrótce zaczynają im zagrażać ich własne najgorsze koszmary.. Horror nietypowy, ponoć mocno lovecraftowski w klimacie, zbierający dobre recenzje. Czujemy się zaintrygowani.


[image: Na noże]
Na noże
(2019, reż. Rian Johnson)
Rian Johnson (Kto ją zabił?, Looper  pętla czasu, Ostatni Jedi), odpowiedzialny tu za scenariusz i reżyserię, kręci kryminał zrealizowany według najlepszych wzorów Agathy Christie  odosobniona posiadłość, morderstwo, zamknięta grupa podejrzanych. W obsadzie weterani: Don Johnson, Jamie Lee Curtiss, ale też Daniel Craig (w roli detektywa Benoita Blanca), Chris Evans i Michael Shannon. Mamy nadzieję na elegancki kryminał w starym stylu.




Tytuł: Baranek Shaun. Farmageddon
Tytuł oryginalny: Shaun the Sheep Movie: Farmageddon
Dystrybutor:  Monolith
Data premiery: 8 listopada 2019
Reżyseria: Will Becher, Richard Phelan
Zdjęcia: Charles Copping
Scenariusz: Jon Brown, Mark Burton, Nick Park
Obsada: Justin Fletcher, John Sparkes, Kate Harbour
Muzyka: Tom Howe
Rok produkcji: 2019
Kraj produkcji: Francja, USA, Wielka Brytania
WWW: Polska strona
Gatunek: animacja, komedia
Zobacz w: Kulturowskazie

Tytuł: Midway
Dystrybutor:  Monolith
Data premiery: 8 listopada 2019
Reżyseria: Roland Emmerich
Zdjęcia: Robby Baumgartner
Scenariusz: Wes Tooke
Obsada: Woody Harrelson, Ed Skrein, Patrick Wilson, Dennis Quaid, Luke Evans, Mandy Moore, Alexander Ludwig, Aaron Eckhart
Muzyka: Harald Kloser, Thomas Wanker
Rok produkcji: 2019
Kraj produkcji: Chiny, USA
Czas trwania: 138 min
Gatunek: akcja, dramat, historyczny
Zobacz w: Kulturowskazie

Tytuł: Terminator: Mroczne przeznaczenie
Tytuł oryginalny: Terminator: Dark Fate
Dystrybutor:  Imperial CinePix
Data premiery: 8 listopada 2019
Reżyseria: Tim Miller
Zdjęcia: Ken Seng
Scenariusz: David S. Goyer, Justin Rhodes, Billy Ray
Obsada: Mackenzie Davis, Arnold Schwarzenegger, Tom Hopper, Linda Hamilton, Diego Boneta, Brett Azar, Natalia Reyes, Gabriel Luna
Muzyka: Junkie XL
Rok produkcji: 2019
Kraj produkcji: Chiny, USA
Cykl: Terminator
Gatunek: akcja, przygodowy, SF
Zobacz w: Kulturowskazie

Tytuł: Kraina Lodu II
Tytuł oryginalny: Frozen II
Dystrybutor:  Disney
Data premiery: 22 listopada 2019
Reżyseria: Chris Buck, Jennifer Lee
Scenariusz: Jennifer Lee
Obsada: Kristen Bell, Evan Rachel Wood, Jonathan Groff, Idina Menzel, Sterling K. Brown, Josh Gad
Rok produkcji: 2019
Kraj produkcji: USA
Cykl: Kraina Lodu
Czas trwania: 103 min
Gatunek: animacja, komedia, przygodowy
Zobacz w: Kulturowskazie

Tytuł: Le Mans 66
Tytuł oryginalny: Ford v Ferrari
Dystrybutor:  Imperial CinePix
Data premiery: 22 listopada 2019
Reżyseria: James Mangold
Zdjęcia: Phedon Papamichael
Scenariusz: James Mangold
Obsada: Caitriona Balfe, Christian Bale, Matt Damon, Josh Lucas, Jon Bernthal, Ray McKinnon, Noah Jupe, JJ Feild
Muzyka: Marco Beltrami
Rok produkcji: 2019
Kraj produkcji: USA
Gatunek: akcja, biograficzny, dramat
Zobacz w: Kulturowskazie

Tytuł: Doktor Sen
Tytuł oryginalny: Doctor Sleep
Dystrybutor:  Warner Bros
Data premiery: 15 listopada 2019
Reżyseria: Mike Flanagan
Zdjęcia: Michael Fimognari
Scenariusz: Mike Flanagan
Obsada: Rebecca Ferguson, Ewan McGregor, Jacob Tremblay, Zahn McClarnon, Emily Alyn Lind, Carel Struycken, Bruce Greenwood, Chelsea Talmadge
Muzyka: The Newton Brothers
Rok produkcji: 2019
Kraj produkcji: USA
Czas trwania: 151 min
Gatunek: groza / horror
Zobacz w: Kulturowskazie

Tytuł: Lighthouse
Tytuł oryginalny: The Lighthouse
Dystrybutor:  UIP
Data premiery: 29 listopada 2019
Reżyseria: Robert Eggers
Zdjęcia: Jarin Blaschke
Scenariusz: Max Eggers, Robert Eggers
Obsada: Willem Dafoe, Robert Pattinson, Valeriia Karaman
Muzyka: Mark Korven
Rok produkcji: 2019
Kraj produkcji: Kanada, USA
Czas trwania: 109 min
Gatunek: dramat, groza / horror
Zobacz w: Kulturowskazie

Tytuł: Na noże
Tytuł oryginalny: Knives Out
Dystrybutor:  Monolith
Data premiery: 29 listopada 2019
Reżyseria: Rian Johnson
Zdjęcia: Steve Yedlin
Scenariusz: Rian Johnson
Obsada: Ana de Armas, Don Johnson, Jamie Lee Curtis, Toni Collette, Chris Evans, Daniel Craig, Edi Patterson, Michael Shannon
Muzyka: Nathan Johnson
Rok produkcji: 2019
Kraj produkcji: USA
Czas trwania: 130 min
Gatunek: dramat, komedia, kryminał
Zobacz w: Kulturowskazie
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  Z filmu wyjęte:Śmigłowiec rzecz droga

  Jarosław Loretz

  
  

  
  Co zrobić, gdy w filmie potrzebny jest helikopter, ale ekipa nie za bardzo ma skąd wyskrobać na niego pieniądze?
[image: ]
Zostańmy jeszcze na chwilę w Indiach, kraju, gdzie każdy zmechanizowany wehikuł był swego czasu na wagę złota. Nawet ten tandetnie zbudowany. Jak ustaliliśmy w poprzednim odcinku cyklu, samochody cieszyły się w tamtym rejonie uwielbieniem swoich właścicieli i jeśli kiedykolwiek kończyły w płomieniach (naturalnie mówimy o przemyśle filmowym), to wyłącznie jako wybebeszone z wszelkich użytecznych elementów skorupy. Podobną czcią otaczano maszyny latające, z tym że w ich przypadku nikt o zdrowych zmysłach nawet nie śmiał zasugerować, że w scenariuszu mogłaby znaleźć się scena ich rozbicia. Dlaczego? Ano  w Indiach siódmej i ósmej dekady XX wieku śmigłowce i samoloty były niebywałą rzadkością, niedostępną zwykłym śmiertelnikom. Oczywiście jeśli nie liczyć urzędników wysokiego szczebla oraz pilotów wojskowych. W efekcie, jeśli w scenariuszu przewidziano jakieś lotnicze ekscesy, ekipa najczęściej jechała za granicę  na przykład do Anglii albo na Mauritius  i tam wynajmowała samolot czy śmigłowiec.
Naturalnie możliwości takie mieli tylko filmowcy z odpowiednim zapleczem finansowym. Ci biedniejsi musieli kombinować. Za jeden z najbardziej kuriozalnych przykładów takiego kombinowania można uznać zrealizowany w 1983 roku tamilski film Sattam (po polsku z grubsza Prawo). Jest to tani remake starszego o trzy lata, nakręconego w hindi[bookmark: a1]1) thrillera Dostana (Przyjaźń), mającego już dzisiaj status klasyka. Fabuła obu filmów jest zasadniczo taka sama. Ich bohaterami są dwaj serdeczni przyjaciele: policjant (w Dostanie Amitabh Bachchan) i adwokat (tamże: Shatrughan Sinha). Gdy obaj zakochują się w jednej kobiecie, policjant z grzeczności wycofuje się z umizgów. Niestety, ponieważ śliski mocodawca adwokata ma jakiś interes w skłóceniu przyjaciół (m.in. chodzi o ucięcie przecieków o przemycie złota), podrzuca adwokatowi zdjęcia ze spotkania policjanta ze wspomnianą kobietą, co na pewien czas  praktycznie do finału filmu  kończy przyjaźń. Reszta to ganianie policjanta za różnymi bandziorami, zakończone rozbuchaną finałową walką, w poczet której wchodzi pościg samochodu i śmigłowca za próbującą wystartować awionetką.
Podczas gdy Dostana, z kilkoma samochodowymi pościgami i kręconą w Anglii sceną lotniskową, aż pachnie pieniędzmi, to Sattam" no cóż Pachnie tym, czym pachną dżentelmeni nocujący w kartonach. Budżet filmu był tak skąpy, że wszelkie sceny pościgów po prostu żywcem przeklejono ze starszego filmu, dodając tylko sekwencje wsiadania bohatera  granego oczywiście przez kogoś zupełnie innego  do samochodu o mniej więcej podobnym kolorze karoserii, co w oryginale. Oczywiście nie mogło być w tym momencie mowy o jakimkolwiek śmigłowcu, więc do scen lotniczych  istotnych, bo z płóz śmigłowca zwisał w Dostanie Bachchan  użyto zawieszonej na dźwigu, wymalowanej na biało blaszanej, kwadratowej platformy z dokręconymi prymitywnymi bardziej pływakami niż płozami. Rzecz może by się nawet nie wydała, ale taśma filmowa była droga, a ekipa pewnie kiepsko opłacana, więc machnięto ręką i nie nakręcono dubla w sytuacji, gdy wiatr wepchnął platformę głębiej w kadr kamery, pokazując, że płozy i brzuch śmigłowca może i są, ale reszta maszyny poszła sobie na kawę.
W efekcie Dostanę ogląda się dziś średnio, choć w miarę przyjemnie (z biegiem czasu nabrała interesującego posmaku kiczu), natomiast tamilski Sattam  słabo zagrany, fatalnie zrealizowany i literalnie drętwy  należałoby czym prędzej gdzieś zakopać, zalać betonem, a kopczyk obsadzić barszczem Sosnowskiego.

[bookmark: a1t]1) Jest to dość nietypowa praktyka, bo zazwyczaj kopiowanie fabuł szło w drugą stronę: najpierw powstawał w miarę surowy, nieco bliższy europejskiemu kinu film w języku tamilskim bądź telugu, a dopiero potem kręcono dosłodzoną, dopiosenkowaną wersję w hindi.
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  Z filmu wyjęte:Patriotyzm lokalny. Z grubsza.

  Jarosław Loretz

  
  

  
  Dziś chwila odpoczynku od kina indyjskiego. Zamiast tego proponuję rzut oka na zaoceaniczne podejście do naszego lokalnego patriotyzmu.
[image: ]
Kilka zdań po polsku, orzełek na koszulce czy polskie piwo  to widok zaskakujący w zagranicznym kinie, ale nie znowuż aż tak niesłychanie rzadki. Nasi krajanie rozlewają się szeroką ławą po świecie i z mniej lub bardziej pozytywnym skutkiem oddziałują na obce kultury i społeczeństwa, dostając potem w filmie i literaturze taki akcent, na jaki sobie zapracowali. Sądząc po dzisiejszym kadrze, w RPA że nie zapisali się chyba szczególnie złotymi zgłoskami. Zresztą, co się dziwić  wystarczy wspomnieć Janusza Walusia, zabójcę lidera tamtejszej partii komunistycznej, Chrisa Haniego, oraz Aarona Kośmińskiego, kłodawskiego żyda podejrzewanego o bycie Kubą Rozpruwaczem. To drastyczne przykłady, ale tkwiące głęboko w pamięci mieszkańców RPA.
Jak by nie było, w nakręconym w 2010 roku południowoafrykańskim filmie Mad Cow (czyli Szalona krowa) pojawia się charakterystyczny dżentelmen ze skąpym wąsikiem, podkrążonymi oczami i wypuczonym brzuszkiem, wciśniętym w porozciąganą koszulkę z napisem I Love Warsaw. Nietrudno zgadnąć, że chodzi o TĘ Warszawę, a nie o jedną z malutkich mieścin rozsianych po Stanach Zjednoczonych. W ramach kropki nad i dżentelmen dzierży w jednej dłoni butelkę z piwem, w drugiej zaś parówkę. Na szczęście Mad Cow powstał jako komedia, więc nie ma co się zbytnio przejmować kochającym Warszawę ochlapusem, aczkolwiek  tak po prawdzie  celność wizerunku trochę mimo wszystko niepokoi. Zupełnie jakby twórcy dość się napatrzyli na takich dżentelmenów, żeby móc odtworzyć przykładowego wręcz z zamkniętymi oczami.
Ze względu na mikroskopijny budżet i bardzo ograniczoną dystrybucję Mad Cow jest filmem praktycznie nieznanym. I  abstrahując już od wzorcowego piwosza  bardzo dobrze, trudno bowiem nazwać tę produkcję dziełem udanym. Gdzieś na prowincji zaczynają ginąć ćwiartowani mechaniczną piłą ludzie. Wkrótce okazuje się, że mordercą jest powiedzmy, że krowołak. Ot, szalony naukowiec wykradł z wojskowego instytutu, w którym pracował, prototyp żołnierza przyszłości, tyle że zapomniał spakować jego głowę. Wysłana po jakąś głowę asystentka przyniosła zaś zwędzoną z ciężarówki rzeźnika głowę krowy. A że nie było już czasu na szukanie kolejnej głowy, powstała hybryda, mszcząca się na wszystkich wokół za swoje kalectwo. Reszta filmu to kolejne morderstwa, tropione przez policjanta wspomaganego przez dwóch podwładnych (jeden  czarny  udaje Zulusa, drugi jest rośliną doniczkową), oraz snucie się tu i tam zgrabnej dziewczyny, ciągle natykającej się na krowołaka. Fabuła jest niemądra, postaci przerysowane, większość humoru oparta na robieniu z siebie durniów, a jedynym jaśniejszym akcentem w obsadzie jest owa dziewczyna grana przez Tanyę van Graan, stawiającą pierwsze kroki w nadspodziewanie dobrze rozwijającej się karierze. Na plus można też zaliczyć wątek zombie (pojawia się blisko finału), garść odniesień do klasyki oraz spray na szybkie odrastanie utraconych elementów ciała. To jednak trochę za mało, żeby film uznać za udany.
A co do dżentelmena z brzuszkiem  w zasadzie nic konkretnego w filmie nie robi. Po prostu stoi na scenie, gdy Tanya van Graan wije się wokół niego w erotycznym tańcu.
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  Komiksy


  Plansze


  Asteriks #38: Córka Wercyngetoryksa

  

  
  

  
  Prezentujemy plansze z najnowszego tomu serii Asteriks. Album ukaże się nakładem wydawnictwa Egmont.
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  Jonek, Jonka i Kleks: Odwiedziny smoka

  

  
  

  
  Prezentujemy plansze z najnowszego albumu z przygodami Jonka, Jonki i Kleksa pod tytułem Odwiedziny smoka. Album ukaże się nakładem wydawnictwa Egmont.
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  Zbir #3

  

  
  

  
  Prezentujemy plansze z trzeciego tomu serii "Zbir". Album ukaże się nakładem wydawnictwa Non Stop Comics.
[image: ]
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  Nienawidzę Baśniowa #4: Konali krótko i płaczliwie

  

  
  

  
  Prezentujemy plansze z czwartego tomu serii Nienawidzę Baśniowa. Album ukaże się nakładem wydawnictwa Non Stop Comics.
[image: ]
[image: ]
[image: ]


  



  
  
  
  
  Magazyn Esensja - Magazyn Esensja nr 9 (CXCI) listopad 2019
  




  
  Recenzje


  Lucky Luke poszukiwany, najlepiej martwy

  Marcin Osuch

  René Goscinny, Morris Lucky Luke #15: Ucieczka Daltonów
  

  
  Ucieczka Daltonów to kolejny album, przy okazji którego muszę odwołać tezę, że odcinki z udziałem czwórki desperados są przewidywalne i na jedno kopyto.
Ekstrakt: 90%
[image: Lucky Luke #15: Ucieczka Daltonów]
Początek jest taki jak musi być. Lucky Luke, z nieodłącznym papierosem(!) ucina sobie pogawędki w saloonie, a Daltonowie siedzą w pobliskim więzieniu. Ucieczka jest o tyle utrudniona, że każdy z nich ma przytroczoną do nogi żelazną kulę. Nie byliby jednak sobą gdyby jakiegoś sposobu nie znaleźli. Zresztą, mniejsza o to ich ucieczkę. Najważniejsze jest to, co zrobili będąc już na wolności. Joe Dalton, najmniejszy i najprzebieglejszy z całej czwórki wpadł na iście diabelski pomysł. Złoczyńcy w całym stanie rozwiesili plakaty z cyklu Wanted  dead ora live z podobizną Lucky Lukea i spisem jego zbrodni. Zadziałało perfekcyjnie, tym bardziej, że zaczęło funkcjonować specyficzne sprzężenie zwrotne. Ludzie, widząc Lucky Lukea, ze strachu sami oddają mu pieniądze i kosztowności, nie dając mu szansy na wytłumaczenie. A chwilę później opowiadają innym jaką to grozę przeżyli będąc obrabowanymi przez tego bezlitosnego desperado.
Taka sytuacja pociąga za sobą konkretne konsekwencje. Czyli pojawiają się wszystkie klasyczne elementy systemu prawnego Dzikiego Zachodu takie jak szeryf, areszt, sąd i na koniec perspektywa szubienicy. Nie zdradzę wielkiej tajemnicy ujawniając, że Lucky Lukeowi uda się uniknąć skazania, ale z deszczu wpada pod rynnę. Chyba po raz pierwszy się zdarza, że Daltonowie mają swojego największego wroga, bezbronnego, na muszce. Co zrobią? Czy wykorzystają jedyną taką szansę? Czy wymyślą bardziej wyrafinowaną zemstę?
Ucieczka Daltonów to kolejny dowód na genialne poczucie humoru René Goscinnyego. Humoru, który mimo upływu sześćdziesięciu lat od powstania albumu, w ogóle się nie zestarzał.




Tytuł: Lucky Luke #15: Ucieczka Daltonów
Scenariusz: René Goscinny
Data wydania: 14 sierpnia 2019
Rysunki: Morris
Przekład: Marek Puszczewicz
Wydawca:  Egmont
Cykl: Lucky Luke
ISBN: 9788328141377
Format: 48s. 216x285mm
Cena: 24,99
Gatunek: humor / satyra
Zobacz w: Kulturowskazie
Ekstrakt: 90%
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  Chłopi i niewolnicy

  Paweł Ciołkiewicz

  Makoto Yukimura Saga Winlandzka #5
  

  
  Thorfinn nie jest już tym samym człowiekiem. Po tym, jak zginął Askeladd, chłopak stracił jedyny, jaki napędzał go do działania. Chciał przecież własnoręcznie zabić mordercę swojego ojca. Teraz widzimy go jako pogrążonego w apatii niewolnika, który zupełnie nie jest zainteresowany tym, co wokół niego się dzieje. Teoretycznie zatem, niezbyt to dobry materiał na bohatera mangi.
Ekstrakt: 100%
[image: Saga Winlandzka #5]
Były wojownik trafił do majątku zamożnego właściciela Ketila. Pracuje tu na polu jako niewolnik i najwyraźniej stracił całe zainteresowanie życiem. Obserwujemy jego codzienne obowiązki. Wspólnie z poznanym tu Einarem mozolnie uprawia rolę i żyje z dnia na dzień. Nie ma już żadnego celu. Nie ma nic, co napędzałoby go do działania. Zupełnie inaczej prezentuje się Einar. Chłopak jest zakochany w pięknej służce właściciela majątku  Arnheid i chce za wszelką cenę wyrwać się z niewoli. Nie o ucieczkę jednak mu chodzi, ale o wykupienie się dzięki pracy. Zawzięcie stara się zmienić swoją sytuację, ale jako niewolnikowi nie jest mu łatwo.
Makoto Yukimura całkowicie zmienił swoją opowieść. Nie jest to już historia o bitwach i dzielnych wojownikach, ale drobiazgowa kronika życia na wsi. Mamy okazję poznać specyfikę funkcjonowania majątków ziemskich, relacje pomiędzy parobkami, niewolnikami oraz wynajmowanymi przez właściciela obrońcami gospodarstw. Wojnę obserwujemy już tylko z perspektywy wieśniaków. Jest ona odległa, a jeśli się zbliża, to zawsze wiąże się z ogromnym niebezpieczeństwem. Wojownicy są zaś tymi, którzy niszczą, zabijają i gwałcą. Z tego punktu widzenia nie widać już męstwa, honoru i chwalebnych czynów na placu boju. Żołnierze niosą ze sobą tylko śmierć, zniszczenie i łzy. Takie na przykład doświadczenia ma Einar, dlatego jego przyjaźń z Thorfinnem zostanie wystawiona na poważną próbę. Zresztą także i ten były wojownik zaczyna pod wpływem nowych doświadczeń zmienia zupełnie spojrzenie na swoje dokonania. To z czego niegdyś był dumny, teraz napawa go wstydem. W konsekwencji nastąpiły także pewne zmiany w warstwie graficznej. Nie o zmianę stylistyki tu jednak chodzi ,ale o to, że spektakularne bitwy ustąpiły miejsca mniej efektownym wizualnie scenom ukazującym wiejskie życie. Nadal jednak mamy tu świetne, dynamiczne rysunki pełne szczegółowego kreskowania.
Pomimo tej zmiany  a może dzięki niej  Saga Winlandzka nadal stanowi fascynującą lekturę. Autorowi udało się bez wątpienia zaskoczyć czytelnika i wprowadzić do tej historii sporo świeżości. Opowieść o perypetiach Thorfinna  choć nie są to już zmagania na polu bitwy  nadal jest interesująca. Możemy bowiem śledzić intrygującą przemianę, jaka zachodzi w tej postaci. No i oczywiście teraz wielką niewiadomą jest to, czy naszemu bohaterowi uda się odciąć od przeszłości. Czy dane mu będzie wieść spokojne życie? A może jednak wojna i jej konsekwencje wcześniej, czy później go dopadną? warto śledzić tę serię, by przekonać się, co autor szykuje swojemu bohaterowi.




Tytuł: Saga Winlandzka #5
Tytuł oryginalny: ヴィンランド・サガ
Scenariusz: Makoto Yukimura
Data wydania: sierpień 2019
Rysunki: Makoto Yukimura
Wydawca:  Hanami
Cykl: Saga Winlandzka
ISBN: 9788365520364
Cena: 65,00
Gatunek: fantasy, historyczny, manga
Zobacz w: Kulturowskazie
Ekstrakt: 100%
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  Japońskie przygody

  Paweł Ciołkiewicz

  Magenta King 9 godzin
  

  
  9 godzin to surrealistyczna podróż po Japonii, a dokładniej mówiąc po pewnej, bardzo specyficznej wizji tego kraju. Wizji zrodzonej w głowie autora zafascynowanego japońską kulturą  szczególnie mangą i wszystkim co z nią związane.
Ekstrakt: 80%
[image: 9 godzin]
Dwójka młodych ludzi wyrusza w wymarzoną podróż do Japonii. Wiemy o nich niewiele, nie znamy nawet ich imion. Oboje są rysownikami i śnili o tej wyprawie przez piętnaście lat. Niestety sam pobyt w Kraju Kwitnącej Wiśni nie zaczyna się dla nich pomyślnie. Okazuje się bowiem, że K zapomniał zarezerwować pokój w hotelu kapsułowym. Na szczęści można tu chociaż wziąć prysznic i nieco się odświeżyć. Później rozpoczynają zwiedzanie Tokio. Bardzo szybko jednak bohaterowie przekonują się, że nie będzie to zwykła wycieczka krajoznawcza. Od samego początku mają wrażenie, że są obserwowani. Sprawy przybierają dziwny obrót, gdy na ich drodze pojawia się Bill Murray i wciąga ich  w imieniu ducha Tengu  do dziwnej gry. Od tego momentu K i M codziennie przenoszą się do surrealistycznej rzeczywistości, w której muszą walczyć z wielkimi stworami i robotami, wyglądającymi jakby żywcem wyciągnięto je z jakiejś mangi. Mało tego, spotykają tu także swoich idoli  jest Hayao Miyazaki, jest także Paul Pope. Choć ich widzą akurat w tej codziennej rzeczywistości. Choć nie jest to pewne, bo granice pomiędzy zwykłą Japonią, a Japonią mangowych mechów i potworów są bardzo płynne. Zresztą w tej historii nie ma nic pewnego. Śledząc dziwne przygody bohaterów, mamy także okazję zapoznać się w pewnymi elementami japońskiej kultury i obyczajowości. Autor poukrywał w tle mnóstwo obiektów kojarzących się z Japonią. Trzeba jednak przyznać, że wychwycenie niektórych jest możliwe dopiero po lekturze przypisów umieszczonych na końcu komiksu. 
Ta trudność wynika z tego, że rysunki Magenty Kinga są wypełnione detalami, ale jednocześnie daleko im do precyzji i sterylności uzyskiwanej przez mainstreamowych mistrzów mangi. Autor prezentuje zupełnie inną stylistykę. Jego plansze w oczywisty sposób są inspirowane mangą, ale widać to raczej w kadrowaniu, czy układzie paneli oraz używaniu rastrów, a nie w samej kresce, która ma bardzo szkicowy, swobodny, a chwilami bardzo niesforny charakter. Bardziej przypomina ona prace wymienionego już Paula Pope, czy też  przenosząc się na nasze podwórko  Macieja Pałki lub Jakuba Kijuca. Ważnym elementem komiksu są dodatki, w których znajdziemy zarówno opis procesu twórczego, jak i rysunki przedstawiające kolejne etapy pracy nad planszami oraz szkice stworzone podczas tej podróży. Dla czytelników zainteresowanych warsztatem rysownika bardzo interesujące okażą się zapewne informacje na temat narzędzi używanych przez autora komiksu.  
9 godzin to na komiks bardzo specyficzny i na swój sposób urzekający. Z jednej strony bez wątpienia stanowi on hołd złożony japońskiej kulturze popularnej, z drugiej zaś oferuje jej autorską, niepowtarzalną i często zaskakującą interpretację. Magenta King, pozostając pod wpływem samego Moebiusa i jego Garażu hermetycznego, snuje swoją opowieść w bardzo swobodny sposób. Improwizuje kolejne zdarzenia i testuje na bieżąco różne rozwiązania narracyjne. Już samo to jest sprzeczne z drobiazgowym planowaniem fabuł charakterystycznym dla mangaków  szczególnie tych działających w głównym nurcie. W rezultacie dostajemy zwariowany komiks, czy też jak mówi sam autor we wstępie, swoisty szkicownik i dziennik z podróży, ukazujący surrealistyczną rzeczywistość, w której swoje przygody przeżywa dwójka bohaterów. Co ciekawe, z ich punktu widzenia surrealistyczny charakter ma zarówno zwykły świat, w którym żyją Japończycy, jak i ta magiczną rzeczywistość, do której trafili za sprawą złośliwego ducha Tengu. Egzotyczny kraj, który odwiedzili, oferuje im wiele intrygujących doświadczeń. Możliwość spotkania wielkich robotów i potworów, bohaterów mangi i anime staje się po prostu naturalnym elementem tej wycieczki. Czyż w końcu nie tak wyobrażamy sobie Japonię? Odległy, piękny, egzotyczny świat, od czasu do czasu niszczony przez Godzillę i nawiedzany przez mitologiczne duchy, w którym wszyscy wyglądają jak bohaterowie mang. W każdym razie taki kraj pokazuje nam Magenta King i towarzyszenie mu w jego podróży stanowi bardzo miłe doświadczenie.
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  Deadpool w pięciu smakach

  Piotr Pi Gołębiewski

  Paul Chadwick, Georges Jeanty, Karl Kerschl, Michael Lopez, Jimmy Palmiotti, Darick Robertson, Buddy Scalera, Liam Sharp, Anthony Williams Deadpool - Classic #7
  

  
  Nie wiem o co chodzi, ale kiedy czytam archiwalne zeszyty o Deadpoolu, zebrane i wydawane przez Egmont w serii Deadpool Classic  w tym wypadku chodzi o tom 7  są one o kilka klas lepsze, od tego, co serwowane jest współcześnie.
Ekstrakt: 80%
[image: Deadpool - Classic #7]
W zasadzie składowe przygód Wadea Wilsona są podobne. I obecnie i na przełomie wieków był on zabójcą z nawijką do wynajęcia. Historie mu poświęcone bazują na czarnym humorze, nie stroniąc od niczym nieuzasadnionej przemocy. Powiedziałbym, że to takie połączenie Lobo i Punishera, ale z większą dawką humanitaryzmu, niż w przypadku tego pierwszego i bez przeżywania traumy tego drugiego. Do tego dochodzi przebijanie czwartej ściany, choć akurat ten wątek nie jest w omawianej pozycji specjalnie wyeksponowany. 
Na czym więc polega różnica między Deadpoolem dziś i dwadzieścia lat temu? Odpowiem  na pomysłowości scenarzystów i kreowaniu ciekawych postaci. Tym razem to zadanie wziął na siebie Jimmy Palmiotti (z drobnym wsparciem Buddyego Scalery), który wypełnił zadanie wzorowo. Choć nie bawi się zbytnio w interakcję Wadea z czytelnikiem, to zapewnia nam krwawą rozrywkę na najwyższym poziomie. Nie oferuje jedynie niezbyt śmiesznych greapsów, dla których reszta komiksu jest jedynie dodatkiem, a zajmujące fabuły, które pochłania się z wypiekami na twarzy.
Oto bowiem cierpiący na wieczny brak gotówki Deadpool przyjmuje kolejne zlecenia, mające poprawić jego sytuację materialną. Problem polega jednak na tym, że w najlepszym razie wychodzi z tych interesów na zero. Musi więc pokonać mordercze bliźniaczki-nastolatki, zlikwidować uciążliwego superbohatera Street Speedera, na którego zlecenie wydały dwie sfrustrowane emerytki, opiekować się chłopakiem, który postanowił być jego pomagierem o ksywce Pool-Boy, stanąć oko w oko z samym Punisherem i wreszcie (w najlepszej historii), musi wykończyć mafiozów na zlecenie policjanta, który rozpracowywał ich jako tajniak i teraz boi się, że w zemście zlikwidują jego rodzinę. A jakby tego było mało, za naszym bohaterem ugania się stalkerka i erotomanka, zmiennokształtna Copycat.
Tworząc przygody Deadpoola Palmiotti równolegle pracował jako inker nad serią Punisher: Witaj ponownie, Frank i wyraźnie widać, że znajdował się pod wpływem czarnego humoru Gartha Ennisa. Najemnik z nawijką praktycznie nie napotyka osób bez skazy. Wszyscy mają sporo za uszami i nawet wdzięczne staruszki zasługują na kulkę pomiędzy szkła od okularów. Trafiają się nawet bezpośrednie odwołania do ennisowego Pogromcy, który był w trakcie rozprawiania się z rodziną Gnuccich. 
Daleki jestem jednak od uznawania tego komiksu za plagiat. Pomimo podobieństw z dziełem Irlandczyka, Jimmy Palmiotti posiada własny styl i pomysł na postać Deadpoola, który poza nawijaniem posiada także bardziej rozbudowany charakter. W efekcie, pomimo znacznego przerysowania świata przedstawionego, opowieść ta wciąga i trzyma w napięciu do samego końca.
Nie mogę także nie wspomnieć o genialnym epizodzie początkowy, pochodzącym z X-Men Unlimited vol 1#28. Takiego Wadea nieczęsto można zobaczyć. Tu już nie ma mowy o bezpretensjonalnej rozwałce. Dzięki klimatycznej, brudnej kresce Liama Sharpa, możemy zakosztować mrocznego klimatu noir, jakiego nie powstydziłby się Frank Miller, tworząc Miasto grzechu.
Reszta albumu utrzymana jest jednak w weselszych barwach. Rysownicy skupiają się na akcji, twardych facetach, pięknych kobietach i mało apetycznej fizis Deadpoola. Jeśli miałbym oceniać twórców po tym ostatnim elemencie, to najsłabiej wypada Paul Chadwick, ale ma problem tyko z tym elementem.
Co tu dużo mówić, w dalszym ciągu jestem pod ogromnym wrażeniem tego, kim był niegdyś Deadpool. Jego przygody nie opierały się jedynie na zgrywie, a stanowiły słodko  gorzkie przypowieści dla starszych odbiorców.
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  Rodzina jest najważniejsza

  Paweł Ciołkiewicz

  Mike Norton, Tim Seeley Odrodzenie #6
  

  
  Choć zakończenie piątego tomu przyniosło prawdziwe trzęsienie ziemi, to w tomie szóstym akcja nie zwalania, a napięcie nadal rośnie. Zdarzenia w odciętym od świata Wausau stają się coraz bardziej dramatyczne, a rodzina Cypressów musi przetrwać naprawdę trudne chwile.
Ekstrakt: 90%
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W zamachu bombowym, jaki miał miejsce w budynku lokalnego sądu, zginął burmistrz miasta, a wiele osób zostało rannych. Za zamach odpowiedzialna była żona burmistrza, jedna z odrodzonych, która wniosła do budynku bombę. Zginęli również, choć w innych okolicznościach, Edmund Holt oraz dziennikarka May Tao. W rezultacie tych dramatycznych zdarzeń miastu został przydzielony tymczasowy gubernator wojskowy  generał Louise Cale, która od razu zarządziła przymusowe przeniesienie wszystkich odrodzonych do specjalnego ośrodka, nazywanego Farmą. W mieście zaczyna działać partyzancka bojówka, do której dołącza Blaine Abel  poszukiwany za zabójstwo Tao, a atmosfera staje się coraz bardziej napięta.
W tych okolicznościach zachodzą również ogromne zmiany w życiu rodziny Cypressów. Ojciec nie tylko dowiaduje się, że Martha jest odrodzoną, ale musi zaakceptować fakt zamknięcia jej na Farmie. Bardzo komplikują się również relacje pomiędzy siostrami. Chociaż może to nie jest dobre określenie. Relacje między Daną i Marthą zawsze były skomplikowane, a ostatnie zdarzenia po prostu wreszcie wydobyły wszystkie te nieporozumienia na światło dzienne. Burza, na którą się zanosi stwarza jednak okazję na oczyszczenie atmosfery  zarówno w relacjach pomiędzy siostrami, jak w ich stosunku do ojca. Jest to o tyle istotne, że Martha, jak pamiętamy, dowiedziała się ostatnio, że jest w ciąży.
Odrodzenie nadal dostarcza zatem mocnych wrażeń. Opowieść Tima Seeleya i Mikea Nortona rozwija się w bardzo interesujący sposób. Trudne losy rodziny Cypressów ukazane na tle dramatycznych zdarzeń coraz bardziej intrygują. Dana i Martha z każdym kolejnym zeszytem stają się nam coraz bliższe, a ich problemy angażują i nie dają spokoju. Nadal bardzo mocną stroną komiksu jest również ukazywanie psychologicznych aspektów trudnej sytuacji, w jakiej znaleźli pozostali mieszkańcy miasteczka. Autorzy umiejętnie wyjaśniają  choć nie zawsze usprawiedliwiają  motywy kierujące poszczególnymi osobami. A trzeba powiedzieć, że ta sytuacja wyzwala w ludziach różne zachowania. Rysunki Mikea Nortona niezmiennie również pozostają mocną stroną tej serii. W szóstym tomie znalazła się też interesująca ciekawostka  kilka zdjęć z konwentów komiksowych przedstawiających cosplayerów przebranych za postaci z komiksu.
Do zakończenia serii pozostały jeszcze dwa tomy, co jest informacją zarazem dobrą i złą. Dobrą dlatego, że poznamy wreszcie tajemnicę odrodzonych, a złą, bo nie będziemy mogli już czekać na kolejne odsłony tej opowieści. Komiks Seeleya i Nortona należy bowiem do tych serii, które bez fajerwerków wkraczają w życie czytelnika i niepostrzeżenie się w nim zadomawiają. Początkowo można było odnieść wrażenie, że to kolejna opowieść o żywych trupach, później okazywało się, że nie do końca. Teraz zaś, niecierpliwie czeka się na każdą kolejną wizytę w małym miasteczku i spotkania z jego mieszkańcami. Autorom udało się bowiem, wykorzystując znany i wielokrotnie powtarzany schemat powrotu zmarłych, opowiedzieć w nowy sposób przejmującą historię o ludzkich dramach i traumach.
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  Niewidzialne zakamarki świata

  Paweł Ciołkiewicz

  Pedro Moura, Marta Teives Powroty
  

  
  Powroty nigdy nie są łatwe. Madalena wraca do Corvelo  wioski, w której dorastała pod czujnym okiem swojej babci. Młoda kobieta stopniowo przypomina sobie atmosferę minionych lat, a my przy tej okazji poznajmy jej sekrety.
Ekstrakt: 90%
[image: Powroty]
Choć początkowo mogłoby się wydawać, że będzie to historia o nostalgicznym powrocie do dzieciństwa, to jednak pobyt w Corvelo nie ma w sobie jednak nic uroczego. Babcia nie żyje, a wspomnienia nawiedzające Madalenę nie są przyjemne. W każdym razie nie wszystkie Stopniowo poznajemy okoliczności, jakie sprawiły, że bohaterka została porzucona przez rodziców i oddana na wychowanie do babci. Przemierzamy wraz z nią okoliczne pola i lasy, obserwujemy ją, gdy sama zostaje w pozbawionym elektryczności, starym domu. Towarzyszymy jej, gdy musi zmierzyć się ze swoimi problemami.
Przy takim odczytaniu komiks Powroty jest przygnębiającą kroniką powrotu do przeszłości i zapisem dramatu związanego z traumą dzieciństwa. Komiks można jednak interpretować inaczej. Jeśli zamiast przykładać do niego ramę komiksu realistycznego, chcielibyśmy zobaczyć utrzymaną w konwencji baśniowej historię powrotu do czarownego świata dzieciństwa, wówczas opowieść zyskuje zupełnie inny wydźwięk. Staje się urzekającą opowieścią o triumfie magii i dziecięcej wyobraźni, która jest silniejsza niż ograniczenia racjonalnego świata. Oczywiście można powiedzieć, że ta druga interpretacja jest nieco naciągana, a może nawet stanowi przejaw jakiegoś chorego eskapizmu. Mimo wszystko ma ona w sobie coś intrygującego. Poza tym, w końcu to komiks, a w komiksach wszystko jest możliwe. Nawet pojawienie się baśniowych istot, które wnoszą nieco kolorytu do szarej codzienności.
Obojętne jednak jaką interpretację wybierzemy, komiks Pedro Moury oraz Marty Teives jest poruszający i na pewno nie pozostawi nikogo obojętnym. Autorom udało się w bardzo przekonujący i oryginalny sposób pokazać emocje targające kobietą, która próbuje pokładać sobie życie pomimo przeciwności losu. Wbrew ludziom, którzy patrzą na nią jak na kogoś odstającego od normy, chce ona znów przemierzać niewidzialne zakamarki świata w towarzystwie swoich przyjaciół. Duża w tym zasługa świetnych, czarno-białych rysunków, w których realizm przenika się z baśniowością. Z jednej strony widzimy zatem precyzyjnie odwzorowane wnętrza, poprawne anatomicznie postacie i naznaczone piętnem codzienności twarze rysowane cienką kreską, z drugiej zaś podziwiamy nieco tajemniczy i dwuznaczny świat przyrody i zamieszkujących ją stworzeń często przedstawiany za pomocą bardziej energicznych i swobodnych pociągnięć. Przetarcia i efekt suchego pędzla sprawia, że wszytko to wygląda mniej realistycznie. W ciekawy sposób ukazane zostało także to, jak wspomnienia nakładają się na teraźniejszość, jak do niej wkraczają i zmieniają sposób jej postrzegania.
Powroty to krótka, ale bardzo intensywna historia o No właśnie, o czym? O radosnym powrocie do dzieciństwa, czy może o traumatycznym doświadczaniu przeszłości? Czy jest to opowieść radosna, czy przygnębiająca? Czy bije z niej optymizm, czy może daje ona powody do pesymizmu? Myślę, że każdy po lekturze odpowie sobie na te pytania na swój sposób. Wszystko zależy od tego, jak spojrzymy na wewnętrzny świat głównej bohaterki. Czy zobaczymy w nim niebezpieczne wizje zagrażające normalnemu funkcjonowaniu w społeczeństwie, czy może piękne obrazy czyniące codzienną egzystencję znośną. Zdaje się, że sami autorzy również zachęcają do takich zabaw interpretacyjnych  zaczerpnięte od Guillaumea Apollinairea motto, niejednoznaczne zakończenie oraz kilka symboli tu i ówdzie zostawionych na planszach komiksu, to elementy dające do myślenia.
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  Królowa magii

  Paweł Ciołkiewicz

  Francois Boucq, Jerôme Charyn Żona magika
  

  
  Żona magika to komiks wymykający się prostym interpretacjom. Na najbardziej podstawowym poziomie fabularnym jest to opowieść o służącej, która zostaje uwiedziona przez próżnego mężczyznę marzącego o karierze magika i towarzyszy mu wraz ze swoją córką w podróży po świecie. Jest jednak w tym komiksie wiele elementów, które sprawiają, że warto potraktować go jako wypełnioną symbolami przypowieść o szukaniu własnej tożsamości.
Ekstrakt: 90%
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Ritę Wednesday, główną bohaterkę tej opowieści, poznajemy w roku 1956. Kilkuletnia wówczas dziewczynka mieszka w wielkiej posiadłości położonej w Saratoga Springs. Jej niedawno owdowiała matka, jest tu służącą. Rita cieszy się wolnością biegając po ogromnym budynku, zamienianym dzięki jej wyobraźni w wielki pałac pełen czarodziejskich zwierząt oraz eleganckich ludzi wyglądających, jakby przybyli tu prosto z królewskich salonów. Podczas jednej z takich wędrówek dziewczynka odkrywa, że jej matka ma romans z synem właścicieli posiadłości. Edmond  jak to zwykle bywa  nie spełnia pokładanych w nim przez rodziców nadziei i zamiast zająć się jakąś stateczną profesją, marzy o tym, by zostać magikiem. Te marzenia udaje mu się ostatecznie zrealizować. Mało tego, wciąga w nie swoją kochankę oraz Ritę. Później przeskakujemy kilka lat i widzimy jak Edmond oraz jego asystentki podróżują po świecie ze swoim cyrkowo-magicznym programem. Jak można się domyślać, stopniowo zmieniają się jednak pomiędzy nimi relacje. Matka Rity się starzeje, a uwagę magika coraz bardziej przyciąga jej córka. Można się domyślać, co będzie dalej
Rozwój wypadków daleki jest jednak od wszelkiego schematyzmu. Komiks Boucqa i Charyna nie jest zwykłą obyczajową historią utrzymaną w realistycznej konwencji. Ledwo bowiem zarysowany zostanie ten schemat, a opowieść gwałtownie zamienia się w kryminalną historię z elementami nadprzyrodzonymi. W gruncie rzeczy nie jest ona jednak ani jednym, ani drugim. To co w nim najciekawsze, skrywa się bowiem pod powierzchnią codziennych zdarzeń przedstawionych w warstwie fabularnej. Można wręcz pokusić o stwierdzenie, że mamy tu do czynienia z opowieścią skonstruowaną na wzór skomplikowanych narracji charakterystycznych dla twórczości Vladimira Nabokova. Mamy tu zatem między innymi wyrazistą strukturę niosącą ze sobą szereg różnych komunikatów, są także powracające motywy układające się w wyrazisty wzór oraz prowadzona jest wielowątkowa refleksja na temat tożsamości. Pobawmy się zatem trochę w taką interpretację, pilnując rzecz jasna, by nie zdradzić zbyt wiele z samej fabuły.
Najpierw zatem struktura. Komiks składa się z czterech rozdziałów ukazujących kolejne etapy życia bohaterów. Akcja rozdziału pierwszego i czwartego rozgrywa się głównie w Saratoga Springs  to miejsce, w którym Rita się wychowywała. Rozdziały drugi i trzeci umiejscowione zostały głównie w Nowym Jorku. Droga życiowa Rity rekonstruowana na tej podstawie zatacza zatem koło, albo raczej spiralę. Dziewczyna opuszcza rodzinne strony, by po wielu doświadczeniach do nich powrócić, ale to nie jest jednak już ten sam dom, który opuszczała. Pierwszy i ostatni rozdział tworzą zatem coś w rodzaju klamry, obejmują tę historię, jak sugestywna rama interpretacyjna. W środku mamy zaś względnie konwencjonalną  pozornie  historię kryminalną rozgrywającą się w Nowym Jorku, w którą uwikłana zostaje Rita. Pojawia się prywatny detektyw stanowiący połączenie Sherlocka Holmesa i Herculesa Poirota. Prowadząc śledztwo daje się poznać nie tylko jako doskonały śledczy, ale również utalentowany rysownik z sympatią patrzący na komiksy o wilkołakach.
W całej opowieści znajdziemy mnóstwo symboli i powtarzających się motywów tworzących swoisty refren tej opowieści  to drugi z trzech wskazanych powyżej elementów. W każdym rozdziale mamy zatem węża, którego bawiąc się dalej w Nabokovskie inspiracje, można uznać za odpowiednika wiewiórki pojawiającej się w Pninie. W pierwszym rozdziale węża wyczarowuje Edmond, by zaimponować Ricie. Później, w rozdziale drugim, matka Rity wężem nazywa Edmonda, co odzwierciedla zmieniające się między nimi relacje. W kolejnej odsłonie, koleżanka z pracy, z wyraźną zazdrością, stwierdza, że Rita jest taka zgrabna, że dałoby się ją ubrać w skórę węża, a na koniec znów Edmond wykonuje swój popisowy numer z wężem. Choć kto wie, być może jednak go nie wykonuje. Zwierzęta w ogóle odgrywają w tej historii bardzo istotną rolę i pojawiają się tu nieustannie  za chwilę do tego wrócimy. Z podobną powtarzalnością na planszach komiksu pojawia się niejaka Dolores. Choć mówiąc dokładniej, nie tyle pojawia się osoba nosząca to imię, co raczej jest przywoływana przez różne osoby.
Jeśli zaś chodzi o trzecią kwestię, czyli problematykę tożsamości, to w istotny sposób jest ona powiązana właśnie ze zwierzętami. Jest ich w tym komiksie dużo i pojawiają się w różnych sytuacjach. Nie zawsze wiadomo, kiedy są prawdziwe, a kiedy są wytworem wyobraźni Rity. Czasami są żywe, czasami widzimy je jako mięso przygotowywane do spożycia. Choć ta granica pomiędzy żywym a martwym również ulega tu zatarciu. Istotna jest tu również refleksja na temat innej granicy  tej oddzielającej zwierzę od człowieka. Jak pamiętamy sam Edmond został nazwany wężem, także inne postaci przybierają tu mniej lub bardziej bezpośrednie zwierzęce formy (np. ubrane w płaszcze imitujące zwierzęce skóry kobiety na widowni, czy też nowojorski obrońca Rity). Także  a może przede wszystkim Rita  ukazana jest w daleki od jednoznaczności sposób. Narrator nazywa ją scenicznym zwierzęciem i ta zwierzęcość daje o sobie znać kilkukrotnie  nie tylko na scenie.
To tylko niektóre elementy, od których można zacząć zabawę w rozkładanie tej opowieści na narracyjne czynniki pierwsze. Tropienie tych symboli i rozwikływanie ich roli w opowieści gwarantują sporą frajdę. Wszystkie te interpretacyjne zabawy są możliwe nie tylko dzięki złożonemu i pełnemu symboliki scenariuszowi, ale także dlatego, że Francois Boucq przedstawił tę opowieść w urzekający wizualnie sposób. Jego kreska stanowi doskonałe połączenie swobody i precyzji. Oniryczne kadrowanie pozwala mu nieustannie zacierać granicę pomiędzy rzeczywistością a wyobraźnią i umieszczać w poszczególnych planszach liczne symbole i tropy. Ten efekt wzmacnia także kolorystyka. Nakładane w tradycyjny sposób kolory wyglądają bardzo efektownie.
Żona magika to bez wątpienia komiks, który zdecydowanie zyskuje, jeśli potraktujemy go jako wyzwanie rzucone czytelnikowi przez autorów. Warto je podjąć i zagłębić się w ten labirynt pełny symboli i ukrytych znaczeń, cierpliwie szukając drogi do wyjścia. Fabuła stanowi tu bowiem jedynie pretekst do przekazania pewnych mniej lub bardziej zakamuflowanych treści. Autorzy bawią się, raz po raz zmieniając konwencję swojej opowieści, testując granice poszczególnych gatunków i zwodząc czytelnika. Zabawa, którą proponują jest naprawdę wciągająca i jak już zacznie się tropić te ukryte tu i ówdzie niespodzianki, to trudno później spojrzeć na ten komiks, jak na zwykłą opowieść.




Tytuł: Żona magika
Scenariusz: Jerôme Charyn
Data wydania: sierpień 2019
Rysunki: Francois Boucq
Wydawca:  Scream Comics
Format: 80s. 240x320mm
Gatunek: obyczajowy
Zobacz w: Kulturowskazie
Ekstrakt: 90%
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  Sny w technicolorze

  Piotr Pi Gołębiewski

  Janusz Christa Kajtek i Koko w kosmosie #4: Planeta automatów
  

  
  Po dłuższej przerwie wreszcie doczekaliśmy się od Egmontu czwartego tomu pokolorowanej edycji "Kajtka i Koka w kosmosie". Otrzymał on tytuł "Planeta automatów" i został opatrzony okładką znaną z pierwszego, niemal pełnego wydania komiksu z 2001 roku.
Ekstrakt: 100%
[image: Kajtek i Koko w kosmosie #4: Planeta automatów]
Spokojnie, do pomyłki w czasie kupna dojść nie powinno. Przede wszystkim dlatego że edycja z 2001 roku dawno zniknęła ze sklepów. Do tego, pomimo różnicy w ilości stron, obecne wydanie jest większego formatu, co sprzyja lepszemu przyjrzeniu się rysunkom nieodżałowanego Janusza Christy. O ile w przypadku pierwszego tomu wznowionych przygód Kajtka i Koka, wydawało mi się, że nowe kolory wypadły zbyt ciemno, to tutaj nie mam żadnych zastrzeżeń. Odpowiedzialny za nie Arkadiusz Salamoński wykonał kawał dobrej pracy, sprawiając, że niegdysiejsze czarno-białe paski komiksowe zyskały nowe życie.
Co zaś się tyczy samej treści albumu, to znaleźliśmy się w ciekawym momencie kosmicznej przygody. Z jednej strony Kajtek i Koko docierają nareszcie na macierzystą planetę Orionidów, co stanowi wypełnienie ich misji powierzonej przez profesora Kosmosika. Z drugiej zaś, Janusz Christa dał się namówić fanom sympatycznej pary bohaterów, by jeszcze nie kończyć ich podróży. Dlatego wysyła ich w całkiem inne rejony kosmosu, by niczym załoga ze "Star Treka", docierali do niezbadanych granic wszechświata.
Czytając "Planetę automatów" w dalszym ciągu nie mogę wyjść z podziwu dla wyobraźni Christy, który w czasach głębokiego PRL-u nie tylko tworzył rzecz niesłychanie barwną (pomimo braku kolorów) i wciągającą przygodową fabułą, ale też wyprzedzającą swój czas, zaś wątki poruszane przez niego są dziś nawet bardziej aktualne niż kiedyś. Pierwszym z brzegu przykładem jego kreatywności jest sama planeta Orionidów, która została wyjałowiona przez cywilizację, która, aby przetrwać, musiała przenieść się do podziemi. Przecież ochrona środowiska to obecnie topowy temat. Proroczy wobec dzisiejszej popularności programów typu reality show okazuje się także moment, kiedy dzielni marynarze-astronauci, odkrywają, że stali się bohaterami programu emitowanego na żywo, a kamery śledzą każdy ich krok, ku uciesze oglądających ich kosmitów.
Sporo miejsca w niniejszym albumie zabiera też przewrotny sen Koka, którego stał się głównym bohaterem. Jest on przesycony absurdalnym humorem najwyższej próby, a dotyczy konfliktu mieszkających pod wodą ludzi z płetwami, a żyjącymi na suchym lądzie humanoidów o rybich głowach.
W drugiej połowie komiksu wkraczamy już w etap fascynacji Christy średniowieczem. Znajdziemy tu wiele elementów wspólnych z przygodami jego najpopularniejszych bohaterów, czyli Kajka i Kokosza. Ewidentnie chodził mu wówczas pomysł na przeniesienie swoich bohaterów w przeszłość i dzięki wizycie na obcej, zacofanej pod względem cywilizacyjnym, planecie, był w stanie rozwinąć skrzydła wyobraźni.
"Planeta automatów" to kolejny dowód na to, jak niezwykłym twórcą był Janusz Christa, nie tylko na naszym podwórku, ale praktycznie w skali światowej. Gdyby nie urodził się w Polsce, a we Francji, dziś jego dzieła posiadałyby status kultowy, nie mniejszy, niż chociażby seria o Asteriksie. Jest to więc pozycja obowiązkowa dla każdego miłośnika sztuki obrazkowej.




Tytuł: Kajtek i Koko w kosmosie #4: Planeta automatów
Scenariusz: Janusz Christa
Data wydania: 14 sierpnia 2019
Rysunki: Janusz Christa
Kolor: Janusz Christa, Arkadiusz Salamoński
Wydawca:  Egmont
Cykl: Kajtek i Koko w kosmosie, Kajtek i Koko
ISBN: 9788328135727
Format: 96s. 216x285mm
Cena: 39,99
Gatunek: humor / satyra
Zobacz w: Kulturowskazie
Ekstrakt: 100%
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  Czerstwy na szpicy, Szpic na tropie

  Sebastian Chosiński

  Daniel Koziarski, Artur Ruducha Kapitan Szpic #3: Kapitan Szpic i popielniczka z negatywką
  

  
  Można odnieść wrażenie, że kolejne odcinki komiksu o Kapitanie Szpicu  humorystycznym odpowiedniku Kapitana Żbika  wydawane są z większą częstotliwością niż przed laty oryginalne zeszyty. A na pewno z okresu końcowego serii. Najważniejsze jednak, że jak na razie ich twórcom  Danielowi Koziarskiemu i Arturowi Rudusze  pomysłów nie brakuje, czego dowodzi część trzecia cyklu  Popielniczka z negatywką.
Ekstrakt: 60%
[image: Kapitan Szpic #3: Kapitan Szpic i popielniczka z negatywką]
Zaczęło się dość niewinnie, od wzorowanego w stu procentach na oryginalnych komiksach o Żbiku zeszytu Kapitan Szpic i Wielki Cyrk (2018). A kiedy się okazało, że wielbiciele serii o legendarnym funkcjonariuszu Milicji Obywatelskiej uznali jego wielce nieudanego potomka (w cudzysłowie, ponieważ, przynajmniej na razie, nic mi nie wiadomo o powiązaniach rodzinnych obu oficerów) za swego, poszło już z górki. W tym roku Daniel Koziarski (odpowiadający za scenariusz) oraz Artur Ruducha (współscenarzysta i rysownik) oddali w ręce czytelników już dwie kolejne części Szpica: Czarną Niechcesete (więcej przeczytacie o niej w drugim wydaniu publicystycznej książki Portret pamięciowy. O komiksie «Kapitan Żbik») oraz Popielniczkę z negatywką. Każda z nich, włącznie z Wielkim Cyrkiem, za punkt wyjścia obierała historie przedstawione przed laty w zeszytach publikowanych przez Sport i Turystykę.
Nie inaczej jest w przypadku Popielniczki, w której Koziarski i Ruducha postanowili odrzeć z mitu chyba najbardziej fascynującą przygodę Żbika  zilustrowaną przez Grzegorza Rosińskiego pięcioczęściową opowieść Władysława Krupki, rozpoczynającą się Zapalniczką z pozytywką (1970), a zwieńczoną Błękitną serpentyną (1971). Tyle że to, co Krupka z Rosińskim rozpisali na  w przybliżeniu  sto pięćdziesiąt plansz formatu zeszytowego, ich młodsi koledzy po fachu postanowili streścić na trzydziestu dwóch. Ma to swoje plusy  pod warunkiem, że ktoś lubi, kiedy akcja pędzi na złamanie karku, a każdy kolejny kadr trzeba szczegółowo analizować, aby nie zgubić ważnej informacji. Bądź smaczku graficznego, od których w komiksie aż się roi.
Główną postacią Popielniczki  przynajmniej w części początkowej  jest inżynier Adam Czerstwy, który wybiera się służbowo do Berlina. Jego narzeczona Kasia prosi go, aby przy okazji pobytu w stolicy Niemiec odebrał i przywiózł do Polski neseser dla pewnego nigeryjskiego milionera. Czerstwy, jak na polskiego naukowca przystało, jest naiwny i nierozgarnięty, więc daje się wciągnąć w międzynarodową aferę, w efekcie czego ląduje w zagranicznym więzieniu jako przemytnik narkotyków. I pewnie nikt by się za nim nie ujął, gdyby nie okazało się, że jest on chrześniakiem majora Wagi, przełożonego Szpica. Kapitan ma więc wyruszyć do Berlina razem z porucznikiem Michałem i wybawić z opresji nieszczęsnego inżyniera. W ostatniej chwili w głowie Wagi rodzi się jednak inny plan: ponieważ, jak zauważyła porucznik Koka-Kola (bez najmniejszych wątpliwości to alter ego porucznik Oli), Szpic jest podobny do Czerstwego, ma odegrać jego rolę i przywieźć z Berlina neseser z narkotykami.
To z kolei otwiera drogę do dalszego działania pod przykrywką w celu zdemontowania szajki przemycającej narkotyki do Europy. Szczęśliwy los rzuca teraz Szpica (wraz z Koka-Kolą) do Bułgarii, Turcji i Węgier, podobnie jak to miało miejsce w oryginalnej miniserii Władysława Krupki. Innych podobieństw nie należy się już jednak spodziewać. Komiks Koziarskiego i Ruduchy jest bowiem  w swym zamierzeniu  całkowitym przeciwieństwem opowieści sprzed prawie pięciu dekad. Ma przede wszystkim bawić wyśmiewając i wyśmiewać bawiąc. Hmm, chyba niczego nie pomieszałem Skutek jest taki, że w czasie lektury okazji do śmiechu na pewno nie brakuje. A jego źródła są dwa: po pierwsze  obaj scenarzyści wykorzystują każdą nadarzającą się okazję do słownych i jednocześnie sarkastycznych igraszek, które przekuwają na groteskowe sytuacje; po drugie  rysownik jest również doskonałym karykaturzystą, co sprawia, że praktycznie każdy kadr można postrzegać w kategoriach osobnego żartu rysunkowego.
Dotarłszy do ostatniej sceny, czytelnik może zastanawiać się, czy seria doczeka się kontynuacji, a jeśli tak, to czy jej głównym bohaterem będzie na pewno Kapitan Szpic. Jeśli chodzi o to pierwsze  nie ma już najmniejszych wątpliwości (autorzy pracują bowiem nad czwartym zeszytem). A co z tym drugim? Cóż, jak dotąd polskiemu policjantowi sprzyjało szczęście, dlaczegóż więc miałoby go opuścić teraz. Wierzę więc, że uda mu się wykaraskać z tarapatów i wrócić do służby ku chwale ojczyzny.




Tytuł: Kapitan Szpic #3: Kapitan Szpic i popielniczka z negatywką
Scenariusz: Artur Ruducha, Daniel Koziarski
Data wydania: październik 2019
Rysunki: Artur Ruducha
Wydawca:  ONGRYS
Cykl: Kapitan Szpic
ISBN: 9788365803603
Format: 32s. 165x235 mm
Cena: 19,99
Gatunek: humor / satyra
Zobacz w: Kulturowskazie
Ekstrakt: 60%
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  Żywioł planowania

  Paweł Ciołkiewicz

  Benoît Peeters, Francois Schuiten Mroczne Miasta. Urbikandyjska gorączka
  

  
  W Gorączce Urbikandyjskiej, drugim tomie serii Mroczne miasta Francoisa Schuitena i Benoita Peetersa, można doszukiwać się metafory współczesnego świata. Składająca się z dziwnych sześcianów sieć oplatająca miasto, do tej pory starannie zaplanowane i zaaranżowane, w niwecz obraca wysiłki utrzymania administracyjnie narzuconego porządku.
Ekstrakt: 90%
[image: Mroczne Miasta. Urbikandyjska gorączka]
Odnotujmy na wstępie, że kilka lat temu mieliśmy okazję zapoznać się z dziełem Schuitena i Peetersa. W roku 2008 nieistniejące już wydawnictwo Manzoku opublikowało pierwszy tom serii Mroczne miasta zatytułowany Mury Samaris. Gorączka Urbikandyska stanowi drugą odsłonę tej serii. Miejmy nadzieję, że wydawnictwo Scream Comics pójdzie za ciosem i niebawem zobaczymy kolejne odsłony opowieści o mrocznych miastach, bo jest to rzecz warta uwagi.
Eugen Robick jest urbatektem. W mieście, w którym żyje  Urbikandzie  oznacza to, w gruncie rzeczy pełnienie funkcji architekta. Można powiedzieć, że jest człowiekiem spełnionym, obecny kształt rodzinnego miasta jest bowiem w znacznym stopniu jego zasługą. Do pełni szczęścia brakuje jednego elementu. Robick chce za wszelką cenę przeforsować, mający stanowić zwieńczenie jego dorobku, projekt zbudowania trzeciego mostu łączącego dwa brzegi miasta rozdzielonego rzeką. Brak tego mostu zaburza symetrię architektoniczną Urbikandy, a symetria architektoniczna jest dla Robicka wszystkim. Jednak pewnego czerwcowego dnia całe dotychczasowe życie naszego bohatera oraz wszystkich mieszkańców miasta zaczyna ulegać zmianie. Początkowo nic na to w nie wskazuje. Dwaj znajomi Robicka przynoszą mu znaleziony na jednym z placów budowy tajemniczy przedmiot. Położony na biurku niewielki sześcian zaczyna się rozrastać w niekontrolowany sposób. Nic nie jest w stanie zatrzymać rozwoju tej dziwnej sieci przenikającej wszystkie zakamarki doskonale zaprojektowanego miasta.
Autorzy nie wyjaśniają, czym jest ta sieć ani skąd się wziął sześcian. Nie ma to dla ich opowieści zresztą żadnego znaczenia. Chodzi tu bowiem przede wszystkim o ukazanie zmian, jakie ten dziwny artefakt spowodował. Komiks stanowi kronikę rozwijania się sieci i opis przemian zachodzących w życiu mieszkańców miasta. Widzimy jak zmienia się życie Eugena Robicka. Obserwujemy, jak jego przyjaciel obraca się przeciwko niemu, jak poznaje piękną kobietę, jak zmienia się w konsekwencji jego postrzeganie miasta. Widzimy także, jak inni mieszkańcy oswajają dziwną konstrukcję i jak adaptują się do nowych okoliczności. Poznajemy społeczne aspekty funkcjonowania Urbikandy i konsekwencje podziału miasta na dwie części. Sieć początkowo naszego bohatera przeraża, bo jest ucieleśnieniem wszystkiego, z czym zawsze walczył. Jej żywiołowość i niekontrolowany charakter stanowi przeciwieństwo drobiazgowego planowania i dążenia do symetrii, która wyznaczała jego dotychczasowe życie. Z czasem jednak Eugen Robick dostrzega dzięki niej zjawiska, na które do tej pory był ślepy. Zresztą nie tylko je dostrzega, ale nawet, zaczyna je doceniać
Wszystko to zostało przedstawione w obłędny graficznie sposób. Rysunki Francoisa Schuitena są niezwykle efektowne. Artysta z rozmachem przedstawia architektoniczne detale Urbikandy nadając im głębię oraz odpowiednią fakturę drobiazgowym i zróżnicowanym kreskowaniem. Drzeworytnicza stylistyka wygląda przepięknie i przywołuje pewne skojarzenia z późniejszymi rysunkami Andreasa. Decyzja, żeby opublikować czarno-białą wersję komiksu również jest trafiona. Kolor na pewno odwracałby od uwagę od wykonanego z benedyktyńską cierpliwością szrafowania.
Nie sposób czytać dziś Gorączki Urbikandyjskiej inaczej, niż przez pryzmat naszych współczesnych doświadczeń z siecią, która zmienia radykalnie nasze życie. Nie jest to wprawdzie sieć składająca się z tajemniczych sześcianów, ale konsekwencje jej funkcjonowania chwilami są bardzo podobne do tych, które w swoim komiksie opisali autorzy. W roku 1985, kiedy ten album powstawał Schuiten i Peeters nie mogli wiedzieć, że po latach ich opowieść zyska dodatkową aktualność. Dziś natomiast komiks nie tylko pozwala nieco inaczej spojrzeć na współczesność, ale także zmusza do postawienia fundamentalnego i niepokojącego pytania, zasugerowanego zakończeniem tej opowieści




Tytuł: Mroczne Miasta. Urbikandyjska gorączka
Scenariusz: Benoît Peeters
Data wydania: 2 października 2019
Rysunki: Francois Schuiten
Wydawca:  Scream Comics
ISBN: 9788366291270
Format: 112s. 235x295 mm
Cena: 89,99
Gatunek: sensacja, SF
Zobacz w: Kulturowskazie
Ekstrakt: 90%
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  W puszczy i pustyni

  Konrad Wągrowski

  Matthias Picard Jaś Ciekawski - Podróż przez dżunglę
  

  
  Jaś Ciekawski, chłopiec w wielkim hełmie podwodnego nurka, powraca. Tym razem przemierza gąszcz lasu tropikalnego, dostarczając czytelnikowi bardzo miłych przeżyć estetycznym.
Ekstrakt: 70%
[image: Jaś Ciekawski - Podróż przez dżunglę]
Pamiętacie Jasia Ciekawskiego? Pogodnego, uśmiechniętego chłopca, który kilka lat temu wyruszył na wycieczkę poprzez morskie głębiny w komiksowym trójwymiarze? Album Matthiasa Picarda był nieskomplikowaną, praktycznie pozbawioną fabuły opowiastką, której główną atrakcją były bardzo ładne rysunki podwodnego świata, jakie czytelnik mógł oglądać w 3D za pomocą dołączanych do komiksu okularów. Historia była prosta, ale rysunki ciekawe, inspirujące i zwyczajnie ładne, więc dziecięcy czytelnik mógł mieć wystarczająco dużo przyjemności z wyszukiwania różnych intrygujących drobiazgów ukrytych na stronach i z samej zabawy trzecim wymiarem na papierze. Dodajmy, że i dla dorosłych mogło być to atrakcją.
A dziś Jaś Ciekawski powraca. Nadal jest ubrany w kostium nurka, ma na ciele skafander, a na głowie ciężki hełm. Nie przeszkadza mu to w nim spać, nie powstrzyma też przed kolejną wyprawą  tym razem poprzez gęste chaszcze lasu tropikalnego, który niespodziewanie rozpościera się tuż za lustrem w jego chatce. Po drodze Jaś zobaczy rozłożyste drzewa i gęste krzewy, zwisające liany, spotka się z fauną  zarówno tą niebezpieczną (węże), jak i przyjazną (żółwie, kameleony, motyle). Ale w dżungli znajdzie nie tylko oszałamiający świat przyrody  odkryje ruiny tajemniczych pięknych świątyń, zarośnięte tory kolejowe prowadzące chyba już donikąd, stojącą na nich lokomotywę. Po skalistym zboczu Jaś opuści dżunglę i wyjdzie na zalany słońcem pustynny świat. Dokąd prowadzi go ta wyprawa? Podobnie jak w części pierwszej będzie ona raczej podróżą dla samej podróży, wymuszoną potrzebą poznawania świata w powiązaniu z odrobiną  jak można mniemać  magii. I ponownie finał drogi domknie całość fabuły w pewną surrealistyczną pętlę. Ale i tak przecież nie to jest najważniejsze.
Bo znów największą atrakcją ślicznie wydanego komiksu są jego rysunki. Zaryzykuję twierdzenie, że jeszcze ładniejsze niż w Podróży do serca oceanu. Gęsty las  oglądany oczywiście przez okulary w trzech wymiarach  zdaje się rozsadzać strony komiksu, napierać na czytelnika i ukrywać schowane za drzewami tajemnice. Wąż z sykiem zbliża się do bohatera, po drzewach skaczą małpy, na ścianie kameleon przybiera barwę tła Ale najpiękniejsze są  to żadna przecież niespodzianka - motyle! Motyle zdające się poruszać na kartach, odrywać od papieru, przemieszczać wśród liści i kwiatów. A przecież są też jeszcze ptaki, spłoszone przez Jasia, budzące czasem lekki niepokój, nadające kartom dynamiki.
Cóż tu wiele mówić, naprawdę to wszystko niebrzydkie. Nie obrażę się, gdy za jakiś czas dostanę w ręce kolejny album bez specjalnie zawiłej fabuły, ale tak ładny ja te dwa wcześniejsze.




Tytuł: Jaś Ciekawski - Podróż przez dżunglę
Scenariusz: Matthias Picard
Data wydania: wrzesień 2019
Rysunki: Matthias Picard
Wydawca:  Kultura Gniewu
Cykl: Jaś Ciekawski
ISBN: 9788366128231
Cena: 59,90
Gatunek: przygodowy
Zobacz w: Kulturowskazie
Ekstrakt: 70%
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  Nigdy tak źle, by nie mogło być gorzej

  Piotr Pi Gołębiewski

  Wesley Craig, Lee Laughridge, Rick Remender Deadly Class #3
  

  
  Trudno w to uwierzyć, ale trzeci tom Deadly Class z podtytułem Wężowisko jest jeszcze lepszy od poprzedników, mimo, że jest od nich mniej dynamiczny.
Ekstrakt: 100%
[image: Deadly Class #3]
Ciężko cokolwiek pisać o Wężowisku, by nie zdradzać zakończenia poprzedniej części. Stanowi ono bowiem jej bezpośrednią kontynuację. W czasie, kiedy wydawało się, że problemy Marcusa i jego paczki dobiegły końca, wszystko dramatycznie się plącze. I nie chodzi jedynie o sytuację w szkole morderców, do której wszyscy uczęszczają, a której regulamin został przez nich ostentacyjnie złamany. Największą bolączką staje się to, iż zgrana dotąd ekipa się rozpada. Marcus zostaje ze złamanym sercem i nie potrafiąc poradzić sobie z bólem, krzywdzi wszystkich dookoła, jednocześnie serwując sobie szybką jazdę w dół dzięki przyjmowanym hurtowo używkom.
Choć całość rozpoczyna się wybuchową akcją, po chwili tempo komiksu zwalnia, co nie znaczy, że robi się on mniej ciekawy. Wręcz przeciwnie. To, co wyczynia się w głowie Marcusa jest nawet ciekawsze od oglądania, jak wykańcza poszczególnych przeciwników. Scenarzysta Rick Remender ponownie nie bawi się w ogólniki i piękne słówka. Przygotowuje bezczelnie prawdziwą i bezpośrednią opowieść o samotności i nieumiejętności radzenia sobie z nią. Pisząc o młodych ludziach nie popada w banał, jaki jest udziałem większości historii o nastolatkach. Ich przeżycia, choć mogą wydawać się mało dramatyczne, nie są mniej intensywne, niż problemy dorosłych. A może nawet bardziej, albowiem odrzucenie przez ukochaną kobietę staje się przyczynkiem do zawalenia się całego świata.
O ile przywykliśmy już do mówienia, że Deadly Class stanowi metaforę całego straconego pokolenia końca lat 80., to Wężowisko staje się komiksem uniwersalnym. Nie ma znaczenia, czy jego akcja rozgrywa się w 1988 roku, czy obecnie. Młodzi ludzie podobnie przeyżywają dramaty i wewnętrzne rozterki. A niewinne z początku narkotykowe epizody, tak samo zamieniają się w ciągi, których efektem jest paranoja, krzywdzenie bliskich i upodlenie się.
Wszystko to zostało w rewelacyjny sposób przedstawione przez Wesley′a Craiga, którego rysunki niezmiennie robią ogromne wrażenia. Z godną podziwu łatwością potrafi mieszać makabrę z czarnym humorem. Jego kadry pozostają równie dynamiczne w momencie, kiedy Marcus odpływa w kolejnych narkotycznych dołach, jak wtedy, gdy wszyscy strzelają dookoła. Świetnie rozumie się z Remenderem, dzięki czemu Dedaly Class jest serią bardzo spójną i trudno wyobrazić sobie, by mógł ją tworzyć inny duet.
Choć myślałem, że już poprzednio poziom cyklu został tak wyśrubowany, że ciężko będzie go utrzymać, stało się coś niezwykłego. Poprzeczka nie tylko nie została strącona, ale wręcz przeskoczona ze sporym zapasem, zaś Wężowisko pokazuje, że mamy do czynienia z pozycją wybitną, obok której nie da się przejść obojętnie.




Tytuł: Deadly Class #3
Scenariusz: Rick Remender
Data wydania: 18 września 2019
Rysunki: Wesley Craig, Lee Laughridge
Przekład: Marceli Szpak
Wydawca:  Non Stop Comics
Cykl: Deadly Class
ISBN: 9788381109192
Format: 128s. 170x260 mm
Cena: 44,00
Gatunek: sensacja
Zobacz w: Kulturowskazie
Ekstrakt: 100%
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  Starożytność postapokaliptyczna

  Sebastian Chosiński

  Hermann Huppen Jeremiah #18: Ave, Cezar
  

  
  Przemierzając postapokaliptyczne Stany Zjednoczone, Jeremiah i Kurdy Malloy spotykają na swojej drodze przeróżnych szaleńców, którym marzy się władza dyktatorska i którzy w zamieszaniu wywołanym powojennym kryzysem sięgają po panowanie nad innymi. Postać przedstawiona w Ave, Cezar, osiemnastym tomie serii, jest pod tym względem jedną z najbardziej interesujących.
Ekstrakt: 80%
[image: Jeremiah #18: Ave, Cezar]
Choć wydawnictwo Elemental co roku podrzuca swoim czytelnikom kolejne tomy Jeremiaha, nie zanosi się na to, aby w najbliższych latach zdołało dogonić Hermanna Huppena. Belg bowiem sukcesywnie rozwija swoją opowieść, skutecznie uciekając grupie pościgowej. Dość powiedzieć, że we wrześniu tego roku na rynku frankofońskim ukazała się  uwaga! uwaga!  trzydziesta siódma część tej historii. Jesteśmy więc dopiero w połowie!
A ileż już fantastycznych i złowrogich miejsc odwiedziliśmy z bohaterami serii! Ile razy musieliśmy trzymać za nich kciuki i jednocześnie drżeć o ich życie! Ile razy irytowała nas beztroska Kurdyego bądź  to głównie tych pragmatycznie nastawionych wobec życia  idealizm Jeremiaha. Ile razy życzyliśmy im odnalezienia wreszcie swego miejsca, w którym mogliby doczekać spokojnej starości. No dobrze, z tym ostatnim nie ma co przesadzać, bo przecież doprowadziwszy ich do takiego azylu, Hermann musiałby ostatecznie zakończyć cykl. A tego chyba nikt  ani czytelnicy, ani wydawca (obecnie jest to belgijska oficyna Dupuis), ani sam autor  sobie nie życzy.
W Ave, Cezar przyjaciele po raz kolejny wpadają w potężne tarapaty. Znalazłszy się na pograniczu dwóch stref wpływów, nie są w stanie ocenić, przedstawiciele której z nich są po stronie dobra. Tym bardziej że jedni i drudzy wykazują się wobec nich dużą nieufnością, traktując jako zagrożenie. Jedni to rządzący miastem milicjanci, których mundury przywodzą na myśl funkcjonariuszy na usługach totalitarnego reżimu. Drudzy to mieszkańcy Nowego Rzymu, którym włada człowiek sam siebie uważający za inkarnację Juliusza Cezara. Marzy on o podporządkowaniu sobie miasta, które wciąż stawia mu opór. Mimo że każdego dnia ostrzeliwuje je z okolicznego wzgórza, zabijając kolejne osoby.
Milicjanci nie mają odpowiedniej siły i możliwości technicznych, aby zetrzeć z powierzchni ziemi Nowy Rzym; Cezarowi brakuje ludzi, aby dokonać podboju. W efekcie obie strony trzymają się w szachu, prowadząc wojnę podjazdową i przysparzając sobie nawzajem ofiar. Jeremiah i Kurdy Malloy  z typową dla siebie dezynwolturą  wpadają w sam środek konfliktu, narażając się milicjantom, którzy podejrzewają ich o zabicie jednego ze swoich towarzyszy. I chociaż wybawienie z opresji przychodzi dzięki centurionowi Cezara, ratunek ten sprawia, że przyjaciele wpadają z deszczu pod rynnę.
Huppen bardzo umiejętnie żongluje emocjami; możliwie długo trzyma też czytelnika w napięciu, nie chcąc zdradzić, po czyjej stronie konfliktu leży racja. Kwestia tego, kto jest kanalią i oprawcą przez dłuższy czas pozostaje otwarta. Choć akurat, kto ma nie po kolei w głowie, jesteśmy w stanie stwierdzić na wczesnym etapie rozwoju fabuły. Aczkolwiek szaleństwo, nawet najbardziej widowiskowe, wcale nie musi być tożsame ze zbrodniczością. Pewni możemy być natomiast jednego: z czasem, gdy Huppen odsłania coraz więcej kart, przestajemy mieć wątpliwości, a w momencie ostatecznej rozgrywki  wierzymy, że Jeremiah i Kurdy dokonali odpowiedniego wyboru.
Graficznie nie zmienia się w Ave, Cezar nic. Belg wierny jest swojej charakterystycznej kresce i turpistycznej wizji świata. Inna sprawa, że nikt od niego zmian nie oczekuje. Wszak Malloy o twarzy hollywoodzkiego amanta byłby nie do zniesienia.




Tytuł: Jeremiah #18: Ave, Cezar
Scenariusz: Hermann Huppen
Data wydania: czerwiec 2019
Rysunki: Hermann Huppen
Przekład: Wojciech Birek
Wydawca:  Elemental
Cykl: Jeremiah
ISBN: 978-83-954435-0-3
Format: 44s. 215x290 mm
Cena: 39,00
Gatunek: sensacja, SF
Zobacz w: Kulturowskazie
Ekstrakt: 80%
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  Legowisko śmierci

  Paweł Ciołkiewicz

  Alberto Varanda, Olivier Vatine Żyjąca śmierć
  

  
  Żyjąca śmierć opowiada o utracie najbliższej osoby i rozpaczliwym dążeniu do jej odzyskania. Kilkuletnia Lise zginęła w rezultacie nieszczęśliwego wypadku. Martha chce za wszelką cenę przywrócić życie swojej córce, a z pomocą idzie jej biolog Joachim. Wydaje się, że wszystko zmierza w dobrym kierunku, ale po raz kolejny okazuje się, że nie można igrać ze śmiercią
Ekstrakt: 70%
[image: Żyjąca śmierć]
Akcja komiksu rozgrywa się w odległej przyszłości na Ziemi. Wszystko rozpoczyna się od nieszczęśliwego wypadku. Podczas wydobywania z jakichś ruin skrzyni ze starymi książkami, mała Lise wpada do głębokiej dziury. Dziewczynka nie miała szans przeżyć upadku z tak dużej wysokości. Zrozpaczona matka sprowadza z Marsa biologa Joachima Bostroma, by za pomocą nauki dokonał cudu. Naukowiec ma akurat ma trochę wolnego czasu, bo na Marsie tzw. ziemską pseudonaukę traktuje się  delikatnie mówiąc  po macoszemu. Jego laboratorium i wszystkie nielegalnie zdobyte ziemskie książki zostały właśnie zarekwirowane, a on sam za posiadanie zakazanych dzieł został wpisany na czarną listę. Podróż na Ziemię stanowi zatem dla niego okazję do kontynuowania badań. Joachim rozpoczyna zatem pod czujnym okiem Marthy pracę nad przywróceniem życia Lise
W komiksie Oliviera Vatinea i Alberto Varandy daje się zauważyć inspiracje klasycznymi dziełami. Czuć tu atmosferę rodem z opowiadań Edgara Alana Poe czy Howarda Phillipsa Lovecrafta. Są także pewne nawiązania do opowieści o potworze Frankensteina. Ten mroczny klimat budują przede wszystkim świetne rysunki. Alberto Varanda bawi się w drobiazgowe kreskowanie, przywołujące pewne skojarzenia z dziełami Berniego Wrightsona czy Andreasa. Artysta tworzy mroczną, gotycką atmosferę, dzięki czemu całkowicie zapominamy o tym, że akcja komiksu rozgrywa się w odległej przyszłości. Oświetlone kandelabrami wnętrza zamku, w którym Joachim prowadzi swoje eksperymenty, równie dobrze mogłyby posłużyć za scenerię Zagłady domu Usherów czy Kruka. Swoje robi również dość upiorna okładka, zachęcająca do zapoznania się z zawartością albumu. Bez wątpienia oprawa graficzna komiksu stanowi jego najmocniejszą stronę.
Klimatyczne rysunki przykrywają nawet pewne słabości scenariusza. Olivier Vatine ma bowiem niezły pomysł na historię, ale nie wykorzystuje do końca tego potencjału. Opowieść rozwija się dość niemrawo. Nie mamy też okazji do zawarcia bliższej znajomości z bohaterami. Joachima co prawda poznajemy dość dobrze, ale już Martha  matka Lise  przez całą opowieść pozostaje bardzo odległa, jakby nieobecna. Na szczęście scenarzysta nadrabia to, kreując mroczną i duszną atmosferę, w jakiej rozgrywa się ta opowieść. Sporo do myślenia daje również zakończenie tej historii, w którym autor zmienia całkowicie nasz sposób patrzenia na zagadnienie życia i śmierci. Pewne rzeczy widziane z odmiennej perspektywy, nabierają zupełnie innej wymowy.




Tytuł: Żyjąca śmierć
Scenariusz: Olivier Vatine
Data wydania: sierpień 2019
Rysunki: Alberto Varanda
Wydawca:  Scream Comics
Gatunek: groza / horror
Zobacz w: Kulturowskazie
Ekstrakt: 70%
  



  
  
  
  
  Magazyn Esensja - Magazyn Esensja nr 9 (CXCI) listopad 2019
  




  
  

  Coś!

  Sebastian Chosiński

  Hermann Huppen Jeremiah #19: Strefa graniczna
  

  
  Rok po roku! Nieprzerwanie od czterech dekad! Hermann Huppen rzeźbi komiksowy portret Jeremiaha. Robi to z prawdziwą maestrią, zawsze pozostawiając czytelnika z przeświadczeniem, że jeszcze nie powiedział wszystkiego. Czego dowiadujemy się o bohaterze serii w tomie dziewiętnastym, zatytułowanym Strefa graniczna? Przede wszystkim tego, że romantyczny z niego facet.
Ekstrakt: 80%
[image: Jeremiah #19: Strefa graniczna]
Kto by się spodziewał, że poznana przez Jeremiaha (i przy okazji także przez Kurdyego Malloya) trzynaście lat wcześniej  biorąc oczywiście pod uwagę czas, jaki dzieli publikację Gniewnych wód (1983) od Strefy granicznej (1996)  Lena Toshida na tak długo zagości w jego umyśle. Przecież nie od razu przypadli sobie do gustu. Ba! Jeremiaha strasznie irytował jej rozkapryszony charakter i przekonanie o własnej wyjątkowości i wyższości nad innymi. Ale może miało tu zastosowanie powiedzenie: Kto się czubi, ten się lubi. Wszak od tamtego momentu ich relacje mocno ewoluowały  i chociaż ostatecznie nadeszła chwila rozstania, tytułowy bohater serii nigdy, jak się okazuje, nie wyrzucił eksnarzeczonej ze swego serca. Swoją drogą zastanawia nieco fakt, że Hermann Huppen tak chętnie przywołuje tę postać, czyniąc ją de facto jedną z najistotniejszych w całym cyklu.
Spoglądając wstecz, można znaleźć takie odsłony Jeremiaha, w których belgijski scenarzysta i rysownik folguje swoim ciągotkom ku opowieściom grozy. Co ciekawe, najczęściej jednak unika w nich dosłowności; koszmar prezentowany przez Huppena zawsze jest niedopowiedziany, dzięki czemu pozostawia sporo miejsca na domysły. Nie inaczej dzieje się w Strefie, w której bohaterowie po raz kolejny mają do czynienia z czymś, czego do końca nie pojmują. Czytelnicy zresztą również. W swojej podróży przez spustoszone wojną atomową Stany Zjednoczone przyjaciele docierają tym razem do miasteczka położonego nieopodal terytorium zamieszkanego przez Indian. Sąsiedztwo to można delikatnie nazwać trudnym; w rzeczywistości między obydwoma społecznościami panuje nadzwyczaj kruchy rozejm. Wystarczy drobna iskra, aby rozpętać krwawą wojnę.
Ale wcale nie to okazuje się być największym problemem. Zarówno dla Jeremiaha i Kurdyego, jak i mieszkańców miasta. To, co dla nich wszystkich najgroźniejsze  pozostaje nienazwane. Jak natomiast potrafi być niszczycielskie, przyjaciele przekonują się jeszcze w drodze, podążając śladem dwóch miejscowych handlarzy  Scotta Burgessa i Jakea Chomskyego  którzy wiozą ze sobą w skrzyni tajemniczą istotę. Po co? Huppen jest bardzo powściągliwy w wyjaśnianiu tajemnic. Ale to akurat dobrze, ponieważ im mniej wiemy, tym bardziej się boimy i tym więcej mamy miejsca na różnorakie interpretacje zachodzących zjawisk. A tu w rachubę wchodzi przynajmniej kilka rozwiązań zagadki: walka polityczna o władzę nad miastem, nienawiść rasowa, względnie  to wytłumaczenie byłoby najbardziej prozaiczne (i chyba nieco obrażające inteligencję Hermanna)  zwykła chęć zysku.
Jakby tego zamieszania było mało, Belg wprowadza jeszcze kolejny element burzący spokój duszy i serca Jeremiaha  Lenę. Trzeba jednak przyznać, że sposób, w jaki scenarzysta zaszczepił ją w Strefie granicznej, jest niezwykle efektowny. Tak naprawdę to kamień, który porusza lawinę wydarzeń i stawia tytułowego bohatera przed kto wie, czy nie największym moralnym wyzwaniem w jego dotychczasowym życiu. A przecież wiemy, że od czasu Nocy drapieżców (1979) Jeremiah przeszedł naprawdę sporo. Tym razem współczuje mu nawet Kurdy, który wcale nie jest skłonny afiszować się z uczuciami. Graficznie Strefa nie różni się niczym od poprzednich tomów serii  i w tym też tkwi jej siła. Huppen doprowadził swój charakterystyczny styl, polegający na epatowaniu brzydotą, do perfekcji. Zniszczone, zmęczone twarze bohaterów idealnie odzwierciedlają świat, w jakim żyją. Świat, który dopiero podnosi się z kolan po największym kataklizmie w dziejach, jednocześnie z lubością wyzwalając w ludziach to, co najgorsze.




Tytuł: Jeremiah #19: Strefa graniczna
Scenariusz: Hermann Huppen
Data wydania: wrzesień 2019
Rysunki: Hermann Huppen
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  Budowanie to radość

  Agnieszka Achika Szady

  Julien Neel ‹Lou! #2: Sielanka (wyd. zbiorcze)›
  

  
  słońce w miasto i wieś / budowanie to młodość / a jak młodość, to pieśń Pieśni wprawdzie w tym tomie Lou! nie ma  taniec owszem  ale idea pasuje jak ulał. Jesteśmy młodzi, mamy wakacje i tworzymy coś razem. Czy istnieje coś wspanialszego?
Ekstrakt: 80%
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‹Lou! #2: Sielanka (wyd. zbiorcze)›
Komiksy o przygodach dziewczynki, która ma talent projektantki odzieży oraz mamę pisarkę, Egmont wydawał poprzednio w osobnych zeszytach. Teraz dostajemy po trzy naraz, w dodatku w większym formacie (choć nadal nie takim, jak oryginalne 28 x 20,5 cm), co  w porównaniu z poprzednią edycją  ułatwia odczytywanie nieraz dość bogatych kadrów.
Dwie pierwsze historie z tego tomu recenzowałam TUTAJ i  TUTAJ. Tytułowa Sielanka opowiada o wakacjach spędzonych przez Lou w nadmorskiej willi wynajmowanej przez rodziców jej przyjaciółki  czwórka dziewcząt urządza sobie zawody w polowaniu na chłopaków. Laserowy ninja to dość dramatyczna (jak na standardy tego humorystycznego komiksu) opowieść o tym, jak Lou z mamą tracą cały dobytek w pożarze, kupują nowe mieszkanie, a ukochany mamy porzuca ją, przygnieciony perspektywą zostania wkrótce ojcem. Opowieść kończy się narodzinami braciszka Lou.
Szałas to kolejne wakacje. Tym razem cała gromadka spędza je w miasteczku tak zapadłym, że telefony komórkowe nie mają tam zasięgu, a internet jest rzeczą nieznaną. Mama z niemowlakiem i dziewczęta mieszkają u niesympatycznej babci Lou, w okolicy przebywają też postaci ze wszystkich poprzednich tomów (z wyjątkiem niewiernego ojca). Mamy zatem być-może-chłopaka Lou, to-tylko-kumpla Lou, ukochanego jej przyjaciółki, dwóch fanów powieści mamy oraz owych rodziców z wakacji nad morzem.
[image: ]
Lou, Mina, Karina oraz Maria-Emilia planują zbudować szałas  w ramach powrotu do natury  choć chyba głównie po to, żeby nie przebywać pod jednym dachem z babcią-megierą. Skromny początkowo plan przeradza się w gigantyczne przedsięwzięcie, w które mniej lub bardziej angażują się wszyscy, znakomicie się przy tym bawiąc. No i przeżywając rozmaite zawirowania romansowe, jak to wśród nastolatków bywa.
O ile poprzednie opowieści o Lou były  w granicach konwencji  całkiem realistyczne i nie wahały się poruszać tematów takich jak samotne macierzyństwo, rozwody czy załamania psychiczne, tak tutaj sytuacja momentami przypomina fabułę uroczego filmu animowanego. W dodatku na koniec fabuła skręca w stronę fantastyki i w tym momencie tom się kończy. Pewnych wyjaśnień dostarcza wewnętrzna strona okładki, jak zwykle stylizowana na fragment pamiętnika Lou (jak przystało na dziecko swojej epoki, pisze ona niewiele, głównie wkleja zdjęcia i rysuje obrazki).
Zdumiało mnie, że niektóre z poruszonych wątków zupełnie nie doczekały się zakończenia, co w poprzednich tomach się nie zdarzało. Na przykład miejscowy lekarz, smalący cholewki do mamy Lou, przeszedł przemianę duchową i medytuje oraz ćwiczy taniec jazzowy, a nawet zrobił sobie operację twarzy i przez cały tom paraduje w bandażach. Niestety, nic z tego nie wynika, nie poznajemy też jego nowego wyglądu. Jeszcze dziwniejsza jest scena w dawnym pokoju mamy Lou, kiedy to jej córka wyciąga z książki zdjęcie jakiegoś chłopaka i pytająco pokazuje je rodzicielce, a stwierdza krótko Logan. Na tym sprawa się kończy (wypada nadmienić, że nie jest to bynajmniej fotografia jej ojca z młodości).
[image: ]
Odrobinę irytuje natrętne spolszczanie wszystkich nazw i imion. Mortebouse  co można przetłumaczyć jako zdechłe łajno  staje się Sopoćkowem, rodzice Marii-Emilii to państwo Nowakowie, chłopak Miny nazywa się Jasiek, a asystentem Nowaka jest doktor Kowalski. Szczególnie to ostatnie pasuje jak wół do karety, ponieważ, sądząc z urody, doktor jest zdecydowanie Arabem, Berberem albo Persem. Za to architekt-legenda z Sopoćkowa nazywa się Alfonso Parmentier. Ojej, czyżbyśmy byli we Francji?! No niemożliwe
Styl rysowania Juliena Neela pozostaje taki sam: wyrazista kreska, miłe dla oka kolory oraz staranne oddanie oświetlenia panującego w danej porze dnia. To wszystko, w połączeniu z fabułą, sprawia, że Szałas promieniuje nieodpartym optymizmem i witalnością. Budowanie to radość, budowanie to treść, jak napisał Konstanty Ildefons Gałczyński.

Kadry opisane w naszym cyklu Kadr, który:
Po imprezce
Noc nad basenem
Cały kemping śpiewa z nami
Chlup! do wody
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  Mgły kolejnego eventu

  Piotr Pi Gołębiewski

  Andrea Broccardo, Cullen Bunn II wojna domowa  X-Men
  

  
  II Wojna Domowa niespodziewanie okazała się całkiem udanym eventem. Niestety nie można tego powiedzieć o większości jego odprysków, takich jak X-Men: II Wojna Domowa.
Ekstrakt: 50%
[image: ‹II wojna domowa  X-Men›]
‹II wojna domowa  X-Men›
Pokrótce, II Wojna Domowa między superbohaterami wybuchła ze względów światopoglądowych. Uwolnione przez Black Bolta Mgły Terrigenu obudziły u ludzi ukryty gen Inhumans, dający im nadzwyczajne zdolności. Jednym z nich jest Ulysses, potrafiący przewidzieć jeszcze niepopełnione zbrodnie. Kapitan Marvel zamierza go wykorzystać aby działać prewencyjnie, zanim przepowiednie się ziszczą, natomiast Iron Man uznał, że są to zabawy w Boga, których woli się wystrzegać. Społeczność bohaterów szybko podzieliła się na zwaśnione strony.
Dotyczy to także mutantów, dla których wspomniane Mgły Terrigenu są zabójcze. tradycyjnie radykalny Magneto ostrzega, że Ulysses zanadto wzmacnia pozycję Inhumans i należy coś z tym zrobić. W kontrze do niego stoją X-Meni zorganizowani pod wodzą Storm, preferujący bardziej pokojową postawę, ze wskazaniem na zawarcie pokoju z królową Medusą.
Scenarzysta X-Men: II Wojna Domowa Cullen Bunn nie sili się na oryginalność i serwuje praktycznie powtórkę z rozrywki, kopiując scenariusz Briana Michaela Bendisa, odpowiedzialnego za główną część eventu, tyle, że w skali mikro. Osią fabuły jest próba dorwania Ulyssesa przez Magneto i jego żołnierzy, którzy w międzyczasie przetasowują się, zmieniając strony. Jednak o tyle, o ile Bendisowi udało się uchwycić emocjonalną stronę konfliktu, to tu wszystko przedstawiono po łebkach. Niby Magneto dyskutuje ze Storm na temat celowości drażnienia Inhumans, a Nightcrawler porzuca swoich towarzyszy, by przejść na ciemną stronę mocy, niemniej nie są to wydarzenia specjalnie emocjonujące. Nawet starcie Sabretootha ze Staruszkiem Loganem stanowi co najwyżej letnią potyczkę, niż krwawy konflikt, którym zdaje się miał być.
Być może to, co napisał Bunn nie wypadałoby aż tak nieporadnie, gdyby nie rozczarowująca szata graficzna, za którą odpowiada włoski rysownik Andrea Broccardo. Jest ona infantylna i zwyczajnie niedbała. Wszystkie twarze są do siebie podobne, tak bardzo, że w pewnym momencie miałem problem z rozpoznaniem, czy mam do czynienia z Psylocke, czy Monet. Sam Magneto z kolei wygląda na góra czterdzieści lat, nie gościa dawno po sześćdziesiątce.
Wiadomo, że jak jest globalny event, to musi się on rozgrywać na łamach większości ukazujących się regularnie serii. Niestety w przypadku X-Men: II Wojna Domowa zamiast ubarwiać, praktycznie go powtarza. I to w niezbyt dobrym stylu. W sumie więc jest to pozycja dla kolekcjonerów, którą pozostali mogą sobie spokojnie odpuścić.
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  Historia w obrazkach:Gdyby nie Trymalchion

  Sebastian Chosiński

  Theo Caneschi, Jean Dufaux Murena #10: Uczta
  

  
  Dla scenarzysty Jeana Dufaux praca nad Ucztą  dziesiątym tomem historycznej sagi Murena  była wyjątkowym wyzwanie. Była to bowiem pierwsza odsłona serii, która powstała po śmierci legendarnego rysownika Philippea Delabyego. Teraz Belga zastąpił włoski grafik Theo Caneschi i trzeba przyznać, że udźwignął ciężar, jaki zrzucono na jego barki.
Ekstrakt: 80%
[image: Murena #10: Uczta]
Dzisiaj trudno byłoby już wyobrazić sobie komiksową historię Starożytnego Rzymu bez Mureny  fascynującej opowieści, jaka wyszła spod ręki doskonałego francuskiego scenarzysty Jeana Dufaux, którą od początku publikacji ilustrował cieszący się wielkim uznaniem fanów Philippe Delaby. Nie był to zresztą ich jedyny wspólny projekt. Razem pracowali także przy kontynuacji Skargi Utraconych Ziem (2004-2014). Niestety, w czasie pracy nad ostatnim tomem cyklu Belg zmarł i zaczęte przez niego dzieło musiał dokończyć inny rysownik (wybór padł na jego rodaka Jérémyego Petiqueux). Jednocześnie śmierć Delabyego postawiła pod znakiem zapytania  przynajmniej na jakiś czas  kontynuację Mureny. Dufaux doszedł jednak do wniosku, że Philippeowi bardzo by zależało na tym, aby dokończył zaplanowaną przez obu opowieść, która  zgodnie z założeniami  miał zostać rozpisana na cztery tetralogie. Mimo żałoby, Francuz zabrał się więc za wymyślanie dalszego ciągu intrygi
 i w konsekwencji stworzył jedną z najciekawszych fabularnie część historii.
Album rozpoczyna długa  dwunastoplanszowa  sekwencja jednej ze słynnych uczt u Trymalchiona, o których pisał uczestniczący w nich Gajusz Petroniusz, poeta i przyjaciel cesarza Nerona. Poświęcony jej w komiksie czas jest jak najbardziej usprawiedliwiony; w jej trakcie dochodzi bowiem w kuluarach do pojednania pomiędzy władcą Rzymu a Lucjuszem Licyniuszem Mureną, jego przyjacielem z lat młodości, a później wrogiem. Lucjusz jest jednak przekonany, że zło, jakie wyrządza swemu miastu i jego mieszkańcom cesarz, spowodowane jest przez podstępnych doradców  pokroju prefekta pretorianów Tygellina (Ofoniusza Tygellinusa)  którzy wkupili się w łaski Nerona. To oni zrzucają winę za pożar na chrześcijan i prowokują okrutne represje wobec nich, aby przejąć ich majątki. Wyjawiając władcy prawdę, Murena wypowiada więc wojnę nadzwyczaj wpływowym i bezlitosnym ludziom.
Tygellin nie cofa się przed niczym. To on wynajmuje przebiegłego Garbusa i byłego gladiatora, aby pozbyli się Mureny, lecz nie wszystko idzie zgodnie z planem. Lucjusz, choć ciężko ranny, przeżywa ich atak i dochodzi do siebie pod opieką pięknej i wyuzdanej Lemurii, siostry senatora Gajusza Kalpurniusza Pizona (w przypisach Dufaux informuje lojalnie, że jest to postać fikcyjna, ale też niezwykle ważna dla dalszego przebiegu akcji). Po wyrwaniu się ze szponów śmierci nie pamięta nic  ani kim jest, ani skąd pochodzi, nawet tego, że zna Nerona. Pizon, początkowo niezadowolony z faktu, że jego siostra sprowadziła pod dach kolejnego kochanka, dowiedziawszy się, kim on jest  wpada na pomysł, jak wykorzystać Lucjusza w przygotowywanym spisku na życie cesarza (to akurat jest jak najbardziej zgodne z faktami).
Trzeba przyznać, że tym razem Dufaux przyłożył się nadzwyczajnie do swego zadania. W Uczcie wszystko idealnie do siebie pasuje, nie ma żadnego puszczonego wątku, każdy szczegół ma uzasadnienie i dopełnia ogólny obraz zakrojonej na szeroką skalę intrygi. Francuski scenarzysta nie idzie jednak, co istotne, za głosem większości historyków opisujących panowanie Nerona (począwszy od Gajusza Swetoniusza). Owszem, nie pomija ani nie bagatelizuje jego szaleństwa i okrucieństwa, lecz szuka dla nich racjonalnych przesłanek, co w pewnym stopniu zdają się rozumieć nawet spiskowcy. Z drugiej strony nie czyni z Pizona czy Seneki Młodszego krystalicznych postaci, którzy zasługują na absolutne wybielenie tylko dlatego, że mają odwagę podnieść uzbrojoną dłoń na tyrana. W Uczcie wszystko jest zniuansowane, racje rozłożone są po równo, dzięki czemu komiks jeszcze bardziej wciąga. Nawet jeżeli wiemy, do czego wszystko zmierza. A to jest największa sztuka.
Na dziesiątą odsłonę serii czytelnicy czekali cztery lata. Przerwy między wcześniejszymi tomami nie były aż tak długie. Można więc podejrzewać, iż było to spowodowane poszukiwaniami odpowiedniego rysownika, a następnie koniecznością wprowadzenia go we wszystkie zawiłości tematu. Ostatecznie wybór padł na Włocha Theo Caneschiego (rocznik 1973), specjalizującego się w komiksach historycznych. W Polsce pozostaje nieznany, choć ma na koncie między innymi współpracę z Alejandro Jodorowskym  przy zakończonej już tetralogii Le pape terrible (2009-2019), która opowiada o losach władającego Rzymem na początku XVI wieku występnego papieża Juliusza II. Drugą tworzoną przez Włocha serią jest  jak na razie sześciotomowy  poświęcony dziejom Francji w XIV i XV wiekach Le trône dArgile (2006-2015), do którego scenariusze pisali Nicolas Jarry i France Richemond. W Murenie Caneschiemu przyszło wejść w nieswoje buty, na dodatek uprzednio noszone przez wybitnego twórcę. Jak się jednak okazało, pasują mu one jak ulał.
Theo nie jest może tak drobiazgowy, jak Delaby, ale na pewno równie realistyczny. Potrafi rysować z rozmachem i nie stroni od niebanalnego kadrowania. W jego rękach Neron i Murena stali się nad wyraz charakternymi bohaterami, choć w tym momencie przewaga jest po stronie cesarza. To on wyrasta ponad przeciętność, przykuwa uwagę swoim szaleństwem i nieprzewidywalnością. Należy jednak wierzyć, że w kolejnych dwóch tomach trzeciego cyklu Lucjusz odzyska jeszcze wigor i stanie do walki o sprawiedliwość. Dzięki czemu Theo Caneschi zyska możność udowodnienia po raz kolejny swego talentu. W tej chwili trudno bowiem sobie wyobrazić, aby szefowie Dargaud zaproponowali graficzne kontynuowanie cyklu komuś innemu.
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  Tak naprawdę nie dzieje się nic, i nie stanie się nic aż do końca

  Agnieszka Achika Szady

  Julien Neel Lou! #3: Struktura kryształu (wyd. zbiorcze)
  

  
  Julien Neel chyba stracił natchnienie. Ostatni tom sagi o Lou pozostawia nas z pytaniami. Czym są różowe kryształy? Dlaczego rząd rozdaje telefony komórkowe? Z kim i dlaczego przespała się główna bohaterka? I czy ktoś, u licha, w ogóle to wydanie redagował?!
Ekstrakt: 50%
[image: Lou! #3: Struktura kryształu (wyd. zbiorcze)]
Poprzednie sześć części cyklu miało mnóstwo zalet. Na przykład coś takiego, jak scenariusz. Każda opowieść toczyła się wokół jakiegoś problemu czy zagadnienia, czasem kilku. Zakochanie w chłopcu z naprzeciwka, przyjaźń zagrożona zazdrością, damsko-męskie manipulacje emocjonalne, samotne macierzyństwo  każdy wątek kończył się mniej lub bardziej wyraźną puentą. Co prawda w finale Cmentarzyska autobusów dziewczęta planowały wspólny wyjazd wakacyjny, lecz poza tym można było na każdym etapie zakończyć znajomość z cyklem bez jakiegoś specjalnego uczucia niedosytu.
Sprawa się rypła w Szałasie (szósty tom, obecnie wydany jako część drugiego), kiedy autor zaczął flirtować z fantastyką i urwał historię w najbardziej interesującym miejscu. Potem było już tylko gorzej.
Trzeba uważnie wczytać się we fragment pamiętnika Lou na wewnętrznej stronie okładki Szałasu, by dowiedzieć się, co właściwie zaszło. Oto padła cała sieć telefoniczna i internetowa na świecie  co brzmi o tyle paradoksalnie, że ponoć jednym z celów utworzenia internetu było zachowanie łączności na wypadek wojny atomowej  zaś w opuszczonych budynkach wyrosły ogromne kryształy w ulubionym kolorze lalki Barbie. Lou mgliście napomyka, że ludzkość ma się dobrze: powstały centra darmowej dystrybucji żywności, oraz ktoś wynalazł dyskoteki przetwarzające taniec w energię elektryczną (sama nie wiem, która z tych informacji brzmi bardziej fantastycznie).
Wbrew tytułowi, w Strukturze kryształu nie dowiadujemy się niczego na ich temat. Owszem, prowadzone są jakieś badania naukowe, Lou pomaga w nich, rejestrując jakieś częstotliwości, a Maria-Emilia z mamą noszą różowe poncza i medytują, dotykając kryształów. Kiedy Lou tego próbuje, zostaje teleportowana do innej części miasta, ale jakoś nie robi to na niej wrażenia. Jedyny w miarę spójny wątek tej historyjki to praca mamy Lou nad adaptacją powieści science-fiction na musical łyżwiarski. Cała reszta to zbiór oderwanych od siebie epizodów, nie prowadzących do niczego. Co gorsza, rysunki stają się coraz bardziej niedbałe, postaci zatracają rysy twarzy, ręce miękną niczym ugotowany makaron i zaczynają przypominać macki, wydaje się, że kryształy rozmywają rzeczywistość
gdyby nie to, że w kolejnej opowieści pod tytułem Ahoj, przygodo wszystko wraca do normy, rysunki pięknieją, a kryształy znikają równie tajemniczo, jak się pojawiły. No ludzie, tego się nie robi czytelnikowi!
[image: ]
Znów są wakacje, a Lou wyrusza w samotną podróż do miasteczka, gdzie jej to-tylko-kumpel Paweł ma studenckie praktyki przy wykopaliskach archeologicznych. Zanim dziewczyna tam dotrze, zawrze wiele znajomości i na pewien czas ugrzęźnie w niekończącym się paśmie imprez. Obrazki są staranne i pełne szczegółów, za to coraz więcej stron obywa się bez jakichkolwiek dialogów, co wcześniej bywało interesującym zabiegiem (na przykład długa sekwencja w dyskotece, gdzie sercowe dramy nastolatków przedstawiono wyłącznie za pomocą gestów i póz), jednak w większym natężeniu sprawia wrażenie, jakby autorowi odechciało się pracować nad szczegółami fabuły. A już przedstawiona bez słów jednostronicowa łóżkowa przygoda z przypadkowym młodzieńcem jest wręcz kpiną z czytelnika, jako zaprzeczenie wszystkiego, co wiemy o bohaterce.
Trzecia część tomu nie jest już komiksem, lecz zbiorem kadrów z jego adaptacji filmowej, wyglądających tak, jakby Lou powklejała zdjęcia do pamiętnika i swoim zwyczajem uzupełniła je krótkimi komentarzami i rysuneczkami. Wygląda na to, że film jest kompilacją wątków z pierwszych dwóch opowieści, czyli Niecodziennika i Cmentarzyska autobusów, tyle że Lou i reszta jej ekipy nie ma jedenastu lat, ale  na oko  jakieś piętnaście. Ogółem rzecz biorąc, nie wydaje mi się, żeby adaptacja wyszła komiksowi na dobre. Zagracone mieszkanie i mamę w starym szlafroku można narysować w sposób uroczy i zabawny, ale na zdjęciach efekt jest zdecydowanie przygnębiający, by nie rzec  menelski.
[image: ]
Z niewiadomych powodów w tomie tym  zwłaszcza jego filmowej części  kompletnie losowo używane jest imię bohaterki książki mamy Lou  raz jest to Lisica (jak w poprzednich tomach), raz lekko spolszczona Sidére. A jej kosmiczny ukochany, poprzednio nazywany księciem Richardem, tutaj zgodnie z oryginałem staje się księciem Fulgorem. Szkoda, że nie zmieniono tego po prostu w całości nowego wydania  pozwoliłoby to jednocześnie pokazać, skąd się wzięło imię braciszka Lou. To, w porównaniu z drobniejszymi niedoskonałościami  na przykład zamiast władczyni przestrzeni powinna być władczyni kosmosu, bo przestrzeń to my mamy nawet między meblami  sprawia wrażenie, że redaktor do tego komiksu nawet nie zajrzał. Widać nie tylko Julienowi Neelowi się nie chciało
Ciekawostka: Jakaś francuska fanka wysnuła teorię, że akcja Struktury kryształu rozgrywa się tylko w głowie Lou, która zapadła w śpiączkę po tym, jak potrącił ją samochód, kiedy na końcu tomu piątego wykonywała na ulicy taniec radości.




Tytuł: Lou! #3: Struktura kryształu (wyd. zbiorcze)
Scenariusz: Julien Neel
Data wydania: 27 września 2019
Rysunki: Julien Neel
Przekład: Magdalena Miśkiewicz, Elżbieta Dybcio-Wojciechowska
Wydawca:  Egmont
Cykl: Lou!
ISBN: 9788328135758
Format: 168s. 167x255mm
Cena: 39,99
Gatunek: humor / satyra, obyczajowy
Zobacz w: Kulturowskazie
Ekstrakt: 50%
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  Galijska zmiana pokoleniowa

  Marcin Osuch

  Didier Conrad, Jean-Yves Ferri Asteriks #38: Córka Wercyngetoryksa
  

  
  To czwarty album kultowej serii autorstwa duetu Ferri-Conrad. Podobnie jak w poprzednich ich pracach, zachowany jest duch humoru Goscinnego i kreska Uderzo.
Ekstrakt: 70%
[image: Asteriks #38: Córka Wercyngetoryksa]
Jak przy okazji  wywiadu wspomniał Jean-Yves Ferri, w cyklu o dzielnych Galach nie należy się spodziewać rewolucji ale pewna adaptacja do obecnych czasów będzie następować. I zapewne dlatego Rzymianie dostają łupnia, tak jak zawsze dostawali, ale też autorzy uznali, że w pewnym zakresie należy odmłodzić nieco cykl. I podeszli do tego dosłownie. Odmłodzenie to dokonało się za sprawą tytułowej córki tego, którego imienia nie należy wypowiadać, a przynajmniej należy to robić szeptem (co mi jakoś umknęło z wcześniejszych albumów) czyli Wercyngetoryksa.
Do wioski docierają dwaj tajemniczy przybysze ze śmiesznymi rogami na hełmach. To Arwernowie i jednocześnie towarzysze broni wielkiego wodza Galów, Wercyngetoryksa. Wraz z nimi, ukryta w cieniu pojawia tajemnicza dziewczyna. To oczywiście tytułowa córka - Adrenalina. Sprawa jest prosta, na dziewczynę polują Rzymianie, trzeba znaleźć sposób na wywiezienie jej z Galii a do tego czasu ma pozostać w wiosce Asparanoiksa. Dla nikogo nie powinno być najmniejszym zaskoczeniem, że zadanie zaopiekowania się dziewczęciem powierzono Asteriksowi i Obeliksowi. I pewnie sprawa byłaby prosta gdyby nie to, że Adrenalina była córką wielkiego wodza a przede wszystkim nastolatką, ze wszystkimi tego konsekwencjami. Bardzo szybko nawiązuje dobre relacje z równolatkami w osadzie, przede wszystkimi z Bliniksem synem Ahigieniksa (tego od ryb) i Selfiksem synem Automatiksa (kowala). A ponieważ Adrenalinie nie w smak rola jaką dla niej przygotowują dorośli (bycie żywym symbolem rebelii przeciw Rzymianom) postanawia uciec z pomocą młodocianych z wioski. Sprawa o tyle nieciekawa, że na morzu niedaleko galijskiej osady kręci się rzymski okręt oraz, dobrze znani czytelnikom piraci. Z tą dokładnością, że ci ostatni, po wcześniejszych doświadczeniach, jak ognia starają się unikać spotkań z Galami. Piraci to oczywiście ukłon Ferriego w kierunku Goscinnyego. Ukłon ale i brawa dla scenarzysty za twórcze dostosowanie tego elementu do nowej rzeczywistości. Bez dwóch zdań Ferri zachowuje ducha twórców serii, widać, że rozumie dobrze humor autora Mikołajka. Czy mu dorównuje? W moim odczuciu Goscinny jest w tej kwestii niedościgniony ale ostateczną ocenę pozostawiam czytelnikom. Dużo łatwiejsze zadanie pod tym względem miał rysownik, Conrad Didier. Będąc doskonałym rzemieślnikiem, podobnie jak w poprzednich albumach, kreskę Uderzo oddał bez zarzutu. Tutaj nie ma miejsca na nawiązywanie do kreski poprzednika, tak jak przykładowo w Nowych przygodach Kajka i Kokosza. Didier po prostu rysuje jak Uderzo.
Cechą charakterystyczną i największą wartością serii Asteriks jest niezliczona ilość gagów z udziałem głównych bohaterów i otaczających ich barwnych postaci. Córka Wercyngetoryksa wpisuje się w tę tradycję w bardzo dobrym stylu.




Tytuł: Asteriks #38: Córka Wercyngetoryksa
Scenariusz: Jean-Yves Ferri
Data wydania: 30 października 2019
Rysunki: Didier Conrad
Wydawca:  Egmont
Cykl: Asteriks
ISBN: 9788328197145
Format: 48s. 216x285mm
Cena: 19,99
Gatunek: humor / satyra
Zobacz w: Kulturowskazie
Ekstrakt: 70%
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  Pod powierzchnią

  Marcin Knyszyński

  Jacen Burrows, Alan Moore Providence #2
  

  
  Drugi tom Providence jest dokładnie tym, czego się spodziewaliśmy po lekturze pierwszego. Główny bohater, dziennikarz Heralda o nazwisku Robert Black, kontynuuje swą podróż po Nowej Anglii w poszukiwaniu materiałów do Great American Novel, którą bardzo chce napisać. I co znajduje?
Ekstrakt: 80%
[image: Providence #2]
Pod powierzchnią Ameryki  tak ma się nazywać jego wielkie dzieło. Jak już wiemy z pierwszej części jest to tytuł wielce symboliczny  Ameryka oficjalna, przypudrowana konwenansem i skrępowana niepisaną umową społeczną, skrywa pod spodem Amerykę utajoną, nasyconą skrajną odmiennością i kipiącą nieokiełznanymi żądzami. Przerażające postacie i miejsca znane z twórczości Howarda Phillipsa Lovecrafta, jakie odwiedza Black, są jednak nie tylko symbolami wypieranej prawdy o kraju, ale również jak najbardziej realnymi elementami uniwersum wykreowanego przez Alana Moorea.
Bohater, któremu resztką sił i zdrowego rozsądku udało się wydostać z budzącego grozę rancza Whateleyów, podąża dalej tropem Księgi Halego  uważni czytelnicy od razu rozpoznają w niej analogię do lovecraftowskiego Necronomiconu. Black znajduje księgę w bibliotece Collegeu Św. Anzelma  w oczekiwaniu na bibliotekarza wynajmuje pokój w niepokojącym domu zarządzanym przez dziwną starszą panią i zabija czas badając sprawę meteorytu, który całkiem niedawno spadł nieopodal miasteczka. Czytelnicy Lovecrafta już wiedzą, które dwa znakomite opowiadania trawestuje w tym momencie Alan Moore. I dokładnie taki patent fabularny stosuje scenarzysta dalej  nie tylko w omawianym tomie, ale i w całej serii. Robert Black odwiedzi Boston w trakcie zamieszek, gdzie trafi do pracowni malarza Pitmana, spotka pisarza Randalla Carvera a końcu na wykładzie Lorda Dunsanyego pozna samego Lovecrafta. Czytelnicy odbędą tę makabryczną podróż razem z nim. Część z nich  ta, która zna literaturę Samotnika z Providence  będzie miała wielką przewagę.
Sama odyseja Roberta Blacka, czytana w oderwaniu od lovecraftowskiej spuścizny, jest po prostu całkiem nieźle skrojoną opowieścią grozy. Bohater zmaga się w niej z wyrodniejącą na jego oczach rzeczywistością, zaburzeniami czasu, snami w snach i przytłaczającymi wizjami, które, jako racjonalny do bólu sceptyk, wypiera i zrzuca na karb przemęczenia i rozstroju nerwowego po utracie ukochanej osoby. Czytając jednak komiks Moorea po wcześniejszym zapoznaniu się z opowiadaniami Lovecrafta (tłumacz komiksu, nieoceniony Michał Kopacz, w przedmowie podaje wręcz podstawowy elementarz, który warto przerobić), dostajemy o wiele, wiele więcej. Providence jest prawdziwym popisem erudycji Moorea, który sam przyznał, że nigdy wcześniej nie wykonał tak potężnego researchu. Zastanawiam się czy znajdzie się wśród czytelników ktoś, dla kogo leksykon nawiązań, umieszczony na końcu komiksu, nie będzie krył niespodzianek. Szczerze wątpię.
Ale same fabularne nitki prowadzące do świata koszmarów autora Zewu Cthulhu to nie wszystko. Alan Moore przejął też lovecraftowską metodę kreowania grozy, która oparta jest o bardzo szczególną filozofię. Otóż chodzi o realizm. Podstawową trudnością w budowie wiarygodnego horroru jest to, że opisywane wypadki muszą przydarzać się realistycznie przedstawionemu bohaterowi, a on musi na nie realistycznie reagować. Wymyślony przez Edgara Allana Poego bies przewrotności, czyli działanie wbrew instynktowi samozachowawczemu, nie miałby tu racji bytu  ucieczka byłaby zawsze najbardziej prawdopodobnym scenariuszem. Protagonista zwiewa, gdzie pieprz rośnie, nie ma literackiego horroru, czytelnicy zostają z niczym. Alan Moore robi tak, jak HPL  wdraża bohatera powoli, łudząc go pozorną normalnością otaczającego świata (sugeruje horror czytelnikowi, ale protagonistę pozostawia na niego ślepym). Gdy w pewnym momencie dochodzi do szoku poznawczego, bohater nie może pogodzić się z tym, jak bardzo idiotyczne i niewieście jest jego zachowanie  świat nie może być taki, nie może się sypać jak domek z kart, to po prostu niemożliwe. W wątpliwość zawsze poddawany jest wtedy zdrowy rozsądek i stan umysłu a nigdy obiektywna rzeczywistość.
Podstawową bowiem filozofią Lovecrafta (a także i Moorea) jest założenie o absolutnej prawdziwości i nieopisywalności horroru jakiego doświadczają ich bohaterowie. Tu nie ma nic nadprzyrodzonego, niematerialnego  a jednocześnie nic co można byłoby opisać za pomocą ludzkiego języka i przy użyciu ludzkich doświadczeń. Alan Moore rozumie, dlaczego groza Lovecrafta, była zupełnie nową jakością  takich koszmarów nie miał nawet Poe w swoich największych pijackich snach. Dracula, Frankenstein, wilkołak, duch, demon? To nadal nasze, ludzkie, opisywalne. Yog-Sothoth, kolor z przestworzy, nieeuklidesowe kąty, niewidzialna góra mięsa z Dunwich, dno Jeziora RLyeh, antarktyczny shoggoth i coś na progu  to aberracje tak nieludzkie, tak niepojmowalne, że wręcz nieakceptowalne. To dlatego tak bardzo trudno przyswoić prawdę o rzeczywistości, która cały czas uderza nas swą hiperrealnością. Zwłaszcza, gdy przedstawia ją Jacen Burrows, rysownik Providence. Jego styl pasuje znakomicie do charakteru opowieści  zero fantasmagorii, zero symbolizmu, zero oniryzmu. Tylko realizm i jednoznaczność.
Jak zatem przetrwać w takim świecie? W takim zbudowanym na zupełnie innych fundamentach niż od zawsze myśleliśmy, którego utworzona przez nas definicja jest całkowicie nieprawidłowa a zdrowy rozsądek i racjonalizm możemy wyrzucić do kosza? Moore ma na to odpowiedź. Trzeba zejść pod powierzchnię, tam, gdzie często przywoływany w komiksie Carl Gustaw Jung lokował nieświadomość zbiorową, a sam Lovecraft swoją, wzorowaną nieco na twórczości Lorda Dunsanyego, krainę snów. Eksploracja domeny snu, czyli obszaru intuicyjnego poznania świata (którą postulowali w czasach Samotnika chociażby Henri Bergson i nasz Stefan Grabiński), to główny motyw wydanego już w Polsce tomu opowiadań Przyszła na Sarnath zagłada. Warto poznać również i ten obszar twórczości HPL-a  znajdziemy wtedy w komiksie Moorea dodatkowe bonusy. Może wtedy uda się trochę lepiej zrozumieć cel, jaki przyświeca napotkanemu przez Blacka artyście  Pitmanowi. Chce on bowiem pokazać rzeczywistość absolutną.
Drugi tom Providence nie zbliża się jeszcze do żadnej konkluzji. To przegląd prozy i filozofii Lovecrafta i popis Alan Moorea. A tom trzeci zapowiada się bardzo ciekawie  udamy się do samego serca zwyrodniałej Nowej Anglii. Do Providence.




Tytuł: Providence #2
Scenariusz: Alan Moore
Data wydania: 23 października 2019
Rysunki: Jacen Burrows
Przekład: Jacek Żuławnik
Wydawca:  Egmont
Cykl: Providence
ISBN: 9788328135864
Format: 184s. 170x260mm
Cena: 59,99
Zobacz w: Kulturowskazie
Ekstrakt: 80%
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  Publicystyka


  Asteriks chronologicznie:Część IV

  Marcin Knyszyński

  
  

  
  Asteriks po raz czwarty i ostatni. Zobaczmy jak Albert Uderzo zamknął swój udział w tej znanej na całym świecie serii i jak dołączyli do niej nowi twórcy  Jean-Yves Ferri i Didier Conrad.


[image: Asteriks #29: Róża i miecz (wyd. 4)]
Albert Uderzo
‹Asteriks #29: Róża i miecz (wyd. 4)›
Mieszkanki zbuntowanej galijskiej wioski postanowiły wziąć sprawy w swoje ręce i wprowadzić kilka zmian do zdominowanego przez mężczyzn systemu edukacji. Do osady przybywa Maestria, nauczycielka z Lutecji, która chce zrewolucjonizować nie tylko galijski system oświaty ale i stosunki damsko-męskie! Kobiety się emancypują, mężczyźni drapią z niedowierzaniem po głowie a z Rzymu przybywa zupełnie nowa centuria. Sto dzielnych wojowniczek ma być nową tajną bronią Juliusza Cezara  jak sobie z tym poradzi podzielona i skłócona osada?


[image: Asteriks #30: Galera Obeliksa]
Albert Uderzo
‹Asteriks #30: Galera Obeliksa›
Zbuntowani niewolnicy, pod wodzą niejakiego greka Spartakisa (który wygląda jak Kirk Douglas sprzed półwiecza) kradną jedną ze wspaniałych galer Juliusza Cezara. Aby przeczekać najbliższe dni postanawiają udać się do pewnej wioski u wybrzeży Galii, która, jak wieść niesie, cały czas stawia opór rzymskich legionom. Tymczasem Obeliks w końcu dopina swego i wypija magiczny wywar z niestrzeżonego kotła! Następstwa są tragiczne  najpierw zostaje zamieniony w głaz a potem gwałtownie odmłodzony! Asteriks, Panoramiks, mały Obeliksuś i przybyli do Galii uciekinierzy płyną razem w stronę legendarnej, pełnej tajemnic wyspy, zwanej Atlantydą. Być może dwie pieczenie upieką się na jednym ogniu  Spartakis znajdzie tam nowy dom a Obeliks wróci do normalnego stanu.


[image: Asteriks #31: Asteriks i Latraviata]
René Goscinny, Albert Uderzo
‹Asteriks #31: Asteriks i Latraviata›
Kolejny odcinek przygód Asteriksa i Obeliksa przynosi nam nową niespodziankę  nasi bohaterowie urodzili się dokładnie tego samego dnia! Z tej okazji do ich wioski przybywają z Condate ich mamusie  niestety same, bo tatusiów zatrzymały sprawy zawodowe. Rodzinna wizyta to także prezenty  jubilaci otrzymują bogato zdobiony miecz i hełm rzymski. Nie wiedzą jeszcze (a mamusie milczą na ten temat) jakie jest pochodzenie tych artefaktów i dlaczego Rzymianie starają się je odzyskać. Posuną się nawet do podstępu  do wioski Galów wybiera się Latraviata, słynna aktorka łudząco podobna do znanej już nam Falballi. Czy uda się jej wykraść drogocenne przedmioty?


[image: Asteriks #32: Galijskie początki]
René Goscinny, Albert Uderzo
‹Asteriks #32: Galijskie początki›
Przygody Asteriksa i Obeliksa to nie tylko czterdziestokilkustronicowe, zamknięte opowieści. To także krótkie miniatury i pojedyncze gagi ukazujące się w najróżniejszych czasopismach i periodykach (takich jak chociażby Pilote). Albert Uderzo ugiął się przed zbrojnymi hordami czytelników i zebrał te utwory w jednym albumie  Galijskich początkach. Album raczej dla koneserów, choć można tam znaleźć bardzo wesołe fragmenty  na przykład spotkanie samych autorów z prawdziwym potomkiem Obeliksa.


[image: Asteriks #33: Kiedy niebo spada na głowę (wyd. 2)]
René Goscinny, Albert Uderzo
‹Asteriks #33: Kiedy niebo spada na głowę (wyd. 2)›
Wszyscy mieszkańcy wioski, z wyjątkiem tych pozostających pod wpływem magicznego wywaru, zostali w jednej chwili zamienieni w nieruchome posągi. Największa obawa Galów staje się faktem  niebo wali się im na głowy! Nad wioską zawisło gigantyczne UFO  przybywa nim niejaki łoldislanin z odległej planety Łoldislanii i przynosi złe wieści. Nagmowie, zła rasa podbijająca galaktykę dowiedziała się jakoś o magicznej broni Galów i leci tu, aby ją wykraść! Ha, no to się jeszcze okaże! 


[image: Złota księga Asteriksa]
Albert Uderzo
‹Złota księga Asteriksa›
Komiks wydany w 2009 roku, specjalnie na pięćdziesiąte urodziny Asteriksa. Mieszkańcy wioski Galów oraz goście przybyli na urodziny naszych bohaterów mają dla nich prezenty. Album z muzyką od Kakofoniksa, przewodnik turystyczny po Galii, projekt parku rozrywki ku czci Asteriksa i Obeliksa, lub muzeum upamiętniające ich przygody  ty tylko kilka szalonych i zabawnych propozycji Alberta Uderzo. Jest to odcinek podsumowujący całą dotychczasową serię, w którym spotkamy większość najważniejszych postaci w niej występujących. Uderzo zamyka nieodwołalnie swój rozdział w historii Asteriksa i żegna się z czytelnikami.


[image: Asteriks #35: Asteriks u Piktów]
Didier Conrad, Jean-Yves Ferri
‹Asteriks #35: Asteriks u Piktów›
Pierwszy odcinek ze scenariuszem Jeana-Yvesa Ferriego i rysunkami Didiera Conrada. W Galii trwa właśnie jedna z najbardziej srogich zim w historii. Asteriks i Obeliks znajdują na plaży wielką bryłę lodu z zamrożonym w niej rudowłosym, wytatuowanym wojownikiem. Okazuje się, że jest to reprezentant wojowniczego narodu Piktów, którzy od lat dzielnie stawiają opór rzymskim najeźdźcom. Jak to już wcześniej bywało, nasi bohaterowie ruszają wraz z nowo poznanym przyjacielem do jego ojczyzny  nie tylko jako obstawa ale i nieustraszeni poszukiwacze przygód. 


[image: Asteriks #36: Papirus Cezara]
Didier Conrad, Jean-Yves Ferri
‹Asteriks #36: Papirus Cezara›
Juliusz Cezar, za namową kolejnego żmijowego doradcy, postanawia usunąć pewien mały rozdział ze swojego wielkiego manuskryptu, w którym zapisał historię podboju Galii. Jak łatwo się domyślić chodzi o wstydliwy fragment relacjonujący szereg bolesnych porażek Armoryce  dobrze wiemy kto tam regularnie spuszcza manto rzymskim oddziałom. Niestety jeden ze skrybów solidaryzujący się z Galami, stawia weto fałszowaniu historii  ucieka z jedyną kopią niesławnego rozdziału, która ostatecznie trafia do wioski nieugiętych Galów. Jak to? Potomni mają się uczyć o tym, że CAŁA Galia została podbita? Nie ma mowy  treść tego dokumentu musi zostać wyryta w pamięci druida Archeopteryksa z Karnuckiego Lasu! Tylko wtedy zachowamy ją na zawsze!


[image: Asteriks #37: Asteriks w Italii]
Didier Conrad, Jean-Yves Ferri
‹Asteriks #37: Asteriks w Italii›
Senator Lactus Bifidus, odpowiedzialny za utrzymanie dróg rzymskich w nienagannym stanie, ma kłopoty. Musi udowodnić, że nie zaniedbał swoich obowiązków. Jak sposób byłby lepszy niż wyścig dookoła Italii po rzymskich drogach, w którym mogą wziąć wszystkie znane narody świata? Nawet Galowie! Na miejsce startu stawiają się rozmaite załogi z całego rzymskiego imperium  w tym również Asteriks i Obeliks! Czy nie wydaje Ci się, Obeliksie, że ten cały wyścig jest ustawiony?




Tytuł: Asteriks #29: Róża i miecz (wyd. 4)
Scenariusz: Albert Uderzo
Data wydania: czerwiec 2012
Rysunki: Albert Uderzo
Przekład: Jolanta Sztuczyńska
Wydawca:  Egmont
Cykl: Asteriks
Gatunek: humor / satyra
Zobacz w: Kulturowskazie

Tytuł: Asteriks #30: Galera Obeliksa
Scenariusz: Albert Uderzo
Data wydania: 13 sierpnia 2012
Rysunki: Albert Uderzo
Wydawca:  Egmont
Cykl: Asteriks
ISBN: 978-83-237-4761-1
Cena: 19,99
Gatunek: humor / satyra
Zobacz w: Kulturowskazie

Tytuł: Asteriks #31: Asteriks i Latraviata
Scenariusz: René Goscinny
Data wydania: maj 2013
Rysunki: Albert Uderzo
Przekład: Marek Puszczewicz
Wydawca:  Egmont
Cykl: Asteriks
ISBN: 978-83-231-6139-4
Format: 48s. 215 x 290 mm
Cena: 19,99
Gatunek: humor / satyra
Zobacz w: Kulturowskazie

Tytuł: Asteriks #32: Galijskie początki
Tytuł oryginalny: Astérix et la Rentrée Gauloise
Scenariusz: René Goscinny
Data wydania: czerwiec 2013
Rysunki: Albert Uderzo
Przekład: Marek Puszczewicz
Wydawca:  Egmont
Cykl: Asteriks
ISBN: 978-83-237-6140-2
Format: 56s. 215 x 290 mm
Cena: 24,98
Gatunek: humor / satyra
Zobacz w: Kulturowskazie

Tytuł: Asteriks #33: Kiedy niebo spada na głowę (wyd. 2)
Scenariusz: René Goscinny
Data wydania: 9 września 2013
Rysunki: Albert Uderzo
Wydawca:  Egmont
Cykl: Asteriks
Cena: 19,99
Gatunek: humor / satyra
Zobacz w: Kulturowskazie

Tytuł: Złota księga Asteriksa
Scenariusz: Albert Uderzo
Data wydania: październik 2009
Rysunki: Albert Uderzo
Wydawca:  Egmont
Cykl: Asteriks
ISBN: 978-83-237-3695-0
Cena: 24,90
Gatunek: humor / satyra
Zobacz w: Kulturowskazie

Tytuł: Asteriks #35: Asteriks u Piktów
Tytuł oryginalny: Astérix chez les Pictes
Scenariusz: Jean-Yves Ferri
Data wydania: 10 października 2013
Rysunki: Didier Conrad
Wydawca:  Egmont
Cykl: Asteriks
ISBN: 978-83-237-6181-5
Cena: 19,99
Gatunek: humor / satyra
Zobacz w: Kulturowskazie

Tytuł: Asteriks #36: Papirus Cezara
Scenariusz: Jean-Yves Ferri
Data wydania: styczeń 2015
Rysunki: Didier Conrad
Przekład: Marek Puszczewicz
Wydawca:  Egmont
Cykl: Asteriks
ISBN: 9788328110854
Format: 48s. 215x290mm
Cena: 19,99
Gatunek: humor / satyra
Zobacz w: Kulturowskazie

Tytuł: Asteriks #37: Asteriks w Italii
Tytuł oryginalny: Astérix et la Transitalique
Scenariusz: Jean-Yves Ferri
Data wydania: 25 października 2017
Rysunki: Didier Conrad
Wydawca:  Egmont
Cykl: Asteriks
ISBN: 978-83-281-2743-2
Format: 48s. 215×290mm
Cena: 19,99
Gatunek: humor / satyra
Zobacz w: Kulturowskazie
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  Kwapiszon, czyli szalony pościg

  Konrad Wągrowski

  
  

  
  Dziś odszedł w wieku 88 lat Bohdan Butenko, wspaniały rysownik, grafik, ilustrator, twórca komiksów. Jego rysunki towarzyszyły nam przez całe dzieciństwo, młodość, pokazywaliśmy je naszym dzieciom, czytaliśmy sobie i im ilustrowane jego książki. Przy tej smutnej okazji prezentujemy Wam fragment nieopublikowanego jeszcze w Esensji Kanonu Polskiego Komiksu. Tutaj - oczywiście kilka słów o Kwapiszonie.
[image: Kwapiszon #1: Kwapiszon i Tajemnicza Szkatułka]
Kanon polskiego komiksu:
 Bohdan Butenko  Kwapiszon i tajemnicza szkatułka
W naszym zestawieniu nie mogło zabraknąć przykładowego zeszytu z tej urokliwej serii, którą z pewnością z nostalgią wspominają do dziś czterdziesto- i pięćdziesięciolatkowie. Osiem zeszytów opowieści o sprytnym harcerzu Kwapiszonie opublikowane zostało w latach 1976  1981 przez Nasza Księgarnię. Cykl był dosyć oryginalnym jak na owe czasy komiksem  łączącym sobie czarno-białe rysunki z fotograficznym tłem. Na zdjęcia przedstawiające najbardziej znane lokalizacje w kilku polskich miastach nałożone były rysunku Bohdana Butenki prezentujące w tej scenerii sensacyjno-przygodową fabułę. Główny bohater, Kwapiszon, ubrany w harcerski mundurek, znajduje na brzegu Wisły tajemniczą szkatułkę. Świadkami owego odkrycia jest dwóch warszawskich złodziejaszków noszących wpadające w ucho imiona Kompan i Faworyt. Podejrzewając, że skrzyneczka może kryć w sobie autentyczny skarb, rabusie próbują odebrać ją Kwapiszonowi i zaczyna się trwający przez osiem zeszytów szalony pościg obejmujący połowę Polski. Bohaterowie znad Wisły przenoszą się do Muzeum Wojska Polskiego, skąd odlatują (!) jednym z lotniczych eksponatów do Gdańska (pościg obejmuje Długi Targ i port), następnie przenosząc się do pobliskiego Sopotu. Wiślanym statkiem transportującym ryby Kwapiszon ucieka do Torunia i Fromborka (gdzie oczywiście możemy oglądać pamiątki po Mikołaju Koperniku). Wówczas sam Smok Wawelski (!) unosi bohaterów, jak łatwo się domyślić, do Krakowa, by podziemiami przedostać się do Wieliczki, a potem  jakimś cudem  z powrotem do Warszawy.
[image: Bohdan Butenko]
Jak łatwo się domyślić, cała seria ma za zadanie  zgodnie z często podnoszonym w PRL hasłem  bawiąc uczyć. Sfotografowane przez uznanych fotografów Jerzego Troszczyńskiego, Zbigniewa Dolińskiego i Jana Mariana Czarneckiego polskie miasta prezentują swe największe atrakcje turystyczne, nie zabraknie też historycznej edukacji. Zeszyty nie cieszyłyby się jednak takim powodzeniem (każdy kolejny wyczekiwany był z utęsknieniem), gdyby nie szalony, ocierający się o surrealizm i groteskę, pełen absurdalnego humoru pościg. Kwapiszon wciąż jest w biegu, Faworyt i Kompan depczą mu po pietach, dialogi ograniczone są do minimum, nie ma wytchnienia, nie ma oddechu, cały świat staje się jedną wielką pogonią, której rozmach z pewnością przekracza potencjalną (i niepewną) korzyść, jaką kryje w sobie szkatułka. Skarb zresztą przestaje być najważniejszy, rywalizacja o szkatułkę między harcerzem i złodziejami staje się celem samym w sobie, kwestią ambicjonalną. A finał? Finał zaś jest cudownie absurdalny, surrealistyczny, pięknie spinający szalony pościg w groteskową pętlę
W 2009 ukazał się jeszcze dodatkowy jubileuszowy zeszyt O Kwapiszonie, niezwykłym Poznaniu, tajemnicy listu i przenoszący Kwapiszona do Poznania, ale to już nie jest część kanonu. Z kolei w 2003 cała opowieść została wydana w jednym tomie. My jednak do kanonu wstawiamy zeszyt pierwszy z 1976 r., w którym zapoznajemy się z Kwapiszonem, Faworytem, Kompanem i szkatułką, bo przecież lektura osobnych zeszytów i oczekiwanie na kolejne tomy jest niezbędnym elementem rytuału poznawania przygód Kwapiszona i jego prześladowców.




Tytuł: Kwapiszon #1: Kwapiszon i Tajemnicza Szkatułka
Scenariusz: Bohdan Butenko
Data wydania: 1975
Rysunki: Bohdan Butenko
Wydawca:  Nasza Księgarnia
Cykl: Kwapiszon
Gatunek: humor / satyra
Zobacz w: Kulturowskazie
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  Kadr, który:Kadry odnalezione #3

  Marcin Osuch

  
  

  
  Jacyś dziwni ten Kajko i Kokosz pomyślałem gdy pierwszy raz zobaczyłem ten kadr w Relaksie. A cóż miało przyjść do głowy peerelowskiemu ośmiolatkowi na widok takiego rysunku?
[image: Kadr zamieszczony w Relaksie]
Kadr zamieszczony w Relaksie
Kadr, podobnie jak wcześniejsza okładka Tintina ilustrował tekst Henryka Kurty Era wizji. Była to dokładnie trzecia część tego tekstu i tym razem rysunek nie był anonimową ilustracją do tekstu o komiksie ale podpisanym kadrem. Tekstu Kurty długo nie czytałem (ośmiolatkowie nie czytają publicystyki), podpisu nie zauważyłem  to musieli być, lekko odmienieni, Kajko i Kokosz. Z błędu wyprowadziły mnie filmy z dwójką Galów, które raz na jakiś czas puszczane były w polskiej telewizji (najbardziej zapadł mi w pamięć Asteriks i Kleopatra). Ba, nawet na jednym z nich byłem w kinie (Dwanaście prac Asteriksa).
[image: Kadr z polskiego wydania]
Kadr z polskiego wydania
Kiedy postanowiłem wspomnieć o tym rysunku w cyklu Kadry odnalezione, pojawił się mały problem, ten kadr trzeba odnaleźć. W pamięci miałem obraz zamyślonego Obeliksa i idącego za nim Asteriksa. Pierwsza myśl  Obeliks był zakochany a jeśli tak, to w grę wchodzi tylko album Asteriks Legionista, kiedy to większy z Galów zapałał afektem do pięknej Falbali. Pudło. Pamięć jednak zawiodła, trzeba przypomnieć sobie dokładnie jak ten obrazek wygląda. Kadr z Asteriksem i Obeliksem miał pecha bo znalazł się w dolnym rogu okładki a ta po czterdziestu latach wygląda na mocno sfatygowaną. Ale coś tam widać. I rzeczywiście, Obeliksa można by uznać za zakochanego gdyby nie to, że wpatruje się w coś co trzyma w rękach. A jest to sakiewka. A skoro pieniądze to pierwszym skojarzeniem jest Obeliks i spółka. Trafiony zatopiony. Lewy, dolny róg osiemnastej strony. A sam kadr? Nic wyjątkowego. Dlaczego Kurta postanowił zilustrować nim swój tekst? Być może dlatego, że dwójka głównych bohaterów zajmuje pierwszy plan, dymki ani inne postaci nie zakłócają wizualnie tego co polski fan komiksu miał zobaczyć  jedne z najważniejszych postaci komiksowego świata, wtedy ledwo dwudziestolatków.
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  Niekoniecznie jasno pisane:No to łups, Asteriksie? No to łups, Obeliksie!

  Marcin Knyszyński

  
  

  
  Asteriks obchodzi właśnie sześćdziesiąte urodziny. Jego dwaj ojcowie, urodzeni w połowie lat dwudziestych we Francji jako synowie imigrantów (jeden polskich, drugi włoskich), są już popkulturowymi ikonami  ich nazwiska zna każdy miłośnik komiksu. Ich twórczość jest bardzo bogata, nie ulega jednak wątpliwości, że to przygody małego, nieustraszonego Gala i jego wielkiego, mocarnego przyjaciela wywindowały ich na szczyt popularności. Dziś czytamy jeden z najważniejszych komiksów w historii.
[image: Asteriks #1: Przygody Gala Asteriksa (Wydanie jubileuszowe)]
René Goscinny i Albert Uderzo poznali się w 1951 roku i w latach pięćdziesiątych bardzo często z sobą współpracowali  ich pierwszym wspólnym projektem był komiks Jehan Pistolet, znany w Polsce jako Janko Pistolet. W 1955 roku założyli agencję reklamową Edipresse/Edifrance, a w 1959 roku, przy współpracy Radia Luksemburg wystartowali z magazynem komiksowym dla młodzieży o nazwie Pilote (innymi współzałożycielami byli Jean-Michel Charlier oraz Jean Hébrard). Goscinny miał już za sobą między innymi kilkanaście odcinków Lucky Lukea i trzy części Umpa-py  komiksu ilustrowanego przez nikogo innego jak właśnie Uderzo. Panowie, jako że byli już dobrze znani w komiksowym świecie, postanowili na kartach pierwszego numeru Pilote powołać do życia nową postać, która miała krzewić u młodych czytelników miłość do kultury francuskiej i oczywiście przysporzyć magazynowi popularności. Miał to być również taki komiks, który byłby atrakcyjny dla dorosłego, wymagającego odbiorcy.
Przyjaciele, po wielkiej burzy mózgów, zdecydowali, że osadzą akcję komiksu w starożytnej Galii. Przyjęli założenie, że jedna mała wioska galijska ma pewną tajną broń, która obdarza jej mieszkańców nadludzką siłą. Dzięki magicznemu wywarowi Galowie stawiają czoło najeźdźcy, a ich osada jest jedynym nie zajętym przez Rzymian miejscem w całym kraju. Kim mógłby być bohater? Albert Uderzo widział w tej roli wysokiego, potężnie zbudowanego, jasnowłosego wąsacza w stylu Wercyngetoryksa, wielkiego bohatera Galów. René Goscinny miał jednak inną wizję  wielkich siłaczy w komiksach jest pełno za oceanem, zróbmy coś innego. Bohater zatem w pierwszej kolejności będzie walczyć sprytem i inteligencją i nie może być przystojniejszy niż którykolwiek z jego twórców. Ta żartobliwa uwaga i skłonność Uderzo do stosowania karykatury zaowocowały narodzinami Asteriksa w takiej postaci jaką wszyscy znamy. Początkowo miał on być jedynym bohaterem komiksu, ale ostatecznie dołączył do niego kolega  niezbyt inteligentny, niesamowicie silny i jednocześnie bardzo oddany przyjaciel. Obeliks, jedyny Gal, na którego magiczny wywar działa nieustannie (ponieważ dziecięciem będąc, mały Obeliks wpadł do kociołka z wiadomą zawartością), amator dzików i dostawca menhirów od początku rysowany był tak, że przypominał nieco samego Alberta Uderzo. Rysownik wspominał potem po latach, że to pewnie dlatego zawsze darzył Obeliksa większym sentymentem niż Asteriksa.
[image: Asteriks #09: Asteriks i Normanowie (wydanie 4)]
Paski komiksowe z Pilote spotkały się z tak ciepłym przyjęciem, że już w 1961 roku w sprzedaży pojawił się pierwszy album z przygodami niepokonanych Galów  Astérix le Gaulois, czy Przygody Gala Asteriksa. Nakład był na początku skromny  tylko sześć tysięcy. Ale już dziesiąty odcinek, wydany, co ciekawe, w roku ślubu René Goscinnego z Gilberte Polaro-Millo  Asteriks Legionista  sprzedał się w ilości przekraczającej milion egzemplarzy! Prezent ślubny wprost wymarzony. Wielka popularność Asteriksa, zauważalna jeszcze w czasach sprzed edycji albumowych, skłoniła wielkie francuskie wydawnictwo Dargaud do zakupu Pilote i praw do wydań zbiorczych. Wszystkie dwadzieścia cztery odcinki ze scenariuszem Goscinnego wyszły pod egidą tego właśnie wydawnictwa.
Obeliks pojawił się już w pierwszym numerze, ale odegrał tylko epizodyczną rolę. Główne skrzypce grali tutaj Asteriks i Panoramiks, wiekowy druid, który jako jedyny mieszkaniec wioski zna recepturę magicznego wywaru. Pojawiają się tu także na chwilę dwie inne ważne postacie  wioskowy bard Kakofoniks, którego popisy wokalne doprowadzają słuchających do szału (już na koniec drugiego odcinka  zatytułowanego Złoty sierp  muzyk ląduje pod drzewem związany i zakneblowany, co staje się potem wioskową tradycją) oraz wódz osady, Asparanoiks, poruszający się zawsze na tarczy niesionej przez dwóch podwładnych. W trzeciej części (Asteriks Gladiator) mamy pierwszy zmasowany atak na obóz warowny Rzymian oraz pierwszy występ pirackiej załogi, która konsekwentnie, aż po dziś dzień, przy wtórze ostrzegawczego krzyku jednego z załogantów (Ga-ga-galowie!!!), zbierać będzie tęgie lanie od naszych bohaterów. W czwartej części debiutuje inna ważna osobistość a mianowicie piesek Idefiks (imię powstało od pojęcia idée fixe), który niezauważany przez bohaterów, bierze z nimi udział w Wyprawie dookoła Galii). W kolejnych numerach poznajemy coraz więcej nowych postaci, które już do samego końca odgrywać będą drugoplanowe, lecz bardzo znamienne role  kowal Automatiks, który nie odpuści żadnej okazji uciszenia Kakofoniksa; sprzedawca nieświeżych ryb Ahigieniks (ci dwaj będą stałymi inicjatorami zwyczajowych burd, w których nieodmiennie brać będą chyba wszyscy męscy mieszkańcy wioski); nestor wioski Długowieczniks; i w końcu żeńska reprezentacja Galów z żoną Asparanoiksa, Dobrominą, na czele.
[image: Asteriks #10: Asteriks Legionista]
Lata sześćdziesiąte i siedemdziesiąte były prawdziwym złotym okresem Asteriksa. Pierwsze dwadzieścia cztery odcinki wydane zostały w ciągu szesnastu lat  autorzy tworzyli średnio półtora albumu rocznie. W międzyczasie, w roku 1965, pod wpływem listów czytelników, Goscinny i Uderzo wydali krótką historię obrazkową Jak Obeliks wpadł do kociołka druida, kiedy był mały. Postać Asteriksa miała wtedy już sześć lat i tyleż samo mieli bohaterowie, tego niekanonicznego wydania specjalnego. Obok regularnych odcinków, autorzy tworzyli też całą masę okolicznościowych opowiastek, krótkich szortów i pojedynczych plansz  większość z nich została zebrana przez Uderzo we wspominkowych Galijskich początkach z 2003 roku. Do dwudziestej części włącznie (Asteriks na Korsyce) przygody Galów prezentowane były zawsze najpierw w Pilote a dopiero potem wychodziły jako albumy. Zasada ta przestała obowiązywać w roku 1974, kiedy to Pilote został przemianowany z tygodnika na miesięcznik  zmieniły się zwyczaje czytelnicze i cotygodniowe odcinki historii obrazkowych stawały się coraz mniej popularne.
Albert Uderzo wspomina współpracę z Goscinnym jako duchową symbiozę  panowie praktycznie czytali sobie w myślach, rozumieli się bez zbędnych słów, żaden nie bał się o jakość pracy drugiego i nigdy nie pokłócili się o wizję fabuły. To była największa przyjaźń i poziom zaufania w życiu obydwu autorów  cały czas z górki. I wtedy, podczas pobytu na samym szczycie Parnasu, odchodzi na zawsze René Goscinny. 5 listopada 1977 roku ojciec Asteriksa umiera u swojego lekarza podczas badań wydolności serca. Skończył właśnie scenariusz do dwudziestej czwartej części (Asteriks u Belgów)  wiadomość o śmierci przyjaciela dociera do Uderzo, który jest właśnie w trakcie ilustrowania tego odcinka. Był to prawdziwy cios dla rysownika  opuścił go nie tylko największy przyjaciel, ale i mentor, uczący go jak powinno się konstruować scenariusze komiksowe. Uderzo nie chciał pogrzebać Asteriksa razem z Goscinnym, nie miał ochoty się wycofać  nie bez znaczenia były hordy wygłodniałych czytelników, które nie zgadzały się na przerwanie serii.
[image: Asteriks #19: Wróżbita]
Listy od fanów mobilizowały rysownika, a on sam był pełen zapału. Zatrudnienie nowego scenarzysty mogło całkowicie odmienić serię  a tego Uderzo nie chciał. Więc może spróbować samodzielnie  kto w końcu zna Asteriksa lepiej niż on? Nie byłby to zresztą debiut, wszak Uderzo, za zgodą Goscinnego, pisał już scenariusze króciutkich epizodów do Pilote  i żaden czytelnik nie zauważył różnicy. Uderzo założył zupełnie nowe wydawnictwo  Les Editions Albert-René  aby uniezależnić się od Dargauda. Nie obyło się oczywiście bez procesu  prawa pozostały przy rysowniku i jego nowej inicjatywie. W czerwcu 1980 wychodzi dwudziesty piąty odcinek, zatytułowany Wielki rów, który został przyjęty z wielkim entuzjazmem. Albert Uderzo przez kolejne dwadzieścia jeden lat napisał i narysował sześć kolejnych części  czyli tempo wyraźnie spadło. Rysownik stwierdził potem w jednym wywiadzie, iż nie zdawał sobie sprawy jak wielką męką jest pisanie scenariuszy komiksowych. W roku 2003 wychodzą wspomniane już Galijskie początki, a dwa lata później część trzydziesta trzecia  Kiedy niebo spada na głowę. Ten album niestety świadczył już wyraźnie o wypaleniu Uderzo i spadku formy  krytycy zarzucali mu skakanie przez rekina, czyli próbę utrzymania przy życiu serii, która już wyraźnie powinna być zakończona.
Albert Uderzo postanowił zatem odejść na emeryturę. W roku 2009 zostaje wydany ostatni album jego autorstwa  Rocznica urodzin Asteriksa i Obeliksa. Złota księga. Jest to swego rodzaju podsumowanie całej drogi twórczej obydwu autorów i list pożegnalny do czytelników. Krótko po wydaniu tego odcinka, Uderzo, wbrew sprzeciwom rodziny, sprzedaje prawa do postaci Asteriksa wydawnictwu Hachette, rezerwując sobie prawo do koordynacji prac nad ewentualnymi kolejnymi częściami. Po dość krótkich poszukiwaniach, Hachette, przy pomocy Uderzo, zaangażowało do pracy dwóch nowych twórców  scenariusz do Asteriksa u Piktów napisał Jean-Yves Ferri a za rysunki odpowiadał Didier Conrad. Uderzo był zachwycony efektami ich pracy  trzy dotychczas wydane odcinki autorstwa tej pary spełniły pokładane w nich nadzieje. 24 października 2019 jest oficjalną datą premiery ich czwartego komiksu w Polsce, który został przygotowany specjalnie na sześćdziesięciolecie serii  ma nosić tytuł Córka Wercyngetoryksa.
[image: Asteriks #24: Asteriks u Belgów (wyd. 3)]
Asteriks stał się fenomenem nie tylko we Francji, ale i na świecie. Najbardziej znane i lubiane są oczywiście odcinki ze scenariuszami Goscinnego, który podkreślał przy każdej nadarzającej się okazji, że jest humorystą i satyrykiem  a to przede wszystkim humor stanowi o sile tego komiksu. Z jednej strony mamy typowy slapstick, proste rozwiązania fabularne, przygodową akcję i żarty o uniwersalnym charakterze  podobnie rozumianym na całym świecie. Asteriks czytany w taki właśnie, oparty na pierwszej, podstawowej warstwie interpretacyjnej, daje radość każdemu  małemu, dużemu, oczytanemu i nie, Chińczykowi, Francuzowi, Amerykaninowi i Polakowi. Ale jest oczywiście również warstwa druga  wysublimowane gry słowne, podteksty kulturowe, zaawansowana karykatura, liczne odwołania popkulturowe, nawiązania do historii i komentarz do aktualnych wydarzeń. To wszystko razem, to połączenie prostoty i złożoności, niesamowita intertekstualność i nieskrywana miłość do rodzimej kultury czyni z Asteriksa prawdziwy, francuski skarb narodowy.
Wszyscy pamiętamy najlepsze te najlepsze, charakterystyczne gagi i sceny. Niektóre z nich są wręcz znakiem firmowym serii. Bohaterowie wchodzą do karczmy i zamawiają  Poproszę dwa dziki. O, to dla mnie też dwa dziki!. Obeliks i jego obsesja na punkcie swojej tuszy, charakterystyczny sposób pukania do drzwi, kolekcjonowanie hełmów pokonanych Rzymian, zamiłowanie do bitki (Nie możemy się przecież bić z całym garnizonem, Obeliksie! Dlaczego? Czy to zabronione?) oraz uporczywe próby skosztowania choćby łyczka magicznego wywaru. Częste, ostre wymiany zdań pomiędzy bohaterami (O tak, pan Asteriks jest najmądrzejszy, pan Asteriks wie wszystko); regularne bijatyki całej wioski, funkcjonujące na zasadzie porannej toalety i inicjowane przez insynuacje na temat świeżości ryb Ahigieniksa; czerwone nosy i pijackie czkawki (iczk!); czy wreszcie tradycyjne wiązanie Kakofoniksa (z małymi wyjątkami), które miało na celu zapobieżenie jego występom na bankiecie obowiązkowo kończącym każdy odcinek.
[image: Asteriks # 27: Syn Asteriksa (wyd.2)]
Należy wymienić też kilka najlepszych fragmentów serii, takie the best of Asteriks. Bardzo oryginalny trening gladiatorów (Asteriks gladiator); kręte i przepastne uliczki Lugdunum (Wyprawa dookoła Galii); Sfinks pozbawiony nosa (Asteriks i Kleopatra); zromanizowana wioska Serum i walnięty Asparanoiks (Walka wodzów); organoleptyczne poszukiwania beczki z magicznym wywarem i mecz (chyba) rugby (Asteriks w Brytanii); komedia pomyłek w Asteriks i Goci; zbieranina legionistów doprowadzająca do szału swoich dowódców (Asteriks legionista); składziki węgla w Tarczy Arwernów; przybysze ze Skandynawii uczący latania (Asteriks i Normanowie); Asteriks i Obeliks zmagający się z zasadami ekonomii (Asteriks i kociołek) lub próbujący sprzedać sami siebie na targu niewolników (Laury Cezara); terror małego hiszpańskiego chłopca wstrzymującego oddech (Asteriks w Hiszpanii); niesamowite umiejętności Tuliusza Intrygantusa w Niezgodzie; orgie z roztopionym serem (Asteriks u Helwetów); moi ulubieńcy  Korsykanie (Asteriks na Korsyce); język ludzi interesu (Obeliks i spółka); demolka obozów warownych na północy Galii (Asteriks u Belgów); niekończące się waśnie na Bliskim Wschodzie (Odyseja Asteriksa); emancypacja i damsko-męskie stereotypy w Róży i mieczu czy wreszcie niemowlak pijący magiczny wywar (Syn Asteriksa).
René Goscinny stwierdził w jednym z wywiadów, że często spotykał się z krzywdzącą opinią, określającą go jako piewcę przeciętnego Francuza  czyli ksenofoba, rasisty, szowinisty i awanturnika. Autor był od tego tak daleki jak tylko możliwe, przecież część jego rodziny od strony ojca (polskiego Żyda) zginęła w obozach koncentracyjnych. Tak, Goscinny wykpiwał narodowe przywary Francuzów, ale robił to z nieskrywaną miłością i wyczuciem  w przezabawnej karykaturze paraliżu komunikacyjnego w Lutecji (Francuzi, a Paryżanie w szczególności, mają zwyczaj masowego wyjeżdżania na wakacje w tym samym terminie co skutkuje potwornymi korkami) nie ma ani jednej złośliwej nuty. Tak, Asteriks i Obeliks dają łupnia Rzymianom, są impulsywni i często torują sobie drogę przemocą  ale to wszystko jest tylko slapstickiem, rubasznym rechotem, za którym stoją przecież o wiele poważniejsze treści. Autorzy Asteriksa wręcz hołdowali francuskiej kulturze  ilość gościnnych występów (takich wręcz cameo) ludzi filmu, literatury, muzyki a nawet polityki jest niezliczona  na przykład w odcinku Obeliks i spółka doradca ekonomiczny Juliusza Cezara wygląda jak Jacques Chirac. Ale nie tylko znani Francuzi występują w komiksie (ich jest najwięcej, ale ich pojawianie się w komiksie jest dość hermetyczne, skoncentrowane na kulturze Francji współczesnej Goscinnemu). Jest Winston Churchill, Beatlesi, Benito Mussolini, Flip i Flap, Zygmunt Freud, Kirk Douglas i Arnold Schwarzenegger. Aż dziw bierze, że ani razu nie pojawił się Louis de Funés  choć, może uważni czytelnicy wyprowadzą nas z błędu.
[image: Asteriks #35: Asteriks u Piktów]
Autorzy starali się trzymać zasady, wedle której odcinki z akcją osadzoną w Galii przeplatane były tymi na wyjeździe (tak samo postępują Ferri i Conrad  toteż w najnowszym albumie pozostaniemy w domu po niedawnych wojażach po całym Półwyspie Apenińskim). Wszędzie, gdzie pojawili się Galowie działała satyra Goscinnego i Uderzo. Egipcjanie mówią hieroglifami. Brytowie zawsze piją gorącą wodę z odrobinką mleczka, nie umieją gotować, są flegmatyczni i wynaleźli weekend. Goci (Niemcy epoki Bismarcka) są ciągle skłóceni i podzieleni, mówią gotykiem i marzą o powiększeniu swojego kraju kosztem innych. Normanowie są nieustraszeni, maja nazwiska z podobnymi końcówkami (ech, jakby u Galów było inaczej) i jedzą wszystko z dodatkiem śmietany. Grecy wyglądają śmiesznie z profilu, są wyniośli i aroganccy. Iberowie jedzą, tańczą, bawią się i poruszają taborami w rytm flamenco i z okrzykiem olé! na ustach. Helweci żyją w kraju sterylnej czystości, topionych serów, bezpiecznych banków, superdokładnych klepsydr. Korsykanie są leniwi, honorowi, drażliwi, długowieczni, o silnych więziach rodzinnych, kultywują vendettę i sjestę. Belgowie w sumie tacy sami jak Galowie, tylko pochłaniają jeszcze większe ilości jedzenia. I tak dalej, i tak dalej
Seria komiksowa o dzielnych Galach liczy w sumie trzydzieści siedem odcinków, wydanie specjalne o wypadku z kociołkiem oraz książeczki na podstawie filmów animowanych (jak chociażby Dwanaście prac Asteriksa czy ostatnio Tajemnica magicznego wywaru). Powstało dziesięć filmów animowanych (pierwszy już w 1967 roku) i cztery fabularne (we wszystkich rolę Obeliksa grał Gérard Depardieu). Są też gry komputerowe, park rozrywki pod Paryżem i uwielbienie fanów na całym świecie. Wszystkiego najlepszego Asteriksie!




Tytuł: Asteriks #1: Przygody Gala Asteriksa (Wydanie jubileuszowe)
Scenariusz: René Goscinny
Data wydania: październik 2019
Rysunki: Albert Uderzo
Przekład: Marek Puszczewicz, Andrzej Frybes
Wydawca:  Egmont
Cykl: Asteriks
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Format: 80s. 216x285mm
Cena: 39,99
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Zobacz w: Kulturowskazie
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Cykl: Asteriks
ISBN: 978-83-237-4676-8
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Tytuł: Asteriks #19: Wróżbita
Scenariusz: René Goscinny
Data wydania: kwiecień 2013
Rysunki: Albert Uderzo
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Wydawca:  Egmont
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Wydawca:  Egmont
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Scenariusz: René Goscinny, Albert Uderzo
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Scenariusz: Jean-Yves Ferri
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Rysunki: Didier Conrad
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  Kadr, który:Podnieść taki kamień to nic niezwykłego, czyli asteriksowe wspominki

  Beatrycze Nowicka

  
  

  
  Czyli co najbardziej rozśmieszyło mnie w Przygodach Galla Asteriksa.
[image: ]
Nie zabierałam głosu w redakcyjnej dyskusji, ponieważ nigdy nie byłam zagorzałą fanką komiksu, a z przygód dzielnego Galla i jego towarzyszy przeczytałam tylko zeszyt pierwszy. Wciąż jednak pamiętam, że lektura sprawiła mi ogromną frajdę. Już przedstawione na pierwszej stronie cztery obozy rzymskie o dźwięcznych nazwach Relanium, Akwarium, Delirium i Rabarbarum przyprawiły mnie o wybuch śmiechu (po prawdzie nie wiedziałam wtedy, co to jest delirium). Dalej było tylko lepiej. Gdzieś w pamięci mi się kołacze, że jednym z powodów, dla których przez parę miesięcy uczyłam się w liceum łaciny, były wspomnienia marudzących Rzymian.
Redakcyjny kolega zachęcał do opisywania swoich ulubionych asteriksowych kadrów, ja jednak najcieplej wspominam całą scenkę, w której Gajus Globus, przekonany, że właśnie wypił napój zapewniający mu nadludzką siłę, próbuje podnosić ciężary.
Przyznam, że w życiu nieraz mi się zdarzało najpierw ucieszyć z jakiegoś sukcesu, a potem nagle przed oczyma stawał mi centurion dzierżący nad głową nieduży kamień i sławiący swą niezwykłą moc
Na marginesie dodam, że niektóre aspekty pracy naukowca przypominają mi tę scenkę  chodzi mianowicie o publikowanie wyników. Mamy oto publikację, efekt wielomiesięcznej, a czasem kilkuletniej pracy i wysyłamy ją do dobrego czasopisma, by po paru dniach dostać odpowiedź, że nie są zainteresowani. Wysyłamy do innego, o trochę niższym impakcie i dostajemy jedną recenzję, że ciekawe, ale trzeba by dorobić drugie tyle doświadczeń; w drugiej zaś ktoś stwierdza, że wyniki są za mało nowatorskie. Więc znowu wysyłamy niżej i po pewnym czasie przychodzą opinie  jedna pozytywna, że ciekawe i wartościowe a druga spod znaku z czym do ludzi. I tak to się toczy, kamyk coraz mniejszy. Kiedy w końcu praca się ukazuje, człowiek już nawet się nie cieszy, jak Gajus, tylko czuje ulgę, że to koniec wydawniczej peregrynacji.
Wracając zaś do przygód dzielnych Galów  poza humorem sytuacyjnym, zapamiętałam także humor słowny. Wielkie brawa dla tłumacza za dialog Asteriksa i Panoramiksa ze wspomnianym Gajusem Globusem, już po tym, jak się okazało, że uwarzony przez druida napój tak skwapliwie wypity przez legionistów powoduje gwałtowny porost włosów:
GG: Kpisz sobie ze mnie, Gallu. A ja chcę z tobą poważnie porozmawiać!
 A: Mów, ale nie dzielmy włosa na czworo.
 GG: Dość, nie chcę więcej słyszeć o włosach!
 A: Nie, to nie! Ale pamiętaj cała sprawa wisi na włosku!
 GG: Zaraz! Poczekaj!
 A: Dobrze, ale nie próbuj mnie brać pod włos! Zresztą nie ma co rwać włosów z brody. Mów. Słuchamy cię!
 GG: Wygraliście ze mną. Przyznaję. Dajcie mi odtrutkę a ja zwrócę wam wolność!
 P: Ale mi się nie chce pracować!
 A: Tu mi włosy wyrosną, jeśli uda ci się zmusić go do pracy! A niech nam tylko włos z głowy spadnie, to zobaczysz!
Zaiste piękna kolekcja około-włosowych wyrażeń. Rozrysowane wygląda to jeszcze zabawniej, zwłaszcza wychodzący z siebie coraz bardziej kudłaty Globus.
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  Sześćdziesiąt lat minęło a niebo wciąż na swoim miejscu...

  Marcin Osuch,  Konrad Wągrowski,  Marcin Knyszyński,  Marcin Mroziuk,  Piotr Pi Gołębiewski,  Adam Kordaś

  
  

  
  Nasz esensyjny blok poświęcony jubileuszowi Asteriksa zamykamy tradycyjną ucztą... to znaczy, tradycyjną redakcyjną dyskusją.
[image: Asteriks #1: Przygody Gala Asteriksa (Wydanie jubileuszowe)]
Marcin Osuch: Sześćdziesiąt lat temu (dokładnie 29 października 1959 roku na łamach magazynu Pilote) świat ujrzał Gala Asteriksa. I właściwie od razu zawojował Francję i stopniowo prawie cały świat. Z oczywistych względów, w komiksowej wersji do Polski trafił dopiero po ponad trzydziestu latach. Jaki był wasz pierwszy odbiór albumów legendarnymi Galami? Jak wypadało porównanie z Tytusem, Kleksem, komiksami Baranowskiego, no i przede wszystkim z Kajkiem i Kokoszem?
Marcin Knyszyński: Zupełnie nie pamiętam swojego pierwszego Asteriksa. Wiem za to, że niepokonanych Galów poznałem z telewizji, gdzieś tak na początku lat dziewięćdziesiątych. Pamiętam tę charakterystyczną piosenkę kończącą film  tekst mówił o tym, że Asteriks to as! On karate zna i całą szkołę Zen!. Komiksy zacząłem czytać dość późno, bo dopiero w liceum  traf chciał, że wtedy żyłem raczej komiksami niezapomnianego wydawnictwa TM-Semic niż Tytusem czy Kajkiem i Kokoszem.
Tak czy inaczej z racji najróżniejszych problemów logistyczno-finansowych, całą serię o Asteriksie przeczytałem dopiero jako dorosły już człowiek  siłą rzeczy było to jednak już coś innego niż lektura komiksów, które poznawałem kilkanaście lat wcześniej ze Świata młodych. Nie zmienia to faktu, że zakochałem się w nich od pierwszego wejrzenia  pierwsze dziesięć tomów (z tym najlepszym, najzabawniejszym Asteriksem Legionistą na czele) czytałem niezliczoną ilość razy i zaraziłem ostatnio nimi swoje dziecko.
Adam Kordaś: Nie będę oryginalny stwierdzając, że i dla mnie pierwszym kontaktem z galijskimi wojownikami był film. Mam wrażenie, że obejrzenie sam już nie wiem jak dawno 12 prac Asteriksa pozostawiło mi trochę ambiwalentne wrażenia  nie żeby mi się owe przygody nie podobały ale jakoś tak nie bardzo do mnie to wszystko trafiało. Bohaterowie przypominali trochę Kajka i Kokosza ale byli jacyś dziwni Cóż, nie znałem jeszcze wtedy cyklu komiksów  w odróżnieniu do wspominanych już swojskich Kajka i Kokosza towarzyszących mi od dzieciństwa zetknąłem się z Asteriksem i Obeliksem w formie komiksowej bardzo późno  pierwszy raz gdy raczej w dość późnej młodości wpadł mi przypadkiem w ręce album Podarunek Cezara  który do dziś uważam za jeden z zabawniejszych spośród znanych mi albumów. Ogólnie tak jak w naszych rodzimych perypetiach Kajka i Kokosza odbijają się echem nie tylko umownie wczesnośredniowieczne słowiańskie klimaty ale i przeziera dowcipnie zniekształcona i zapewne niezrozumiała dla obcokrajowców rzeczywistość PRL tak w przygodach Asteriksa i Obeliksa króluje Gallo centryczna, a co za tym idzie niekoniecznie np. dla mnie jasna, wizja świata. Te wszystkie odniesienia do regionalizmów, miejsc, zwyczajów  nie żeby mnie nie bawiły specyficzne sposoby zachowania czy wymowy napotykanych przez dzielnych Galów podczas licznych podróży przyjaciół albo wrogów ale myślę, że np. dla Francuzów to i owo jest w tych komiksach o wiele bardziej swojskie i zrozumiałe.
[image: Asteriks #03: Asteriks i Goci (wyd. 4)]
Marcin Mroziuk: Dla mnie Asteriks i Obeliks też początkowo byli przede wszystkim bohaterami filmu animowanego, bo pierwszy raz się z nimi zetknąłem jeszcze jako dziecko, oglądając Dwanaście prac Asteriksa. A komiksy mogłem przeczytać dopiero znacznie później, za to na pierwszy rzut poszły od razu trzy pierwsze albumy, które upolowałem w księgarni w pakiecie promocyjnym. I odkryłem wtedy, że to naprawdę świetna seria, więc wkrótce zacząłem kompletować kolejne tomy, które teraz po raz kolejny zaczytuje moja córka. Nie zmienia to tego, że dzielni Galowie i tak przez długi czas nie mogli się nawet równać z Kajkiem i Kokoszem  w tym przypadku sentyment z dzieciństwa przeważał na korzyść tych ostatnich.
Konrad Wągrowski: Dziwne, ale nie pamiętam Na pewno film był najpierw, zapewne właśnie wspominane wielokrotnie 12 prac Asterixa (czyli rzecz o tyle nieoczywista, bo nie oparta na żadnym komiksie  i może dlatego najlepsza).
MO: Komiks i film animowany. To właśnie Asteriks uświadomił mi, ukazał olbrzymią różnicę pomiędzy tymi mediami. Filmy były puszczane w polskiej telewizji od dawna (głównie w święta) ale komiks o Asteriksie, w polskiej wersji wziąłem do ręki po raz pierwszy na studiach. To było chwilę po przełomie 1989 roku ale już byłem świadom tego, że wbrew moim dziecięcym wyobrażeniem, nie wszystko co jest z Zachodu jest super. Ale właśnie Asteriks mnie bardzo pozytywnie zaskoczył, bo był świetny. A jednocześnie zweryfikował moje wcześniejsze przekonanie, że film animowany jest z definicji lepszy od komiksu. Nagle okazało się, że cały humor Goscinny′ego w filmie gdzieś znika. Jeśli w komiksie Rzymianie mówią łaciną to mam czas to zauważyć, spojrzeć na tłumaczenie pod obrazkiem, wrócić do kadru, ocenić sytuację rozumiejąc dokładnie co znaczy dana sentencja. W filmie czasem nie było czasu zorientować się, że ktoś powiedział coś w innym języku. I pomyśleć, że jako dzieciak marzyłem o filmach z Tytusem, Kleksem czy Kajkiem i Kokoszem.
KW: Tak, Egipcjanie mówiący hieroglifami też w filmie nie mają racji bytu. A w komiksie Egipcjanin Kortnatenis przedstawiający się rysunkiem tenisowego kortu po prostu wymiata
Komiksy od kogoś pożyczyłem  i strasznie mi się spodobały, dużo bardziej niż mogłem się spodziewać. Kupiłem sobie potem cały komplet części napisanych przez Goscinnego. Nie będę oryginalny, tomy napisane przez Uderzo to jednak już dwa poziomy niżej.
A ulubiona część? Trudny wybór Bardzo lubiłem te tomy, w których podróżowali po Europie  Brytania, Szwajcaria, Korsyka
MO: Najlepszy czy ulubiony album to oczywiście kwestia gustu. Z tych podróży po Europie to można wybrać i lepsze i gorsze. Ciekawe, że dla panów Goscinnego i Uderzo Europa kończy się na terenie współczesnych Niemiec. A swoją drogą trochę mnie zaskoczyłeś, że nie wspomniałeś o takich hitach jako Asteriks legionista, Asteriks i Normanowie czy Asteriks i Goci  nie ukrywam, że to moi faworyci. Ten ostatni akurat trochę podpada pod wspomniane podróże po Europie, chociaż bardziej wpisuje się w sąsiedzkie rozliczenia i pojednanie francusko-niemieckie. Z genialnym pomysłem na Germanów chodzących w pikelhaubach i mówiących gotykiem. Wspólnym mianownikiem moich ulubionych albumów jest to, że odchodzą one od schematu, w którym Galowie piorą Rzymian. I chyba najlepiej oceniam pod tym względem Normanów z ich brakiem strachu z jednej strony i specyficznymi zwyczajami z drugiej (nigdy nie odmawiam małej czaszeczki).
[image: Asterix i Obelix: Misja Kleopatra]
KW: A zauważyłeś, że Goci są jedyną nacją nie-rzymską, która jest antypatyczna? Z Belgami, Anglikami, Helwetami, Hiszpanami, Korsykanami Asterix raźno współpracuje, z Gotami rywalizuje. No, jeszcze chyba Normanowie do miłych nie należeli, ale ich jednak trudniej mapować na współczesny naród. Nic nie świadczy o tym, że mielibyśmy widzieć w nich antycznych Norwegów, Szwedów czy Duńczyków.
MK: Asteriks i Goci to chyba ten komiks, który mi osobiście najbardziej przypomina Kajka i Kokosza. To chyba przez ten turniej druidów (Festiwal czarownic) i ciągłe niszczenie drzwi w lochach, które zrozpaczeni Goci próbowali łatać deskami (Na wczasach). Niesamowita komedia pomyłek z tego trzeciego (a wydanego jako ósmy) komiksu o Asteriksie lokuje go w zdecydowanej czołówce mojego subiektywnego zestawienia. Oprócz tego oczywiście Asteriks legionista i niesforni rekruci kontra centurioni no i Asteriks na Korsyce. Korsykanie rozłożyli mnie na łopatki  to tacy francuscy Sycylijczycy z wszystkimi kulturowymi tropami jakich się spodziewałem.
A jak oceniacie te odcinki, za które odpowiada już sam Albert Uderzo? Albo te trzy ostatnie, autorstwa Ferriego i Conrada? Według mnie Uderzo trochę mniej mrugał do czytelnika niż Goscinny  jego fabuły były bardziej ciężkie (jeśli można w ogóle użyć tu takiego sformułowania) i chyba niepotrzebnie komplikowane. Ale ogólnie rzecz biorąc dał radę  może nie licząc jego ostatniego komiksu z pełną fabułą, w którym to zrobił swoją wersję Kapuśniaczka i sprowadził UFO nad galijską wioskę. Słabe to było i nudne. A Ferri i Conrad w mojej ocenie naprawdę nieźle się spisują jak na razie. Szczególnie Papirus Cezara przypadł mi do gustu  mam nadzieję, że gdy na początku listopada dostaniemy nowy numer, będzie równie dobrze.
KW: Nic już nie pamiętam, z komiksów ze scenariuszem Uderzo, poza tym, że po 1-2 stwierdziłem, że to już nie to, słabe, nudne, wtórne i dałem sobie spokój z całym cyklem. Po nowych autorów już nie sięgnąłem.
MM: Oczywiście obecność Goscinny′ego była gwarancją pierwszorzędnego i niezwykle inteligentnego humoru, ale i tak większość komiksów stworzonych samodzielnie przez Uderzo przeczytałem z niekłamaną przyjemnością. Niechlubnym wyjątkiem jest wspomniany już przez Marcina Knyszyńskiego album Kiedy niebo spada na głowę  co tu dużo mówić, kosmici to po prostu zupełnie inna bajka. Za to ostatnie albumy oceniam bardzo pozytywnie, bo na przykład Asteriks w Italii to bardzo udane połączenie klimatu i motywów charakterystycznych dla początków serii z domieszką świeżych pomysłów.
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AK: Obok wspomnianego Podarunku Cezara, jednym z moich ulubionych albumów jest Asteriks na Korsyce  nie tylko za pięknie oddany specyficzny klimat owej wyspy w którym niemal się słyszy motyw przewodni Ojca chrzestnego ale i za przypomnienie całej galerii postaci z poprzednich albumów gromadzących się w jedynej wolnej wiosce Galów z okazji dorocznego zjazdu dla upamiętnienia zwycięstwa pod Gregowią (oczywiście o Alezji się wtedy nie wspomina ani słowa  w końcu i tak nikt nie wie gdzie to w ogóle było ;) ). Lubię też Wyprawę dookoła Galli  za walory poznawcze ale zwłaszcza za pojawienie się Idefiksa. Oczywiście Asteriks legionista również jest bardzo zabawny  czegóż to się nie zrobi dla pięknej kobiety, nawet jeśli oddała serce innemu ;)
Piotr Pi Gołębiewski: Ja również najpierw poznałem film o Asteriksie. Zdaje się, że był to ten pierwszy z 1967. potem był Asterix i Kleopatra, ale największe wrażenie na mnie zrobiło 12 prac Asteriksa. I był to bodaj ostatni film o Gallu, który mi się podobał. Te późniejsze produkcje jakoś do mnie nie trafiały. Przełom nastąpił wraz z ekranizacjami aktorskimi. Ale też tylko dwoma pierwszymi. Komiksy zacząłem czytać od razu jak się pojawiły w Polsce. Zebrałem chyba wszystkie do Helwetów. Ale z czasem zaczęła mnie męczyć powtarzalność tych historii. O tyle, o ile wyżywanie się na Rzymianach w Legioniście i Gladiatorze było nawet śmieszne, czy na Normanach w tomie 9, to potem zacząłem mieć z tym problem. To znaczy dopadł mnie syndrom Toma i Jerry′ego, kiedy to nie mogłem się doczekać, kiedy ten biedny kocur spuści łomot myszy. Bo choć rzymscy centurioni byli typami spod ciemnej gwiazdy, to już tych masakrowanych legionistów, chcących jedynie odbębnić służbę, zaczęło mi być autentycznie szkoda. I tu zaliczam punkty na rzecz Janusza Christy, którego Zbójcerze, choć sympatyczni, nie wywoływali u mnie podobnych emocji. Poza Ofermą jawili się jako szubrawcy, którzy zasługiwali na to, co ich spotyka.
A skoro o Kajku i Kokoszu mowa, to zawsze wydawali mi się bardziej ludzcy od Asteriksa i Obeliksa. O ile gruby dostawca menhirów ma swoje słabości, o tyle mały Gall kreowany jest już na wzór cnót. Niby jest taki bystry i cwany, ale tak po prawdzie, gdyby nie magiczny napój, to by długo z Rzymianami nie pofikał. Generalnie z tym druidowym dopalaczem jest problem. Na początku stanowi on broń przeciwko najazdom legionów Cezara. Z czasem stał się jednak remedium na wszystko, a to już nie było fajne. Widać to nawet w bardzo lubianych przeze mnie 12 pracach Asteriksa, których, nie oszukujmy się, nie przeszliby, gdyby nie środek dopingowy.
W efekcie moja sympatia do Asteriksów zaczęła powoli gasnąć. I dziś mam tak, że do Kajków i Kokoszów wciąż wracam z przyjemnością, to zebrane przez lata albumy Goscinny′ego i Uderzo kurzą się na półce.
KW: Ejże, a Kajko to niby taka złożona postać? Nie jest wzorem cnót? Wydaje mi się, że właśnie Asterix ma więcej ludzkich cech, bywa próżny, porywczy. Rzadko, ale jednak. Co do Zbójcerzy to się zgadzam  są wredni nawet wobec samych siebie (Dzień Śmiechały w warowni). No i poza tym tak często nie widać tego łomotu sprawianego Zbójcerzom (Wodzu, ale nas sprali), a rzymscy legioniści dostają bęcki w każdej serii. To chyba w filmach jest wykorzystywane na jeszcze większą skalę  filmowcom tak podobają się latający Rzymianie, że nierzadko stanowi to 1/3 treści filmu
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PPG: Ale jednak Kajko nie miał napoju i musiał radzić sobie przy pomocy własnego sprytu. Co do ekranizacji aktorskich, to mam wrażenie, że są tak przesiąknięte francuskim klimatem, że dla niektórych mogą być niestrawne. Do tego w filmie aktorskim ciężko jest utrzymać przerysowane postacie z komiksu. Niemniej, o dziwo to właśnie Obelix w wykonaniu Gerarda Depardieu jest kreacją bezbłędną. Z Asterixem w 100% nie poradził sobie żaden z aktorów się w niego wcielający. Choć i tak najwspanialszą postacią wszystkich ekranizacji aktorskich przygód Galla jest i pozostanie Kleopatra o twarzy i ciele boskiej Moniki Bellucci.
MO: A może w zupełnie czym inny jest rzecz? Postrzegam Asteriksa (zarówno jako całość jak i poszczególne albumy) przede wszystkim jako zbiór doskonałych gagów spiętych jako tako głównym motywem (a to nowa nacja, a to jakieś zadanie do wykonania  ale zawsze jest to bardziej pretekst niż główna intryga całej historii). Z pewnymi stałymi elementami  pranie Rzymian, pranie piratów itp. W przypadku Kajka i Kokosza głównym elementem komiksu jest opowiadana historia, a gagi ją tylko (ale sprawnie) ubarwiają.
PPG: Bardzo trafne. O tyle, o ile Goscinny poza gagami potrafił zaproponować ciekawy wątek główny (Asteriks i Normanowie, Niezgoda, Wróżbita), to Uderzo miał tylko zalążki pomysłów i nie potrafił ich sprawnie domknąć. Co zaś się tyczy Ferriego, to znam tylko Asteriksa w Italii i dla mnie był to jedynie przyciężki zlepek nawiązań i dowcipów. Choć przyznaję, że od strony graficznej nie ma się czego przyczepić.
AK: Mnie też nieco drażni cokolwiek nadużywany wszechmocny magiczny napój  ale w końcu bez niego nie byłoby ostatniego niepodbitego skrawka Galli. Można by się wprawdzie zastanawiać dlaczego Panoramiks nie nauczył przyrządzać owej mikstury wszystkich innych galijskich druidów  ale znając wybuchowe cechy charakteru dzielnych Galów prawdopodobnie obawiał się, że efekt przypominałby jego podstępne upowszechnienie pośród ambitnych Gotów. Jeśli chodzi o same postacie głównych bohaterów  zawsze trochę współczułem Obeliksowi. Nie, nie chodzi o to, że nie pozwalano mu skosztować magicznej mikstury w której się skąpał będąc dziecięciem. Po prostu on jest jak duże nieco grymaśne dziecko nie zdające sobie do końca sprawy ani z własnej niezwykłej siły ani z tego co się wokół niego dzieje. Bez Asteriksa jest kompletnie zagubiony. A sam tytułowy bohater jest oczywiście uosobieniem najdzielniejszego, najsprytniejszego i w ogóle naj, naj, naj Zwłaszcza, gdy ma przy sobie porcję magicznego napoju i wsparcie Obeliksa. Choć czasami widzimy jego bardziej ludzkie oblicze np. wtedy gdy wygnany z wioski próbował z marnym skutkiem zapełnić monetami pusty kociołek za pomocą swych wątpliwych zdolności biznesowych.
MM: Filmy aktorskie budzą u mnie ambiwalentne odczucia, ale mimo to nie potrafię się oprzeć chęci ich obejrzenia. W zasadzie jedynie Asterix i Obelix: Misja Kleopatra to była naprawdę przednia zabawa, w czym spora zasługa Bartosza Wierzbięty, któremu zawdzięczamy rewelacyjny przekład dialogów. Zdecydowanie wolę animacje, ale preferuję te starsze  tutaj u mnie niepodzielnie króluje Dwanaście prac Asteriksa, jednak bardzo lubię też Asterixa w Brytanii czy Asterixa i wikingów.
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MO: A u mnie jest odwrotnie. Obcowanie z komiksowym oryginałem wyleczyło mnie z filmów animowanych natomiast wspominana przez Piotrka aktorska wersja Asteriksa i Kleopatry"(zatytułowana zresztą Misja Kleopatra) była (i jest) mistrzostwem świata. I to zarówno za sprawą Belucci jak i, a może przede wszystkim Jamela Debbouze, który wcielił się w rolę Numérnabisa świetnie dubbingowanego przez Pazurę.
AK: Z ekranizacji aktorskich najbardziej podobała mi się Misja Kleopatra  również uważam, że rola Kleopatry była świetnie obsadzona, Gérard Depardieu doskonale pasował do postaci Obelilksa a całość była naprawdę zabawna tak za sprawą oryginalnego scenariusza jak polskiego dubbingu. Z animacjami bywało różnie Niby te starsze są lepsze i wierniejsze graficznie oryginałowi. Ale niedawno widziałem np. Osiedle bogów w wersji komputerowej animacji 3d i przyznam, że byłem mile zaskoczony  film był chyba nawet lepszy niż komiks. To i owo w nim twórczo rozwinięto to i owo zmieniono w efekcie uzyskując miłą dla oka bardo zabawną ekranizację.
PPG: Zapowiadana na 2020 rok nowa produkcja aktorska o Asteriksie ma zaprowadzić Gallów do Chin. Zrozumiałe, że chodzi o olbrzymi rynek zbytu, niemniej moje poczucie regionalnego patriotyzmu domaga się czegoś o Słowianach. Boję się tylko, co Francuzi by z nami zrobili. Teoretycznie mieliby także problem z samym określeniem Słowian, bo w czasach Asteriksa Polskę zamieszkiwali zdaje się Wenedowie utożsamiani z pierwszymi Słowianami, ale z drugiej strony Normanowie też jeszcze nie istnieli za czasów Juliusza Cezara (o ile się orientuję  nie jestem historykiem). Gdyby natomiast iść w totalny zgryw (w który autorzy znad Sekwany na pewno nie pójdą) można wyśmiać koncepcję Wielkiej Lechii. Albo mogliby spotkać kogoś na wzór Kajka i Kokosza.
KW: Ojej, Wielka Lechia to byłoby to! Zawsze uważam, że to przede wszystkim świetny pomysł na scenerię jakiejś sagi fantasy. Zwłaszcza, że zwyczajowo nacje sojusznicze wespół z Galami łupią Rzymian, a przecież w mitologii turbosłowiańskiej ważnym elementem jest bicie wojsk Juliusza Cezara. Ale pewnie tego nie będzie, i fanboje Lechina Empire będą się burzyć i słać protesty. Ale Kajko i Kokosz też nie pasuje, oni są jednak osadzeni w takim quasi świecie przedchrześcijańskim (to znaczy w rodzimym rozumieniu nadejścia chrześcijaństwa), czyli jakieś 1000 lat po Asteriksie Ale faktem jest, że miło by było, gdyby Obeliks upolował jakiegoś dzika z naszej puszczy
MO: Uważni czytelnicy mogli dostrzec, że w jednym z najnowszych Asteriksów (Asteriks w Italii) pojawił się Sarmata, chociaż z liternictwa, jakim się posługiwał, wynikało, że autorzy widzieli jego pochodzenie jako bardziej zaburzańskie niż nadwiślańskie. A zamykając ten temat, w trakcie wywiadu zadałem pytanie o możliwość umiejscowienia akcji któregoś z albumów na terenie naszego kraju. Z uprzejmej odpowiedzi wynikało, że owszem ale potrzebny jest jakiś fajny pomysł na intrygę, czytaj na razie są ważniejsze rynki do obskoczenia. Myślę, że najlepszym dowodem jest wspomniany film, którego akcja ma się rozgrywać w Chinach. Cóż, globalizacja. I tak mnie naszła refleksja, że gdy byłem dzieckiem i raz na jakiś czas trafiały w moje ręce zagraniczne komiksy, w tym Asteriksy, to marzyłem o ich polskiej wersji. Teraz sobie myślę, że gdyby one wychodziły u nas mniej więcej w tym samym czasie co oryginały, to bardzo możliwe, że te wszystkie nasze Tytusy, Kajki i Kokosze, Kleksy, Nerwosolki nie miałyby szans na zaistnienie. Czyli nie ma tego złego, co by na dobre nie wyszło.
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  Komiksowy listopad będzie pod znakiem powrotów. Będą Trolle z Troy, Kleks z przyjaciółmi, Lincoln, Wilq. Także dużo pozycji superbohaterskich. Szykujcie portfele.


[image: Jonek, Jonka i Kleks: Odwiedziny smoka]
Szarlota Pawel
‹Jonek, Jonka i Kleks: Odwiedziny smoka›
Gratka dla miłośników twórczości nieodżałowanej Szarloty Pawel wychowanych w złotej erze polskiego komiksu. Egmont wydaje album,  który poza tytułowymi Odwiedzinami Smoka będzie zawierał przygody Kleksa i jego przyjaciół publikowane dotychczas jedynie na łamach Świata Młodych.


[image: Green Latern: Najczarniejsza noc]
Geoff Johns, Ivan Reiss
‹Green Latern: Najczarniejsza noc›
Zielone Latarnie są jedną z kilku frakcji międzygalaktycznych superbohaterów, które walczą z kosmicznym złem. Mamy też inne kolory  zadaniem Strażników z planety Oa jest pilnowanie porządku i rozwiązywanie ewentualnych konfliktów. Wszystkie wewnętrzne niesnaski przestają być istotne w momencie pojawienia się Czarnych Latarni, które chcą tylko jednego  zniszczyć wszechświat. Rozpoczyna się kolejna runda odwiecznej walki Światła z Ciemnością.  


[image: Dom szeptów #1: Moc podzielona]
Nalo Hopkinson, John Rauch, Dominike Domo Stanton
‹Dom szeptów #1: Moc podzielona›
Dom szeptów to druga, po Śnieniu, seria Sandman Uniwersum. Erzulie, bogini miłości i przyjemności, próbuje za wszelką cenę wydostać się z Śnienia, do którego trafiła w wyniku powstania szczeliny między światami. Wydostanie się z królestwa Sandmana nie jest jednak łatwe  dusze ludzi zmarłych na tajemniczą zarazę, skutecznie to uniemożliwiają. 


[image: Hellboy #7: Hellboy w piekle]
Mike Mignola
‹Hellboy #7: Hellboy w piekle›
Stało się. Hellboy wrócił do domu  do miejsca, którego chciał uniknąć za wszelką cenę, ale wiedział, że jest to niemożliwe. Czerwony diabeł wędruje przez Piekło  wyprawa ta powiąże ze sobą wszystkie wątki, snute przez całe siedemnaście lat pracy nad serią. Mike Mignola osobiście odpowiada za zamknięcie przygód Hellboya  jest autorem zarówno scenariusza i rysunków. Jedna z najważniejszych premier tego miesiąca.


[image: Trolle z Troy #1 (wyd. zbiorcze)]
Scotch Arleston, Jean-Louis Mourier
‹Trolle z Troy #1 (wyd. zbiorcze)›
Wracamy na Troy! Tym razem jednak rozstajemy się z Lanfeustem. Cofamy się w czasie o dwieście lat i udajemy do krainy trolli. Nad pobratymcami znanego nam Hebiusa zawisło niebezpieczeństwo  pewien mędrzec z Eckmul formuje Drużynę Zagłady Trolli, której zadaniem jest wyłapanie wszystkich przedstawicieli włochatego gatunku. Trójka bohaterów, której udało się wymknąć z rąk łowców, musi znaleźć sposób na uwolnienie swoich ziomków. Za sterami ponownie Christophe Scotch Arleston, który tym razem współpracuje z nowym rysownikiem  Jeanem-Louisem Mourierem.


[image: Batman. Przeklęty]
Brian Azzarello, Lee Bermejo
‹Batman. Przeklęty›
Brian Azzarello i Lee Bermejo, autorzy głośnego Luthora i niesamowitego Jokera, znowu razem! Tym razem, w ramach serii DC Black Label, serwują komiks grozy. Do Gotham przybywa sam John Constantine, aby pomóc w rozwikłaniu zagadki śmierci Jokera (dokładnie tak, w alternatywnych światach DC nawet to jest możliwe). Czy nagły zanik pamięci Batmana ma coś wspólnego z tą sprawą?


[image: 30 dni nocy #1]
Steve Niles, Ben Templesmith
‹30 dni nocy #1›
Barrow, Alaska. Co roku mamy tu trzydzieści dni nocy  słońce nie wschodzi pomiędzy 18 listopada i 17 grudnia. Gdy ciemność zapada nad tym kojarzącym się z Fargo, małym, odciętym od świata miasteczkiem, a miejscowi ludzie szykują się na przetrwanie najgorszego miesiąca w roku, zaczyna się prawdziwy horror. Mróz, zamieć, mrok, klaustrofobia i obezwładniająca groza. Oto nowe wydanie komiksu Stevea Nilesa i Bena Templesmitha  tym razem otrzymujemy wydanie zbiorcze, zawierające wszystkie trzy tomy tej historii.


[image: Odyseja Hakima #1]
Fabien Toulme
‹Odyseja Hakima #1›
Prawdziwa historia Hakima, młodego Syryjczyka, który musiał uciekać ze swojego kraju i wybrać los uchodźcy. Dojmujące świadectwo losów człowieka skazanego na życie w świecie, który o nim całkowicie zapomniał. 


[image: Wilq #27: Pornole wyklęte]
Bartosz Minkiewicz
‹Wilq #27: Pornole wyklęte›
Dwudziesta siódma część opowieści o wku*nym superbohaterze z Opola, o chwytliwym tytule, ładnie nawiązującym do współczesności. I w sumie przecież nie trzeba nic dodawać, można tylko prosić o większy udział swych ulubionych bohaterów (Dawaj, Etombedzie, dawaj!).


[image: Iguana]
Domingo Roberto Mandrafina, Carlos Trillo
‹Iguana›
Iguana to kontynuacja rewelacyjnego komiksu Wielki kant autorstwa Carlosa Trillo i Domingo Mandrafina. Jego akcja odnosi się do charakterystycznego płatnego mordercy Iguany, którego śmierć widzieliśmy. Zaciekawiona jego historią reporterka pewnego brukowca przybywa do La Colonii, by napisać kilka artykułów. To, co odkryje będzie sięgało samego jądra ciemności. Znając pierwszą część, należy spodziewać się przewrotnego scenariusza, okraszonego przemocą i nagością. Czy trzeba czegoś więcej?


[image: Tamara Łempicka]
Daphne Collignon, Virginia Greiner
‹Tamara Łempicka›
Wydawnictwo Marginesy coraz śmielej sobie poczyna na polskim rynku. W listopadzie wydaje biograficzny komiks poświęcony Tamarze Łempickiej. Ciekawa pozycja dla miłośników Paryża i Art Deco.


[image: Hawkeye #2: Troje]
Jeff Lemire, Ramon Pérez
‹Hawkeye #2: Troje›
Jeff Lemire kontynuuje swoją wizję przygód pary Hawkeyeów, czyli Clinta Bartona i Kate Bishop. Do zestawu dorzuca jednak trzeciego łucznika. Czy skonfliktowani superbohaterowie będą w stanie ponownie sobie zufać? I co się stało z dziećmi o nadludzkich właściwościach, przetrzymywanymi w tajnej bazie Hydry? Odpowiedź znajdziecie w niniejszym tomie.


[image: All-New Wolverine #3: Wróg publiczny II]
Djibril Morissette-Phan, Tom Taylor, Nik Virella
‹All-New Wolverine #3: Wróg publiczny II›
Wszystko ma teraz 2 w tytule. Jest Marvel Now 2.0, była II Wojna domowa, przyszedł więc czas na Wroga publicznego II. W oryginalnej historii Wolverine dokonał istnej masakry na skalę niespotykaną. Czy nowa Wolverine też będzie musiała przelać tyle krwi? Oby nie, w końcu ma o jeden szpon u każdej ręki mniej.


[image: Amazing Spider-Man #5: Spisek klonów]
Mark Bagley, Jamal Campbell, Giuseppe Camuncoli, Jim Cheung, Peter David, Ron Frenz, Christos Gage, Stuart Immonen, Sean Ryan, Dan Slott, Irene Strychalski, Robbie Thompson
‹Amazing Spider-Man #5: Spisek klonów›
A tej pozycji trochę się boję. Wciąż mam w pamięci niesławne Maksymalne Klonowanie z lat 90., które powinno pogrzebać wszelkie pomysły o odkurzaniu postaci Jackala, który za to odpowiadał. Niektórzy jednak nie potrafią uczyć się na błędach. A może jednak? W końcu za całość będzie odpowiadało aż 5 scenarzystów Dan Slott (od kilku lat główny kreator przygód Pająka), Christos Gage (Spectacular Spider-Man, Ms Marvel), Peter David (Spider-Man 2099), Robbie Thompson (Spider-Man / Deadpool, Meet the Skrulls) i Sean Ryan (Spider-Man & The League of Realms).


[image: Nienawidzę Baśniowa #4: Konali krótko i płaczliwie]
Skottie Young
‹Nienawidzę Baśniowa #4: Konali krótko i płaczliwie›
Ostatnia część najbardziej krwawej baśni świata. Czy Gertrude wreszcie wydostanie się ze znienawidzonego Baśniowa, czy mucha Larry udźwignie psychicznie to wydarzenie? I czy my nie zapłaczemy się w tęsknocie za jedyną dziewczynką, która jednorożce najbardziej lubi w formie dobrze wypieczonych szaszłyków.


[image: Punisher MAX #7]
Richard Corben, Garth Ennis, Lewis Larosa, Goran Parlov, Darick Robertson, John Severin
‹Punisher MAX #7›
Powrót Gartha Ennisa na stanowisko scenarzysty. Związane jest to z faktem, że niniejszy album zawiera zbiór historii z czasów, kiedy nie istniał jeszcze Punisher, a Frank Castle stacjonował w Wietnamie. Irlandczyk będzie próbował odpowiedzieć na pytanie, czy przykładny mąż i ojciec stał się Pogromcą w wyniku traumatycznych wydarzeń w Central Parku, czy też chęć mordu drzemała w nim wcześniej.


[image: Ultimate Spider-Man #5]
Mark Bagley, Brian Michael Bendis, Trevor Hairsine
‹Ultimate Spider-Man #5›
Piąty tom zbiorczego wydania alternatywnych przygód Spider-Mana w świecie Ultimate. Do tej pory seria ta utrzymywała wysoki poziom i nie wygląda, by miało się to zmienić. Zwłaszcza, że panowie Brian Michael Bendis (scenariusz) i Mark Bagley (rysunki) wprowadzą na arenę legendarną Złowieszczą Szóstkę to znaczy Piątkę, bo tu tworzą ją: Dr Octopus, Sandman, Electro, Kraven i Zielony Goblin.


[image: Zbir #3]
Eric Powell
‹Zbir #3›
W listopadzie pojawi się trzeci tom ekskluzywnego wydania przygód Zbira. Na ulicy Pokątnej znów panoszy się strach. Umiera stary przyjaciel i sojusznik Goona, a do miasta wraca Labrazio  zaprzysięgły wróg naszego bohatera. Zbir zaczyna podejrzewać, że przyjdzie mu zmierzyć się z czymś dużo mroczniejszym i znacznie bardziej zabójczym niż wszystko, z czym miał do czynienia do tej pory. Pewnie ma rację


[image: Rycerze Heliopolis #2]
Jeremy, Alexandro Jodorowsky
‹Rycerze Heliopolis #2›
Rok czekania przyniósł efekty. Wreszcie poznamy drugi tom serii tworzonej przez kultowego scenarzystę Alexandro Jodorowskyego i utalentowanego rysownika Jérémyego Petiqueuxa. Opowiada ona o następcy Francji Ludwiku XVII, który uniknął ścięcia na gilotynie i został wychowany na płatnego mordercę. Trzeba przyznać, że założenie całości jest dość kosmiczne, nawet jak na teorię spiskową, ale pierwszy tom czytało się całkiem przyjemnie.


[image: Lincoln #5]
Olivier Jouvray, Jérôme Jouvray
‹Lincoln #5›
Lincoln to zrzędliwy, nieśmiertelny rewolwerowiec, którego nie przestają prześladować Bóg i Diabeł próbujący sprowadzić go na dobrą (lub złą) drogę.
Lincoln przeleżał w swoim grobie kilka miesięcy, zanim Bóg postanowił zakłócić jego spokój i wyrwać go z wiecznego snu. Lincolnowi było bardzo dobrze, nie dbał o nic, i nie chce wracać na powierzchnię. Bóg jest jednak głuchy na jego zrzędzenie i postanawia zmusić go do ruszenia tyłkiem.


[image: Centaurus #5: Ziemia śmierci]
Rodolphe D. Jacquette, Zoran Janjetov, Leo
‹Centaurus #5: Ziemia śmierci›
Piąty tom serii Centaurus już w listopadzie. Ziemia przestała nadawać się do życia, a jej mieszkańcy przemierzają kosmos na pokładzie statku-świata poszukując nowej, gościnnej planety. Sądzą, że znaleźli ją w gwiazdozbiorze Centaura. Ale na miejscu czekają ich tajemnicze widma i groźne pułapki. Czy znajdą tu spokój potrzebny do życia?




Tytuł: Jonek, Jonka i Kleks: Odwiedziny smoka
Scenariusz: Szarlota Pawel
Data wydania: 20 listopada 2019
Rysunki: Szarlota Pawel
Wydawca:  Egmont
Cykl: Jonek, Jonka i Kleks
ISBN: 9788328135611
Format: 72s. 170x260mm
Cena: 24,99
Gatunek: humor / satyra
Zobacz w: Kulturowskazie

Tytuł: Green Latern: Najczarniejsza noc
Scenariusz: Geoff Johns
Data wydania: 20 listopada 2019
Rysunki: Ivan Reiss
Przekład: Marek Starosta
Wydawca:  Egmont
Cykl: Green Latern
ISBN: 9788328142992
Format: 304s. 180x275mm
Cena: 99,99
Gatunek: superhero
Zobacz w: Kulturowskazie

Tytuł: Dom szeptów #1: Moc podzielona
Scenariusz: Nalo Hopkinson
Data wydania: 13 listopada 2019
Rysunki: John Rauch, Dominike Domo Stanton
Przekład: Paulina Braiter
Wydawca:  Egmont
Cykl: Dom szeptów, Sandman Universum
ISBN: 9788328142954
Format: 160s. 170x260mm
Cena: 69,99
Zobacz w: Kulturowskazie

Tytuł: Hellboy #7: Hellboy w piekle
Scenariusz: Mike Mignola
Data wydania: 13 listopada 2019
Rysunki: Mike Mignola
Przekład: Tomasz Sidorkiewicz
Wydawca:  Egmont
Cykl: Hellboy
ISBN: 9788328142619
Format: 360s. 170x260mm
Cena: 99,99
Gatunek: groza / horror
Zobacz w: Kulturowskazie

Tytuł: Trolle z Troy #1 (wyd. zbiorcze)
Scenariusz: Scotch Arleston
Data wydania: 20 listopada 2019
Rysunki: Jean-Louis Mourier
Przekład: Maria Mosiewicz
Wydawca:  Egmont
Cykl: Trolle z Troy
ISBN: 9788328197039
Format: 200s. 216x285mm
Cena: 99,99
Gatunek: humor / satyra
Zobacz w: Kulturowskazie

Tytuł: Batman. Przeklęty
Scenariusz: Brian Azzarello
Data wydania: 20 listopada 2019
Rysunki: Lee Bermejo
Przekład: Tomasz Kłoszewski
Wydawca:  Egmont
Cykl: Batman
ISBN: 9788328141698
Format: 176s.  216x276mm
Cena: 69,99
Gatunek: superhero
Zobacz w: Kulturowskazie

Tytuł: 30 dni nocy #1
Scenariusz: Steve Niles
Data wydania: 20 listopada 2019
Rysunki: Ben Templesmith
Przekład: Jacek Żuławnik
Wydawca:  Egmont
Cykl: 30 dni nocy
ISBN: 9788328197572
Format: 368s. 170x260mm
Cena: 109,99
Gatunek: groza / horror
Zobacz w: Kulturowskazie

Tytuł: Odyseja Hakima #1
Scenariusz: Fabien Toulme
Data wydania: 23 listopada 2019
Rysunki: Fabien Toulme
Przekład: Wojciech Birek
Wydawca:  Non Stop Comics
Cykl: Odyseja Hakima
ISBN: 978-83-8110-930-7
Format: 270s. 230x165 mm
Cena: 57,00
Gatunek: obyczajowy
Zobacz w: Kulturowskazie

Tytuł: Wilq #27: Pornole wyklęte
Scenariusz: Bartosz Minkiewicz
Data wydania: listopad 2019
Wydawca:  BM Vision
Cykl: Wilq Superbohater
Cena: 15,75
Gatunek: humor / satyra
Zobacz w: Kulturowskazie

Tytuł: Iguana
Scenariusz: Carlos Trillo
Data wydania: 8 listopada 2019
Rysunki: Domingo Roberto Mandrafina
Przekład: Robert P. Lipski
Wydawca:  Elemental
ISBN: 978-83-954435-5-8
Format: 84s. 220x295 mm
Cena: 69,00
Gatunek: obyczajowy, sensacja
Zobacz w: Kulturowskazie

Tytuł: Tamara Łempicka
Scenariusz: Virginia Greiner
Data wydania: 20 listopada 2019
Rysunki: Daphne Collignon
Przekład: Paweł Łapiński
Wydawca:  Marginesy
ISBN: 9788366335493
Format: 56s. 240x320 mm
Cena: 44,90
Gatunek: biograficzny, historyczny
Zobacz w: Kulturowskazie

Tytuł: Hawkeye #2: Troje
Scenariusz: Jeff Lemire
Data wydania: 20 listopada 2019
Rysunki: Ramon Pérez
Przekład: Marceli Szpak
Wydawca:  Egmont
Cykl: Hawkeye, Marvel Now 2.0
ISBN: 9788328141995
Format: 132s. 167x255mm
Cena: 39,99
Gatunek: superhero
Zobacz w: Kulturowskazie

Tytuł: All-New Wolverine #3: Wróg publiczny II
Scenariusz: Tom Taylor
Data wydania: 20 listopada 2019
Rysunki: Nik Virella, Djibril Morissette-Phan
Wydawca:  Egmont
Cykl: All-New Wolverine, Marvel Now 2.0
ISBN: 9788328141889
Format: 168s. 167x255mm
Cena: 49,99
Gatunek: superhero
Zobacz w: Kulturowskazie

Tytuł: Amazing Spider-Man #5: Spisek klonów
Scenariusz: Christos Gage, Dan Slott, Sean Ryan, Peter David, Robbie Thompson
Data wydania: 20 listopada 2019
Rysunki: Jim Cheung, Stuart Immonen, Irene Strychalski, Mark Bagley, Ron Frenz, Giuseppe Camuncoli, Jamal Campbell
Przekład: Bartosz Czartoryski
Wydawca:  Egmont
Cykl: Amazing Spider-Man
ISBN: 9788328142077
Format: 468s. 167x255mm
Cena: 89,99
Gatunek: superhero
Zobacz w: Kulturowskazie

Tytuł: Nienawidzę Baśniowa #4: Konali krótko i płaczliwie
Scenariusz: Skottie Young
Data wydania: listopad 2019
Rysunki: Skottie Young
Przekład: Marceli Szpak
Wydawca:  Non Stop Comics
Cykl: Nienawidzę Baśniowa
ISBN: 978-83-8110-926-0
Format: 120s. 170 × 260 mm
Cena: 42,
Gatunek: fantasy
Zobacz w: Kulturowskazie

Tytuł: Punisher MAX #7
Scenariusz: Garth Ennis
Data wydania: 20 listopada 2019
Rysunki: Goran Parlov, Darick Robertson, Richard Corben, John Severin, Lewis Larosa
Przekład: Marek Starosta
Wydawca:  Egmont
Cykl: Punisher MAX
ISBN: 9788328141797
Format: 496s. 17.0x26.0cm
Cena: 109,99
Gatunek: superhero
Zobacz w: Kulturowskazie

Tytuł: Ultimate Spider-Man #5
Scenariusz: Brian Michael Bendis
Data wydania: 13 listopada 2019
Rysunki: Mark Bagley, Trevor Hairsine
Przekład: Marek Starosta
Wydawca:  Egmont
Cykl: Ultimate Spider-Man
ISBN: 9788328141834
Format: 360s. 170x260mm
Cena: 99,99
Gatunek: superhero
Zobacz w: Kulturowskazie

Tytuł: Zbir #3
Tytuł oryginalny: The Goon
Scenariusz: Eric Powell
Data wydania: 20 listopada 2019
Rysunki: Eric Powell
Przekład: Paulina Braiter
Wydawca:  Non Stop Comics
Cykl: Zbir
ISBN: 978-83-8110-927-7
Format: 416s. 170 × 260 mm
Cena: 119,00
Gatunek: groza / horror
Zobacz w: Kulturowskazie

Tytuł: Rycerze Heliopolis #2
Scenariusz: Alexandro Jodorowsky
Data wydania: listopad 2019
Rysunki: Jeremy
Wydawca:  Taurus Media
Cykl: Rycerze Heliopolis
Gatunek: fantasy
Zobacz w: Kulturowskazie

Tytuł: Lincoln #5
Scenariusz: Olivier Jouvray
Data wydania: listopad 2019
Rysunki: Jérôme Jouvray
Wydawca:  Timof i cisi wspólnicy
Cykl: Lincoln
Gatunek: humor / satyra, western
Zobacz w: Kulturowskazie

Tytuł: Centaurus #5: Ziemia śmierci
Scenariusz: Leo, Rodolphe D. Jacquette
Data wydania: listopad 2019
Rysunki: Zoran Janjetov
Przekład: Wojciech Birek
Wydawca:  Timof i cisi wspólnicy
Cykl: Centaurus
Cena: 37,
Gatunek: SF
Zobacz w: Kulturowskazie
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  Wywiady


  Asteriks i Obeliks w krainie Polan

  Marek Puszczewicz, Jean-Yves Ferri, Didier Conrad

  
  

  
  O trudach współpracy scenarzysty z rysownikiem, o tym czy Asteriks dotrze do Słowian, o ulubionych albumach cyklu z obecnymi autorami serii Asteriks  Jean-Yves′em Ferri, Didier Conradem oraz tłumaczem Markiem Puszczewiczem rozmawia Marcin Osuch.
[image: ]
Jean-Yves Ferri, Didier Conrad
Marcin Osuch: Duża część albumów o Asteriksie i Obeliksie podpada pod temat Zwiedzanie Europy  Belgia, Szwajcaria, Anglia, Hiszpania itd. Czy jest szansa, że dzielni Galowie zawitają do Polski, a właściwie do krainy Polan?
Jean-Yves Ferri: Jest taka możliwość, aby akcja któregoś albumu rozgrywała się na terenach Słowian. Natomiast byłaby potrzebna jakaś myśl przewodnia, pretekst, idea, na której można byłoby zbudować dalszy ciąg.
MO: Serię o Asteriksie stworzył duet Goscinny-Uderzo. Który z was musi mierzyć się z większym wyzwaniem pod względem dokonań legendarnego poprzednika? Dlaczego?
Didier Conrad: On (z uśmiechem wskazuje na Jean-Yvesa).
JYF: Pod względem graficznym jest narzucony pewien model, za którym można podążać. Oczywiście są pewne zmiany, modyfikacje, ale jest pewien wzór. W przypadku scenariusza, spektrum możliwości jest tak duże, że nie ma prostego modelu, w którym można się poruszać.
DC: Trzeba dodać, że czterdzieści lat temu świat inaczej wyglądał i trzeba opowiadaną historię zaadoptować do tego, co mamy teraz.
MO: Obaj z Jean-Yves jesteście równolatkami Asteriksa. Czy to było podstawowe kryterium wyboru do pracy przy kontynuacji serii?
DC: Nie do końca był to przypadek (śmiech). Świadomie wybór padł na osoby, które znają tamte czasy, a przez to rozumieją tę specjalną atmosferę, jaka towarzyszyła kolejnym albumom o Asteriksie, gdy publikowane były po raz pierwszy.
MO: Jaki jest Wasz ulubiony album z czasów Alberta i Renee?
DC: Asteriks i Kleopatra. Jest to przygoda egzotyczna i miała szczęście do bardzo dobrej adaptacji kinowej.
[image: Jean-Yves Ferri]
Jean-Yves Ferri
JYF: Asteriks legionista  zobaczyliśmy uczuciową stronę Obeliksa, poznaliśmy kilka niezwykłych postaci legionistów, no i oczywiście  Falballa.
MO: Jak wygląda wasza praca z Jean-Yvesem? Dostajesz gotowy scenariusz i bierzesz się za rysowanie, czy raczej razem uzgadniacie ogólny kształt całości, wspólnie rozplanowujecie plansze i dopiero wtedy JY bierze się za scenariusz?
JYF: Różnie to wygląda, przy każdym albumie nasza praca inaczej się układa. Czasami razem uzgadniamy jakiś pomysł i wtedy realizujemy to wspólnie, bez większych konfliktów. Ale zdarza się, co miało miejsce przy tym albumie (Córka Wercyngetoryksa  przyp. red.), jakieś spięcie i trzeba było przejść do schematu klasycznego, czyli najpierw scenariusz, a potem rysunki.
MO: Praca przy kontynuacji kultowej serii to według ciebie czysty relaks i przyjemność, czy obciążenie związane z koniecznością dostarczenia produktu wysokiej jakości w narzuconym terminie?
DC: Muszę podkreślić, że praca przy Asteriksie nieco różni się od tej przy, nazwijmy to, zwyczajnym komiksie. Tutaj musimy się zmierzyć z ponadczasową serią. Początki były trudne, ale teraz, po tych kilku albumach, czujemy się dużo swobodniej i chyba mamy z tego coraz więcej przyjemności.
MO: I ostatnie pytanie. Nie jesteście zmęczeni tym ciągłym praniem Rzymian przez Galów? Nie jest ich wam czasem szkoda? Czy to będzie niezmienny element serii?
JYF: Ponieważ dotychczas Rzymianie przegrywali wszystkie te walki i bitwy, to my nie mamy zamiaru tego zmieniać. Wręcz przeciwnie, lubimy to i tak zostanie.
MO: Dziękuję bardzo za rozmowę.
Marek Puszczewicz
Marcin Osuch: Czy tłumacz komiksów musi/powinien być fanem komiksów? Jeśli tak to jakie są pańskie ulubione komiksy?
[image: Didier Conrad]
Didier Conrad
Marek Puszczewicz: Wydaje mi się, że nie musi, ale dobrze by było, aby wyczuwał to, co autorzy chcieli opowiedzieć. Ja jestem akurat fanem Asteriksa i to od dłuższego czasu, bo poznałem go jeszcze na studiach, w latach siedemdziesiątych. I tak sobie wtedy myślałem, że dobrze by było, gdyby ten Asteriks pojawił się tu u nas, bo rzecz jest tego warta. Po pierwsze jest dobrze napisana, po drugie jest to zrobione inteligentnie. Pojawiło się dzisiaj [w trakcie spotkania prasowego  przyp. red.] tutaj takie porównanie Asteriksa do amerykańskich komiksów superbohaterskich. Asteriks ma to coś ulotnego, co wynika z jego francuskiego pochodzenia, pewną taką lekkość humoru.
MO: Czy tylko Asteriks jest Pańskim ulubionym komiksem, czy są też inne?
MP: Jestem troszkę niewolnikiem tego, co tłumaczę. Miałem okazję przekładać większość Tintinów, sporą część albumów o Lucky Lukeu, które również mi się podobały dawniej. Teraz zajmuję się pięciotomową serią Pamiętniki Wisienki, ciekawa rzecz o jedenastoletniej dziewczynce, która chce zostać pisarką i podpatruje ludzi. Trochę nietypowa forma, zawiera fragmenty wyjęte żywcem z dziennika obok klasycznych komiksowych kadrów.
MO: Czy z perspektywy tłumacza zauważa Pan jakąś specyfikę Asteriksa w porównaniu ze wspomnianymi Lucky Lukiem, Tintinem czy też Bilalem?
MP: Bilal to akurat zupełnie nieporównywalna rzecz. Ale akurat Asteriks, wspomniany Lucky Luke i jeszcze Przygody wezyra Iznoguda są połączone postacią Renee Goscinnyego i są do siebie dosyć podobne. Ale już Tintin jest nieco inny. Rozgrywa się w innej epoce, dużo bliższej czasom dzisiejszym (od rewolucji radzieckiej po lądowanie na Księżycu i jeszcze dalej) i nie ma tam przestrzeni na ten specyficzny komizm wynikający ze zderzenia odległej epoki, w której rozgrywa się akcja Asteriksa, ze współczesnością. Tintin jest historią bardziej linearną, pozbawioną tych smaczków.
MO: Czy to powoduje, że Asteriks jest trudniejszy w tłumaczeniu?
[image: Tomasz Kołodziejczak, Marek Puszczewicz]
Tomasz Kołodziejczak, Marek Puszczewicz
MP: Bez wątpienia. Zarówno Asteriks jak i wspomniany Izgnogud różnią się mocno od Tintina ponieważ Goscinny miał duże upodobanie do kalamburów i to jest pewna trudność przy tłumaczeniu. Pan Ferri, który obecnie pisze scenariusze do Asteriksa, moim zdaniem dosyć dobrze nawiązuje do tej tradycji Goscinnyego i te kalambury pojawiają się w jego komiksach. A jako ciekawostka odnośnie Wezyra Iznoguda, to tam Goscinny natrafił na rysownika, Jeana Tabary, z którym znalazł wspólny język odnośnie tych kalamburów i dla mnie, jako tłumacza, ta ich zabawa słowem i rysunkiem nie raz powodowała niezłą zagwozdkę. Jest naprawdę dużo trudniejszy niż Asteriks.
MO: A wracając do Asteriksa jako serii, jaki jest pański ulubiony album?
MP: Trudno tak od razu powiedzieć. Tłumaczenia zacząłem od Galery Obeliksa, ale chyba najbardziej podobały mi się te najwcześniejsze albumy i tutaj wskazałbym wręcz pierwszy  Przygody Gala Asteriksa. To takie odczucie z czasów, gdy czytałem je jeszcze w oryginale. Nikomu się jeszcze nie śniło, żeby je wydawać po polsku. Chociaż nie, mnie się śniło. Niestety, przez długi czas nie było na to szans z oczywistych powodów. Czyli właśnie ten pierwszy album uznałbym za najlepszy, za tę nowość, jaką stanowił i nadzieję na kontynuację. I widać, że ta nadzieja żyje nadal za sprawą nowych autorów, panów Ferriego i Conrada.
MO: Jaki album był tym najtrudniejszym do tłumaczenia?
[image: ]
MP: Myślę, że nie znalazłbym takiego, który byłby wyjątkowo trudny. Każdy ma swoją dawkę trudności, każdy wymaga ode mnie jakiegoś poziomu mobilizacji. I rzecz może nie w samym tłumaczeniu, tylko podejściu wydawcy oryginału. Francuzi są ostatnio przewrażliwieni na punkcie przekładów. Otrzymuję materiał z sugestiami, co też scenarzysta miał na myśli, a potem bardzo dokładnie weryfikują moje tłumaczenie i zdarza im się mieć uwagi. Oczywiście niejednokrotnie uwagi te są słuszne i z takim uwagami ja zawsze się zgadzam. Zresztą uważam, że porządna redakcja dobrze robi każdemu tekstowi, niezależnie od tego czy jest to tekst oryginalny czy tłumaczony. Po prostu redaktor patrzy na tekst świeżym okiem. Chociaż zdarza mi się walczyć z redaktorami, którzy po prostu nie wiedzą do końca, o co chodzi. Aczkolwiek to rzadkość. Ale też zdarzały mi się takie momenty, gdzie przez kilka dni musiałem się zastanawiać, jak coś przełożyć na polski. Tego nie było raczej nie było w Asteriksie, ale już wspomniany Iznogud dał mi kilka razy do wiwatu. I czasem budzę się w nocy z okrzykiem O! Tak będzie dobrze!.
MO: Bartosz Wierzbięta, który tłumaczył Shreka, wspominał o takiej sytuacji, gdy w pierwszej części pojawił się wątek młynarza. On to zamienił na Żwirka i Muchomorka. W kolejnej części zmartwiał, bo ten młynarz wrócił już w szerszym kontekście, a on musiał coś zrobić z tymi Żwirkami. Czy panu zdarzyła się taka sytuacja?
MP: Raczej nie. Chociaż ja uważam, że zawsze można sobie poradzić. Dobrym przykładem jest tutaj Szklana pułapka, ale ludzie to jakoś przełknęli. Oczywiście tłumaczenia filmów mają mocno inną specyfikę w porównaniu do tłumaczenia książek czy komiksów, ale to już zupełnie inny temat.
MO: Jako osoba, która miała do czynienia z komiksem gdzieś tam w latach siedemdziesiątych, jak patrzy pan na Kajka i Kokosza?
MP: Tak szczerze, to wtedy gdy Kajko i Kokosz się pojawili, nie byłem wielkim miłośnikiem komiksów. Z wyłączeniem Asteriksa, z którym miałem do czynienia w trakcie studiów na filologii francuskiej. Ale gdy zobaczyłem prace Christy, uznałem, że to fajny odpowiednik Asteriksa, aczkolwiek nie miałem z nim takich osobistych wspomnień jak właśnie z Asteriksiem. Chociaż ostatnio występowałem w roli konsultanta dla Egmontu przy przekładzie Kajka i Kokosza na francuski.
MO: Fajnie by było jakby autorzy zdecydowali się umieścić jeden odcinek przygód Galów gdzieś tutaj, w krainie Polan?
MP: Problem chyba polega na tym, że tych informacji o Polanach z czasów imperium rzymskiego jest bardzo mało. I tak jak pan Ferri wspomniał, że trudno mu było spiąć bezpośrednio tego Wercyngetoryksa z magicznym napojem, tak trudno byłoby mu wymyślić coś, co można byłoby powiązać z jakimiś plemionami na miejscu obecnej Polski. W albumie Asteriks w Italii pojawia się Sarmata, co prawda ta postać jest bardziej przypisana do terenów dalej na wschód, patrząc na alfabet jakim są wpisane dymki. Ale myślę, że można ich o to zapytać.
MO: Bardzo dziękuję za wywiad.

Wywiady zostały przeprowadzone podczas spotkania prasowego zorganizowanego przez wydawnictwo Egmont.
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  Gry


  Recenzje


  Online:Błękit

  Miłosz Cybowski

  Blue
  

  
  Blue z pewnością należy do szybkich, choć niekoniecznie prostych gier logicznych. W sam raz na kilkunastominutową przerwę.
[image: Blue]
Każdy z dwudziestu pięciu poziomów charakteryzuje się zupełnie inną mechaniką. Cel natomiast jest za każdym razem ten sam  sprawić, by ekran gry wypełnił się tytułowym, niebieskim kolorem. Czasem będzie trzeba coś kliknąć, czasem coś przesunąć, a innym razem  trochę pokombinować nad tym, jaki mechanizm cechuje daną planszę. 
Zagadki, jak na grę logiczną, nie należą do przesadnie skomplikowanych, nie mówiąc już o tym, że w paru przypadkach się po prostu powtarzają (jak choćby konieczność zawieszenia cyfry z numerem). Jak gdyby twórcom zabrakło pomysłów  ale mimo to zachęcają do zapoznania się z wersją mobilną, oferującą jeszcze więcej poziomów. Nie jestem pewien, czy z tej oferty skorzystam, ale sama gra przeglądarkowa jest warta, by poświęcić jej dłuższą chwilę.




Tytuł: Blue
WWW: Strona
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  Ciężkie życie osadnika

  Agata Hanak

  Dávid Turczi Dice Settlers: Osadnicy z krwi i kości
  

  
  Kilka tygodni temu w moje ręce trafiła gra Dice settlers  osadnicy z krwi i kości, kolejna na polskim rynku, której tematyka dotyczy osadnictwa. Tym razem jest to gra z gatunku 4X czyli explore, expand, exploit, exterminate. W tym wszystkim wydajnie pomogą nam kości, których w pudełku jest całe mnóstwo. Jeśli lubicie kostki, zwłaszcza te z niestandardowymi symbolami, to będziecie zachwyceni.
Dziękujemy wydawnictwu Lucrum Games za udostępnienie egzemplarza gry na potrzeby recenzji.


Ekstrakt: 80%
[image: Dice Settlers: Osadnicy z krwi i kości]
Znacie Boba? Bob to osadnik, który będzie zasiedlał nowe tereny, wprowadzi Was też w świat Dice Settlers udzielając dobrych rad początkującym. Jego wpisy możemy znaleźć w instrukcji i na pewno warto z tych podpowiedzi korzystać. Jednak Bob za nas nie zagra i cała odpowiedzialność pioniera spada na nasze barki. Wcielamy się w rolę osadników, którzy będą mozolnie odkrywali nowe tereny, zakładali osady, pozyskiwali dobra, rozwijali technologie i od czasu do czasu walczyli ze sobą. Naszym zadaniem jest zdobycie jak największej liczby punktów zwycięstwa, a dokonać tego możemy wykonując opisane przeze mnie czynności. Rozpoczynamy rozgrywkę posiadając kilka kostek w swoim woreczku i mając na planszy jeden zajęty przez siebie (z własnym namiotem) kafelek terenu. Kluczem do sukcesu jest właściwy dobór i zarządzanie kośćmi, które służą do wykonywania akcji. Rozgrywka polega w skrócie na wyciągnięciu z woreczka określonej liczby kostek, rzucie nimi (i ewentualnie zmodyfikowanie wyniku), następnie wykonaniu do dwóch różnych akcji głównych w oparciu o wyrzucone na kostkach symbole oraz opcjonalnie akcji dodatkowych.
W grze występują kości w sześciu różnych kolorach, które oprócz barwy, różnią się między sobą symbolami, które na nich występują. W zależności od obranej strategii pewne symbole będą dla nas bardziej wartościowe niż inne. W Dice settlers mamy aż jedenaście różnych symboli, a na planszy gracza możemy znaleźć informację co dokładnie (i w jakiej liczbie) znajduje się na kostkach określonego koloru. Czyli gdy już rzuciliśmy i ustaliliśmy wynik, możemy przystąpić do działania. Akcje zależą nie tylko od wyniku rzutu (każdy symbol odpowiada jakiejś czynności), ale też od liczby kości z takim samym symbolem  im więcej identycznych, tym większe możliwości. Rzućmy okiem na wybrane akcje: 	Eksploracja pozwala na dokładanie nowych kafelków terenu do planszy i zdobywanie bonusów, które z tego wynikają. Akcja nie do przecenienia  nie tylko pozyskiwanie nowych terenów daje nam punkty zwycięstwa, ale też rodzaj kostek, z których możemy korzystać jest ściśle powiązany z terenem (możemy dobrać żółtą kostkę wyłącznie, jeśli jesteśmy obecni na równinach).
	Dzięki Rekrutacji pozyskujemy nowe kości. 
	Osadnictwo pozwala wzmocnić swoją pozycję na mapie, czyniąc nas bardziej odpornych na Atak. 
	Handel pozwala na sprzedaż dóbr za punkty zwycięstwa. 
	Badania natomiast dają dostęp do nowych technologii, reprezentowanych w grze przez karty. Technologie pozwalają na korzystanie z różnorakich bonusów.


W grze wykorzystywana jest mechanika dice building  im więcej mamy kostek, tym więcej możliwości, ale wyciągamy je na ślepo z woreczka, więc do końca nie wiemy, co nam się trafi. W ogóle kości, zwłaszcza wyjmowane bez patrzenia, sugerują sporą losowość. To prawda, nie zawsze dostaniemy to na co czekamy, ale jest sporo możliwości modyfikacji wyniku, więc tak naprawdę gracze mają realny wpływ na poczynania w grze. Losowość tu jest, jej wpływ jest widoczny, ale kluczem do zwycięstwa jest właściwa strategia.
Gra kończy się gdy zostanie osiągnięty jeden z warunków, więc trzeba uważnie śledzić postęp rozgrywki. Gdy zostaną tylko dwa typy kostek, skończą się kafle mapy, skończą się punkty zwycięstwa lub ktoś postawi wszystkie pięć domów, wtedy zostaje ostatnia runda, po której należy podliczyć punty. Takie rozwiązanie sprawia, że nigdy nie wiadomo dokładnie ile rund będzie miała dana rozgrywka. W ogóle zmiennych tu jest sporo  mapa za każdym razem jest inna, bo układana jest z losowo dobieranych żetonów; technologie też mamy różne i możemy wybierać (według podanego klucza), z których chcemy korzystać  świetnie wpływa to na regrywalność.
Dice settlers nie jest trudną grą. Jedno przeczytanie całkiem dobrze napisanej instrukcji jest wystarczające, zwłaszcza, że na planszy gracza mamy wszystkie potrzebne podpowiedzi. Z tego względu śmiało mogę polecić ją nawet tym, którzy mają niewielkie planszówkowe doświadczenie. Trzeba mieć na względzie, że gatunek 4X sugeruje, że mamy w grze interakcję negatywną, co nie wszystkim może odpowiadać. Nie ukrywam, że preferuję spokojny rozwój i nie przepadam gdy ktoś mnie wyrzuca ze zdobytych terenów, ale taki już los osadnika.
Gra się bardzo dobrze skaluje więc nie ma znaczenia czy gracie we dwie, trzy czy cztery osoby. Ba, nawet gdy brakuje Wam kompanów do stołu, możecie usiąść sami do rywalizacji z wirtualnym pionierem Konstantym. Zaletą rozgrywki indywidualnej jest możliwość modyfikacji stopnia trudności, dzięki czemu rywalizacja jest zawsze wyrównana.
Nie pisałam jeszcze o wykonaniu  pierwsze co zwraca uwagę, to waga pudełka. Naprawdę czuć, że w środku jest sporo elementów. Królują oczywiście kolorowe kostki, ale znajdziemy też żetony terenu, drewniane domki i namioty, płócienne woreczki czy tekturowe znaczniki zasobów. Nie mogę powiedzieć złego słowa o jakości komponentów, a zaskoczeniem dla mnie był fakt, że tekturowe wypraski z elementami były w folii. Nie mogę sobie przypomnieć czy wcześniej spotkałam się z takim rozwiązaniem, aczkolwiek przy dzisiejszych eko trendach, ta folia jest chyba niepotrzebna. Sama grafika nie do końca do mnie przemawia, a zwłaszcza biednie wyglądają rysunki na kaflach terenów. Gra wygląda przyjemnie, ale nie fantastycznie.
Czas na podsumowanie  Dice settlers nie jest grą, na którą czekałam z niecierpliwością. Zaczęłam się jej przyglądać, gdy zbliżała się data polskiej premiery i zachęciły mnie całkiem dobre recenzje. I faktycznie jestem miło zaskoczona. Wszyscy moi współgracze szybko przyswoili zasady, rozgrywka przebiega płynnie, chociaż czasami trzeba trochę czasu do namysłu, szczególnie w momencie, gdy możemy modyfikować rzut kośćmi. Mogę ten tytuł polecić z czystym sumieniem wszystkim, którzy szukają średnio wymagającej gry, ze stosunkowo krótkim (do godziny) czasem rozgrywki. I wszystkim, którzy kochają kostki!




Tytuł: Dice Settlers: Osadnicy z krwi i kości
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  Muzyka


  Recenzje


  Tu miejsce na labirynt:Wieża Babel w Oslo i Sztokholmie

  Sebastian Chosiński

  Fish & Steel Fish & Steel
  

  
  Perkusista Paal Nilssen-Love to tytan pracy. Wciąż w ruchu. Przemierzający świat wzdłuż i wszerz. Pojawiający się na koncertach w różnych konstelacjach personalnych i liczbowych  od zespołów kameralnych po big bandy. Jego nowy projekt, Fish & Steel, zalicza się do tych pierwszych. Jest bowiem triem, w którym oprócz Norwega grają jeszcze dwaj Szwedzi  Per-Åke Holmlander i Mats Äleklint.
Ekstrakt: 70%
[image: Fish & Steel]
Każdy z muzyków tworzących Fish & Steel ma już wyrobioną markę na freejazzowej scenie, nie tylko zresztą skandynawskiej. Puzonista Mats Äleklint dał się poznać między innymi jako członek grup All Included, The Way Ahead oraz przede wszystkim Angles 9; z kolei grający na tubie Per-Åke Holmlander udzielał się w Fire! Orchestra i Nu Ensemble Matsa Gustafssona oraz kilku wcieleniach Territory Band i The Resonance Ensemble Kena Vandermarka. Cała trójka natomiast, wespół z perkusistą Paalem Nilssen-Loveem, pojawia się w prowadzonych przez Norwega orkiestrach Large Unit (Rio Fun, Ana, Fluku) i Extra Large Unit (More Fun, Please). Panowie znają się więc doskonale i wiedzą kogo na co stać.
Jako trio występują od ponad roku. Pierwotnie używali w celach promocyjnych jedynie własnych nazwisk, dopiero na potrzeby płyty  opublikowanej na początku października przez należącą do Paala wytwórnię PNL Records  przyjęli dość abstrakcyjną nazwę Fish & Steel. Na debiutancki album formacji trafiły dwie rozbudowane kompozycje (w sumie trwające ponad pięćdziesiąt pięć minut), które zarejestrowano podczas dwóch ubiegłorocznych występów na żywo. Dzieliły je trzy dni  chronologicznie wcześniejszy (25 września) miał miejsce w klubie Kafe Hærverk w Oslo, późniejszy (28 września) w sali koncertowej Sångbolaget w Sztokholmie (i taki też tytuł otrzymała ta improwizacja). Pewnym zaskoczeniem mógł być skład tria. Dotąd bowiem, pojawiając się w tak kameralnym zestawieniu, Nilssen-Love korzystał zawsze z usług artysty grającego na dęciaku (vide Frode Gjerstad, Mats Gustafsson, Peter Brötzmann, Akira Sakata czy Mars Williams) oraz kontrabasisty. W Fish & Steel funkcję drugiego członka sekcji rytmicznej pełni tak naprawdę Holmlander, czyli  przypominam  tubista. 
[image: ]
Z takiego podejścia do materii muzycznej wynika, że głównym instrumentem solowym jest w Fish & Steel puzon Matsa Äleklinta; Per-Åke i Paal tym samym zostali skazani na rolę strażników drugiego planu, aczkolwiek zdarzają się chwile  prawda, nieczęste  kiedy i im przychodzi wybić się na niezależność. Zarejestrowany w Oslo Blow Out to niemal pół godziny (bez dziesięciu sekund) intrygującego free jazzu, w którym Skandynawowie pozwalają sobie jednak na pewne odstępstwa od reguł gatunku. Owszem, nie brakuje szalonych, energetycznych improwizacji na dęciaku lub bębnach, ale z drugiej strony pojawiają się także fragmenty, w których trio skręca w stronę minimalistycznej awangardy bądź bluesa (leniwie snujący się puzon). Podczas gdy Äleklint pracuje na miano głównego rozrabiaki w zespole i anarchisty rozwalającego system, Holmlander  dla odmiany  stara się (bywa że z pomocą Paala) porządkować scenę. Do niego też należy ostatnie słowo, kiedy to niskimi aż do bólu uszu dźwiękami puentują całą wybuchową opowieść.
[image: ]
Nie mniej dzieje się w krótszym o kilka minut Sångbolaget, którego początek nawiązuje do stylowego free jazzu z lat 60. ubiegłego wieku. Ta krótka introdukcja służy głównie stonowaniu emocji po Blow Out przy jednoczesnym zachowaniu stylistycznej jednorodności. W dalszej części Nilssen-Love wprowadza marszowy rytm, zapraszając tym samym swoich kolegów do podążenia za nim. A oni chętnie korzystają. W pewnym momencie na placu boju pozostaje sam Per-Åke. Jakby Paal i Mats chcieli sprawdzić, jak sobie poradzi w roli lidera. Na szczęście szybko dołączają do niego, nawiązując zmierzające w stronę awangardy dialogi. Po przesileniu, do jakiego dochodzi w połowie utworu, następuje kilkuminutowe nastrojowe wyciszenie. A po nim Skandynawowie na nowo zaczynają wznosić swój freejazzowy gmach  robią to mozolnie i konsekwentnie, z coraz większym zapałem i rozmachem, by zakończyć niemal majestatycznie. Trzeba przyznać, że jak na tak skromne instrumentarium, potrafią wykrzesać z siebie mnóstwo energii. Ale czy  patrząc na skład grupy  można było spodziewać się czegoś innego?
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  Tu miejsce na labirynt:W hołdzie Wielkiemu Szefowi

  Sebastian Chosiński

  Joe McPhee, Paal Nilssen-Love Song for the Big Chief
  

  
  Współpraca amerykańskiego saksofonisty Joego McPhee i norweskiego perkusisty Paala Nilssen-Lovea rozpoczęła się siedemnaście lat temu. Zaowocowała w tym czasie wieloma koncertami i całkiem sporą liczbą płyt. Ta najnowsza  zawierająca zapis występu z grudnia 2017 roku  ukazała się na początku października i nosi  tytuł Song for the Big Chief.
Ekstrakt: 60%
[image: Song for the Big Chief]
Joe McPhee to legenda jazzu. Ten urodzony w 1939 roku saksofonista, klarnecista i flecista pod własnym nazwiskiem zadebiutował albumem Nation Time (1971), który okazał się być jedną z najważniejszych produkcji freejazzowych okresu pocoltraneowskiego, czyli lat 70. XX wieku. W swojej długiej karierze grał z najważniejszymi twórcami gatunku; dzisiaj ma taką pozycję, że to do jego drzwi pukają młodzi artyści, a on może przebierać w propozycjach. Chętnie jednak spłaca swój dług i zazwyczaj nie odmawia wsparcia muzykom młodszym o pokolenie czy dwa. Jack chociażby skandynawskiemu perkusiście Paalowi Nilssen-Loveowi, z którym po raz pierwszy zetknął się w 2002 roku przy okazji wspólnej trasy koncertowej z triem The Thing. I od tamtej pory pozytywnie odpowiada chyba na każdą jego propozycję.
W latach 2007-2014 McPhee i Nilssen-Love odbyli w duecie kilka tras koncertowych po klubach jazzowych  udokumentowano je później siedmiopłytowym boksem Candy (2015). W tym samym czasie światło dzienne ujrzał zarejestrowany w Japonii z udziałem Michiyo Yagi i Lassego Marhauga album Soul Stream. Kolejna porcja płyt Amerykanina i Norwega trafiła do sprzedaży w tym roku: najpierw latem winylowy krążek Lift Every Voice and Sing, zawierający występ, jaki odbył się w kościele świętego Edmunda w Oslo 13 grudnia 2017 roku, a trzy miesiące później, to jest na początku października, kompakt Song for the Big Chief  z koncertem z tej samej trasy, ale wcześniejszym o cztery dni. Tym razem miał on miejsce w prestiżowym londyńskim klubie Cafe OTO.
Tytuł płyty jest znaczący i stanowi hołd złożony jednemu z pionierów free jazzu  amerykańskiemu perkusiście Sunnyemu Murrayowi, który zmarł w Paryżu dwa dni przed londyńskim występem Joego i Paala. Murray w swojej długiej i bogatej karierze występował między innymi u boku Alberta Aylera, Cecila Taylora i Archiego Sheppa. Do historii przeszedł natomiast głównie jako twórca solowego albumu zatytułowanego Big Chief (1969). Na repertuar wydawnictwa składają się trzy kompozycje. Najdłuższy, otwierający płytę Song for the Big Chief (Old Man River) jest rozbudowaną do ponad dwudziestu minut improwizacją na [image: ]
klasyczny temat znany z musicalu Jeromea Kerna i Oscara Hammersteina II Show Boat (1927). Doczekał się on dziesiątek, jeśli nie setek przeróbek, ta jest zapewne najbardziej odległa od oryginału. Gdyby nie kilka bardziej melodyjnych wtrętów saksofonowych, trudno byłoby dostrzec jakiekolwiek inspiracje utworem sprzed prawie stu lat.
Przez większość czasu mamy bowiem do czynienia z typowym współczesnym free jazzem, niekiedy bardzo dynamicznym (Przede wszystkim za sprawą Paala). Chociaż zdarzają się tu także długie chwile wyciszenia, kiedy Amerykanin i Norweg tonują emocje, a McPhee stara się nawet grać romantyczno-nostalgicznie. Drugi w kolejności Knox otwiera partia trąbki Joego, do którego szybko dołącza Nilssen-Love, [image: ]
ale wykorzystując całą baterię perkusjonaliów. Dzięki temu wzbogaca brzmienie. Dopiero w kolejnych minutach wszystko wraca na swoje miejsce: McPhee sięga po saksofon, Paal siada do perkusji  i zaczyna się ostra freejazzowa jazda. Aczkolwiek finał jest długi i polega głównie na wyciszaniu. Całość wieńczy najmniej zborny, najbardziej minimalistyczny i awangardowy A Fantasy for Lester, który można chyba było zastąpić innym fragmentem występu, dużo energetyczniejszym i angażującym słuchacza emocjonalnie.


  
  
  
  
  Magazyn Esensja - Magazyn Esensja nr 9 (CXCI) listopad 2019
  




  
  

  Tu miejsce na labirynt:Pod węgierskim niebem, w cieniu królewskiego zamku

  Sebastian Chosiński

  SBB Budapest 1978
  

  
  Tak jak w Polsce Omega, tak SBB na Węgrzech było jedną z największych rockowych gwiazd pochodzących z tak zwanych demoludów. W drugiej połowie lat 70. ubiegłego wieku grupa kierowana przez Józefa Skrzeka często bywała nad Balatonem. Dowodem na to są, jak dotąd, dwa albumy koncertowe: Budai Ifjúsági Park  Live 77 oraz wydany parę dni temu podwójny Budapest 1978.
Ekstrakt: 80%
[image: Budapest 1978]
Trzeba przyznać, że Józefowi Skrzekowi i jego kompanom udał się podstęp. Gdyby 22 lipca 1978 roku znajdowali się w kraju, zapewne wywarto by na nich presję, aby udziałem w jakimś koncercie państwowym uczcili przypadające tego dnia Święto Odrodzenia Polski (oczywiście tej ludowej). A tak trio spędziło ten dzień na Węgrzech. Grając zaś koncert, nie wpisywało się jednocześnie w politykę propagandową komunistycznych władz. Występ odbył się na świeżym powietrzu  w miejscu, które było muzykom doskonale znane z poprzedniego pobytu u bratanków Madziarów, zaledwie kilka miesięcy, we wrześniu 1977 roku. Chodzi o legendarny dla węgierskiego rocka Budai Ifjúsági Park  kamienny amfiteatr mieszczący się na terenie Várkert Bazár, czyli w tak zwanej Dzielnicy Zamkowej (Várkerület), po sąsiedzku z najsłynniejszymi zabytkami Budy: Zamkiem Królewskim, Kościołem Macieja czy Basztą Rybacką.
Budai Ifjúsági Park (dosłownie oznacza to Budziński Park Młodzieży)  potocznie zwany Ifipark lub w skrócie BIP  powstał w 1961 roku i funkcjonował przez prawie ćwierć wieku. Na usytuowanej tam scenie wystąpiły największe gwiazdy rodzimego beatu i rocka  począwszy od Omegi, Metra i Bergendy, poprzez Illés, Juventus oraz Kati Kovács, aż po Tűzkerék, Mini i Eddę. I właśnie w 1980 roku podczas koncertu tej ostatniej grupy nastąpił początek końca amfiteatru; doszło bowiem do katastrofy budowlanej  zawaliły się kamienne schody prowadzące do wyjścia. Przez następne lata nie podjęto gruntownego remontu tego miejsca i ostatecznie zamknięto je cztery lata później. Pozostały wspomnienia i płyty z licznych występów. W przypadku SBB dwie (w tym jedna podwójna): z września 1977 (wydał ją osiemnaście lat temu Koch International) oraz z 22 lipca 1978 roku.
Najnowszy album koncertowy SBB był już wcześniej w obiegu fanowskim jako bootleg. Jak się jednak okazuje, nie obejmował on całości zagranego wówczas materiału. Dopiero teraz Universal sięgnął po pełne półtorej godziny muzyki. I to się bardzo chwali! Zganić natomiast należy wydawcę za  i to niestety po raz kolejny (wcześniej przerabialiśmy to przy tegorocznych reedycjach Pop Session 1977 oraz Roskilde 1978)  fatalną formę graficzną. Począwszy od kiepskiej okładki, poprzez brak jakichkolwiek zdjęć, a skończywszy na wybranym kompletnie od czapy fragmencie wywiadu z Julianem Matejem (Romualdem Skopowskim), autorem wierszy, które Skrzek tak chętnie transponował na piosenki. Tak zasłużony dla polskiego rocka zespół nie zasłużył sobie na podobne traktowanie  i to na dodatek przez firmę, której, jak można mniemać, zależy na międzynarodowym prestiżu.
[image: ]
Materiał, jaki trio wykonało w lipcu 1978 w Budapeszcie, nie kryje w sobie wielkich niespodzianek. W wielu momentach jest tożsamy z tym, co grupa zaprezentowała trzy tygodnie wcześniej podczas festiwalu w Danii. Występ otwiera, co w tamtym okresie stało się normą, porywający Walkin Around the Stormy Bay (z wciąż jeszcze szykowanego dla zachodnioniemieckiej wytwórni Spiegelei krążka Welcome)  odpowiednio energetyczny, wsparty (w końcowej fazie) wokalizą Skrzeka i nadzwyczaj mocnym akcentem na finał. Po zwalającym z nóg wstępie następuje bardzo dowcipne przywitanie się Józefa z publiką zgromadzoną w Ifiparku. Zdając sobie sprawę z dzielących muzyków i słuchaczy różnic językowych, lider SBB stwierdza, że cokolwiek powie, to i tak nikt go nie zrozumie. Lepiej więc  to już wniosek wypływający z powyższego  grać zamiast gadać. I przez następnych prawie dziewięćdziesiąt minut zespół daje z siebie wszystko.
Drugim punktem koncertu jest wykonana w całości suita Going Away (z wydanego chwilę wcześniej na Zachodzie longplaya Follow My Dream). Od nastrojowo-szlachetnego Freedom with Us (z ewoluującymi ku coraz większemu rozmachowi syntezatorami), poprzez dynamiczne 3rd Reanimation (z ostrą rockową gitarą i monumentalnymi klawiszami w końcówce), marszowo-funkowe tytułowe Going Away (z pasażami Skrzeka, przed którym powinny klękać narody), aż do niezwykle klimatycznego (Żywiec) Mountain Melody (z nieco mniejszą porcją folku niż w wersji studyjnej) i zaimplementowanego do suity niepokojącego Loneliness  temat (wyjątku z albumu Welcome). W dalszej części muzycy postanowili trochę poimprowizować. Temu służyła między innymi część pierwsza Wiosennych chimer, w której znalazł się także nieco przerobiony główny motyw z Walkin Around the Stormy Bay.
[image: ]
Wieńczy natomiast ten fragment solowy popis Jerzego Piotrowskiego. Czy do spółki z Apostolisem Anthimosem na bębnach, nie sposób stwierdzić  opis płyty by to sugerował, ale nawet mocno wytężając słuch, trudno tu znaleźć charakterystyczne cechy słynnego perkusyjnego pojedynku Kety z Lakisem (tak zwanego Drums-Battle). Na drugi kompakt trafiło pięć kompozycji, w tym  na otwarcie  pełna wersja suity Ze słowem biegnę do ciebie (nagranej w studiu półtora roku wcześniej). Jest tu to wszystko, co zespół wypracował już wcześniej, włącznie z ekscytującą partią solową Anthimosa na gitarze, z nastrojowym śpiewem Skrzeka, wreszcie z rockowo zaaranżowanymi syntezatorami, które z czasem zostają płynnie zastąpione przez gitarę. Instrumentalne Królewskie marzenie robi jedynie wrażenie klimatycznego przerywnika, a może  patrząc z innej perspektywy  łącznika pomiędzy jedną a drugą suitą. Tuż po nim rozbrzmiewa bowiem Follow My Dream.
[image: ]
Ale nie w całości, a jedynie w rozbudowanym fragmencie, zbudowanym na bazie tytułowej części tego w oryginale ponad dwudziestominutowego utworu. Po raz kolejny popis daje tu przede wszystkim Apostolis, który bez najmniejszych wątpliwości powinien być uznany najlepszym gitarzystą w dziejach polskiego rocka. W końcówce trio zaczyna trochę bawić się formą  stąd jeszcze jeden powrót do lejtmotywu z Walkin, a potem prawdziwa syntezatorowa orgia zafundowana przez Skrzeka (wspomaganego zresztą wydatnie przez Piotrowskiego). Energetyczne Follow My Dream przechodzi następnie w drugą część, opartych głównie na klawiszach, Wiosennych chimer, które są ostatnim punktem koncertu. A raczej byłyby, gdyby budapesztańska widownia nie domagała się bisu. Grupa postanowiła więc spełnić jej życzenie i na pożegnanie zagrała jeszcze pięciominutowy fragment stworzony ad hoc (stad też jego tytuł  Improv). Oparty jest on na naprzemiennych monologach klawiszowca i gitarzysty  i nawet jeżeli w żaden sposób nie wzbogaca ogólnego portretu formacji, to jednak daje pojęcie o jej wielkości i umiejętnościach muzyków.
Ciekawe ile jeszcze takich perełek skrywają archiwa zespołu. Pewnie sporo. Można więc przewidywać, że do twórczości SBB będziemy w najbliższych miesiącach i latach powracać niejeden raz.
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  Tu miejsce na labirynt:Prąd płynący z Pori

  Sebastian Chosiński

  Pharaoh Overlord 5
  

  
  To wielkie niedopatrzenie, że o działającym już od prawie dwóch dekad i mającym na koncie prawie dwadzieścia albumów studyjnych i koncertowych fińskim zespole Pharaoh Overlord piszę po raz pierwszy. Tym bardziej że zasługuje on na szczególną uwagę. Zwłaszcza jeśli jest się wielbicielem psychodelicznego krautrocka spod znaku wczesnego Kraftwerk. Bo taką właśnie muzykę można znaleźć na płycie zatytułowanej po prostu 5.
Ekstrakt: 80%
[image: 5]
Ten tytuł może być jednak mylący. Nie jest to bowiem wcale piąte wydawnictwo w dyskografii Finów. Na koncie mają ich przecież znacznie więcej. Co zatem oznacza ta 5? Może piąte otwarcie w historii zespołu kolejne przemeblowanie składu względnie następną stylistyczną woltę Któż to wie? Oczywiście poza tworzącymi w tej chwili grupę gitarzystą i klawiszowcem, a okazjonalnie także wokalistą, Jussim Lehtisalo oraz perkusistą i klawiszowcem Tomim Leppänenem. Zostało ich obecnie w Pharaoh Overlord tylko dwóch, jak niegdyś  na początku lat 70. ubiegłego wieku  w Kraftwerk, do którego na najnowszej płycie bezpośrednio się odwołują. Z jednej strony przyjmując pseudonimy Florian (Tomi) i Ralf (to Jussi), co uznać należy za hołd złożony Florianowi Schneiderowi i Ralfowi Hütterowi, z drugiej  umieszczając na okładce płyty naklejkę z hasłem: Ich najlepszy album od czasów «Computer World».
Pori to jedno z większych fińskich miast, liczy prawie 85 tysięcy mieszkańców i położone jest nad Zatoką Botnicką. W świecie muzyki zasłynęło już w latach 70. dzięki festiwalowi Pori Jazz. Zapewne także dzięki niemu dzisiaj może poszczycić się bogatą sceną jazzową i rockową, której jedną z największych gwiazd jest właśnie formacja Pharaoh Overlord. Grupa powstała w 2000 roku z inicjatywy Jussiego i Tomiego, którzy już wcześniej udzielali się w takich zespołach, jak krautrockowy Circle czy awangardowy Kirvasto, a później byli jeszcze, a niekiedy są do dzisiaj, podporą hardcoreowego Split Cranium, psychodeliczno-folkowego Sunburned Circle, heavymetalowych Aktor i Iron Magazine czy zahaczających o elektronikę Sakset oraz Spektator. Stwierdzenie więc, że Lehtisalo i Leppänena łączy głęboka przyjaźń, nie oddawałoby chyba ich rzeczywistych relacji (bez najmniejszych podtekstów).
Na początku swojej działalności zespół oscylował wokół psychodelii i stoneru, aczkolwiek jego muzyka ewoluowała praktycznie z płyty na płytę, zahaczając jednocześnie o heavy metal, hard rock i kraut. W takim stylu utrzymane były, pozostając tylko przy wydawnictwach studyjnych, płyty #1 (2001), II (2003), #3 (2005) i #4 (2006). Znacząca zmiana zaistniała natomiast na krążku Live in Suomi Finland (2007), który powstał we współpracy z Hansem Joachimem Irmlerem, pionierem krautrocka, organistą kultowej niemieckiej formacji Faust. Później poszło już z górki. Krążki Siluurikaudella (2010), Out of Darkness (2011), Horn (2011) i Lunar Jetman (2012) ugruntowały pozycję grupy, jednocześnie przyciągając do niej wielbicieli space rocka i fusion. Podobnie zresztą jak 6000 km/h (2014), Överhörn (2014), Circle (2015) i Zero (2018), którymi Finowie postanowili sprawdzić się w świecie awangardy.
[image: ]
Podobnie jak muzyka, zmieniał się i skład Pharaoh Overlord. Kolejni instrumentaliści przychodzili i odchodzili, aż wreszcie w zespole zostali tylko Jussi i Tomi. Pracując nad 5, zaprosili oni do studia jeszcze jednego artystę  amerykańskiego wokalistę i gitarzystę Aarona Turnera, który obecnie najbardziej znany jest dzięki swej aktywności w postmetalowym Isis. Usłyszeć można go wprawdzie zaledwie w jednym utworze (Abscission), ale za to odcisnął na nim silne piętno. W sumie na płytę składa się pięć kompozycji, które mieszczą się w czterdziestominutowym standardzie. Skoro wszystko ma być, jak w czasach świetności Kraftwerk  to i tej zasady należało dotrzymać. Album ujrzał światło dzienne ostatniego dnia września, a tradycyjnie wydała go należąca między innymi do Jussiego wytwórnia Ektro Records.
[image: ]
Płytę otwiera dynamiczny i przebojowy Ideal Flower, oparty  jak zresztą wszystkie pozostałe numery na 5  na brzmieniach syntezatorów. Muzycy korzystają z nich pełnymi garściami, ale też wykorzystują całą ich paletę  w efekcie nie może być mowy o nudzie czy monotonii. Przeciwnie! Płynne przejścia od space rocka, poprzez synth-pop i ambient, do progresu wypadają nadzwyczaj naturalnie i atrakcyjnie. Całość wzbogaca natomiast zapadający w pamięć, bardzo niepokojący motyw przewodni  jeden z takich, które sprawiają, że chce się do nich wracać nieustannie. W Kalanchoe zmienia się tyle, że syntezatory stają się bardziej zgrzytliwe, wręcz industrialne, choć nie brakuje również fragmentów lżejszych, utrzymanych w stylistyce lat 80. Ba! kiedy dochodzi jeszcze śpiew Lehtisalo, brzmi on tak, jakby Jussiemu zależało na stworzeniu piosenki dla dzieci. W tle jednak aż gęsto jest od dźwięków wywołujących ciarki niepokoju na plecach.
[image: ]
Trzeci w kolejności Transgenic Papaya otwiera długa syntezatorowa introdukcja, która stopniowo ewoluuje od ambientu do stonowanego industrial. Aż trudno uwierzyć, że z czasem numer ten staje się bliski klasycznemu rockowi  z partią gitary i melodyjnym fortepianem. Z kolei w prawie dziesięciominutowym Abscission duet  wspomagany przez Aarona Turnera  zabiera słuchaczy w podróż najpierw do świata nowej fali, by następnie zahaczyć nawet o death metal (głównie za sprawą wokalnego dialogu Lehtisalo z Turnerem). Nie bez powodu pobrzmiewają w tych fragmentach echa postmetalowego Isis. Album zamyka kompozycja Soil Horizons, równie długa, ale jednak dużo delikatniejsza od poprzedniczki. Pełna pulsujących i melodyjnych syntezatorów, z zaskakująco eterycznym finałem. Nie jest to zapewne najwybitniejsza płyta w dorobku Finów, lecz na pewno interesująca i intrygująca, której bez najmniejszych wątpliwości warto poświęcić czas. Nie tylko po to, aby przeżyć pełną sentymentów wyprawę do czasów, kiedy na listach przebojów gościły formacje pokroju Kraftwerk.
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  Tu miejsce na labirynt:Podróż duchowa do źródeł kresu

  Sebastian Chosiński

  Alcest Spiritual Instinct
  

  
  Alcest! I nie trzeba mówić nic więcej. Francuski duet, którego nazwa przyprawia o szybsze bicie serca wszystkich wielbicieli post-rocka i post-metalu, wydał właśnie nową płytę. Trzyletnie oczekiwanie na Spiritual Instinct dłużyło się straszliwie, ale jakość wydawnictwa rekompensuje wszystkie wcześniejsze niedogodności.
Ekstrakt: 80%
[image: Spiritual Instinct]
Czas, zaiste, jest pojęciem względnym. Gdy ukazują się płyty wykonawców przez nas nieszczególnie lubianych, nawet gdyby ich wydanie dzieliły długie lata, zareagowalibyśmy zapewne spostrzeżeniem: Już? Znowu?!. Z kolei gdy czekamy na albumy swoich ulubieńców, każdy rok jest prawdziwą katorgą. Takie uczucia towarzyszyły mi, kiedy wypatrywałem  jak Orfeusz swojej Eurydyki  nowego krążka Australijczyków z We Lost the Sea (Triumph & Disaster); nie inaczej było w przypadku Francuzów z Alcest, którzy przez długie trzy lata trzymali swoich wielbicieli  w tym i mnie  w wielkiej niepewności. Na szczęście ta niepewność stała się nieaktualna w ostatni październikowy piątek, gdy w sprzedaży pojawił się szósty pełnometrażowy krążek duetu  Spiritual Instinct. Radość z jego pojawienia się była tym większa, że już kilka pierwszych odsłuchów wystarczyło, aby autorytatywnie stwierdzić, że prezentuje się lepiej niż jego poprzednik.
Przypomnijmy: wcześniejsze płyty Alcest to  nie licząc debiutanckiej EP-ki Le Secret (2005)  Souvenirs dun autre monde (2007), Écailles de Lune (2010), Les voyages de lÂme (2012), Shelter (2014) oraz Kodama (2016). Wszystkie wyszły spod ręki wokalisty i multiinstrumentalisty Stéphanea Pauta (ukrywającego się pod pseudonimem Neige), u boku którego od dziesięciu lat, to jest od sesji do Écailles de Lune, wiernie stoi perkusista Winterhalter, czyli Jean Deflandre. Do nagrania kolejnych płyt zapraszali oni gości specjalnych; tym razem jednak w studiu pojawił się tylko jeden  norweska, chociaż urodzona w Stanach Zjednoczonych, wokalistka Kath(e)rine Shepard, liderka projektu Sylvaine, z którym nagrała już trzy longplaye, w tym dwa z pomocą Neigea (Wistful, 2016; Atoms Aligned, Coming Undone, 2018). Ich bliska kooperacja nie powinna być żadnym zaskoczeniem, wszak muzycznie Alcest i Sylvaine wywodzą się z tego samego źródła.
Od początku istnienia zespołu Stéphane Paut penetruje okolice black metalu i post-rocka. Z czasem jednak muzyka Alcest stawała się coraz bardziej klimatyczna i natchniona. Ta ewolucja ostatecznie została przypieczętowana przed pięcioma laty albumem Shelter, który sprawił, że o Francuzach usłyszeli również wielbicieli innych gatunków rocka. Praca nad najnowszym dziełem zajęła Neigeowi i Winterhalterowi całą pierwszą połowę roku  od stycznia do czerwca. W tym czasie nie tylko zarejestrowali cały materiał (ponownie w studiu Drudenhaus w miasteczku Isse w Kraju Loary), ale poddali go także obróbce, by następnie mógł on trafić w ręce szefostwa legendarnej niemieckiej wytwórni Nuclear Blast. Zmiana wydawcy może nieco zaskakiwać, ponieważ firma z Donzdorf kojarzy się przede wszystkim z ekstremalnymi gatunkami metalu. A Stéphane i Jean  przynajmniej w kontekście Alcest  dawno już zrezygnowali z artystycznego ekstremizmu
[image: ]
Tak naprawdę jednak nieważne kto ją wydał, ważne, że płyta Spiritual Instinct w końcu się ukazała! Znalazło się na niej sześć kompozycji; w sumie trochę ponad czterdzieści minut muzyki. Niezwykle urokliwej i emocjonalnej, urzekającej pięknem, ale i potrafiącej wzbudzić niepokój. Słowem: nic nowego! Ale przecież nikt nie oczekiwał po Alcest żadnej zasadniczej zmiany. Opowieść Neigea  odpowiedzialnego nie tylko za teksty i muzykę, lecz także za aranżacje  zaczyna się od ośmiominutowego Les jardins de minuit. Jest to początek o tyle zaskakujący, że od pierwszych sekund mamy do czynienia z pełną gamą postmetalowych dźwięków: motoryczną perkusją, pulsującym basem i przenikliwą gitarą. W kontraście do warstwy instrumentalnej wokaliza Stéphanea ujmuje delikatnością i zwiewnością. I nie zmienia się nawet wówczas, gdy wraz z Jeanem podkręcają tempo, by wykrzesać jeszcze więcej energii. Ba! Paut nie stroni także od blackmetalowego śpiewu, który znacznie bardziej kojarzy się z jego dokonaniami spod znaku Amesoeurs czy Peste Noire. Całość wieńczy jednak pełna symfonicznego rozmachu część instrumentalna oparta na partiach syntezatorów i gitar.
[image: ]
Drugi w kolejności Protection został wybrany na utwór promujący wydawnictwo. Niekoniecznie dlatego, że ma potencjał na przebój, choć oczywiście absolutnie nic mu nie brakuje. Zachwyca głównie monumentalnością i potęgą brzmienia, a przy tym bardzo przestrzenną aranżacją; na dodatek za sprawą  po raz kolejny  ekstremalnego śpiewu Neigea budzi skojarzenia z sympho-blackiem spod znaku Dimmu Borgir, Cradle of Filth czy Tiamat. Chociaż mimo wszystko więcej tu zwiewności i eteryczności. O ile dwie pierwsze kompozycje mają mroczno-niepokojący charakter, o tyle w Sapphire zespół decyduje się na bardziej optymistyczny przekaz. Mimo że w warstwie instrumentalnej nie zmienia się zbyt wiele  wciąż dominują gęste gitary i dynamiczna sekcja rytmiczna. Najbardziej zróżnicowanym utworem jest natomiast Lîle des morts, który zaczyna się pulsującymi syntezatorami, które następnie giną w zalewie gitar i perkusji. Fragmenty ostre i dynamiczne przetykane są klimatycznymi i melodyjnymi, a przeciwwagę do chropawego głosu Stéphanea stanowi natchniona wokaliza Sylvaine.
[image: ]
Ostatnia minuta Lîle des morts wycisza emocje i jednocześnie idealnie wprowadza do Le miroir, którego introdukcja  znaczona monotonnymi partiami gitary i organów (możliwe jednak, że to odpowiednio zaaranżowany syntezator)  urzeka pięknem. Nawet kiedy Neige i Winterhalter nabierają rozmachu  gitary stają się zgrzytliwe, a organy przytłaczające ciężkością  utwór ten nic nie traci na uroku. Zamykający wydawnictwo numer tytułowy Spiritual Instinct nie wyróżnia się może niczym szczególnym, ale jest wręcz wzorcowym przykładem idealnej kompozycji postmetalowej. Melodia  ponownie optymistyczna  miesza się z rockowym czadem, a całość zostaje na dodatek przyprawiona progresywnym, ba! symfonicznym (to stopień wyżej!) rozmachem. Poprzednie wydawnictwo Francuzów, czyli Kodama, mogło się podobać (zwłaszcza wielbicielom anime), ale patrząc na nie przez pryzmat Spiritual Instinct, nie sposób przyznać, że znamionowało jednak delikatny spadek formy. Na szczęście nie ma już po nim najmniejszego śladu!
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  Tu miejsce na labirynt:Odyseusze w londyńskiej Itace

  Sebastian Chosiński

  Levitation Orchestra Inexpressible Infinity
  

  
  Londyńska scena jazzowa przeżywa w ostatnich latach prawdziwy renesans. Dzieje się tak za sprawą grona młodych artystów, wywodzących się z różnych kręgów kulturowych. Tworząc nowe formacje, mieszają oni gatunki i style, nierzadko czerpią inspiracje z charakterystycznej dla krajów swego pochodzenia muzyki etnicznej. Tak jest również w przypadku big bandu Levitation Orchestra, który w ostatni weekend października opublikował swój płytowy debiut  Inexpressible Infinity.
Ekstrakt: 80%
[image: Inexpressible Infinity]
Niesprawiedliwym byłoby twierdzenie, że  przykładowo  przez ostatnią dekadę na londyńskiej scenie jazzowej nie działo się nic godnego uwagi. Ale też nie zmienia to faktu, że dopiero w ostatnich latach napłynęła z niej bardzo ożywcza fala. Stało się tak za sprawą całkiem licznego grona młodych artystów, powiązanych ze sobą zawodowo i towarzysko, którzy postanowili poddać klasykę jazzu gruntownej rewitalizacji. Z jednej strony przywracając jej metafizyczno-duchowy charakter, z drugiej  doprowadzając do fuzji z innymi gatunkami: rockiem, psychodelią, muzyką etniczną. W dużej mierze stało się to możliwe dzięki kooperacji twórców wywodzących się z różnych kręgów kulturowych: o odmiennych kolorach skóry, wyznaniach, językach ojczystych. Okazało się, że współczesny jazz improwizowany może stać się w ich przypadku idealnym środkiem komunikacji  swoistym lingua franca, pozwalającym na zasypanie wszystkich podziałów.
Nazwy takie, jak Maisha, The Comet is Coming, Cykada, Don Kipper czy Nérija  nie są już zapewne obce tym, którzy dokładniej przyglądają się młodej scenie londyńskiej. Co istotne, teraz otrzymali oni do analizy kolejny materiał badawczy w postaci debiutanckiego albumu nowego projektu trębacza Axela Kanera-Lindstroma (niekiedy jako drugi człon nazwiska pojawia się wersja Lidstrom)  Levitation Orchestra. Axel to, jak się okazuje, bardzo zapracowany człowiek; był bowiem zaangażowany zarówno w rozkręcenie Maishy (There is a Place), jak i Cykady (Cykada). Należy mieć tylko nadzieje, że starczy mu czasu i energii, aby pogodzić wszystkie swoje aktywności. Do współpracy w nowym big bandzie zaprosił zarówno starych znajomych (vide polska harfistka Maria Zofia Osuchowska i angielski wiolonczelista Tom Oldfield), jak i liczne grono artystów, z którymi dotąd nie było mu dane grać.
W efekcie Levitation Orchestra rozrosła się do trzynastu osób. Wśród nich znalazły się między innymi dwie wokalistki (Sophie Plummer i Zakia Sewell), dwóch saksofonistów tenorowych (James Akers i Deji Ijishakin) oraz mająca ciągotki rockowe sekcja rytmiczna (kontrabasista Hamish Nockles-Moore i perkusista Harry Ling). Skład uzupełnili jeszcze: flecista Lluís Domènech Plana, gitarzysta Paris Charles Raine, pianistka Roella Oloro (kształcąca się obecnie w prestiżowym Berklee College of Music w Bostonie) oraz skrzypaczka Saskia Horton (grająca razem z Osuchowską w zespole Sawa Manga). Jak widać, to artystyczne grono jest naprawdę mocno zróżnicowane. Co akurat w tym przypadku jest wartością dodaną, której przecenić się nie da. Tym samym bowiem Levitation Orchestra staje się najskuteczniejszym ambasadorem idei multikulti, przekonującym, że mieszanie kultur muzycznych może prowadzić do nadzwyczaj pozytywnych wyników.
[image: ]
Gdyby szukać źródeł inspiracji zespołu, bez trudu można je znaleźć w dokonaniach mistrzów spiritual jazzu  od Alice Coltrane, poprzez Pharaoh Sandersa, aż po Sun Ra. Sami artyści dorzucają jeszcze Michała Urbaniaka z lat 70. ubiegłego wieku, czyli z okresu, w którym powstały folkujące płyty Fusion (1974), Atma (1974) czy Smiles Ahead (1977). Na repertuar nagranego w ciągu jednego dnia (7 grudnia ubiegłego roku) w londyńskim studiu Snorkel albumu zatytułowanego Inexpressible Infinity, który ukazał się w końcu października nakładem Astigmatic Records, składają się cztery długie kompozycje i dwie miniatury. Razem złożyło się to na czterdzieści minut muzyki. Całość otwiera klimatyczny Oddyssey (tak właśnie pisany), któremu od pierwszych sekund ton nadają żeńskie wokalizy i klasyczna partia harfy. Nastrój jednak szybko się zmienia, zwłaszcza kiedy do głosu dochodzą saksofoniści; z kolei basista i bębniarz skutecznie ciągną w stronę psychodelicznego rocka.
[image: ]
Na granicy jazzu i rocka porusza się również grająca na fortepianie elektrycznym Roella Oloro, której kwasowa solówka jest doskonałym przykładem fusion, pochylającego się z szacunkiem przed klasykami gatunku. Natomiast saksofoniści sprawiają, że w paru momentach orkiestra odważnie skręca w kierunku free jazzu  i to tego rozumianego bardzo rebeliancko. Powracające na koniec  w formie klamry  wokalizy mogą z kolei przywodzić na myśl dokonania Urszuli Dudziak bądź Novi Singers, ewentualnie  z wykonawców czasowo nam bliższych  Fire! Orchestra. W Mystical Yang klasyka (vide harfa) i world music mieszają się z natchnionymi kosmicznymi podróżami spod znaku Sun Ra. Odrobiny pozytywnego szaleństwa przydają temu utworowi improwizacje  zarówno saksofonowe, jak i wokalne. Dzięki nim kompozycja te z czasem nabiera rozmachu i staje się coraz bardziej nieprzewidywalna. Przewidywalny jest chyba tylko jej finał, w którym  podobnie jak na otwarcie  rozbrzmiewają delikatne dźwięki harfy.
[image: ]
W kontekście wcześniejszych numerów stanowiący rodzaj przerywnika minutowy MF One może być pewnym zaskoczeniem, głównie z powodu szybkiego, motorycznego tempa i energetycznych dialogów saksofonów z wokalistkami. Jazzowa forma skrywa tutaj niemal punkową treść. Zupełnie inaczej niż w następującym po nim Clairevoyance, w którym najwięcej do powiedzenia ma Maria Zofia Osuchowska. To utwór uszyty na jej miarę, mający podkreślić talent pięknej i uzdolnionej Polki. Wszystko jest tu, jak harfa, zwiewne i delikatne: począwszy od śpiewu (ponownie kłaniają się Ewa Wanat z Novi Singers i Urszula Dudziak), poprzez partie basu i fletu, aż po pojawiające się na drugim planie skrzypce. Jedyne, czego brakuje, to  mówiąc przekornie  saksofonów. Ten brak rekompensuje jednak druga z miniatur, czyli A Small Truth, w całości wypełniona dźwiękami generowanymi przez ten instrument. Z jakiegoś powodu muzycy postanowili zakończyć swoje pierwsze płytowe spotkanie ze słuchaczami optymistycznie.
W taki bowiem nastrój wprowadza zamykający debiut Levitation Orchestra Twin Serpents, który jest nie tylko najbardziej melodyjnym fragmentem albumu, ale także  wprawdzie w innych momentach  najbardziej monumentalnym, kojarzącym się z potęgą brzmienia Angles 9. Axelowi  i jego licznym przyjaciołom  należy zatem pogratulować, ale również życzyć wytrwałości. Zarówno w promowaniu Inexpressible Infinity, jak i w tworzeniu kolejnych płyt, pod innymi szyldami (vide Cykada i Maisha).
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  Tu miejsce na labirynt:Depresja kontrolowana

  Sebastian Chosiński

  Mikołaj Trzaska, Jacek Mazurkiewicz, Paweł Szpura North Meridian
  

  
  Każdy z nich ma już ugruntowaną pozycję na polskiej scenie jazzowej. Za sobą mnóstwo projektów, które spotkały się z uznaniem fanów i krytyków. W tej konstelacji jednak pojawiają się po raz pierwszy. I aby nie ostatni, ponieważ album North Meridian  sygnowany przez Mikołaja Trzaskę, Jacka Mazurkiewicza i Pawła Szpurę  to jedno z najciekawszych rodzimych wydawnictw powoli zbliżającego się do końca roku.
Ekstrakt: 80%
[image: North Meridian]
Dokładne przedstawienie każdego z muzyków tworzących trio zajęłoby sporo miejsca, dlatego trzeba ograniczyć się do niezbędnego minimum. Saksofonista i klarnecista Mikołaj Trzaska (rocznik 1966) to już na polskiej scenie postać konstytutywna. Zaczynał w latach 90. ubiegłego wieku jako współtwórca sceny yassowej, grając między innymi w takich formacjach, jak Miłość, Łoskot, NRD czy Tymon i Trupy. Później poszedł jednak własną drogą, z jednej strony ku znacznie bardziej wyrafinowanemu jazzowi improwizowanemu (vide Riverloam Trio, projekty z Kenem Vandermarkiem czy duet z Timem Daisym), z drugiej  nie stroniąc od inspiracji muzyką żydowską (kooperacja z Shofar). Do tego należałoby dorzucić jeszcze eksperymentalno-rockowy koncept Rimbaud (do spółki z Michałem Jacaszkiem i Tomaszem Budzyńskim z Armii) oraz muzykę ilustracyjną, tworzoną głównie do filmów Wojciecha Smarzowskiego (Wołyń).
W 2015 roku Trzaska nawiązał współpracę z kontrabasistą Jackiem Mazurkiewiczem. Najpierw wydali singiel Runo (2015), a następnie pełnowymiarową płytę Nightly Forester (2016). Przez kilka lat mogło się wydawać, że był to jedynie krótki epizod w karierze obu muzyków, ale czas pokazał, że o sobie nawzajem nie zapomnieli. Mimo że w tym czasie Mazurkiewicz sporo energii poświęcał innym zespołom, jak chociażby Pulsarus, KaMaSz, Modular String Trio czy triu tworzonemu z trębaczem Wojciechem Jachną i perkusistą Jackiem Buhlem (Dźwięki ukryte, 2016; Gods Body, 2018). Nie mniej zapracowanym artystą jest bębniarz Paweł Szpura, którego niezwykły talent można docenić, wsłuchując się w dokonania grup Wovoka, To Tu Orchestra i Hera Wacława Zimpla oraz Cukunft i Purusha. Choć największe popularność i uznanie przyniosło mu Lotto.
Teraz już wiecie, z jakiej miary twórcami mamy do czynienia na North Meridian!
Materiał, jaki znalazł się na płycie, trio zarejestrowało na początku marca ubiegłego roku w gdyńskim studiu Highwave; wydany został natomiast dokładnie półtora roku później  7 września  nakładem założonej przez Jacka Mazurkiewicza (który tym samym pozazdrościł chyba Trzasce, właścicielowi Kilogram Records) firmy Plank-Tone Records, która reklamuje się hasłem: Muzyka niechciana. Czy można z tego wyciągać wniosek, że wcześniej muzycy próbowali sprzedać te nagrania którejś z istniejących oficyn  i spotkali się z odmową? Jeśli rzeczywiście tak było, wydaje się to o tyle niezrozumiałe, że North Meridian to jeden z najciekawszych tegorocznych polskich albumów z kręgu  szeroko rozumianego  jazzu improwizowanego. Na dodatek przecież nagrany przez instrumentalistów o wyrobionej marce i olbrzymim dorobku. Może być jednak i tak, że hasło to będzie odnosić się dopiero do płyt, które Mazurkiewicza zamierza wydać
[image: ]
Punktem wyjścia kompozycji zawartych na North Meridian jest free jazz, lecz trio nie ogranicza się tylko do niego. Za sprawą Mazurkiewicza, odpowiedzialnego  poza partiami kontrabasu  również za efekty elektroniczne, zespół odważnie podąża w stronę ambientu (nierzadko w wersji dark); z kolei Szpura przydaje tej muzyce sznytu rockowego. Nad wszystkim unosi się jednak duch zespołowej improwizacji. Chciałoby się dodać: nadzwyczaj mroczny duch! Otwierający płytę, najkrótszy w całym zestawie Holy Darkness ma jeszcze w sobie nostalgiczne ciepło (głównie za sprawą saksofonu Trzaski), aczkolwiek przywołuje już niepokój, który  z różnym natężeniem  towarzyszy lekturze płyty do samego końca. W Eternity on my Knees jest go naprawdę sporo. Monotonny początek, znaczony rytmicznymi uderzeniami dzwonka, odpowiednio wprowadza w nastrój; podobnie jak pojawiające się w oddali, ale z każdą kolejną sekundą przybliżające się dęciaki i elektroniczny szum.
[image: ]
Z czasem, jak w klasycznie skonstruowanej kompozycji postrockowej, natężenie i intensywność dźwięków, podobnie zresztą jak i ich głośność rosną. Saksofon przebija się na plan pierwszy, współtworząc  wraz z elektroniką  klimat grozy. Niewiele za to dzieje się w Swallows and Eagles. Minimalistyczna, awangardowa sekcja rytmiczna towarzyszy tam saksofonowej improwizacji, która rozkręca się z każdą kolejną minutą. Trio przy wykorzystaniu bardzo prostych środków wyrazu uzyskuje maksymalny efekt,czego kolejnym dowodem jest Bio Bypass  ponownie bardzo monotonny, ale wciągający, głównie za sprawą pulsujących bębnów. Nowym elementem jest natomiast partia kontrabasu, na którym Mazurkiewicz gra smyczkiem rzewną melodię. Do niego należy także otwarcie Touching Engine Body, ale tym razem obsługuje elektronikę. Generowane przez niego szumy i zgrzyty wypełniają drugi plan; na pierwszym pojawia się zaś zespołowa improwizacja, prowadząca do potężnej freejazzowej eksplozji.
[image: ]
Takich klimatów nie powstydziłby się nawet sam Mats Gustafsson, chętnie współpracujący z takimi tuzami noiseu, jak Japończyk Merzbow oraz Amerykanin Thurston Moore (vide Cuts of Guilt, Cuts Deeper, 2015; Cuts Up, Cuts Out, 2018). Być może Touching Engine Body zrodził się właśnie z inspiracji awangardowymi dokonaniami Szweda i jego międzynarodowej kompanii, w której istotną rolę odgrywa jeszcze węgierski perkusista Balázs Pándi. Całość zamyka dziewięciominutowy Tap Fire, w pierwszej części zbudowany na popisach solowych Mikołaja Trzaski i Pawła Szpury, w drugiej z kolei  na darkambientowych peregrynacjach Jacka Mazurkiewicza. Najwięcej jednak do powiedzenia ma Trzaska, który swym zapętlonym motywem saksofonu potrafi przyprawić o wstępne stadium szaleństwa. Bezpiecznego, bo jeśli nikt nas w trakcie odsłuchu płyty nie podejrzy  nie ma obaw, że zostaniemy odwiezieni do miejsca odosobnienia.
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  Tu miejsce na labirynt:Grając w klasy z obywatelem Kaneem

  Sebastian Chosiński

  Made to Break F4 Fake
  

  
  Po dwóch latach przerwy prowadzona przez saksofonistę Kena Vandermarka międzynarodowa supergrupa Made to Break wydała kolejny, dziewiąty już, album. Tym razem z nagraniami studyjnymi, które jednak z jakiegoś powodu musiały czekać na publikację od listopada 2017 roku. Czy dlatego, że były rozczarowujące? Nic z tego. F4 Fake to solidna porcja awangardowego jazzu.
Ekstrakt: 70%
[image: F4 Fake]
Choć kwartet Made to Break przez minione dwa lata  przynajmniej jeśli chodzi o wydawnictwa płytowe  milczał, absolutnie nie można powiedzieć, że Ken Vandermark zaniedbuje swój projekt. Przeczą temu liczby. W tym ta najważniejsza: dziewięć albumów opublikowanych w ciągu siedmiu lat. Żadna inna grupa prowadzona przez Amerykanina, a jest ich niemało, nie może poszczycić się takimi statystykami. Ten triumfalny marsz rozpoczął się w 2013 roku, kiedy to światło dzienne ujrzały zrealizowane dla portugalskiej firmy Clean Feed krążki Provoke i  mający jedynie edycję winylową  Lacerba. Potem formacja związała się z wiedeńską wytwórnią Trost Records, której pozostaje wierna po dziś dzień, nieprzerwanie od pięciu lat. Z jej logo na okładkach ukazały się już cztery płyty: Cherchez la femme (2014), Before the Code (2015), Trébuchet (2017) oraz najnowsza F4 Fake.
Ale to nie jest jeszcze cały dorobek fonograficzny kwartetu. Uzupełniają go trzy cyfrowe rejestracje koncertów, sygnowane przez należący do Kena Vandermarka Audiographic Records (wszystkie z 2016 roku): Before the Code: Live (z Poznania), N N N (z Wiednia) oraz Dispatch to the Sea (z Antwerpii). Jedno jest pewne: wielbiciele Made to Break nie mają najmniejszych praw do narzekań. Skład zespołu od wydania Trébuchet nie uległ zmianie. U boku Kena wciąż pojawiają się ci sami (od 2014 roku) muzycy: austriacki mistrz elektroniki Christof Kurzmann, holenderski kontrabasista Jasper Stadhouders (który swego czasu zastąpił Devina Hoffa) oraz amerykański bębniarz Tim Daisy. Sesja, której efektem jest F4 Fake, miała miejsce 29 listopada 2017 roku w wiedeńskim studiu Primitive.
Trochę może zaskakiwać fakt, że z upublicznieniem tych nagrań zwlekano prawie dwa lata. Najważniejsze jednak, że w końcu trafiły do rąk fanów. Płytę wypełniają trzy rozbudowane improwizacje, z których każda  to już tradycja Vandermarka  została dedykowana jakiemuś artyście. Tym razem wybrał on bardzo oryginalnych i różnorodnych twórców: wybitnego amerykańskiego reżysera, scenarzystę, aktora i producenta Orsona Wellesa (1915-1985), najbardziej znanego z takich dzieł kinowych, jak Obywatel Kane (1941), Otello (1952) czy Dotyk zła (1958); argentyńskiego prozaika, dramaturga, poetę i filozofa Julio Cortázara (1914-1984), autora kultowej  także w Polsce  eksperymentalnej powieści Gra w klasy (1963); w końcu zaangażowaną politycznie i społecznie brazylijską pieśniarkę i aktorkę Zélię Barbosę (1932-2017), która największą popularnością cieszyła się w latach 60. i 70. ubiegłego wieku.
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Na pierwszy ogień poszedł numer dedykowany Wellesowi  ponad dwudziestominutowy Aäton, który składa się z trzech mocno różnicowanych stylistycznie części (choć nie są one oficjalnie zaznaczone). Początek zaskakuje lekkością i zwiewnością partii saksofonu, któremu towarzyszy czarna, pulsująca sekcja rytmiczna, z czasem brzmiąca coraz bardziej transowo. W drugiej minucie utworu z tła zaczynają dochodzić generowane przez Kurzmanna dźwięki elektroniczne, które stają się coraz odważniejszą konkurencją dla Vandermarka, aż do nagłego wyciszenia. Nowy wątek jest już zupełnie inny, dużo bardziej minimalistyczny w formie, znaczony nie tylko frywolnymi wstawkami klarnetu, ale przede wszystkim popisami solowymi Stadhoudersa na kontrabasie elektrycznym i Daisyego na perkusji. Ostatnie trzy minuty to jeszcze inny motyw, którego rytm wyznacza przypominający bicie zegara efekt elektroniczny, wokół którego delikatnie snują się saksofon i bębny.
[image: ]
Dedykowany Julio Cortázarowi Meccano Number 7 to najkrótszy fragment albumu. Najkrótszy, ale i tak trwający prawie czternaście minut. Rozpoczyna go partia saksofonu, napędzana motorycznym pochodem basu i perkusji; ten ostatni nie zmienia się nawet wtedy, gdy Kena zastępuje Christof. Nie trwa to zresztą długo  Vandermark po kilkudziesięciu sekundach odpoczynku powraca, aby podjąć rękawicę rzuconą przez Austriaka. Trudno jednak mówić, by doszło między innymi do jakiegoś konfliktu, jest to raczej pełna zrozumienia kooperacja, przechodząca w coraz energiczniejsze tony. Podobnie jak w Aätonie, i tu ostatnie minuty przejmuje we władanie Kurzmann. Zachęta z jego strony sprawia, że koledzy intensyfikują swoje działania, przede wszystkim zaś Jasper, którego wątek  zwłaszcza na tle stonowanych saksofonu i bębnów  zaskakuje intensywnością.
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Po Agorze, której adresatką jest Zélia Barbosa, można by się spodziewać największej delikatności. Raz, że kompozycję tę podarowano kobiecie; dwa, że była ona pieśniarką odwołującą się do tradycji powstającego w fawelach folku. Tymczasem to jest właśnie utwór, który niesie ze sobą najwięcej emocji. Widocznie Vandermark zapragnął podkreślić fakt, iż twórczość Brazylijki miała swoje korzenie w politycznym buncie przeciwko nierównościom społecznym. Jest więc  niemal przez całe prawie dwadzieścia minut  bardzo dynamicznie, momentami wręcz rockowo (za sprawą przesterowanego basu Stadhoudersa i motorycznych pościgów Daisyego). W to wszystko wpleciono również improwizacje Vandermarka na saksofonach i klarnecie. Mniej do powiedzenia ma tu natomiast Kurzmann, który ogranicza się do wypełnienia  na ambientową modłę  tła. Choć w jednym fragmencie pozwala sobie także na szczyptę atonalnej awangardy.
F4 Fake nie jest ani najlepszym, ani najoryginalniejszym dziełem Made to Break. Atrakcyjniej prezentują się wcześniejsze studyjne dzieła kwartetu, jak chociażby Cherchez la femme czy Before the Code. W dużym stopniu dlatego, że zastosowana przez formację formuła  z wykorzystaniem na taką skalę elektroniki  była wtedy zaskoczeniem. Teraz słuchacze zdążyli się już przyzwyczaić i osłuchać. Może więc czas na coś nowego.


  
  
  
  
  Magazyn Esensja - Magazyn Esensja nr 9 (CXCI) listopad 2019
  




  
  

  Tu miejsce na labirynt:Bóg błogosławi, ale na śmierć przyzwala

  Sebastian Chosiński

  Mono Nowhere Now Here
  

  
  Od wydania tego albumu minęło już niemal dziesięć miesięcy. Dlaczego więc postanowiłem napisać o nim dopiero teraz? Głównie z tego powodu, że w 2019 roku japoński postrockowy kwartet Mono obchodzi dwudziestolecie swego istnienia, co postanowił uczcić również innymi płytami. Żeby to wydawnicze wzmożenie usystematyzować  na początek parę słów na temat Nowhere Now Here.
Ekstrakt: 80%
[image: Nowhere Now Here]
W stycznia tego roku minęło dokładnie dwadzieścia lat od momentu, kiedy mieszkający w Tokio gitarzysta i kompozytor Takaahira Goto Taka  zafascynowany jednocześnie muzyką klasyczną, jak i rockową awangardą  postanowił założyć zespół, w którym mógłby dać upust swoim artystycznym fascynacjom. Do współpracy zaprosił drugiego gitarzystę (rytmicznego) Hidekiego Suematsu (nazywanego Yodą), basistkę Tamaki Kunishi oraz perkusistę Yanusoriego Takadę. I tak narodziło się Mono  jedna z najważniejszych postrockowych grup świata, którą bez wątpienia można postawić w tym samym rzędzie, co kanadyjskie Godspeed You! Black Emperor, Do May Say Think, Thee Silver Mt. Zion, amerykańskie Explosions in the Sky, This Will Destroy You, Tortoise, szkocki Mogwai czy islandzki Sigur Rós. 
Swój jubileusz Mono postanowiło uczcić nie tylko wydaniem nowego, dziesiątego studyjnego w dyskografii, albumu Nowhere Now Here, ale także wznowieniem zremasterowanej wersji płyty Hymn to the Immortal Wind (oryginalnie wydanej przed dziesięciu laty) oraz publikacją okazjonalnej EP-ki Before the Past  Live from Electrical Audio, na którą trafiły trzy stare kompozycje  z dwóch pierwszych longplayów  w nowych wersjach. Ewenementem w przypadku japońskiej formacji było także to, że przez bardzo długi czas, aż do Requiem for Hell (2016), występowała ona w tym samym składzie personalnym. Pierwsza roszada nastąpiła dopiero jesienią 2017 roku, kiedy to, powołując się na względy osobiste, z zespołem rozstał się Takada. Parę miesięcy później jego miejsce zajął nie, wcale nie Japończyk, lecz Amerykanin.
Wybór Takaahiry i pozostałych członków zespołu padł na Dominica Cipollę, który w Mono funkcjonuje jako  uwaga, będzie długo!  Dahm Mario Santo Majuri Cipolla. To perkusista, który już z niejednego pieca jadł chleb. Ma za sobą występy w heavymetalowym Brothers of Conquest, popowo-rockowym Cooler, eksperymentalnym Sapat, psychodeliczno-folkowym The Phantom Family Halo, elektroniczno-dubowym The Children, wreszcie w krautowo-postrockowym Watter. Trudno wyobrazić sobie większy rozstrzał stylistyczny, prawda? Ale przynajmniej możemy mieć pewność, że za bębnami zasiadł człowiek o wielkiej wyobraźni i nieprzeciętnych umiejętnościach. Co zresztą udowodnił na wydanym 25 stycznia przez berlińską wytwórnię Pelagic Records Nowhere Now Here  pierwszym dziele nowej, japońsko-amerykańskiej wersji Mono, którą kwartet otworzył jubileuszowy dla siebie rok. Kto wie, może krążek ten trafił do sprzedaży dokładnie tego samego dnia, w którym dwadzieścia lat wcześniej
W studiu nagraniowym, obok czworga stałych członków formacji, znaleźli się również: żeńska dziesięcioosobowa sekcja smyczkowa (cztery wiolonczelistki i sześć skrzypaczek) pod batutą Maxa Crawforda oraz dwóch trębaczy  Gerald Bailey i Chad McCullough. Co w istotny sposób wzbogaciło brzmienie. Zresztą Mono od lat korzysta z usług dodatkowych muzyków. na Nowhere Now Here trafiło dziesięć kompozycji trwających niemal dokładnie godzinę. W przypadku klasycznej produkcji postrockowej trudno mówić o jakimś zróżnicowaniu. To nie ta bajka. Tu ma być dokładnie na odwrót: monotonnie, ale transowo, jednostajnie, ale nastrojowo. I tak właśnie jest  od otwierającego krążek God Bless po zamykający go Vanishing, Vanishing Maybe. Po drodze z jedną zaskakującą niespodzianką  zaśpiewanym przez basistkę Tamaki Kunishi Breathe. Choć nazywanie tego utworu piosenką byłoby jednak nieco na wyrost
[image: ]
God Bless to niespełna dwuminutowa introdukcja, oparta na smyczkach i rozbrzmiewających na drugim planie trąbkach, która płynnie przechodzi w After You Comes the Flood. Numer ten wyznacza schemat, który pojawia się także w praktycznie każdym kolejnym utworze albumu  wszystko zaczyna się od klimatycznej, stonowanej gitary (zazwyczaj Goto, rzadziej do spółki z Suematsu), do której / których z czasem dochodzą kolejne instrumenty, dzięki czemu zespół rozkręca się i nabiera rozmachu, mozolnie, lecz z wielką konsekwencją budując napięcie. W After You dochodzi do tego jeszcze piękna melodia i bezbrzeżny smutek. Aczkolwiek trafiają się także ostrzejsze fragmenty, w których Takaahira korzysta z gitarowych efektów, generując noiseowe przestery, a Hideki tnie pojedynczymi dźwiękami gitary jak skalpelem. Przy kolejnym podejściu przebija się tym sposobem przez monumentalną ścianę dźwięku budowaną przez kolegów i koleżankę.
[image: ]
W Breathe dominuje mrok i  dzięki głosowi Tamaki  natchniona zwiewność, które idealnie się ze sobą komponują. Całości dopełniają zaś smyczki i subtelne gitarowe tremola. Nowhere, Now Here (z przecinkiem po nowhere, którego nie ma w tytule albumu) to z kolei najdłuższy fragment płyty. Muzycy dają tu sobie wystarczająco czasu na powolne konstruowanie narracji. Nigdzie się nie spieszą. Suematsu skupia się na zagęszczaniu faktury, a Goto tylko czeka na odpowiedni moment, aby przystąpić do szturmu. W efekcie w finale kwartet uderza z taką mocą, że najtwardszego słuchacza jest w stanie powalić na kolana. W następnych utworach siłą rzeczy następuje lekkie wyciszenie: Far and Further ma nawet balladowo-optymistyczny charakter, a w Sorrow grupa decyduje się na wykorzystanie w szerszym zakresie elektroniki i syntezatorów. Choć im bliżej końca, tym więcej też pojawia się noiseowego zgiełku. W Parting natomiast Cipolla dostaje wolne, za to na plan pierwszy wybijają się smyczki i nadający rytm całości fortepian Kunishi.
[image: ]
Po kilkunastu minutach wyciszenia w Meet Us Where the Night Ends zespół ponownie uderza ze zdwojoną siłą. Ale zanim do tego dochodzi, skrupulatnie usypia słuchacza, budując nastrój (za sprawą syntezatorów i smyczków). Kilka minut przed końcem sprawę biorą jednak w swoje ręce gitarzyści, których partie  znów zahaczające o noise  przydają utworowi drapieżności. Zachęcony ich emocjami Dominic podkręca tempo, jakby na moment zapomniał, że to Mono, a nie jego dawny metalowy projekt Brothers of Conquest. Z krótkiego Funeral Song, zgodnie z tytułem, zieje smutkiem  na syntezatorowym tle wyjątkowo przejmująco brzmią grające unisono trąbki Baileya i McCullougha. W tym kontekście aż strach pomyśleć, co czeka w zamykającym krążek Vanishing, Vanishing Maybe. Na szczęście kwartet uznał, że nie chce żegnać się ze słuchaczami w pogrzebowej scenerii. Stąd lekki ukłon w stronę amerykańskiej tradycji i zaimplementowanie do postrockowej formuły elementów swampowego bluesa. Nie należy jednak, jak sądzę, traktować tego jako wyznacznik dalszej drogi rozwoju. 
Dwadzieścia lat intensywnej działalności. Dziesięć pełnowymiarowych płyt studyjnych (nie licząc EP-ek i albumów koncertowych). Mamy za co być wdzięczni Japończykom. Tym bardziej że na żadnym krążku  włącznie z Nowhere Now Here  nie zeszli poniżej nadzwyczaj przyzwoitego poziomu.
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  Tu miejsce na labirynt:Halo, Ameryko, nachodzimy!

  Sebastian Chosiński

  Mono Before the Past  Live from Electrical Audio
  

  
  Przez cały 2019 rok japońsko-amerykański (od ubiegłego roku) kwartet Mono świętuje swoje dwudzieste urodziny. Na początku roku wydał z tej okazji dziesiątą płytę z premierowym materiałem  Nowhere Now Here, pod koniec natomiast minialbum z trzema nowymi wersjami wczesnych kompozycji grupy  Before the Past  Live from Electrical Audio.
Ekstrakt: 80%
[image: Before the Past  Live from Electrical Audio&rsaquo]
Before the Past  Live from Electrical Audio&rsaquo
A wszystko to odbywało się pod czujnym okiem ulubionego producenta Japończyków, Amerykanina Stevea Albiniego (udzielającego się również  i przed laty, i teraz  jako muzyk zespołów rockowych Big Black, Rapeman i Shellac). Albini był już odpowiedzialny za brzmienie najsłynniejszej płyty formacji z Tokio, wydanego dokładnie przed dekadą (a przed paroma miesiącami z okazji wspomnianego w zajawce jubileuszu wznowionego w zremasterowanej wersji) Hymn to the Immortal Wind. Nic więc dziwnego, że lider Mono, gitarzysta Takaahira Goto, postanowił skorzystać z jego usług, przygotowując najnowsze wydawnictwa zespołu: zarówno wydany na początku roku dziesiąty krążek studyjny z premierowym materiałem Nowhere Now Here, jak i późniejszy o prawie dziesięć miesięcy minialbum Before the Past  Live from Electrical Audio.
Electrical Audio to nazwa mieszczącego się w Chicago studia, którego właścicielem jest Albini. Tam 14 maja tego roku zameldowało się Mono, aby na żywo, chociaż oczywiście bez udziału publiczności, zarejestrować trzy stare kompozycje w nieco odświeżonych wersjach. Takaahirze towarzyszyli jeszcze: drugi gitarzysta (rytmiczny) Hideki Suematsu, basistka Tamaki Kunishi oraz najnowszy nabytek zespołu  amerykański perkusista Dahm Mario Santo Majuri (Dominic) Cipolla (który w ubiegłym roku zastąpił Yanusoriego Takadę). Najważniejszym utworem jest szesnastominutowy Com(?), który pierwotnie ukazał się na drugim albumie Japończyków  One Step More and You Die z 2002 roku. Zaczyna się on w typowy dla post-rocka sposób: od monotonnych, jeszcze bardzo stonowanych, partii obu gitar, które stopniowo coraz bardziej zazębiają się. Po dołączeniu do Taki i Yody (to oficjalne pseudonimy wioślarzy) sekcji rytmicznej numer szybko nabiera mocy.
Dzieje się tak również dlatego, że kwartet balansuje na pograniczu post-rocka i noiseu, odważnie przekraczając granicę w obie strony. Raz stawia na nastrój i melodię, to znów na agresywność i brutalność, zalewając słuchacza powodzią przesterowanych dźwięków. A im bliżej finału, tym bardziej bezlitośnie sobie poczynają. Ostatnich kilkadziesiąt sekund to prawdziwa eksplozja czadu, od którego aż bolą uszy. Aż do nagłego zatrzymania. W niespełna pięciominutowym LAmerica zespół cofa się do swego debiutu  wydanego przez Tzadik Records John Zorn Under the Pipal Tree (2001). To numer będący całkowitym przeciwieństwiem Com(?),prowadzony w leniwym tempie i urzekający delikatnością. Podobnie zresztą jak, przynajmniej do pewnego momentu, Halo (także z One Step More and You Die), który mniej więcej w połowie nabiera klasycznego postrockowego rozmachu, podrasowanego potęgą brzmienia i charakterystycznym dla Japończyków bezbrzeżnym smutkiem.
Piękny prezent dla fanów, którzy przez dwie dekady wiernie trwali przy kwartecie z Tokio!
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  Pot i Kreff:Dwadzieścia sześć minut orgazmu

  Piotr Pi Gołębiewski

  
  

  
  Kiedyś to były koncerty. Zespoły jak się rozkręciły, to potrafiły wokół jednego utworu improwizować nawet po pół godziny. Wydawało się, że te czasy bezpowrotnie minęły. Nic bardziej mylnego, czego dowodzi formacja Greta Van Fleet.
[image: ]
Gdybym mógł cofnąć się w czasie, poszedłbym na koncert jednej z gwiazd rocka w latach 70., kiedy to improwizowane partie były standardem, a nie fanaberią twórcy. Niestety nie jest to możliwe, więc pozostaje jedynie rozkoszować się nagraniami z płyt. Na przykład wplecionymi innymi utworami w Whole Lotta Love z How the West Was Won (oryginał trwa ponad 5 minut, zaś jego wersja koncertowa blisko 25), szalonym chaosem Space Truckin Deep Purple z Made in Japan (4 i pół minuty rozciągnięte do blisko dwudziestu), czy nieposkromioną wyobraźnią muzyków Emerson, Lake and Palmer, którzy sześciominutowy jazzowy standard Davea Brubecka rozciągnęli do blisko 19 minut, co można usłyszeć na koncertówce Live at the Mar Y Sol Festival 72.
Choć dinozaury rocka wciąż hołdują tradycji improwizowania w czasie występów, nie szaleją już tak z przeciąganiem w nieskończoność swoich jamów. Z kolei młodsza gwardia skupia się raczej na tym, by w czasie swojego show zmieścić jak najwięcej przebojów, nie zostawiając sobie miejsca na tak dużą porcję szaleństwa. Na szczęście wraz z przyjściem mody na granie w stylu retro, odradza się też formuła improwizacji. A ponieważ największą obecnie medialną gwiazdą stylu vintage jest Greta Van Fleet, chłopakom tworzącym zespół nieobce jest także szalone popisy i solówki.
Co prawda rodzeństwo Kiszka i ich kumpel Danny Wagner nie zawsze dają się aż tak bardzo ponieść na scenie, prezentując bardziej zwarte wersje swoich utworów, to jednak potrafią także zaszaleć, czego dowodem jest trwająca ponad 26 minut wariacja na temat kawałka Lover, Leaver (Taker, Believer). W oryginale, na ich debiutanckim albumie Anthem of the Peaceful Army trwa dokładnie sześć minut, choć w nieco okrojonej wersji trafił też na trzeci singel promujący wydawnictwo.
Interesujący nas występ miał miejsce 24 czerwca 2018 roku w Jon Anson Ford Theatre w Los Angeles i pokazał zespół jako prawdziwą sceniczną petardę, która bez kompleksów potrafi zahipnotyzować publiczność swoim graniem. Każdy z trzech instrumentalistów ma tu swój moment, choć bezapelacyjnie najwięcej uwagi przykuwa gitarzysta Jake Kiszka, będący na scenie skrzyżowaniem Keitha Richardsa i Jimmyego Pagea. Co ciekawe, obdarzony mocnym, charakterystycznym głosem Josh Kiszka, nazywany reinkarnacją Roberta Planta, pomimo, że swobodnie radzi sobie z wokalizami, pozostaje z tyłu, tworząc tło dla popisów braci i kolegi. Nie wiem, czy taki miał zamysł, czy może scena go onieśmiela, ale to jedyne, co można zarzucić niniejszemu wykonaniu. Zastanawia to jednak tylko w czasie oglądania nagrania, bo gdy włączy się jedynie opcję audio, nic nie przeszkadza rozkoszować się tą w pełni wyzwoloną muzyką.
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  Non omnis moriar:Demokratyczni Niemcy ze Wschodu

  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 wschodnioniemieckiego kwartetu Synopsis, w którym grał między innymi Ernst-Ludwig Petrowsky.
Ekstrakt: 80%
[image: Synopsis]
Działająca  pod różnymi nazwami  w latach 60. i 70. ubiegłego wieku orkiestra Klausa Lenza była prawdziwą szkołą dla młodych muzyków i jednocześnie wylęgarnią zespołów jazzrockowych i freejazzowych. Jednym z nich był kwartet Synopsis, który  jako oddzielny twór  zadebiutował na żywo w październiku 1973 roku podczas warszawskiego festiwalu Jazz Jamboree. Tworzyli go  na równych prawach, bez wyraźnego lidera  saksofonista i flecista Ernst-Ludwig Petrowsky (Ernst-Ludwig Petrowsky), puzonista Konrad Bauer (Klaus Lenz  Modern Soul  Big Band), pianista Ulrich Gumpert oraz perkusista Günter Sommer (obu można usłyszeć na płycie Jazz-Aspekte). Uwagę przykuwa fakt, że w składzie zespołu zabrakło kontrabasisty, co oznacza, że obowiązki trzymania w rytmicznych ryzach swoich kolegów spadły w stu procentach na Sommera.
Nie miał on łatwego zadania. Bo jak poradzić sobie z trzema zaprawionymi w bojach improwizatorami? Można albo starać się trzymać ich po dyktatorsku twardą ręką (by nie rzec jeszcze ostrzej), albo przyłączyć się do nich i także sobie pofolgować. Günter wybrał to drugie rozwiązanie, w efekcie czego debiutancki album kwartetu  zatytułowany po prostu Synopsis  zawiera najczystszej wody free jazz. Materiał zarejestrowano we wschodnioberlińskim studiu nagraniowym wytwórni Amiga, która potem wydała longplay,
w ciągu dwóch dni  22 i 23 kwietnia 1974 roku. Wypełniło go sześć utworów dobranych w sposób bardzo demokratyczny: każdy z muzyków wniósł w posagu jedną kompozycję (to daje cztery), jedna oparta była na melodii ludowej, pod jedną natomiast jako autorzy podpisali się wszyscy członkowie kwartetu. Sprawiedliwiej się nie dało!
I chociaż jazz improwizowany nie był w tamtym czasie nadzwyczaj hołubionym gatunkiem muzycznym w Niemieckiej Republice Demokratycznej, nie brakowało artystów, którzy potrafili grać go z dużym talentem. Na pewno zaś zaliczali się do nich wszyscy członkowie Synopsis. Skutkiem tego było powstanie płyty, która intryguje do dzisiaj, mimo że liczy sobie już czterdzieści pięć lat. Longplay otwiera kompozycja Ulricha Gumperta, której szyld jest wielce znaczący  Quartett-Diskurs. I rzeczywiście mamy w niej do czynienia z dyskusjami prowadzonymi przez czterech improwizatorów. Ton nadaje im perkusista, który wyznacza rytm, wokół którego, jak paciorki na sznurku, nanizywane są partie poszczególnych instrumentów solowych  saksofonu, puzonu i fortepianu. Niekiedy mamy do czynienia z duetami, innym znów razem z triem, a zdarza się i tak  zwłaszcza w końcowej fazie utworu  że wszyscy postanawiają wyrzucić to, co leży im na wątrobie. W efekcie mam do czynienia z prawdziwie nieokiełznanym free jazzem, którego dzikość podkreślają dynamiczne wstawki z pogranicza boogie i bluesa.
[image: ]
Traumtänzer wyszedł spod ręki Konrada Bauera. Trudno dziwić się więc, że pierwsze dźwięki wydaje tu puzon. Nie oznacza to jednak wcale, że instrument ten dominuje w całym utworze. Szybko bowiem do Bauera dołączają Sommer (tym razem wykorzystujący perkusjonalia) oraz Gumpert (biorący w obroty preparowany fortepian). W porównaniu z Quartett-Diskurs nieco więcej tu spokoju i zamyślenia, ale i tak zespół pozwala sobie na pełne energii dywagacje. Bardziej melodyjnie wypada za to, będący dziełem Ernsta-Ludwiga Petrowskyego, Post aus Vogelsang. Jest to głównie zasługą puzonisty, który stara się, jak tylko potrafi, pokazać się z bardziej klasycznej strony, którą przez lata szlifował u boku Klausa Lenza. Koledzy z kolei zachowują się trochę jak pewni siebie złośnicy, którzy za wszelką cenę próbują zepsuć jego zabiegi  przede wszystkim Petrowsky, wspomagany jednak wydatnie przez Sommera. Gumpert też zresztą wykorzystuje nadarzającą się okazję, by wszem i wobec udowodnić, że jest bardzo pojętnym uczniem pianistów pokroju Cecila Taylora czy, ale to już w mniejszym stopniu, Sun Ra.
[image: ]
Stronę A albumu otwiera freejazzowa przeróbka ludowej pieśni Kommt, ihr Gspielen, która pochodzi z przełomu XVI i XVII wieków, a którą jako pierwszy opracował ewangelicki kompozytor Melchior Franck (spod jego ręki wyszedł między innymi tekst słynnej bożonarodzeniowej pieśni O Tannenbaum). W wersji Synopsis utwór ten brzmi nadzwyczaj intrygująco; kwartetowi udało się bowiem idealnie połączyć ludową zwiewność (vide fortepian, puzon) z improwizacyjnym chaosem (saksofon, perkusja). Finał natomiast, w którym zgodnie wybrzmiewają wszystkie instrumenty, wypada wręcz zniewalająco. Holzland, pod którym podpisali się jako autorzy wszyscy członkowie formacji, to najkrótszy fragment płyty. Główną rolę gra w nim, tym razem sięgający po flet, Petrowsky; obok niego pojawiają się nie mniej delikatny puzon i majestatycznie ociężały saksofon. Na finał muzycy wybrali utwór Sommera Wenn der kleine Finger nicht wär, który po eksperymentach etnicznych przywraca zespół światu free jazzu (mimo drugoplanowej partii Ernsta-Ludwiga na fujarce). 
Dominują tu bowiem szalone improwizacje, w których poziom dynamiki sięga końca skali. Maczają w tym palce zwłaszcza prowadzący bardzo intensywny dialog saksofonista i puzonista; ich przekomarzaniom przygląda się natomiast pianista, którego irytacja staje się z czasem tak duża, iż postanawia przyćmić obu. Te fragmenty, w których enerdowscy jazzmani pozwalają sobie na całkowitą swobodę twórczą, wypadają najlepiej. Najokazalej. Najmocniej. Kiedy w końcówce wszystko powoli cichnie, w uszach i tak jeszcze długo odbijają się echem wcześniejsze dźwięki, tak są intensywne i absorbujące. Longplay Synopsis spodobał się także po drugiej stronie żelaznej kurtyny. Na grupę zwrócili więc uwagę także wydawcy z Zachodu i już rok później do sprzedaży trafił kolejny krążek formacji  Auf der Elbe schwimmt ein rosa Krokodil (wydany przez FMP Records z Berlina Zachodniego), który zawierał materiał zarejestrowany dla enerdowskiego radia 5 i 6 marca 1974 roku, czyli półtora miesiąca przed debiutem.
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  Zanim zagrał to Sam:Kto to, kurde, nagrał?

  Piotr Pi Gołębiewski

  
  

  
  Dziś będzie o piosence, która równie dobrze, co w tej rubryce, odnalazłaby się w pokrewnej Zagraj to jeszcze raz Sam. A chodzi o wielki przebój Living Next Door to Alice.
[image: ]
Interesujący nas kawałek najlepiej znany jest w wersji zespołu Smokie. Cóż, to nie jedyny przykład formacji, której największym przebojem jest cover. Niemniej w przypadku Anglików jest to dość smutne, ponieważ aktywnie działają od 1964 roku, nagrali 21 albumów studyjnych, a znani są właśnie z singla Living Next Door to Alice, który na dobrą sprawę nie trafił na żadną płytę długogrającą. Choć zdobycie pierwszego miejsca na listach przebojów w wielu krajach (Australia, Austria, Norwegia, Irlandia, Niemcy, Holandia) i uplasowanie się w pierwszej dziesiątce szeregu kolejnych, to coś, co marzy się niemal wszystkim twórcom, to jednak sukces coveru napiętnował karierę zespołu. Do dziś nie może się od niego uwolnić, czego dowodem jest powrót do nagrania w latach 90. (w parodii Roya Chubby′ego Browna), czy umieszczenie jego nowej wersji przez byłego członka Smoke Chrisa Normana na jego solowej płycie Full Circle z 2000 roku.
Oryginał Living Next Door to Alice skomponował duet uznanych twórców przebojów Nicky Chinn i Mike Chapman dla australijskiej formacji New World. Ta nagrała go w 1972 roku, ale nie zawojowała nim listy przebojów, docierając z nim do marnej 23 pozycji. W wyniku rozczarowania branżą muzyczną, ostatecznie New World rozpadł się w okolicach 1976 roku. Może więc i dobrze, że piosenka nie przepadła, wraz z zespołem i dzięki Smoke została ocalona od zapomnienia.
Przy okazji nie mogę nie wspomnieć o fenomenalnej, jajcarskiej wersji utworu z 1995 roku, nagranej przez efemeryczny skład Gompie. Zyskała nowy tytuł Alice (Who the X is Alice?), zaś w tekście za każdym razem, kiedy pojawia się imię Alice, chór powtarza tytułowe pytanie, wstawiając w miejsce X niecenzuralne fuck. Całość od początku miała formę wygłupu, a jego geneza związana jest z kawiarnią Gompie w holenderskim Nijmegen. Dbający o panującą w niej atmosferę DJ Onno Pelser specjalnie wyciszał utwór, tak, by bywalcy mogli zakrzyknąć who the fuck is Alice, co stało się regionalną tradycją. Spodobało się to dyrektorowi firmy nagraniowej Robowi Petersowi, który namówił znanego holenderskiego pieśniarza Petera Koelewijna do udziału w profesjonalnym nagraniu utworu. Na szybko zorganizowana grupa została ochrzczona tak jak nazwa kawiarni i poza Alice (Who the X is Alice?) zarejestrowała całą płytę Who the X is Gompie!. Jeśli przypadkiem macie ją w swoich zbiorach, nie wyrzucajcie jej. Dziś to prawdziwy rarytas, ponieważ niewielki nakład dawno został wyczerpany.
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  Non omnis moriar:Różowy krokodyl na pograniczu dwóch światów

  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 drugi album wschodnioniemieckiego freejazzowego kwartetu Synopsis.
Ekstrakt: 80%
[image: Auf der Elbe schwimmt ein rosa Krokodil]
Opublikowany w 1974 roku przez wschodnioniemieckiego monopolistę, wytwórnię Amigę, debiutancki album freejazzowego kwartetu Synopsis zwrócił na siebie uwagę nie tylko słuchaczy enerdowskich, ale również tych po drugiej stronie żelaznej kurtyny. Jednym z nich był  dzisiaj już legendarny, ale wtedy wciąż jeszcze pracujący na swoją pozycję  saksofonista Peter Brötzmann. Od końca lat 60. był on współwłaścicielem, mającej siedzibę w mieście Borken (w Nadrenii Północnej-Westfalii), firmy płytowej FMP. Nagrania berlińskiej supergrupy tak bardzo przypadły mu do gustu, że postanowił wydać jej kolejny longplay. A że muzycy mieli do dyspozycji komplet nagrań, które nie pojawiły się na debiucie  droga do współpracy stała otworem. Półtora miesiąca przed realizacją Synopsis  dokładnie działo się to 5 i 6 marca 1974 roku  zespół odbył bowiem sesję dla radia wschodnioberlińskiego. I właśnie ten materiał oddano w ręce Brötzmanna.
Nagrano je w tym samym składzie, co oznacza, że w studiu pojawili się: saksofonista Ernst-Ludwig Petrowsky, puzonista Konrad Bauer, pianista Ulrich Gumpert oraz perkusista Günter Sommer. Zmiana wydawcy (i przede wszystkim kraju wydania) miała jednak zasadniczy wpływ na edycję płyty: jej okładkę zdobił surrealistyczny rysunek, a i tytuł krążka mógł zaskakiwać  Auf der Elbe schwimmt ein rosa Krokodil, czyli W Łabie pływa różowy krokodyl. Amiga zapewne na taką ekstrawagancję muzykom by nie pozwoliła. Zawartość albumu nie robi może tak dobrego wrażenia, jak w przypadku Synopsis, ale należy zrozumieć, że moment rejestracji nagrań był tym, w którym formacja dopiero się docierała, poszukując wspólnego języka (choć artyści ją tworzący znali się już wcześniej).
Longplay otwiera ponad szesnastominutowa zbiorowa improwizacja Krisis eines Krokodils, w której grupa stara się łączyć swoje doświadczenia freejazzowe z minimalistyczną awangardą, tworząc muzykę tak zwanego trzeciego nurtu. Całość zaczyna się od frywolnego dialogu pianisty z puzonistą (wspomaganych od pewnego momentu przez bębniarza), który stopniowo przechodzi w szaleńczą, w stu procentach improwizowaną partię dęciaków. Co oznacza, że na pole bitwy wkracza saksofonista. Najpierw nieśmiało, jakby wchodził bocznymi drzwiami, później coraz bardziej stanowczo; ostatecznie to właśnie Petrowsky przejmuje dowodzenie, prowadząc kwartet prostą drogą do muzycznej erupcji. Po przesileniu następuje wyciszenie, stonowanie emocji, całkowita zmiana nastroju (z dominującą rolą fortepianu), aczkolwiek w końcówce następuje jeszcze jeden wzlot, znaczony monumentalnym pochodem dęciaków.
Następujący po Krisis eines Krokodils znacznie od niego krótszy, bo zaledwie niespełna czterominutowy, Zweisam to dialog Petrowskyego z Bauerem, który uznać może jedynie za interesujący przerywnik. Do portretu grupy nie wnosi on szczególnych wartości. Zupełnie inaczej ma się rzecz z rozpoczynającym stronę B longplaya utworem tytułowym  powolnym, majestatycznym, ze wspaniale zaaranżowanymi partiami saksofonu i puzonu, które najpierw grają unisono, a następnie każdy na swoją modłę. Godzący się na odgrywanie ról drugoplanowych pianista i perkusista, znajdujący się w cieniu Ernsta-Ludwiga i Konrada, mają za to sporo możliwości, aby sobie podokazywać. I trzeba przyznać, że to, co wyprawiają, mogłoby doprowadzić do rozstroju nerwowego każdego wielbicieli klasycznego jazzu. Po skocznym, lekko swingującym, utrzymanym w przedwojennym stylu dwudziestosekundowym fortepianowym wstępie, pojawia się jedna z ciekawszych kompozycji na płycie  Take IV autorstwa Ulrich Gumpert.
Mimo że jest krótka, dzieje się w niej sporo  w tym samym stopniu za sprawą bardzo gęsto grającego Güntera Sommera, co dzięki freejazzowej orgii, jaką w finale fundują słuchaczom wszyscy muzycy. Zamykający płytę Mehr aus teutschen Landen to improwizowana wariacja na temat dwóch niemieckich pieśni ludowych: Sass ein schneeweiss Vögelein oraz Tanz mir nich mit meiner Jungfer Käthen. Folk miesza się tutaj z jazzem, ludowy fortepian z szalejącym saksofonem, zwiewność z ciężkością i mrokiem. Trzeba przyznać, że ostatni akcent albumu jest naprawdę mocny. Nawet zbyt mocny  zwłaszcza dla wschodnioniemieckich decydentów odpowiadających za sprawy kulturalne. Po wydaniu Auf der Elbe schwimmt ein rosa Krokodil grupa zaczęła bowiem przeżywać perturbacje, które sprawiły, że  chociaż jeszcze przez jakiś czas koncertowała  na wydanie kolejnego krążka musiała czekać kilkanaście lat.
W 1977 roku z zespołem rozstał się Konrad Bauer, a jego miejsce  jako puzonista  zajął pianista Ulrich Gumpert. Skład uzupełnił natomiast grający na kontrabasie Klaus Koch. Ten okres upamiętnia wydana dziewiętnaście lat później koncertowa płyta Live in Mittweida. Na powrót formacji w oryginalnym składzie trzeba było poczekać do politycznego przełomu. Zespół oficjalnie odrodził się po upadku muru berlińskiego. Ale nie przyjął swej pierwotnej nazwy, przechrzcił się natomiast na Zentralquartett. Pod tym szyldem opublikował, jak na razie (choć raczej, biorąc pod uwagę Zaawansowany wiek muzyków, to już nie zmieni się), sześć wydawnictw: Zentralquartett (1990), Plie (1994), Careless Love (1998), zawierający opracowania pieśni i melodii ludowych 11 Songs  Aus teutschen Landen (2006), koncertowy Der Kuss  Das ZK in Leipzig, Live (2014) oraz paar eckige Runden drehn!, na którym kwartet  z Christofem Thewesem na puzonie  akompaniuje parze wokalistów, Wolfowi i Pameli Biermannom.
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  Zanim zagrał to Sam:Missisipi w bluesie

  Piotr Pi Gołębiewski

  
  

  
  Z okazji zbliżającego się Dnia Wszystkich Świętych, a także upamiętniając Gingera Bakera, który odszedł w tym miesiącu, skupimy się na utworze Im so Glad z debiutanckiego albumu formacji Cream.
[image: ]
Cream uznawany jest za pierwszą supergrupę w historii, a także archetyp rockowego (choć tu ze sporymi bluesowymi naleciałościami) power trio. W jego skład wchodzili nie tylko znakomici instrumentaliści, ale także niebagatelne osobowości sceniczne: Eric Clapton, który po epizodach w The Yardbirds i Bluesbreakers Johna Mayalla mógł wreszcie w pełni rozwinąć skrzydła; Jack Bruce, którego Clapton poznał we wspomnianych Bluesbreakers, mający już na koncie współpracę z Alexisem Kornerem, Grahamem Bondem i Manfredem Mannem; a także Ginger Baker, który z tria najwcześniej zaliczył studyjny epizod w ramach projektu The Storyville Jazz Men and the Hugh Rainey Allstars, a później bębniący u wspomnianych Kornera i Bonda. Między panami wytworzyła się wyjątkowa muzyczna chemia, która zaowocowała nie tylko świetnymi albumami studyjnymi, ale przede wszystkim porażającymi mocą koncertami. Choć Cream działał zaledwie trzy lata (krótkiej reaktywacji w 2005 roku nie liczę) na stałe zapisał się w historii muzyki.
Choć wszystkie albumy nagrane w latach 1966-1968 stanowią dziś klasykę, mam wrażenie, że debiut zespołu Fresh Cream jest nieco przyćmiony przez późniejsze krążki z naciskiem na Disraeli Gears i Wheels of Fire. Niesłusznie, ponieważ posiada sporo mocnych momentów. Jednym z nich jest utwór Im So Glad, będący w rzeczywistości bardzo uwspółcześnioną wersją bluesowego standardu Skipa Jamesa.
Oryginał po raz pierwszy został zarejestrowany na małej płytce w 1931 roku dla wytwórni Paramount. Jest on reprezentantem korzennego bluesa z Delty Missisipi, aczkolwiek naznaczony indywidualnym stylem Skipa Jamesa. Specjalnością artysty było połączenie nostalgii i popisowego grania palcami na gitarze. Niestety po nagraniu kilkunastu utworów, Skip James popadł w zapomnienie. Przypomnieli sobie o nim dopiero miłośnicy bluesa na początku lat 60. W efekcie tego nie tylko po raz pierwszy od trzydziestu lat mógł zaprezentować swoją muzykę na żywo (miało to miejsce w lipcu 1964 roku na  Newport Folk Festival), ale także dokonał szeregu nagrań w formie albumów długogrających. Niestety w 1969 roku zmarł na raka.
Fani hard rocka mogą kojarzyć Im So Glad nie tylko z wersji Cream, ale także, z debiutu Deep Purple z 1968 roku Shades of Deep Purple. Tam jednak utwór stał się częścią minisuity Prelude: Happiness/Im So Glad, choć nie oszukujmy się, tym, co z niej najlepiej pamiętamy jest właśnie fragment skomponowany przez Skipa Jamesa.
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  Non omnis moriar:Rozdwojenie jaźni w mieście podzielonym murem

  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 wschodnioniemiecki awangardowo-jazzowy kwartet FEZ.
Ekstrakt: 80%
[image: FEZ]
Fakt, że ostatnie tygodnie poświęcam w tej rubryce na prezentację dokonań enerdowskich zespołów freejazzowych i jazzrockowych z lat 70. ubiegłego wieku, nie powinien wyrobić w czytelnikach przekonania, że muzykom wiernym tym stylom żyło się w Niemieckiej Republice Demokratycznej jak w kraju mlekiem i miodem płynącym. Przeciwnie, wciąż mieli pod górkę, płyty wydając jedynie od wielkiego dzwonu. Dość powiedzieć, że kwartet FEZ doczekał się tylko jednego materiału, którego realizacja na dodatek przeciągała się w czasie. Grupa zadebiutowała w 1975 roku jednym utworem (Sonntag im Altweibersommer) zamieszczonym na składance Jazz-Aspekte (obok takich formacji, jak Rundfunk-Tanzorchester Berlin, Ulrich Gumpert Trio oraz Hubert Katzenbeier Quintett). A potem nastąpiły, niezawinione przez samych muzyków, trzy lata ciszy.
Utwór, jaki znalazł się na składance, FEZ nagrał w studiu Amigi 13 stycznia 1975 roku w składzie, co do którego do dzisiaj są pewne wątpliwości. Dotyczą one jednego muzyka. W opisie płyty znalazła się informacja, że na kontrabasie zagrał Peter Blazeowski, tymczasem po latach poddano to w wątpliwość, przekonując, że kompanem perkusisty Petera Gröninga w sekcji rytmicznej był jednak Christoph Niemann. Być może całe to zamieszanie wynikało z tego, że w tym okresie dokonywała się właśnie roszada w składzie, ponieważ podczas kolejnej sesji już bez żadnych wątpliwości udzielał się Christoph. Poza tym w nagraniach usłyszeć można jeszcze pianistę Hannesa Zerbego oraz  nadzwyczaj godnie pełniącego zaszczytną funkcję lidera  puzonistę Konrada Bauera, który wcześniej dał się poznać jako muzyk Big Bandu Klausa Lenza i freejazzowego kwartetu Synopsis (Synopsis, Auf der Elbe schwimmt ein rosa Krokodil).
Druga (i ostatnia) sesja FEZ odbyła się niemal dokładnie dwa lata po pierwszej  17 i 18 stycznia 1978 roku. Wschodnioberlińskie studio było to samo, ale zamawiający inny  państwowa rozgłośnia radiowa, która zresztą parę miesięcy później odsprzedała te nagrania Amidze. W efekcie mogła wreszcie ukazać się długogrająca płyta kwartetu, która do sprzedaży trafiła ponad rok od nagrania, gdy muzycy byli już w większości zaangażowani w inne projekty. Sześć zawartych na niej kompozycji wyszło spod ręki dwóch autorów: cztery dostarczył Bauer, dwie o nieco lżejszym charakterze (Uskaw i Jumbos Barmusick)  Zerbe. Dwaj pozostali muzycy ograniczyli się do roli akompaniatorów, aczkolwiek trzeba uczciwie przyznać, że odcisnęli bardzo silne piętno na tych nagraniach. Bez grającej z prawdziwie rockowym zacięciem, niezwykle energetycznej sekcji rytmicznej  ten materiał wypadłby blado.
Album otwiera prawie pięciominutowy Walzer für John, który zaczyna się od pięknej i melodyjnej partii puzonu, z którą kontrastuje tło  dynamiczne i gęste od dźwięków. Dzieje się tam tyle, że chcąc rozebrać to na czynniki pierwsze, można by dostać zawrotu głowy. Motoryczna sekcja oraz improwizujący na całego pianista  sprawiają, że FEZ jawi się tutaj jako wulkan energii. Nawet kiedy na placu pozostają tylko dwaj instrumentaliści, to jest rozpychający się łokciami Christoph Niemann i demolujący fortepian Hannes Zerbe, nie ma dla słuchacza zmiłuj. Powracający po kilkudziesięciu sekundach milczenia Konrad Bauer także poddaje się tej formie narracji i podbija poziom decybeli. Trzeba przyznać, że Walzer für John to bardzo mocny początek wydawnictwa, najprawdziwszy killer, po wysłuchaniu którego już nic nie jest takie samo.
[image: ]
Drugi w kolejności Uskaw (autorstwa Zerbego) na tle poprzednika zaskakuje lekkością i optymistycznym wydźwiękiem. Wszystko za sprawą skoczno-radosnej partii fortepianu, do której dostraja się również puzon. Mimo improwizatorskich zapędów, całość brzmi bardzo klasycznie, jakbyśmy przenieśli się w lata 60. XX wieku. W Sonntag im Altweibersommer grupa wraca na swe utarte, awangardowe tory. Wolne tempo pozwala podkreślić potęgę puzonu, który płynnie przechodzi od tonów apokaliptycznych do bardziej przystępnych. Największe wsparcie Bauer otrzymuje tutaj od Petera Gröninga, który sukcesywnie podkręca tempo, zmuszając lidera, a później także pianistę, do wylania siódmych potów. Kiedy już obaj soliści dochodzą do granicy wytrzymałości, bębniarz pozwala im trochę odpocząć, biorąc na swoje barki ciężar doprowadzenia utworu do szczęśliwego końca. W finale pojawia się jeszcze wprawdzie puzon, ale jedynie jako smaczek.
[image: ]
Po przełożeniu krążka na stronę B emocji także nie brakuje. Chociaż akurat pierwsza kompozycja, to jest 4 Takte für S., ma  podobnie jak Walzer für John  lżejszy ciężar gatunkowy, jest niemal taneczna. Głównie za sprawą charakterystycznego, nieco orientalnego motywu na puzonie (który może się kojarzyć z późniejszymi o kilka dekad poszukiwaniami Subtropic Arkestra Gorana Kajfeša). Pozostali muzycy nie rezygnują jednak z ciągotek awangardowo-improwizatorskich, w czym prym wiedzie przede wszystkim Hannes Zerbe. Kwartet nie oszczędza słuchaczy także w Violett mit Eisweiß. Ale, szczęśliwym trafem, po dwuminutowej, stricte freejazzowej introdukcji następuje uspokojenie: grający na kontrabasie smyczkiem Niemann wprowadza odpowiedni nastrój, który następnie pozwala Hannesowi przejść do części swingująco-bluesowej. Poddaje się temu również Konrad, aczkolwiek do samego końca zespół nie traci pazura.
[image: ]
Album zamyka utwór skomponowany przez Zerbego. To Jumbos Barmusick  sześciominutowy fragment łączący dynamiczną awangardę (fortepian) ze stonowanym klimatycznym jazzem (puzon). Po raz kolejny muzycy udowadniają w nim swą improwizatorską biegłość, ale jednocześnie  przynajmniej w przypadku lidera  skłonność do tworzenia wpadających w ucho melodii. Siła całego FEZ polega właśnie na tym swoistym rozdwojeniu jaźni, które często każe solistom podążać w różne strony, opowiadać się po jasnej (Bauer) i ciemnej (Zerbe) stronie mocy. Konrad jest tym, który tonuje emocje, Hannes natomiast tym, który je podbija. Rzadko, choć są jednak takie chwile, zamieniają się rolami. W efekcie album kwartetu jawi się jako dzieło bardzo oryginalne, wymykające się jednoznacznym kwalifikacjom i odmienne od tego, co w tamtym czasie proponowali inni twórcy spod znaku free jazzu. W tym kontekście żal jest wielki, iż nie doczekaliśmy się kolejnych produkcji formacji. Że tak niewiele pozostało po niej niekonwencjonalnej muzyki.
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  Pot i Kreff:Puk puk

  Piotr Pi Gołębiewski

  
  

  
  W zeszłym tygodniu było o grupie Cream, a dziś skupimy się na jej gitarzyście, czyli Eriku Claptonie i jego wspaniałej interpretacji Knockin′ on Heavens Door. Oczywiście w wersji na żywo.
[image: ]
Z Bobem Dylanem mam taki problem, że najbardziej lubię jego piosenki, których sam nie wykonuje. Dlatego bardziej od oryginałów cenię All Along the Watchtower w interpretacji Jimiego Hendrixa, Like a Rolling Stone w wersji The Rolling Stones, czy Blowin′ in the Wind nagrane przez Marianne Faithfull, że o Knockin′ on Heaven′s Door Guns N′ Roses nie wspomnę. Ten ostatni utwór miał już zresztą tyle wariacji, że wiele osób nawet nie ma świadomości, kto był jego autorem. Nic dziwnego, ponieważ w oryginał nie prezentuje się specjalnie okazale. Znalazła się na ścieżce dźwiękowej do westernu Pat Garrett and Billy the Kid i trwa ledwie dwie i pół minuty.
Ja, obok szalonej interpretacji Gunsów (zarówno studyjnej, jak i koncertowej), najbardziej lubię cover Erika Claptona, który cudze utwory potrafi zagrać tak, jakby były jego własne (np. Cocaine i I Shot the Sheriff). Singel Knokin′ on Heaven′s Door podpisany jego imieniem i nazwiskiem ukazał się w 1975 roku, ale nie promował żadnego albumu. Można więc go szukać na późniejszych składankach, albo sięgnąć po którąś z koncertówek. Osobiście polecam kompilacyjną live Time Pieces vol. II in the Seventies z 1983 roku, gdzie interesująca nas piosenka rozciągnięta została do ponad sześciu minut.
Clapton dość często sięgał po tę kompozycję w czasie występów. Nic dziwnego, jej łagodnie bujający klimat doskonale sprawdza się jako tło dla wysmakowanych solówek gitarowych. Dlatego też spokojnie można zapoznać się z dowolną inną koncertową wersją songu. Nie trafiłem na nieudaną. Sprawdźcie sami  poniżej nagranie z londyńskiego Royal Albert Hall z 24 stycznia 1990 roku, gdzie gitarzyście na scenie towarzyszy skład marzeń: basista Nathan East, klawiszowiec Greg Phillinganes, perkusista Steve Ferrone, oraz w ramach gościa specjalnego, grający na talerzach i udzielający się w chórkach Phil Collins.
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  Non omnis moriar:Ursulo wielkieś mi uczyniła radości w domu moim

  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 jazzrockowy Kwintet Günthera Fischera z towarzyszeniem wokalistki Uschi Brüning.
Ekstrakt: 70%
[image: Uschi Brüning und das Günther Fischer Quintett]
Uschi (Ursula) Brüning  urodzona w Lipsku w 1947 roku  na scenę jazzowo-rockową wkroczyła odważnie na początku lat 70. To był najbardziej udany dla niej okres, kiedy to współpracowała z dwiema formacjami jednocześnie: orkiestrą Klausa Lenza (tu jednak w ograniczonym zakresie, ponieważ zespół ten korzystał jeszcze z usług drugiego, a czasami nawet trzeciego wokalisty) oraz grupą Günthera Fischera (który też zresztą, tyle że w połowie lat 60., był związany z Lenzem). O płytach Uschi zrealizowanych z tym pierwszym już w Non Omnis Moriar była mowa, przy okazji omawiania następujących wydawnictw: Klaus Lenz  Modern Soul  Big Band (1974), Klaus Lenz Big Band with Uschi Brüning and Klaus Nowodworski (1974) oraz Klaus Lenz Big Band (1975). Jej kooperacji z Fischerem dopiero się przyjrzymy.
Saksofonista i flecista Günther Fischer profesjonalną karierę zaczynał w grupie Klaus Lenz Sextett. W 1969 roku stanął na czele założonego przez siebie Quartettu. Na początku następnej dekady poszerzył jednak skład i tym samym zadekretował powstanie Quintettu. Pierwotnie oba zespoły akompaniowały głównie Manfredowi Krugowi, biorąc udział w nagraniu jego pierwszych czterech albumów solowych: No. 1: Das war nur ein Moment (1971), No. 2: Ein hauch von Frühling (1972), No. 3: Greens (1974) oraz No. 4: Du bist heute wie neu (1976). Późniejsze dwuletnie przerwy pomiędzy publikacjami kolejnych płyt związane były już z nawiązaniem współpracy z Uschi Brüning, która okazała się dla tej formacji nie mniej absorbująca, niż towarzyszenie na scenie i w studiu Krugowi. Pierwsza wspólna sesja nagraniowa odbyła się w czerwcu i lipcu 1972 roku, a jej efektem okazał się wydany przez Amigę rok później longplay zatytułowany mało finezyjnie, ale za to w typowy dla wschodnioniemieckiej fonografii sposób  Uschi Brüning und das Günther Fischer Quintett.
Skład Kwintetu dopełniali: gitarzysta Fred Baumert, klawiszowiec Reinhard Lakomy (1946-2013), który zrobił później sporą karierę solową, oraz basista Wolfgang Greiser (o przydomku Eddie) i perkusista Wolfgang Schneider (którego dla odmiany zwano Zicke). Dodatkowo skorzystano z usług chórki żeńskiego (tworzyły go Angelika Mann, Beate Barwandt i Sabine Roterberg) oraz sekcji smyczkowej, którą dyrygował Otton Karl Beck. Ich udział w nagraniach, choć oczywiście drugoplanowy, był bardzo istotny i wpłynął znacząco na jakość całego materiału. Na krążek trafiło siedem kompozycji (pięć Fischera, dwie Lakomego), w tym dwie instrumentalne, które sprawiają, że nie sposób sprowadzić grupę jedynie do roli akompaniatorów Uschi. Dzięki porozumieniu z wokalistką, zespół miał bowiem także możliwość zaprezentowania w pełni swoich możliwości artystycznych. I wykorzystał tę szansę w stu procentach.
Album otwiera przebojowy, będący mieszanką soulu i rocka, Welch ein Zufall, do którego  jak zresztą do większości utworów na tej płycie  tekst napisał poetka i prozatorka Gisela Steineckert. Zaczyna się on od dynamicznego wejścia perkusji Schneidera, któremu towarzyszy mocny pochód basu Greisera. Na pierwszym planie, oczywiście obok wokalistki, wybrzmiewają natomiast energetyczne dźwięki fortepianu Lakomego. Z dalekiego tła dociera natomiast delikatna gitara Baumert oraz wspomagający Brüning chórek i smyczki. Zespół postanowił zaprezentować tu pełnię swoich możliwości, wplatając pomiędzy kolejne partie wokalne Uschi improwizacje pianisty. Awangardowy jazz miesza się więc w Welch ein Zufall z ambitnym popem, co samo w sobie wydaje się karkołomnym połączeniem. Popowo, lecz jednocześnie bardzo szlachetnie i balladowo, jest również w Wenn es so ist (za który odpowiadają ci sami twórcy: Fischer i Steineckert). Tej szlachetności przydają głównie partie fletu i gitary. Choć Baumert potrafi w sekwencjach rockowych wykrzesać ze swego instrumentu także znacznie więcej mocy.
Do innej muzycznej galaktyki przenosi słuchaczy Jemand, który jest kompozycją Lakomego do tekstu Freda Gertza, który tak naprawdę nazywał się Fritz Räbiger (1934-2009) i był od końca lat 50. rozchwytywanym przez wschodnioniemieckich artystów autorem tekstów. Z uwagi na twórcę muzyki znacznie ważniejszą rolę odgrywają tu instrumenty klawiszowe: całość zaczyna się zresztą od Bachowskiej introdukcji na organach, które w dalszej części utworu nabierają kwasowego, psychodelicznego posmaku. Odpowiedniego nastroju przydaje też łkająca gitara Baumerta, który w finale dołącza do Reinharda, aby wspólnymi siłami na rockowo zwieńczyć utwór. Zamykający stronę A Erinnerung an Jürgen H. to pierwszy z dwóch numerów instrumentalnych (i zarazem druga kompozycja Lakomego). Kwintet prezentuje się w nim doskonale, płynnie przechodząc od progresu do jazz-rocka, włączając do narracji i improwizację fortepianową, i dużo klasycyzujących partii fletu (w stylu Holendra Chrisa Hinzego i jego Combination).
Wybrany z kolei na otwarcie strony B Eifersucht nawiązuje stylistycznie do Welch ein Zufall. Przenikają się w nim bowiem elementy soulu i rocka, chociaż rozmach aranżacyjny jest jeszcze większy, co słychać zwłaszcza we freejazzowej improwizacji saksofonu z fortepianem. Niestety, w ostatnich minutach zaczyna się wkradać chaos, jakby kompozytor, którym jest lider formacji, stracił koncept i nie bardzo wiedział, jak powiązać z powrotem rozchodzące się w różne strony ścieżki instrumentalistów. Nastrój poprawia za to, najdłuższy w całym zestawie, instrumentalny Székesfehérvár (tytuł jest bezpośrednim nawiązaniem do pierwszej, historycznej stolicy Węgier). To prawdziwie wybuchowy amalgamat: z jednej strony jazzu współczesnego z fusion i free, z drugiej  uwaga, uwaga!  bluesa z world music (w klimacie charakterystycznym dla amerykańskiego flecisty i saksofonisty Charliego Mariano). Choć może się to wydać nieprawdopodobne, każdy z tych gatunków pojawia się w tym ponad dziewięciominutowym utworze. I są idealnie do siebie dopasowane!
Prawdopodobnie wychodząc z założenia, że Székesfehérvár dostarczył słuchaczom nadmiaru emocji, ostatni numer na płycie  Komm nie wieder  ma znacznie lżejszy ciężar gatunkowy. Jest on w zasadzie popową piosenką z balladowymi zwrotkami i nieco energiczniejszymi refrenami, jak również z folkowym  za sprawą fletu  zamknięciem. Dużo tu subtelności, która równoważy szaleństwo poprzedniej kompozycji. W porównaniu z płytami nagrywanymi z Big Bandem Klausa Lenza Uschi Brüning tutaj ma znacznie więcej możliwości udowodnienia swojego talentu. I radzi sobie doskonale. Choć może mieć żal do Günthera Fischera, że trochę popsuł jej święto mniej przemyślanym Eifersucht. Nie powinno to jednak wpływać na ocenę całości współpracy. Obie strony były z niej tak bardzo zadowolone, że rok później podsumowały ją nagranym na żywo longplayem Konzertmitschnitt.
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  Słuchaj i patrz:Uzbierane

  Beatrycze Nowicka

  
  

  
  Czas mija i szczęśliwie uzbierałam garść ciekawych teledysków, którymi mogę się podzielić w kolejnej części Słuchaj i patrz. Będzie różnorodnie, zarówno pod względem muzycznym, jak i wizualnym.
Jak odejść od standardowego pomysłu na klip, z ujęciami zespołu wykonującego utwór? Można na przykład nakręcić go w formie krótkometrażowego filmu sprawiającego wrażenie fragmentu, bądź też odcinka mrocznego kryminału o seryjnym zabójcy. Tak właśnie wygląda teledysk do You love me cause I hate you włoskiej grupy Lacuna Coil. Szczególnie doceniam w nim przekonującą grę aktorską wokalistki wcielającej się w rolę pani detektyw. Żeby było ciekawiej, kolejną cegiełkę do tej historii dokłada klip nakręcony do Blood, tears, dust (warto go zobaczyć, bo zmienia zupełnie układ pionków na planszy), niektórzy twierdzą, że i ten do Delirium.
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  Non omnis moriar:Jazzmani w Pałacu

  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 (i ostatni) jazzrockowy Kwintet Günthera Fischera z towarzyszeniem wokalistki Uschi Brüning.
Ekstrakt: 70%
[image: Konzertmitschnitt]
Pierwsza wspólna płyta Uschi (Ursuli) Brüning i jazzrockowego Kwintetu Günthera Fischera okazała się na tyle wartościową pozycją, że zarówno wokalistka, jak i lider formacji postanowili kontynuować artystyczną kooperację. Co wiązało się również z koncertami. Jeden z nich trafił na kolejny wydany przez Amigę krążek. Występ odbył się w ekskluzywnej wschodnioberlińskiej sali Friedrichstadt-Palast  dawnej hali targowej, wybudowanej w połowie lat 60. XIX wieku, a rozebranej sto dwadzieścia lat później, pod koniec istnienia Niemieckiej Republiki Demokratycznej  6 kwietnia 1974 roku. Wykonawcom towarzyszyły sekcja smyczkowa pod dyrekcją Ottona Karla Becka (można ją było usłyszeć już na debiutanckim longplayu Uschi Brüning und das Günther Fischer Quintett) oraz sekcja dęta Niemieckiej Opery Państwowej / Komische Oper. Co świadczy o tym, że Brüning i Fischer potraktowali publikę nad wyraz poważnie, a Amiga z góry założyła, że rejestrowany materiał ujrzy światło dzienne na płycie.
Od poprzedniego roku zmienił się nieznacznie skład Kwintetu. Jego szeregi opuścił klawiszowiec Reinhard Lakomy, który postanowił odejść na swoje i rozpocząć karierę solową; zastąpił go  grający tutaj na fortepianie elektrycznym i udzielający się wokalnie w chórkach  Mario Peters, który już dobrze znał Uschi, ponieważ razem zdobywali ostrogi w orkiestrze Klausa Lenza (vide Klaus Lenz Big Band with Uschi Brüning and Klaus Nowodworski, Klaus Lenz  Modern Soul  Big Band). Poza tym, oprócz lidera  saksofonisty i flecisty, tym razem obsługującego również syntezatory  na scenie pojawili się także: gitarzysta Fred Baumert, (kontra)basista Wolfgang Greiser oraz perkusista Wolfgang Schneider. Co ciekawe, mimo że koncert był w pewnym sensie formą promocji debiutanckiego longplaya, na album wybrano jedynie premierowe kompozycje. Wszystkie wyszły spod kompozytorskiej ręki Günthera; do tych, które zaśpiewała Brüning (cztery na sześć), teksty napisała natomiast poetka i prozatorka Gisela Steineckert.
Muzycy zadbali o to, aby otwarcie płyty, którą ostatecznie zatytułowano Konzertmitschnitt, wypadło okazale. Stąd dynamiczna, jazzrockowa introdukcja do Ohne Lieder leben, której tempo narzuca Greiser i Schneider. Spokojnie robi się w momencie, kiedy odzywa się Uschi, przydając utworowi soulowego posmaku. Choć później ponownie robi się i jazzowo, i funkowo. Ale także bluesowo. Zwłaszcza w czasie energetycznej improwizacji wokalnej Brüning śpiewa jak Mira Kubasińska, a cały Kwintet zbliża się do stylistyki Breakoutu. Z tą różnicą, że o odpowiedni nastrój dba pojawiająca się w tle sekcja smyczkowa. Tadeusz Nalepa na takie eksperymenty w tamtym czasie się nie zdobył. An H.E. to pierwszy z dwóch utworów wykonywanych jedynie przez zespół, bez udziału wokalistki. Więcej tu więc jazzowych improwizacji (wybija się przede wszystkim fortepian elektryczny Petersa) i bardziej swobodna forma; zdarza się bowiem, że Kwintet płynnie przechodzi od jazzu granego na folkową nutę do klasycznego free. Chociaż nie brakuje też fraz stricte bluesowych
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Dzięki udziałowi dwóch symfonicznych sekcji kompozycja zyskuje na mocy; podstawowy skład dba natomiast o jazzrockowy rodowód. Efekt tych zmagań jest doskonały i prowadzi do monumentalnej eksplozji, za którą wszyscy wykonawcy zostają nagrodzeni rzęsistymi brawami. Po prawie dwunastu minutach Brüning powraca na scenę, aby zaśpiewać szlachetną popową piosenkę Vielleicht. Ale i w niej nie brakuje interesujących momentów  syntezatorowego podkładu czy gitarowej solówki. Nad wszystkim dominuje jednak akompaniujący Uschi niemal przez cały czas Peters. Stronę B wydawnictwa otwiera kolejna z popowo-soulowych piosenek  Einen Tag lang, tym razem wzbogacona o wokalne popisy Mario, który nie ma oczywiście ambicji, aby zastąpić Brüning, a jedynie wesprzeć ją nieco chropawym męskim głosem. Drugi z instrumentali  Gestern Abend  nie jest już tak długi, ale za to równie co An H.E. urozmaicony. Kwintet wplata tu elementy typowe dla tak zwanego trzeciego nurtu, jednocześnie nie rezygnując ze swoich jazzrockowych korzeni. Fragmenty dynamiczne sąsiadują z kolei z delikatnymi i stonowanymi, podkreślanymi dźwiękami smyczków i flet