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  10 muzycznych wirusów i pandemii

  Piotr Pi Gołębiewski

  
  

  
  Temat wirusów i pandemii jest obecnie numerem jeden. Jako pismo zajmujące się szeroko rozumianą popkulturą, nie możemy pozostać bezczynni w tej materii. Poniżej lista 10 utworów krążących wokół kwestii epidemiologicznych i mały bonus.
Kazik Zaraza
To chyba najbardziej dobitny obraz rozprzestrzeniania się epidemii w polskiej muzyce. Utwór pochodzi z płyty Oddalenie i zasadniczo stanowi prześmiewczy obraz choroby, która nie wybiera i dopada zarówno biednych, jak i bogatych. Z dzisiejszego punktu widzenia stało się to przerażająco prawdziwe.
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  10 filmowych epidemii, zaraz i wirusów

  Piotr Pi Gołębiewski

  
  

  
  Jeśli mamy horror opowiadający o epidemii, to prawie na pewno będzie to epidemia zombie. Nie zawsze jednak tak jest. Poniżej znajduje się lista dziesięciu produkcji z wirusami w roli głównej, bez żywych trupów. W sam raz do nadrobienia w czasie narodowej kwarantanny.


[image: Syndrom Eboli]
Herman Yau
‹Syndrom Eboli›
Zacznijmy od klasyki gore. Pozycja dla tych, którzy nie brzydzą się krwawymi efektami specjalnymi i lubią bardzo czarny humor. Pracownik pewnej restauracji morduje swojego chlebodawcę i ucieka do Afryki, gdzie zaraża się (przez gwałt) tytułową gorączką krwotoczną Eboli. Nie przeszkadza mu to jednak dalej serwować posiłków. W pewnym momencie nawet przerabia na nie kolejnych właścicieli restauracji. Oczywiście pandemia się szerzy, ale główny bohater nic sobie z tego nie robi. Najbardziej uwidacznia to scena, kiedy pluje na ulicy krwią, chcą zarazić jak najwięcej osób. Tylko dla odważnych.


[image: Śmiertelna gorączka]
Eli Roth
‹Śmiertelna gorączka›
Pozostając w temacie gore, można sięgnąć po film pupila Quentina Tarantino, Eli Rotha. Opowiada historię grupy młodzieży, która przybywa do domku w głuszy leśnej na wakacje. Szybko okazuje się, że nieświadomie wkroczyli na teren opanowany przez zarazę, która powoduje odchodzenie ciała od kości. Temat Śmiertelnej gorączki okazał się na tyle nośny, że w sumie powstały jeszcze dwie części cyklu oraz remake jedynki. Z nich polecam kontynuację z 2009 roku, którą cechuje spora doza czarnego humoru.


[image: Szaleńcy]
George A. Romero
‹Szaleńcy›
Szaleńcy są czwartym filmem w dorobku mistrza makabry George′a A. Romera. Po romansie z nieco innymi tematami (w tym dramatem), postanowił powrócić do klimatów znanych ze słynnej Nocy żywych trupów. Tym razem jednak nie mamy epidemii zombie, a wirus powodujący nagłą agresję u osób nim dotkniętych. Tradycyjnie już reżyser pod płaszczykiem horroru przemyca szereg gorzkich refleksji na temat świata. Między innymi pokazuje bezradność osób, które chcą zrobić coś dobrego (w tym wypadku opanować wirusa), ale grzęzną w natłoku zbytecznego formalizmu. W 2010 roku powstał remake filmu, który u nas wyświetlany był pod tytułem Obłąkani, ale ani klimatem, ani głębią nie dorównuje oryginałowi.


[image: Epidemia]
Lars von Trier
‹Epidemia›
A skoro przy znanych reżyserach jesteśmy, to w niniejszym zestawieniu nie mogło zabraknąć Epidemii Larsa von Triera. To jeden z przykładów kina dla prawdziwych koneserów. Całość bowiem stanowi paradokument o pisaniu scenariusza do filmu na temat epidemii. Lars z kolegą Nielsem Vørselem rozprawiają o tym, jak powinna wyglądać taka produkcja. Rozmowa przerywana jest rewelacyjnie zrealizowanymi sekwencjami z owego powstającego dzieła. Chociażby dla nich warto jest sięgnąć po tę pozycję.


[image: 12 małp]
Terry Gilliam
‹12 małp›
I jeszcze jedno wielkie dzieło równie wielkiego reżysera. Od lat waham się, czy najlepszym filmem Gillama jest właśnie 12 małp, czy Fisher King. Za tym pierwszym na pewno przemawia misternie skonstruowana fabuła, która stanowi chyba najlepsze odzwierciedlenie podróży w czasie w światowej kinematografii. A gdzie epidemia? Ano w ponurej przyszłości, z której James Cole (Bruce Willis w życiowej formie) zostaje wysłany w przeszłość, by zbadać sposób w jaki doszło do wybuchu zarazy. Na uwagę zasługuje także genialna rola młodego Brada Pitta.


[image: Dont Grow Up]
Thierry Poiraud
‹Dont Grow Up›
A teraz dla równowagi film, który u nas całkiem przepadł w dystrybucji (nie dorobił się nawet polskiego tytułu). Tu historia jest podobna jak w Szaleńcach, wirus powoduje, że ludzie stają się agresywni. Tyle tylko, że dotyczy to wyłącznie dorosłych. Smutny stan rzeczy odkrywają wychowankowie położonego na uboczu ośrodka dla trudnej młodzieży. Starają się przetrwać, ale poza zarażonymi, zagrażają sobie wzajemnie. Do tego dzieciaki wykazują się wyjątkowym okrucieństwem, nie tylko wobec chorych, ale także rówieśników (czy ktoś powiedział Władca much"? Blisko). Don′t Grow Up nie jest jednak typowym survival movie, a alegorią dorastania i przejmowania obowiązków dorosłych.


[image: To przychodzi po zmroku]
Trey Edward Shults
‹To przychodzi po zmroku›
W takim razie jeszcze jeden klimatyczny i minimalistyczny film. Chyba najbardziej ze wszystkich, które znajdziemy w tym rankingu. Akcja dotyczy domu w lesie, w którym zadekowała się rodzina Paula. Będąc głową rodziny, słusznie doszedł do wniosku, że najlepszą metodą na walkę z zewnętrznym zagrożeniem (w tym wypadku tajemniczym wirusem) jest izolacja. Sprawa zaczyna się komplikować, kiedy pod próg zawita druga rodzina, której nie można do końca ufać. Świetny przykład paranoi, ale także ukazania, że najbliżsi są na pierwszym miejscu. Przy okazji można też postawić pytanie, czy w momencie zagrożenia stać nas na skrupuły i zwyczajne, ludzkie odruchy.


[image: Puls]
Jim Sonzero
‹Puls›
To teraz coś z zupełnie innej beczki. Będzie o wirusie komputerowym, który jednak znacząco wpływa na losy świata, powodując, że pod jego wpływem ludzie zaczynają popełniać samobójstwa. Puls, o którym mówię to remake identycznie zatytułowanego japońskiego horroru z 2001 roku w reżyserii Kiyoshi Kurosawy. Jak łatwo się domyślić oryginał jest lepszy, choć wersja amerykańska została namaszczona przez samego Wesa Cravena. Wydaje mi się jednak, że bardziej pasuje do rankingu, ponieważ doczekała się dwóch kontynuacji, w których ludzie wyrzekli się wszelkiej elektroniki. Kontakt z nią jest co najmniej równie niebezpieczny, jak randka z zombie. Ostrzegam jednak, że o tyle, o ile część pierwszą da się nawet obejrzeć, to z pozostałymi co mniej odporni na tandetę i głupotę, mogą mieć problem.


[image: Wirus, sezon 1]
‹Wirus, sezon 1›
Przechodzimy w świat seriali. Przyznam, że po tytule Wirus i osobie Guillermo del Toro spodziewałem się sporo. Wtedy nie wiedziałem, że mamy do czynienia z adaptacją powieści o wampirach. Rozczarowanie jest tym większe, że początek pierwszego sezonu faktycznie wygląda, jakby serial dotyczył zarazy, która do Stanów Zjednoczonych dostaje się z pasażerami samolotu. Dla niego warto sięgnąć po tę pozycję. 


[image: Organizacja śmierci, sezon 1]
‹Organizacja śmierci, sezon 1›
Ten serial miał być strzałem w dziesiątkę, niczym Z Archiwum X. I poniekąd nim był. Rewelacyjny Lance Henriksen jako Frank Black, oraz mroczny klimat sprawiał, że otrzymaliśmy coś więcej, niż kopię przygód Muldera i Scully. Całość była chyba jednak zbyt mroczna i dlatego ostatecznie produkcja zatrzymała się na 3 sezonach. Pod koniec było też widać, że twórcy zmęczyli się tematem i nie mieli tak błyskotliwych pomysłów jak na początku. Niemniej ci, którzy dotrwali do końca mogli ujrzeć, jak świat zostaje zainfekowany zabójczym wirusem, a rodzina Blacka próbuje przed nim uciec. Żeby było ciekawiej w jednym z późniejszych odcinków Z Archiwum X ponownie pojawiają się postacie znane z Millenium i zasygnalizowano nam, że żadnej pandemii nie było, a wszystko stanowiło paranoję głównego bohatera. Jaka jest prawda (a jak wiadomo, prawda jest gdzieś tam) niech każdy osądzi sam.


[image: Maggie]
Bonus: Henry Hobson
‹Maggie›
Wiem, miało nie być o zombie, ale muszę wspomnieć o tym filmie i to z dwóch powodów. Po pierwsze, ponieważ to chyba najbardziej kameralny obraz w dorobku Arnolda Schwarzeneggera, a po drugie, ponieważ okazało się, że on potrafi zagrać emocje (sic!). Bardzo przekonująco wcielił się w rolę ojca, którego córka została zarażona wirusem zombie i zaczyna zmieniać się w nieumarłą. Wie, że nie ma dla niej ratunku, ale nie chce także zgodzić się, by poddać ją kwarantannie. Nie liczcie na szybką akcję, czy ostre strzelaniny, Maggie to dramat z zapędami artystycznymi (które akurat obniżają jego ocenę). Tak po prawdzie, to wcale nie musimy mieć tu do czynienia z żywymi trupami, a w ich miejsce można wstawić dowolną epidemię. Emocje byłyby te same.




Tytuł: Syndrom Eboli
Tytuł oryginalny: Yi boh lai beng duk
Reżyseria: Herman Yau
Scenariusz: Ting Chau
Obsada: Anthony Chau-Sang Wong, Yeung-Ming Wan, Fui-On Shing, Tsui-Ling Wong, Miu-Ying Chan, Meng Lo, Lu Cheung, Edward Corbett
Rok produkcji: 1996
Kraj produkcji: Hong Kong
Czas trwania: 98 min
Gatunek: groza / horror
Zobacz w: Kulturowskazie

Tytuł: Śmiertelna gorączka
Tytuł oryginalny: Cabin Fever
Dystrybutor:  SPI
Data premiery: 30 lipca 2004
Reżyseria: Eli Roth
Zdjęcia: Scott Kevan
Scenariusz: Eli Roth, Randy Pearlstein
Obsada: James DeBello, Rider Strong, Jordan Ladd, Cerina Vincent, Joey Kern
Muzyka: Angelo Badalamenti, Nathan Barr
Rok produkcji: 2002
Kraj produkcji: USA
Czas trwania: 92 min
WWW: Strona
Gatunek: groza / horror
Zobacz w: Kulturowskazie

Tytuł: Szaleńcy
Tytuł oryginalny: The Crazies
Reżyseria: George A. Romero
Zdjęcia: S. William Hinzman
Scenariusz: Paul McCollough, George A. Romero
Obsada: Lane Carroll, Will MacMillan, Harold Wayne Jones, Lloyd Hollar, Lynn Lowry, Richard Liberty, Richard France, Harry Spillman
Muzyka: Bruce Roberts
Rok produkcji: 1973
Kraj produkcji: USA
Czas trwania: 103 min
Gatunek: akcja, groza / horror, SF
Zobacz w: Kulturowskazie

Tytuł: Epidemia
Tytuł oryginalny: Epidemic
Reżyseria: Lars von Trier
Zdjęcia: Henning Bendtsen
Scenariusz: Lars von Trier, Niels Vørsel
Obsada: Allan De Waal, Ole Ernst, Michael Gelting, Colin Gilder, Svend Ali Hamann, Claes Kastholm Hansen, Ib Hansen, Anja Hemmingsen
Muzyka: Peter Bach
Rok produkcji: 1987
Kraj produkcji: Dania
Czas trwania: 106 min
Gatunek: dramat, groza / horror
Zobacz w: Kulturowskazie

Tytuł: 12 małp
Tytuł oryginalny: Twelve Monkeys
Dystrybutor:  Vue Movie Distribution
Data premiery: 31 maja 1996
Reżyseria: Terry Gilliam
Zdjęcia: Roger Pratt
Scenariusz: David Webb Peoples, Janet Peoples
Obsada: Bruce Willis, Madeleine Stowe, Brad Pitt, David Morse, Matt Ross, Christopher Plummer, Christopher Meloni, Richard Stanley, Roger Pratt
Muzyka: Paul Buckmaster
Rok produkcji: 1995
Kraj produkcji: USA
Czas trwania: 129 min
Gatunek: SF, thriller
Zobacz w: Kulturowskazie

Tytuł: Dont Grow Up
Reżyseria: Thierry Poiraud
Zdjęcia: Matias Boucard
Scenariusz: Marie Garel-Weiss
Obsada: Fergus Riordan, Madeleine Kelly, McKell David, Darren Evans, Natifa Mai, Diego Méndez, Dominique Sands, Victor Solé
Muzyka: Jesús Díaz, Fletcher Ventura
Rok produkcji: 2015
Kraj produkcji: Francja, Hiszpania
Czas trwania: 81 min
Gatunek: dramat, groza / horror, SF
Zobacz w: Kulturowskazie

Tytuł: To przychodzi po zmroku
Tytuł oryginalny: It Comes at Night
Dystrybutor:  M2 Films
Data premiery: 7 lipca 2017
Reżyseria: Trey Edward Shults
Zdjęcia: Drew Daniels
Scenariusz: Trey Edward Shults
Obsada: Joel Edgerton, Christopher Abbott, Carmen Ejogo, Riley Keough, Kelvin Harrison Jr., Griffin Robert Faulkner, David Pendleton, Mikey
Muzyka: Brian McOmber
Rok produkcji: 2017
Czas trwania: 91 min
Gatunek: groza / horror, kryminał
Zobacz w: Kulturowskazie

Tytuł: Puls
Tytuł oryginalny: Pulse
Dystrybutor:  Vue Movie Distribution
Reżyseria: Jim Sonzero
Zdjęcia: Mark Plummer
Scenariusz: Ray Wright, Wes Craven
Obsada: Kristen Bell, Ian Somerhalder, Christina Milian, Rick Gonzalez, Jonathan Tucker, Ron Rifkin, Brad Dourif
Muzyka: Elia Cmiral
Rok produkcji: 2006
Kraj produkcji: USA
Czas trwania: 90 min
WWW: Strona
Gatunek: groza / horror
Zobacz w: Kulturowskazie

Tytuł: Wirus, sezon 1
Tytuł oryginalny: The Strain
Reżyseria: J. Miles Dale, Kevin Dowling, Deran Sarafian, Phil Abraham, Peter Weller, Vincenzo Natali, T.J. Scott, Guillermo del Toro
Zdjęcia: Mirosław Baszak, Colin Hoult, Gabriel Beristain, Checco Varese
Scenariusz: Guillermo del Toro, Chuck Hogan, Justin Britt-Gibson, Bradley Thompson, David Weddle, Paul Keables, Carlton Cuse, Regina Corrado
Obsada: April Webster, Jessica Sherman, Kevin Durand, Jonathan Hyde, Richard Sammel, Miguel Gomez, Ruta Gedmintas, Natalie Brown
Muzyka: Ramin Djawadi
Rok produkcji: 2014
Kraj produkcji: USA
Liczba odcinków: 13
Czas trwania odcinka: 43 min
Gatunek: dramat, groza / horror, thriller
Zobacz w: Kulturowskazie

Tytuł: Organizacja śmierci, sezon 1
Tytuł oryginalny: Millennium
Reżyseria: Thomas J. Wright, Paul Shapiro, Winrich Kolbe, David Nutter, Ralph Hemecker, Dwight H. Little, Allen Coulter, Jim Charleston
Zdjęcia: Robert McLachlan, Peter Wunstorf, Barry Donlevy
Scenariusz: Chris Carter, Glen Morgan, James Wong, Chip Johannessen, Patrick Harbinson, Frank Spotnitz, Michael R. Perry, Ted Mann
Obsada: Randy Stone, Megan Gallagher, Terry O'Quinn, Brittany Tiplady, Klea Scott, Stephen J. Lang, Stephen E. Miller, Bill Smitrovich
Muzyka: Mark Snow
Rok produkcji: 1996
Kraj produkcji: USA
Liczba odcinków: 8
Czas trwania odcinka: 45 min
Gatunek: dramat, groza / horror, kryminał
Zobacz w: Kulturowskazie

Tytuł: Maggie
Tytuł oryginalny: Maggie
Reżyseria: Henry Hobson
Zdjęcia: Lukas Ettlin
Scenariusz: John Scott 3
Obsada: Arnold Schwarzenegger, Abigail Breslin, Joely Richardson, Douglas M. Griffin, J.D. Evermore, Rachel Whitman Groves, Jodie Moore, Bryce Romero
Muzyka: David Wingo
Rok produkcji: 2015
Kraj produkcji: Szwajcaria, USA
Czas trwania: 95 min
Zobacz w: Kulturowskazie
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  10 komiksowych zaraz, wirusów i pandemii

  Piotr Pi Gołębiewski

  
  

  
  Zarazy w komiksach (przynajmniej tych, które ukazały się w Polsce) nie stanowią dominującego tematu. Nie znaczy to, że takowych nie znajdziemy. Zapraszam na zestawienie dziesięciu historii obrazkowych, w których pojawiają się wirusy, zarazy i pandemie.


[image: Y: Ostatni z mężczyzn #1 (wyd. II)]
Y: Ostatni z mężczyzn
Zaryzykuję stwierdzenie, że Y: Ostatni z mężczyzn to najlepsza seria komiksowa poświęcona zarazie, dostępna na naszym rynku. Yorick Brown i jego małpa okazują się być jedynymi męskimi przedstawicielami ssaków. Reszta z nieznanych powodów wyginęła. Chłopak rusza przez Stany Zjednoczone by spotkać się z matką i siostrą. Nie jest to jednak łatwa wyprawa. Okazuje się, że wraz z wyginięciem mężczyzn, wcale nie zniknęły krwawe spory, przemoc i obłęd. Cykl ten został u nas wydany przez Egmont w formie pięciu, obszernych tomów, od których nie sposób się oderwać. 


[image: Superman #01 (1/1990): Spoza zielonego brzasku...; Tajemnica; Ujawnienie; Super-Heros]
Superman
Kiedy miałem już niemal wszystkie tytuły do niniejszego zestawienia, nagle zstąpiło na mnie olśnienie. Przecież najbardziej znanymi ofiarami epidemii w świecie popkultury są rodzice Supermana! A w zasadzie cała jego planeta Krypton. Zanim bowiem wybuchła, zamieszkujący ją przodkowie Człowieka Ze Stali byli nękani przez Zieloną Plagę, która dała nam nieszczęsny kryptonit, minerał pozbawiający mocy Supermana. Oczywiście nie od początku znaliśmy tę historię. Przez dekady losy Kryptonu były opowiadane na różne sposoby, a i dziś pozostało jeszcze sporo luk do wypełnienia dla wnikliwych scenarzystów. 


[image: Inhumans kontra X-Men]
Inhumans kontra X-Men
Powyższe dwie pozycje wywodzą się z wydawnictwa DC. Czas więc sięgnąć do konkurencji. Z ostatnich plag, jakie nawiedziły świat Marvela niewątpliwie należy wymienić chmury terrigenu krążące nad Ziemią. Dla Inhumans była to święta substancja, która aktywowała ich ukryte moce. Tymczasem dla mutantów okazała się śmiertelną trucizną, doprowadzając do rozpadu genu X. Ponieważ strony nie mogły się ze sobą porozumieć, szybko doszło do zbrojnego konfliktu, który poznaliśmy za pośrednictwem wydawnictwa Egmont w zbiorczym albumie Inhumans kontra X-Men. Osobiście polecam także prolog tego epickiego wydarzenia Śmierć X. 


[image: Thorgal #25: Błękitna zaraza]
‹Thorgal #25: Błękitna zaraza
Żeby nie było, iż skupiamy się tylko na amerykańskich komiksach, teraz coś z Europy. 25 zeszyt z przygodami Thorgala przynosi nam frapujący początek i żenujące zakończenie. Przetrwaliśmy jakoś okres upadku serii z czasów, kiedy nasz dzielny bohater stracił pamięć, a nawet wydawało się przez chwilę, że może wróci do dawnej formy (patrz album Arachnea). No, niestety, najgorsze miało dopiero przyjść (Królestwo pod piaskiem). W każdym razie, zgodnie z tytułem, Aegirssonów dopadła paskudna zaraza, objawiająca się niebieskimi plamami na skórze. Szkoda tylko, że poza tym, iż wygląda malowniczo, niewiele więcej z tego wynika. 


[image: Kajko i Kokosz: Cudowny lek]
Kajko i Kokosz: Cudowny lek
I tym sposobem docieramy na nasze podwórko. Z chorobami i wirusami musieli zmierzyć się także Kajko i Kokosz. A właściwie kasztelan Mirmił, który został zarażony przez Zbójcerzy bronią bakteriologiczną (czyli podrzuconym pod bramę Mirmiłowa workiem z przeziębionym Kapralem w środku). Okazało się, że będącego jedną nogą w kurhanie z posadzonymi dookoła orchideami, Mirmiła może ocalić jedynie woda z cudownego źródła Pochwista. Może na koronawirusy również działa? 


[image: Tytus, Romek i ATomek: Księga XXI]
Tytus, Romek i ATomek: Księga XXI
Czyli Tytus wśród mrówek. W tym wypadku nie mamy do czynienia z pandemią, a raczej ostrym przeziębieniem (Tytus zamknął się w zamrażarce, by poddać się hibernacji na sto lat, aby nie musieć się uczyć), które dało się wyleczyć spirytusem na mrówkach. Miało to jednak znaczący wpływ na dalsze przygody trójki głównych bohaterów (a także prof. TAlenta i pewnego mrówkojada). Warto też wspomnieć o wirusie komputerowym z księgi XXVIII (Tytus internautą), który wyglądał jak złośliwa reinkarnacja Bin Ladena. 


[image: Armada #18: Epidemia]
Armada #18: Epidemia
Epidemie dotykają nie tylko Ziemi. Zdarzają się również w kosmosie. O wybuchu takowej w potężnej armadzie statków kosmicznych opowiada osiemnasty tom przygód Navis. Okazuje się, że równie ciężko ją powstrzymać, jak w realnym życiu. Zwłaszcza, że między statkami armady panuje swoboda przepływu osób, usług, towarów i kapitału. 


[image: Żywe trupy #1: Dni utracone]
Żywe trupy
Wracamy na Ziemię. A tu trafiamy na epidemię wirusa zamieniającego ludzi w zombie. Jesteśmy równie zdziwieni, co Rick Grimes, który budzi się w opustoszałym szpitalu ze śpiączki. Wyrusza w poszukiwanie rodziny, a ostatecznie staje się przywódcą grupy ocalałych. Rozpisana na wiele tomów epopeja autorstwa Roberta Kirkmana to bezkompromisowa i wciągająca lektura, która wykroczyła poza świat komiksu. Tytuł doczekał się ekranizacji w postaci serialu, który obecnie utknął na mieliznach, niemniej dostępne są także jego spin offy. 


[image: Wielka Kolekcja Komiksów Marvela #22: Marvel Zombies]
Marvel Zombies
A skoro przy Robercie Kirkmanie jesteśmy, to stworzył także specyficzny projekt pod nazwą Marvel Zombies. W komiksie tym bohaterowie Domu Pomysłów zostają zarażeni wirusem zombie i zaczynają zjadać ludzi i siebie nawzajem. Nie stanowią jednak zupełnie bezmyślnych istot. Zachowali swoje moce i resztki intelektu, które pozwalają im sprawnie poszukiwać pożywienia. Jednorazowy pomysł okazał się na tyle chodliwy, że tytuł doczekał się szeregu kontynuacji, a nawet połączenia z komiksowym odpowiednikiem filmu Armia Ciemności. 


[image: Wielka Kolekcja Komiksów Marvela #117: The Amazing Spider-Man: Pajęcza wyspa. Część 2]
The Amazing Spider-Man: Pajęcza wyspa
Niniejsze zestawienie zakończymy jeszcze jedną plagą ze świata Marvela, a mianowicie epidemią wypuszczoną przez Jackala na Nowy Jork w wyniku której wszyscy mieszkańcy zdobyli moce Spider-Mana. Nie wygląda więc to tak źle. Przynajmniej na początku, bo finalnym efektem wirusa jest przemienienie się w humanoidalnego pająka. Po polsku podstawowy event można znaleźć w tomach 108 i 117 Wielkiej Kolekcji Komiksów Marvela. 


BONUS:




[image: Liga Niezwykłych Dżentelmenów #1]
Liga Niezwykłych Dżentelmenów
I w ramach bonusu będzie teraz o wirusach pożytecznych. W tym miejscu zastrzega się, aby ci, którzy nie znają jeszcze pierwszych dwóch albumów Ligi Niezwykłych Dżentelmenów zakończyli lekturę ze względu na zdradzanie szczegółów fabuły. Jak wiemy, komiks ze scenariuszem Alana Moorea bazuje na klasycznych powieściach grozy, w tym na dziełach Herberta Georgea Wellsa. Jednym z zaczerpniętych wątków jest atak Marsjan na Ziemię. By im się przeciwstawić, Liga rusza do szalonego naukowca doktora Moreau, który stworzył wirusa-mutanta, mającego pomóc w walce z najeźdźcą. Pomysł przedni. Szkoda, że w dalszych albumach Moore rozmienia się na drobne, tworząc mało wciągające fabuły w mętny sposób nawiązujące do coraz mniej znanych dzieł popkultury.




Tytuł: Y: Ostatni z mężczyzn #1 (wyd. II)
Scenariusz: Brian K. Vaughan
Data wydania: marzec 2016
Rysunki: Goran Sudzuka
Cykl: Y: Ostatni z mężczyzn
ISBN: 9788328116306
Cena: 79,99
Gatunek: SF
Zobacz w: Kulturowskazie

Tytuł: Superman #01 (1/1990): Spoza zielonego brzasku...; Tajemnica; Ujawnienie; Super-Heros
Scenariusz: John Byrne
Data wydania: 1990
Rysunki: John Byrne
Wydawca:  TM-Semic
Cykl: Superman
Gatunek: superhero
Zobacz w: Kulturowskazie

Tytuł: Inhumans kontra X-Men
Scenariusz: Jeff Lemire, Charles Soule
Data wydania: 4 grudnia 2019
Rysunki: Kenneth Rocafort, Leinil Francis Yu, Javier Garrón
Przekład: Maria Jaszczurowska
Wydawca:  Egmont
Cykl: X-men
ISBN: 9788328142008
Format: 208s 167x255m
Cena: 59,99
Gatunek: superhero
Zobacz w: Kulturowskazie

Tytuł: Thorgal #25: Błękitna zaraza
Tytuł oryginalny: Le Mal bleu
Scenariusz: Jean Van Hamme
Data wydania: 2001
Rysunki: Grzegorz Rosiński
Przekład: Wojciech Birek
Wydawca:  Egmont
Cykl: Thorgal
ISBN-10: 83-237-1212-3
Format: 215×290 mm
Cena: 15,90
Gatunek: fantasy
Zobacz w: Kulturowskazie

Tytuł: Kajko i Kokosz: Cudowny lek
Scenariusz: Janusz Christa
Data wydania: luty 2003
Rysunki: Janusz Christa
Wydawca:  Egmont
Cykl: Kajko i Kokosz
ISBN-10: 83-237-9650-5
Format: 215290 mm, stron 44
Cena: 12,90
Gatunek: humor / satyra
Zobacz w: Kulturowskazie

Tytuł: Tytus, Romek i ATomek: Księga XXI
Scenariusz: Henryk Jerzy Chmielewski
Data wydania: grudzień 2009
Rysunki: Henryk Jerzy Chmielewski
Wydawca:  Prószyński i S-ka
Cykl: Tytus, Romek i ATomek
Gatunek: humor / satyra
Zobacz w: Kulturowskazie

Tytuł: Armada #18: Epidemia
Scenariusz: Jean David Morvan
Data wydania: czerwiec 2016
Rysunki: Philippe Buchet
Wydawca:  Egmont
Cykl: Armada
ISBN: 9788328116160
Cena: 29,99
Gatunek: SF
Zobacz w: Kulturowskazie

Tytuł: Żywe trupy #1: Dni utracone
Tytuł oryginalny: The Walking Dead vol. 1: Days Gone Bye
Scenariusz: Robert Kirkman
Data wydania: październik 2005
Rysunki: Tony Moore
Przekład: Maciej Drewnowski
Wydawca:  Taurus Media
Cykl: Żywe trupy
ISBN-10: 83-60298-01-7
Format: 144s. 170×260mm
Cena: 27,90
Gatunek: groza / horror
Zobacz w: Kulturowskazie

Tytuł: Wielka Kolekcja Komiksów Marvela #22: Marvel Zombies
Scenariusz: Robert Kirkman
Data wydania: wrzesień 2013
Rysunki: Sean Phillips
Wydawca:  Hachette
Cykl: Wielka Kolekcja Marvela
ISBN: 9788377397718
Gatunek: groza / horror, superhero
Zobacz w: Kulturowskazie

Tytuł: Wielka Kolekcja Komiksów Marvela #117: The Amazing Spider-Man: Pajęcza wyspa. Część 2
Tytuł oryginalny: The Amazing Spider-Man: Spider Island. Part Two
Scenariusz: Dan Slott
Data wydania: 17 maja 2017
Rysunki: Humberto Ramos
Przekład: Marek Starosta
Wydawca:  Hachette
Cykl: Wielka Kolekcja Marvela
ISBN: 978-83-2820-358-7
Format: 152s. 170×260mm; oprawa twarda
Cena: 39,99
Gatunek: superhero
Zobacz w: Kulturowskazie

Tytuł: Liga Niezwykłych Dżentelmenów #1
Tytuł oryginalny: The League of Extraordinary Gentlemen
Scenariusz: Alan Moore
Przekład: Paulina Braiter
Kolor: Benedict Dimagmaliw
Wydawca:  Egmont
ISBN-10: 83-237-9712-9
Format: 1726 cm, 152 strony
Cena: 29,90
Gatunek: groza / horror, kryminał, SF
Zobacz w: Kulturowskazie
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  Weekendowa Bezsensja:Jeszcze więcej filmowych wirusów

  Piotr Pi Gołębiewski

  
  

  
  Dla wszystkich, którym mało wirusów, świat filmu przychodzi z odsieczą. Produkcji o tej tematyce jest legion. Poniżej znajdziecie przykład tych, które właśnie ów wirus mają w tytule.
[image: Wirus]
	Wirus (1999 r., reż. John Bruno): przyzwoity horror sf rozgrywający się we wraku statku, z niezłymi efektami specjalnymi i znanymi nazwiskami (Jamie Lee Curtis, William Baldwin, Donald Sutherland i Joanna Pacuła, oczywiście w roli rosyjskiej pani naukowiec).

	Wirus (1980 r., reż. Kinji Fukasaku): japoński film katastroficzny zrobiony z imponującym rozmachem.

	Wirus (1996 r., reż. Jan Kidawa-Błoński): polski film żenujący w doborowej obsadzie (Cezary Pazura, Olaf Lubaszenki i inni) zrobiony z imponującą nieudacznością.

	Wirus (2001 r., reż. John Murlowski): tu pacjentem zero jest prezydent Stanów Zjednoczonych i podobno ktoś, gdzieś ma odtrutkę, zaczyna się więc wyścig czasem.

	Wirus (2003 r., reż. Olivier Langlois): trzygodzinny film telewizyjny produkcji szwedzko-francuskiej. Powodzenia!

	Wirus X (2003 r., reż. Andreas Senn): niemiecki film telewizyjny, ale lżej strawny, bo trwa tylko półtorej godziny.

	Wirus apokalipsy (2009 r., reż. Rainer Matsutani): i znów produkcja niemiecka, ale podobno nie taka zła, tytułowa apokalipsa następuje na pokładzie samolotu nad oceanem Indyjskim.

	Wirus i Oktan (2015 r., reż. Michel Gondry): francuska komedia o kumplach, w których jeden nazywa się Oktan, a drugi zgadnijcie.

[image: ]
	Fruwający wirus (2001 r.; reż. Jeff Hare): to samo, co w Wirusie apokalipsy, ale do tego dochodzą zainfekowane pszczoły na pokładzie.

	Górski lekarz  Wirus (2013 r., reż. Dirk Pientka): pełnometrażowy film rozgrywający się w świecie niemieckiego serialu Górski lekarz. Trzynaście sezonów, a ja nie widziałem ani jednego odcinka

	Komendant Clare Blake: Wirus (2005 r., reż. Charles Beeson): kolejna produkcja telewizyjna, powiązana z serialem, tyle, że tym razem brytyjska.

	Kosmiczny wirus (1991 r., reż. Fred Gallo): klasyk czasów wypożyczalni video, dla ułatwienia dodam, że angielski tytuł to Dead Space, a na okładce widniał kościotrup w rozerwanym skafandrze kosmonauty  kiedyś to robiło wrażenie!

	Kosmiczny wirus (1999 r., reż. Mark Haber): niskobudżetowe, ale klimatyczne sf, produkcja jest także znana pod tytułami Znalezisko i Alien Cargo.

	Kosmiczny wirus (1997 r., reż. Lewis Baumander): nieudolny film akcji, w którym wirus pustoszy Ziemię, zaś szalony naukowiec chce ją zaludnić własnymi tworami i wysyła zabójcę by zlikwidował jedyną osobę, która potrafi powstrzymać epidemię.

	Pandemic: Wirus zagłady (2007 r, reż. Armand Mastroianni): miniserial zrealizowany przez Hellmark Channel z Faye Dunaway i niezmordowanym Erikiem Robertsem, w którym wszyscy starają się nie dopuścić do rozprzestrzenienia epidemii na terenie Los Angeles.

[image: ]
	Rajski wirus (2003 r., reż. Brian Trenchard-Smith): przenosimy się na Karaiby, gdzie z wirusem walczy sam Lorenzo Lamas, co jest o tyle trudne, że miejscowi nie uznają tradycyjnej medycyny.

	Szatański wirus (1965 r., reż. John Sturges): najstarszy film w zestawieniu, dowodzący, że wojskowi specjaliści od dawna planowali zarazić ludzkość śmiertelnym wirusem i nie jest to trend zapoczątkowany w latach 90.

	Śmiertelny wirus (1993 r., reż. Sandor Stern): czego tu nie ma! Jest wirus, rokowania pokojowe Palestyny z Izraelem, zamachowcy, Mosad i w końcu tajemniczy wirus. Takie rzeczy tylko na VHS.

	Śmiertelny wirus (2002 r., reż. Terry Cunningham): a tu dla odmiany terroryści wchodzą w posiadanie nie wirusa, a tego w jaki sposób go pokonać. Miła odmiana.

	Uciekający wirus (2000 r., reż. Jeff Bleckner): ciekawy przypadek odkręcania kota ogonem. W Gwatemali wybucha pandemia choroby podobnej do słynnej hiszpanki. Nieświadoma niczego, zarażona kobieta przewozi go do Stanów Zjednoczonych. Tymczasem prawdziwa hiszpanka do Europy została właśnie przywleczona przez amerykańskich żołnierzy.

	Zabójczy wirus (1998 r., reż. Alan Metzger): ekranizacja książki Patricka Lyncha (pod pseudonimem ukrywa się pisarski duet) u nas znanej pod tytułem Nosiciele. Powieść lepsza od filmu, ale szału nie ma.

	Zabójczy wirus (2009 r., reż. David Pastor & Àlex Pastor): I na koniec film drogi, w którym grupka młodych ludzi ucieka przed tytułowym zabójczym wirusem. W porównaniu z większością poprzedników to niemal arcydzieło światowej kinematografii, ponieważ seans nie grozi wypaleniem mózgu.





Tytuł: Wirus
Dystrybutor:  
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  Książki


  Recenzje


  Po Westeros i okolicach

  Dawid Kantor

  George R.R. Martin, Elio M. García Jr, Linda Antonsson Świat Lodu i Ognia
  

  
  Niewiele jest światów fantasy tak obszernych, szczegółowych, bogatych w tło historyczne i geograficzne jak ten wykreowany przez Georgea R.R. Martina na potrzeby Pieśni Lodu i Ognia. Westeros oszałamia ilością i różnorodnością miejsc i bohaterów, a przecież ten kontynent stanowi tylko część uniwersum, znacznie bogatszego i rozleglejszego niż można by wnioskować po obejrzeniu Gry o Tron. Z tego właśnie powodu powstanie leksykonu, jakim jest Świat Lodu i Ognia, wydawało się nieodzowne by dopełnić wizję Amerykanina.
Ekstrakt: 80%
[image: Świat Lodu i Ognia]
Historia autorów Świata Lodu i Ognia, czyli Lindy Antonsson i Elio M. Garcii, którzy stworzyli książkę przy współpracy Georgea R.R. Martina, mogłaby być gotowym scenariuszem na film o literackich geekach. Para poznała się w roku 1996 w trakcie sesji gry sieciowej opartej na Władcy Pierścieni, a krótko po tym ich znajomość spoiło zainteresowanie świeżo wydanym pierwszym tomem sagi Martina, czyli Grą o tron. Po premierze Starcia Królów znajomi postanowili założyć internetowe forum dla fanów twórczości Amerykanina, które z czasem przerodziło się w serwis Westeros.org, obecnie zrzeszający ponad sto tysięcy osób zainteresowanych informacjami powiązanymi z Pieśnią Lodu i Ognia. Antonsson i Garcia wraz z premierami kolejnych tomów gromadzili i rozszerzali informacje o uniwersum, jednocześnie wysyłali Martinowi swoje pomysły i dopracowywali detale. Ostatecznie po osobistym spotkaniu z autorem, para została zaproszona do współudziału w stworzeniu kompendium traktującego o dynastii Targaryenów, jednak z czasem koncepcja zmieniła się w zbiór historii i geografii całego świata przedstawionego w cyklu. Linda Antonsson i Elio Garcia pobrali się w roku 2014, dokładnie w dniu premiery Świata Lodu i Ognia, a ich książka, wzbogacona o piękną grafikę i dopracowaną formę, została wydana w wielu krajach.
O ile Silmarillion dla sagi Tolkiena był w zasadzie kroniką objaśniającą wydarzenia z przeszłości, o tyle Martin wraz ze współpracownikami napisali coś na kształt połączenia atlasu i podręcznika historycznego. Książka jest stylizowana na bogato ilustrowany wolumin zredagowany przez Maestera z cytadeli dla młodocianego króla Tommena. W pierwszych rozdziałach poznajemy najdawniejsze znane dzieje świata Pieśni Lodu i Ognia: od Ery Świtu, w której Westeros władały Olbrzymy i Dzieci Lasu, a ludzka cywilizacja się dopiero rodziła, przez Erę Herosów i Długą Noc, kiedy legendarni bohaterowie pod przewodnictwem Azora Ahai odparli pierwszą inwazję białych wędrowców i wybudowali Mur, aż po upadek Valyriańskich Włości. Druga część przedstawia poczet władców, a zarazem historię dynastii Targaryenów, jest zatem odpowiednikiem pierwotnego pomysłu Martina, który został później rozwinięty w recenzowanej przeze mnie niedawno powieści Ogień i Krew, a obecnie służy jako podłoże do scenariusza produkowanego przez HBO serialu House of the Dragon. Moim zdaniem ciekawszy od części kronikarskiej jest leksykon geograficzny opatrzony znakomitymi mapami, ilustracjami miast i charakterystycznych dla regionów symboli. To właśnie trzecia część Świata Lodu i Ognia traktuje o poszczególnych królestwach Westeros z ich ukształtowaniem geograficznym, lokalnymi uwarunkowaniami historycznymi, kulturą i czołowymi postaciami z przeszłości. W świetle opisów sporządzanych przez Antonsson i Garcię, kraje od Dorne, aż po Północ zyskują o oczach czytelnika własną tożsamość, a poznanie sposobu myślenia mieszkańców poszczególnych krain pozwala lepiej zrozumieć motywację postaci z sagi Martina. W skład opisu każdego z królestw wchodzą także opatrzone ilustracjami fragmenty poświęcone największym miastom, stolicom oraz charakterystycznym budowlom i cudom natury.
O ile jednak krajobrazy siedmiu królestw są nam dobrze znane z kart Pieśni Lodu i Ognia, o tyle zawarty w ostatniej części książki przewodnik po Essos, krainach dalekiego wschodu i południa, opowiada o lokacjach znanych tylko z nazwy, bądź całkowicie nowych. Muszę przyznać, że ta część Świata Lodu i Ognia pochłonęła mnie bez reszty i jestem pod wrażeniem tego jak Martin i jego współpracownicy wpasowali legendy i podróżnicze historie w uniwersum low fantasy. Kontynent będący głównym miejscem sagi okazuje się tylko niewielkim elementem bogatego uniwersum. Garcia i Antonsson piszą z takim zaangażowaniem i wiarygodnością, że z łatwością można sobie wyobrazić odległe krainy, z perspektywy mieszkańca Westeros zrozumieć ich egzotykę i zafascynować się kulturą. Już same Wolne Miasta są tak różnorodne, że mogłyby stanowić materiał na odrębną książkę: od znanego z serialowej Gry o Tron Braavos, w którym Arya szkoli się w Domu Czerni i Bieli, poprzez kilkukrotnie większe i starsze od stolicy Siedmiu Królestw Volantis z jego gigantycznym Czarnym Murem, aż po Lorath wzniesiony na gruzach starożytnej cywilizacji Budowniczych Labiryntów. Na każdym kroku można poznać relikty niejasnej przeszłości oddziałujące na wyobraźnię i przywołujące skojarzenia z naszą rzeczywistością, a przede wszystkim budzące ciekawość. Jako jedno z miejsc najbardziej odległych i tajemniczych poznajemy południowy kontynent Sothoryos, niedostępny z uwagi na groźną faunę i dotykające przebywających na nim ludzi plagi, a tak ogromny, że próby opłynięcia go wzdłuż brzegu, czy nawet przemierzenia na smoku okazywały się niemożliwe  podróżnicy znajdowali jedynie ciągnące się bez końca dżungle i ruiny starożytnych miast. Z kolei najdalej na wschód wysunięte są zbudowane w przedhistorycznych czasach i przesycone magią miasta Asshai i Styggai, niemal opustoszałe i zniszczone zapomnianym kataklizmem, a tak wielkie, że w obrębie ich murów można zmieścić wszystkie inne miasta Westeros i Essos.
W świecie Martina klimat budują liczne nawiązania do kultury, jak na przykład inspirowane twórczością Lovecrafta miasto Sarnath i wyspa Ib (Przyszła na Sarnath zagłada), nie brakuje także odwołań do Tolkiena czy mitologii. W książce natrafić można także na pojawiające się w literaturze od końca XIX wieku (kiedy pierwszy raz pojawiło się u Chambersa) miasto Carcossa z jego Żółtym Królem. Czytając Świat Lodu i Ognia, a później Pieśń Lodu i Ognia można zauważyć, że Martin wymyślił historię i geografię swojego uniwersum w sposób kompletny i spójny, ale w pamięci ludzkości z czasów sagi pozostawił jedynie część swojej koncepcji, a pewne wydarzenia ukrył w mroku dziejowego zapomnienia. Na kartach leksykonu pozostawił jedynie rozsiane podpowiedzi i wskazówki dotyczące tego co mogło się wydarzyć i pozwolił czytelnikom snuć domysły, poszukiwać analogii ze światem rzeczywistym i innymi dziełami kultury, by dojrzeć większy fragment całości. Uważnie śledząc książki Martina można zauważyć choćby rozsiane po świecie sławne budowle z czarnego kamienia, czy łudząco podobną pomimo olbrzymich odległości opowieść o starożytnym bohaterze, który pokonał armie mroku. Znając Amerykanina, żaden szczegół nie pozostaje bez znaczenia, a rozwiązania części zagadek mogą okazać się kluczowe dla wydarzeń w nadchodzących tomach Pieśni Lodu i Ognia.
Pisząc o książce Antonsson i Garcii należy wspomnieć o jej pięknym wydaniu  jest pełna dopracowanych ilustracji przedstawiających sceny z historii Westeros i Essos, wizualizacje miast i fortec, liczne rodowe herby, mapy, a nawet drzewa genealogiczne. Dobre wrażenie robi też projekt okładki.
Pieśń Lodu i Ognia jest znakomitą pozycją zarówno dla entuzjastów twórczości Martina, którzy lekturę wszystkich części jego sagi mają za sobą, jak i dla tych którzy dopiero planują zanurzyć się w znany z Gry o Tron świat i poszukują przewodnika.




Tytuł: Świat Lodu i Ognia
Tytuł oryginalny: The World of Ice & Fire
Data wydania: 5 listopada 2014
Autorzy: George R.R. Martin, Elio M. García Jr, Linda Antonsson
Wydawca:  Czwarta Strona
Cykl: Pieśń Lodu i Ognia
Zobacz w: Kulturowskazie
Ekstrakt: 80%
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  Swoje obce

  Joanna Kapica-Curzytek

  Karolina Kuszyk Poniemieckie
  

  
  Poniemieckie jest odważną i potrzebną próbą przełamania ostatniego bodaj tabu w relacjach niemiecko-polskich. Tematem książki są przejęte po wojnie od Niemców terytoria. Oraz wszystko, co znajdowało się pod ziemią i na jej powierzchni. Rzeczy, domy, cmentarze. Pamięć.
Ekstrakt: 80%
[image: Poniemieckie]
To często powtarzany truizm, że tereny przejęte od Niemiec przez Polskę po zakończeniu drugiej wojny światowej naznaczone są traumą. Mniej oczywiste jest to, że przechodzi ona na kolejne pokolenia: na dzieci i wnuki tych, którzy osiedlili się na miejsce Niemców. Jest tak dlatego, że obszary ziem zachodnich i północnych to terytoria o przerwanej ciągłości pokoleniowej i kulturowej. Mają one swoją osobną, bolesną historię, ale przez lata nie bardzo chciano jej słuchać. Powodem był między innymi strach, może także brak zainteresowania.
Już sam tytuł tej książki o charakterze reportażowym  Poniemieckie  daje wiele do myślenia. Przywodzi na myśl materialne mienie, przejęte (odzyskane?) po Niemcach. Ale jak to się odbywało? Bo przecież nie przejmowano tego w spadku. Oficjalnie: w wyniku wypełnienia się sprawiedliwości dziejowej, jako swoista niewymierna rekompensata za dramaty drugiej wojny. Po jej zakończeniu ziemie zachodnie i północne miały swój rok zerowy, od którego zaczął się tam zupełnie nowy rozdział: Niemcy wyjeżdżali, a na ich miejsce osiedlali się nowi osadnicy  Polacy. Z innych regionów kraju, najczęściej z tych terenów, gdzie właśnie przestała istnieć Polska, ze względu na nowo ustalone granice naszego kraju.
Na osadników czekały poniemieckie rzeczy: zabawki, ubrania, sprzęty domowe. Domy, gospodarstwa, maszyny. Dawniej były czyjeś, tworzyły czyjeś życie. Zostały opuszczone. Jako chwilowo niczyje były też przedmiotem szabru i sprzedawane dla zysku. Z czasem przez nowych mieszkańców oswajane, przeważnie z konieczności. Tak rzeczy wrastały w nowe miejsca i nowe rodziny, stając się częścią życia tych, którzy przybyli. Z czasem nawet stały się rodzinnymi pamiątkami.
Autorka dowiodła w swojej książce, że przedmioty te w unikalny dla siebie sposób łączyły Polaków i Niemców (czego dowodem były na przykład spotkania po latach dawnych i obecnych mieszkańców tych samych domów). Budziły emocje: u tych, którzy wyjechali  związane z pamięcią doznanych krzywd, u przybyłych na ich miejsce  oparte na lęku przed groźbą wydziedziczenia. Ale też prowokowały do pytań, również nowe pokolenia. Nie wszystkie zadawano głośno. Autorka postanowiła w swojej książce odpowiedzieć na wiele z nich.
Temat ten i towarzyszące mu pytania Karolina Kuszyk zna od urodzenia: pochodzi z Dolnego Śląska. To dzięki temu pobrzmiewa w Poniemieckim osobista, emocjonalna nuta  tak może pisać tylko ktoś, dla kogo jest to część rodzinnej historii. Autorka ponadto jest absolwentką (między innymi) filologii germańskiej, jej mąż jest Niemcem, zna więc ona doskonale historię, kulturę oraz stan umysłu Niemców i Polaków. Nie trzeba dodawać, że w okresie ostatnich kilkunastu lat wiele rzeczy udało się wyjaśnić, choć też na niektóre jest już za późno: nie ma już kogo pytać i z kim rozmawiać, bo upływ czasu zrobił swoje.
Pojawia się w tej książce mnóstwo codziennych przedmiotów  są meble, kuchenne artefakty, pierzyny, artykuły dekoracyjne, słoiki pełne jedzenia, które nowi zastawali na miejscu (otwierali je nie bez podejrzliwości, bo chodziły plotki, że Niemcy zostawiali w nich Polakom zatrute jedzenie). Ale wokół tych przedmiotów stale obecni są ludzie. Każdy z historią swojego życia. Ze swoimi dramatami. Z różnym stosunkiem do tego, co zastali. Ostatnio coraz częściej skupiają się wokół poniemieckiego tacy, którzy chcą ocalać. Budować pamięć, jakakolwiek by ona nie była, nie chcąc niczego niszczyć. Tylko z pozoru więc jest to książka wyłącznie o rzeczach. Dużo tu prawdy o psychologii człowieka i regułach socjologicznych, które rządzą społecznościami w czasach nadzwyczajnych. I wiele jest o pamięci  indywidualnej i zbiorowej.
Autorka odważnie pisze także o fali niszczenia po wojnie tego, co niemieckie. Wzbierały wtedy resentymenty, poczucie krzywdy, przekonanie, że poniemieckie to niczyje. Palono szkopskie dokumenty i książki, bo uważano je za szkodliwe i nieprzydatne. Rozbierano budynki. Przestawano dbać o cmentarze, liczne nekropolie likwidowano. A po drugiej stronie też nabrzmiewały emocje i poczucie krzywdy, uosabiające się w politycznej działalności Eriki Steinbach, zbijającej polityczny kapitał na wypędzeniach i wysiedleniach Niemców po drugiej wojnie światowej.
Jak się okazuje, poniemieckie jest nie tylko to, co widać, ale też i wszystko to, co ukryte pod ziemią. Zasypane sztolnie, hale fabryczne, bunkry. A może też zakopane w pośpiechu przez uciekających skarby? Ba, nawet całe złote pociągi? Wyobraźnia nie ma granic, o czym możemy przekonać się, czytając tekst dotyczący poszukiwania cennych przedmiotów z czasów III Rzeszy na Dolnym Śląsku. Do końca nie znamy tej ziemi, po której stąpamy, zauważa Karolina Kuszyk. Pozostaje nieoczywista. I coraz bardziej milcząca, bo odchodzą ludzie pamiętający tamte czasy i wydarzenia.
Tę nieoczywistość znakomicie udało się autorce ująć w całej książce. Pierwsze cztery rozdziały to imponująco zarysowane dzieje kultury materialnej zachodnich terytoriów Polski: historia stylu, dekoracyjnej maniery. Wszystko opisane zostało na tle tradycji i ówczesnych realiów. Sporo z tego nowi mieszkańcy z dobrodziejstwem inwentarza przyswoili. Nie bez szoku kulturowego, gdy osiedleńcy zastawali na miejscu bardziej zaawansowaną infrastrukturę niż tę, do której byli przyzwyczajeni na wschodzie. Poza tym o poniemieckie w wielu przypadkach nie dbano, podświadomie licząc na rychły powrót do domu na Wschód bądź lękając się, czy ktoś znów nie przyjdzie i nie wyrzuci. Jest więc tu mocno zaakcentowana chwiejność, niepewność, podświadome poczucie tymczasowości.
Na każdy rozdział składają się krótsze lub dłuższe reportażowe impresje związane z głównym tematem. W moim odczuciu zbyt drobiazgowy i nużący jest rozdział o Obrazach i obrazkach, ale ogólnie pierwsze cztery części książki należą do najlepszych i mocno przykuwają uwagę czytelnika. Znakomite są rozdziały dotyczące słoików oraz pocztówek  podkreślające pragmatyczny i jednocześnie romantyczny aspekt niemieckiej duszy. Część zatytułowana Skarby i tajemnice opisuje trochę z przymrużeniem oka folklor dotyczący poszukiwań skarbów i skupione wokół tego zajęcia różne osoby. Wzruszające są Cmentarze, pozwalające innym okiem spojrzeć na miejski krajobraz niemal każdego miasta na ziemiach zachodnich i północnych.
Uważam, że rozdział Liegnitz, opisujący specyfikę Legnicy, gdzie po wojnie którym stacjonowały radzieckie wojska  to już temat na osobną książkę. Osobiste doświadczenia autorki związane z wzajemnym postrzeganiem się (w mieście starannie odizolowanych od siebie) Polaków i Sowietów wykraczają poza główny temat tego tomu. Choć z drugiej strony można się zgodzić, że obecność wojsk sowieckich to także specyficzna forma poniemieckiego (jako następstwa takich, a nie innych wypadków w historii). A autorka ujmuje to nawet tak, że w Legnicy poniemieckie miesza się z posowieckim tak samo, jak w krajobrazie ziem zachodnich i północnych. To tym bardziej, jak sądzę, argument, by Legnicy poświęcić nową publikację.
Główna myśl książki Poniemieckie została wyrażona trafnie dobranym przez autorkę cytatem Siegfrieda Lenza (notabene pisarza urodzonego w 1926 roku w Ełku): Przeszłość należy do nas wszystkich, nie można jej dzielić ani wygładzać. A kto próbuje rozdzielić rzeczy i dowody, któreśmy odziedziczyli, kto chce sprawić sobie czysty rodowód, ten wie, że musi użyć przemocy. Swoje i obce, jak pisze autorka, są tutaj różnymi obliczami tego samego. To relacja niełatwa, ale nie można jej przemilczać, bo na tym polega dobre sąsiedztwo, że przełamuje się bariery i rozmawia się otwarcie na trudne tematy. A przede wszystkim się pamięta  i tę pamięć rzetelnie buduje.
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  Krótko o książkach:W ciemnych barwach

  Miłosz Cybowski

  Peter Watts Odtrutka na optymizm
  

  
  Zgodnie z tytułem w siedemnastu zawartych w Odtrutce na optymizm opowiadaniach Peter Watts kreśli siedemnaście różnych, ale nieodmiennie pesymistycznych, wizji przyszłości.
Ekstrakt: 60%
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Jak na zbiory opowiadań przystało, także ten (wydany w 2013 r.) prezentuje wyjątkowo nierówny poziom. Co nie powinno dziwić, znalazły się w nim bowiem historie napisane na przestrzeni prawie dwudziestu lat (od Nimbusa z 1993 r. po Malak z 2011 r.). Widać w nich nie tylko, jak ewoluował styl twórcy Ślepowidzenia, ale też jak niektóre pomysły były w tym czasie wykorzystywane w różnych wizjach przyszłości. Jest to największy mankament Odtrutki, tym wyraźniejszy, jeśli mieliśmy okazję przeczytać inne książki Wattsa.
Nie zmienia to jednak faktu, że kilka zaprezentowanych historii to naprawdę godne uwagi kawałki prozy sf. Dotyczy to szczególnie Wyspy, najdłuższego opowiadania w zbiorze. Tekst jest wycinkiem większej całości (cyklu Sunflower, którego częścią jest również wydana jakiś czas temu powieść Poklatkowa rewolucja). Mamy tu wszystko, czego moglibyśmy oczekiwać od sf: obcych, okręty kosmiczne przemierzające kosmos, ludzi borykających się ze swoimi indywidualnymi problemami i całe mnóstwo tajemnic, które pozostają niewyjaśnione. Najbardziej fascynuje jednak skala przedstawianych wydarzeń, bowiem podróżujący przez kosmos okręt ze swoją trzymaną w uśpieniu załogą nie ma żadnego kontaktu z ludźmi, dla których raz za razem buduje gwiezdne wrota. Są oni do tego stopnia osamotnieni, że  w pełni zdając sobie sprawę z tysięcy lat, które upłynęły od rozpoczęcia tej wyprawy  nie wiedzą nawet, czy ludzkość jako gatunek wciąż istnieje. 
W innych (powiedzmy  nieco bardziej zaangażowanych) tekstach poddaje krytyce zarówno religię (Nowina dla pogan), jak i obrońców praw zwierząt (Dużo żarcia). Ale choć każdy z prezentowanych przez Wattsa pomysłów potrafi zaciekawić, to w ostateczności znacząca większość zawartych w zbiorze opowiadań szybko wypada z pamięci.
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  Podróż na wschód:Waiguoren w Ogrodzie Pokornego Zarządcy

  Agnieszka Achika Szady

  Jacek Adamus Państwo Środka od środka
  

  
  W konkursie na najbardziej banalny tytuł (podejrzewam, że został on narzucony przez wydawcę) ta książka miałaby szanse na wysoką pozycję. Państwo Środka od środka brzmi jak nazwa wycieczki oferowanej przez biuro podróży. Na szczęście treść stoi na o wiele wyższym poziomie.
Ekstrakt: 80%
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Po lekturze Tao książka Jacka Adamusa była niczym odświeżający powiew wiatru z najpiękniejszego w Chinach Ogrodu Pokornego Zarządcy. Autor opisuje swoje studenckie wędrówki po południowych prowincjach tego kraju  pociągiem, autobusem, często autostopem  z noclegami u nieznanych ludzi w ramach tzw. couchsurfingu. Nie rozpisuje się o podbojach cesarzy ani o zbrodniach maoistów, być może wychodząc z założenia, że jego czytelnicy mniej więcej się w tym orientują, zaś dla jego podróży nie ma to specjalnego znaczenia. Czasem podsuwa zwięzłe informacje na przykład o polityce jednego dziecka, albo o masakrze na placu Tienanmen, jeśli jest to powiązane z treścią jego relacji. Skupia się raczej na opisach tego, co przeżywa: smaku potraw, twardości ławek w poczekalni kolejowej, niekończących się schodach wiodących do takiego czy innego zabytku, widokach, ludziach. Język jest nader barwny:
Na samym początku zachwyciłem się pomieszczeniem ze szkieletami dinozaurów  był to powrót do lat dziecinnych, gdy, zafascynowany tymi stworzeniami, pochłaniałem w całości poświęcone im książki. Moją euforię dosyć szybko stłumiła Dosia stwierdzeniem, że każda jedna ich kostka jest wynikiem pracy małych żółtych rączek. Z nieufnością przechodziliśmy więc do kolejnych sal, przedstawiających następujące po sobie fazy ewolucji fauny, flory i plastiku. 
Pojawiły się plotki, że opary są skutkiem awarii zakładów chemicznych, ale policja natychmiast bohatersko pojmała skośnookie źródła powyższych pomówień.
Czytelnik dowie się mnóstwa ciekawych, a czasem lekko przerażających (opisy toalet!) rzeczy. Na przykład Muren (takie chińskie imię sobie wybrał dla ułatwienia kontaktów; Chińczycy na podobnej zasadzie przybierają zachodnie imiona lub ich zdrobnienia[bookmark: a1]1)) wracając po południu z odwiedzin jakiegoś interesującego zabytku widzi przy drodze rzędy drzew, których rano jeszcze nie było. Dorodne okazy zostały przywiezione i błyskawicznie zasadzone w ramach krajowej akcji zazieleniania. Słynna jaskinia ze stalaktytami okazuje się być oświetlona wściekle kolorowymi reflektorami, w dodatku część skał sztucznie dobudowano. Chińscy turyści, których oczywiście jest większość, zupełnie się tym nie przejmują. Jak to w krajach Azji wschodniej bywa, autor często też sam stawał się atrakcją turystyczną, a konkretnie  egzotycznym obiektem, z którym każdy chciał sobie zrobić zdjęcie.
Zabawne są opisy aktorskich debiutów autora: kilka razy, skuszony przyzwoitym honorarium lub choćby tylko wystawną kolacją, brał udział w rozmaitych spotkaniach biznesowych, których organizatorzy chcieli pochwalić się znajomością z waiguorenem (cudzoziemcem). Zwykle Jacek wabiony był obietnicą będziesz tylko stał i się uśmiechał, po czym na miejscu, już w ostatniej chwili, okazywało się, że jednak musi coś powiedzieć, odegrać scenkę, a w jednym przypadku nawet upiec ciastka!
Rzecz jasna poznamy też wiele chińskich zwyczajów czy przesądów, na przykład tych związanych z liczbami (podobnie jak w języku japońskim, niektóre z nich brzmią podobnie do słów w rodzaju śmierć i z tej przyczyny uznaje się je za pechowe) lub z pisownią ideogramów. Na przykład w Lijiangu brak typowych dla innych miast murów okalających starą część. Rządził tam kiedyś ród Mu, którego ideogram otoczony ramką (czyli symbolem muru) zmieniłby znaczenie z drzewa na pułapkę  dlatego muru nie zbudowano. Sporo też ciekawych informacji o paru chińskich mniejszościach narodowych, szczególnie o ludzie Naxi, z którym autor zetknął się bezpośrednio. Jest to nacja praktykująca matriarchat, do tego stopnia, że ojcostwo jest w ogóle nieistotne, zaś w wychowaniu dziecka pomagają bracia matki. W książce przykładem jest właścicielka gospody, żelazną ręką rządząca synami i kuzynami:
Następnego dnia o 6:00 ewidentnie wykończony fizycznie i psychicznie syn Mamy Naxi podał nam zamówione śniadanie. Szepnął coś po chińsku, ale nie byłem w stanie go zrozumieć. Prawdopodobnie wysapał resztkami sił: Ratuj
Poszczególnym rozdziałom towarzyszą kody QR, prowadzące do zdjęć opisanych w nich miejsc. Zdjęcia umieszczone są na stronie http://niebogwiazdzistenademna.blogspot.com i zapewniam, że warto je obejrzeć, ponieważ Jacek Adamus ma talent  a zapewne i cierpliwość  do wyłapywania pięknych kadrów.

[bookmark: a1t]1) Chińczycy z Tajwanu mogą je nawet wpisywać do paszportu jako alias.
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  Odcina go połyka wypluwa i ginie

  Beatrycze Nowicka

  Piotr Rogoża Niszcz, powiedziała
  

  
  Po dłuższej przerwie Piotr Rogoża powraca z nową powieścią pt. Niszcz, powiedziała i jest to powrót udany.
Ekstrakt: 70%
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Kilka lat temu lektura Po spirali okazała się bardzo pozytywnym zaskoczeniem. Wtedy to uznałam Piotra Rogożę za obiecującego młodego pisarza i wciągnęłam na listę autorów, których dokonania zamierzałam śledzić. Przyszło mi czekać dość długo, na szczęście Niszcz, powiedziała nie zawiodła oczekiwań.
Choć zwykle tego nie czynię, tym razem pochwalę projekt okładki (choć wydaje mi się, że białe litery byłyby jeszcze lepsze). Niestety, wydawca zaszkodził tytułowi opisem, zdradzając wydarzenia rozgrywające się gdzieś w okolicach jednej trzeciej książki. Ma to znaczenie, ponieważ czytelnik, wypatrując obiecywanych dramatycznych okoliczności, zaczyna się niecierpliwić, a tymczasem akcja Niszcz rozwija się powoli. Przyznam też, że określenie thriller nie do końca wydało mi się zasadne. Przyszło mi zrewidować swoją opinię podczas lektury finału, choć nawet wtedy jest to thriller przesiąknięty polską mentalnością, co oznacza, że nie należy spodziewać się po głównym bohaterze czynów godnych postaci z książek Davida Morrella (nad wszystkim unosi się raczej duch Małej apokalipsy). Szymon zachowuje się i reaguje tak, jak pewnie postąpiłaby większość z nas. W efekcie łatwo się z nim utożsamić, ale czyni to atmosferę powieści ponurą, ponieważ bohater nie dysponuje żadnymi cudownymi umiejętnościami, zasobami czy choćby odpornością psychiczną.
Początkowo w Niszcz dominuje warstwa obyczajowa. Autor kreśli sylwetkę swojego bohatera, przedstawia jego pracę i życie prywatne. Dzięki pierwszoosobowej narracji czytelnik ma też okazję poznać przemyślenia Szymona na rozmaite tematy. Portret młodego copywritera jest wiarygodny, skłania też do refleksji na temat całego pokolenia rówieśników autora i ogólnie  naszej cywilizacji. Bohater Niszcz jest mężczyzną inteligentnym i zdolnym, ale żyje niejako w dryfie. W pewnym momencie szczerze przyznaje się do braku ambicji i planu na życie. Ma pieniądze, jednak nie ma stałego, pewnego zatrudnienia. W pracy zajmuje się między innymi prowadzeniem facebookowego fanpageu dla firmy sprzedającej płatki śniadaniowe. Jego wolny czas wypełniają gry komputerowe, skakanie po sieci, okazjonalne wyjścia ze znajomymi do pubu plus wypady do pobliskiej Żabki w celu uzupełnienia zapasu piwa. Kiedy rozpoczyna się akcja książki, jak to często bywa, Szymonowi wali się naraz życie prywatne i zawodowe  zostawia go dziewczyna, która okazała się typową poławiaczką miejskich mieszkań, a firma, z jaką od lat współpracował, bankrutuje.
Potem sytuacja wydaje się poprawiać  nowa praca, nowi znajomi. Szybko jednak okazuje się to pierwszym stopniem długiej drogi w dół. Chyba każdy słyszał o żabie, którą można by ugotować żywcem, jeśli podnosić temperaturę powoli (poszukiwania na sieci wskazują, że nie jest to prawda)  Szymon ma nieszczęście znaleźć się w analogicznej sytuacji. Dookoła niego dzieją się rzeczy złe i dziwne. Na początku nie dotyczą go bezpośrednio, potem jednak atmosfera się zagęszcza. Anonimy, znikające strony i profile, wymierzony w Szymona internetowy hejt. Krąg się zacieśnia, a bohater nie ma do kogo się zwrócić, począwszy od bliskich ludzi po władze i służby, w których skuteczność i nieprzekupność powątpiewa.
Rogoża buduje atmosferę osaczenia powoli, lecz konsekwentnie. Pogrąża swojego bohatera w paranoi, każąc wątpić także czytelnikowi w poczytalność Szymona i realność opisywanych wydarzeń na płaszczyźnie świata przedstawionego. Przez jakiś czas obawiałam się, że Niszcz skończy się bez wyjaśnienia całej intrygi, tak się jednak nie stało. Spodziewałam się nieco innego rozwiązania, ale to, które wybrał autor, okazało się prostsze, bardziej realistyczne i zarazem bardziej przejmujące.
Zaletą Niszcz jest styl Piotra Rogoży oraz jego celne obserwacje:
Tymczasem dłubię teksty do postów o płatkach. JAKI STAN UMYSŁU WYWOŁA MISKA PEŁNA NASZEGO PRZYSMAKU? NAJWYŻSZĄ ŚNIADOMOŚĆ! Z każdym kolejnym śniadaniowym sucharem wygładza mi się jedna fałda w mózgu. Czasem wciąż łapię się na niedowierzaniu, jakim cudem jako cywilizacja doszliśmy do momentu, w którym poważne firmy decydują się przelewać agencjom reklamowym pieniądze za prowadzenie kampanii w mediach społecznościowych. Stoimy nad krawędzią otchłani. () Tego typu zawodami musieli parać się mieszkańcy Atlantydy. Mózg natychmiast łapie trop, taka inspiracja nie może się zmarnować: wymarła cywilizacja  antyk  dzieła sztuki. CO ZDOBI ŚCIANY ŚNIADANIOWEGO PAŁACU? PŁATKORZEŹBY!
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  Nie pierwsze takie powstanie

  Miłosz Cybowski

  Marek Rezler Powstanie wielkopolskie po 100 latach
  

  
  Powstanie wielkopolskie po 100 latach to specjalne (już szóste) wydanie książki Marka Rezlera, które trafiło do czytelników z okazji wymienionej w tytule okrągłej rocznicy. I, jak w swoich poprzednich książkach traktujących o wielkopolskiej drodze do niepodległości, autor z powodzeniem łączy wiedzę naukową z umiejętnością popularyzacji tematu.
Ekstrakt: 80%
[image: Powstanie wielkopolskie po 100 latach]
Historię powstania wielkopolskiego rozpoczyna Rezler od przypomnienia poprzednich działań niepodległościowych podejmowanych przez mieszkańców tego regionu, poczynając aż od czasów konfederacji barskiej. Choć nawiązuje w ten sposób do swoich poprzednich książek (szczególnie Wielkopolan pod bronią, nie jest to w żadnym wypadku próba przepisania tych samych treści, ale raczej chęć przypomnienia zapomnianych bądź niechcianych faktów: Chodzi jedynie o zwrócenie uwagi na zachowanie proporcji, o niezapominanie, o przedstawienie właściwego tła, na którym rozegrały się wielkopolskie wydarzenia z lat 1918-1919. Nie po raz pierwszy autor zauważa, że wbrew powojennej retoryce powstanie wielkopolskie wcale nie było pierwszym udanym polskim zrywem niepodległościowym. Co więcej, ów slogan, szczególnie często pojawiający się przy obchodach kolejnej rocznicy wybuchu powstania, pomniejsza osiągnięcia Wielkopolan w drodze do niepodległości i zamiast uhonorować mieszkańców regionu  oddziela od rzeczywistych zasług, znacznie większych.
Nie powinno dziwić, że autor w osobnym rozdziale prezentuje historię pracy organicznej i wydarzeń rozgrywających się w regionie w drugiej połowie XIX wieku oraz na początku XX. Sam tytuł tego rozdziału (Droga do kolejnego powstania) mówi bardzo wiele. Wbrew powszechnie przyjętemu postrzeganiu pracy organicznej jako przeciwieństwa bardziej aktywnych działań na rzecz niepodległości Rezler argumentuje, że właśnie dzięki odpowiedniemu przygotowaniu Wielkopolan przez lata pracy społecznej, politycznej i kulturowej możliwy był nie tylko wybuch, ale też sukces powstania.
Przekonanie o pokojowym dążeniu do odzyskania niepodległości przez mieszkańców regionu wystarczy zresztą skonfrontować z samymi faktami i wydarzeniami, które poprzedziły przyjazd Ignacego Paderewskiego do Poznania. Już w listopadzie 1918 roku miały miejsce stopniowe działania lokalnych patriotów w stronę odsunięcia Niemców od władzy. Akcje te nie były gwałtowne i polegały na wzmacnianiu polskiej władzy cywilnej oraz obecności wojskowej w Poznaniu. Nie było też mowy o przygotowaniach do zbrojnego powstania. Po pierwsze obawiano się reakcji mocarstw obradujących na konferencji w Paryżu  państwa Ententy mogły uznać zbrojne działania w Wielkopolsce za próbę tworzenia faktów dokonanych na tym spornym terytorium, co z pewnością przeszkodziłoby dyplomatycznym staraniom o dołączenie tego obszaru do Polski. Po drugie właśnie w konferencji pokojowej pokładano największe nadzieje na odzyskanie niepodległości przez Wielkopolskę. Rezler rzeczowo opisuje sytuację międzynarodową ostatnich miesięcy 1918 roku, podkreślając fakt, że spośród wszystkich obradujących mocarstw jedynie Francja była zainteresowana utworzeniem silnej Polski na wschodzie. Nie miało to jednak zbyt wiele wspólnego z jakimiś historycznymi sentymentami, ale raczej z sięgającym jeszcze XIX wieku przekonaniem, że Polska stanowiłaby przeciwwagę dla Niemiec w Europie Środkowej oraz  przez swoje położenie geograficzne  byłaby również zmuszona do bliskiego sojuszu z Francją. Tymczasem Wielkiej Brytanii zależało raczej na uniknięciu osłabienia Niemiec, które jako jedyne stanowiłyby przeciwwagę dla mocarstwowych zapędów Francji na kontynencie.
Opis początków tego zrywu nie był łatwym zadaniem. Powszechnie przyjmuje się, że przyjazd Ignacego Paderewskiego do Poznania (26 grudnia 1918 r.) i wywołane tym manifestacje, zarówno polskie, jak i niemieckie, stanowiły bezpośredni powód wybuchu powstania, przyszły premier II RP wcale nie nawoływał do walki zbrojnej, a jego wypowiedzi były wyjątkowo stonowane. Faktyczny konflikt wybuchł dopiero w odpowiedzi na niemiecką kontrmanifestację i zaskoczył wszystkich  czym należy tłumaczyć łatwość, z jaką zdeterminowane oddziały polskie rozbrajały lepiej wyszkolone i lepiej zaopatrzone jednostki niemieckie. Sam Paderewski nie opuszczał Hotelu Bazar aż do 1 stycznia 1919 roku (wymawiając się słabym zdrowiem), kiedy to, unikając rozgłosu, opuścił Poznań i wyruszył do Warszawy.
Początki powstania charakteryzowały się dwutorowością działań. Władze cywilne, reprezentowane przez Komisariat Naczelnej Rady Ludowej (NRL), traktowały wydarzenia rozgrywające się w Poznaniu jako tymczasowy zryw, który prędko wygaśnie i pozwoli na powrót do wcześniejszego status quo  czyli wyczekiwania na decyzję zachodnich mocarstw w sprawie Wielkopolski. Jednocześnie, pod okiem majora Stanisława Taczaka, postępowało tworzenie bardziej zorganizowanych struktur wojskowych w Poznaniu i w całym regionie. Najlepszym dowodem na to, że wojskowi niekoniecznie zgadzali się z zachowawczą postawą władz cywilnych, była decyzja o ataku na lotnisku na Ławicy (aż do końca powstania pozostające jednym z większych sukcesów Wielkopolan) przeprowadzone 6 stycznia 1919 r.
Walki toczyły się również poza Poznaniem, gdzie rozgrywał się cały szereg nie zawsze udanych walk i potyczek między Polakami a oddziałami niemieckimi. Boje te cechowało słabe przygotowanie polskich żołnierzy idące w parze z ich męstwem i poświęceniem; istotny w wielu przypadkach był również brak koordynacji między poszczególnymi grupami oraz niedostateczne przygotowanie dowódców (wśród których dominowali oficerowie niższych stopni[bookmark: a1]1)). Tworzone naprędce oddziały powstańców nie mogły mierzyć się z doświadczonymi niemieckimi żołnierzami, choć w niektórych przypadkach determinacja i wysokie morale wystarczyły, by przynieść Polakom sukces.
Okres nieskoordynowanych walk dobiegł końca wraz z pojawieniem się w Wielkopolsce wysłanego z Warszawy generała Dowbora Muśnickiego. Doprowadziło to też do licznych zmian w strukturach organizacyjnych wojska w regionie. Przystąpiono do reorganizacji istniejących oddziałów w regularną armię (która w pewnym momencie, wg szacunków Rezlera, liczyła około 120 tysięcy żołnierzy, czyli jedną piątą sił zbrojnych całej II Rzeczypospolitej), formując oficjalne pułki i brygady piechoty, kawalerii, artylerii czy wojsk technicznych. To właśnie te zmiany  i idąca w parze coraz większa dyscyplina w szeregach  pozwoliły na prowadzenie działań przeciwko silniejszym i bardziej doświadczonym siłom niemieckim. W efekcie 16 lutego 1919 r. podpisano rozejm w Trewirze, który oficjalnie kończył zmagania o Wielkopolskę. Nie było to co prawda równoznaczne z zakończeniem walk, bo wciąż zdarzały się incydenty zbrojne, ale z czasem doprowadziło do normalizacji sytuacji w regionie.
Dopełnieniem losów powstania są rozdziały, w których Rezler skupia się na udziale oddziałów wielkopolskich poza ich macierzystym regionem (chociażby w walkach o Lwów) oraz na pamięci o samym powstaniu. Ciekawie prezentuje się również część, w której Rezler omawia stosunek Piłsudskiego do Wielkopolski i Wielkopolan. Rozwiewając wiele mitów narosłych wokół obustronnych kontaktów, autor zwraca uwagę, jak wieloletnia propaganda Narodowej Demokracji utrwaliła negatywną legendę Marszałka, która trwa do dziś: to nie Piłsudski nie chciał Wielkopolski, lecz miejscowi działacze endeccy nie życzyli sobie jego zwierzchnictwa i nie szczędzili sił ni argumentów, by zdeprecjonować osobę Marszałka od strony fachowej, moralnej i patriotycznej.

[bookmark: a1t]1) Rezler podkreśla problemy kadry dowódczej powstania, czyli głównie brak obecności wyższych rangą oficerów, co było skutkiem ubocznym wieloletniej polityki Niemiec wobec służących w niemieckiej armii Polaków.
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  PRL w kryminale:Urka, szlamiarz i sikor

  Sebastian Chosiński

  Helena Sekuła Siedem diabłów dziadka Osiornego
  

  
  W połowie lat 70. ubiegłego wieku Helena Sekuła była już uznaną autorką powieści milicyjnych. Jej kolejne książki szybko znikały z półek, wyróżniając się na tle dzieł wielu innych twórców tego gatunku wielowątkową fabułą i ciekawie zarysowanym życiem obyczajowym rosnącej w siłę Polski Ludowej epoki Edwarda Gierka. Siedem diabłów dziadka Osiornego jest tego najlepszym przykładem.
Ekstrakt: 60%
[image: Siedem diabłów dziadka Osiornego]
Siedem diabłów dziadka Osiornego (1974) ukazało się jako sześćdziesiąty siódmy zeszyt cyklu Ewa wzywa 07 i czwarty  po podpisanym nazwiskiem Turbacz Świeczniku Maurów (1969), Śladzie rękawiczki (1972) i Kartce z notesu (1973)  napisany przez Helenę Sekułę. To był okres jej najintensywniejszej współpracy z wydawnictwem Iskry, chociaż nie zaniedbywała również konkurencyjnego Czytelnika, wydając w tym czasie  mam na myśli pierwszą połowę lat 70. XX wieku  w ich serii Z jamnikiem trzy książki: Orchidee z ulicy Szkarłatnej (1971), Pierścień z krwawnikiem (1973) oraz Piątą barwę asa (1975). Jak widać, pracowała wydajnie, skutecznie ścigając się na ilość z takimi tuzami powieści milicyjnej, jak Anna Kłodzińska, Jerzy Edigey czy Zygmunt Zeydler-Zborowski, którzy także rok w rok dostarczali swoim wielbicielom prozatorską pożywkę.
A jak było z jakością? Oj, to już bardzo różnie! Na szczęście Siedem diabłów wypada przyzwoicie. 
W piętrowej willi na ulicy Kryształowej, niedaleko stołecznego centrum, zostało popełnione morderstwo. Ofiarą padła czterdziestotrzyletnia Czesława Antoniak  wynajmująca mieszkanie na pierwszym piętrze, kobieta niezamężna i samotna, pracująca jako urzędniczka w dziale zaopatrzenia firmy budowlanej Tempo. Jej ciało znalazła (współ)właścicielka domu, Nela Oziemkowa, szatniarka w restauracji hotelu Wodnik, która o piątej rano wróciła z nocnej zmiany. Od razu przykuły jej uwagę dwie nietypowe rzeczy: furtka, która nie była zamknięta na klucz, oraz zwalona balustrada balkonowa i stratowana rabatka z różami. Nie od razu jednak pomyślała, że stało się coś złego. Dopiero po paru godzinach, gdy odespała noc, pofatygowała się na górę, aby zmyć przebywającej na zwolnieniu chorobowym sublokatorce głowę. I zastała ją nieżywą  w jedwabnej piżamie, w połowie siedzącą, w połowie leżącą na fotelu. Bez śladów krwi, za to z ciemnosiną pręgą poniżej nasady włosów.
Jak potem stwierdził lekarz milicyjny  w to miejsce zadano denatce cios, który zmiażdżył jej stos pacierzowy i przerwał rdzeń. Śledztwo obejmuje kapitan Grzegorz Czarnota, który w momencie pojawienia się na arenie wydarzeń staje się także narratorem opowieści.  Jest sumiennym gliną, ale ma też świadomość, że popełnia błędy. I tym razem też by taki popełnił, gdyby nie spostrzegawczość asystującego mu technika kryminalistycznego Leszka Biernata, który dostrzegł, że jeden ze srebrnych pierścionków na palcu ofiary posiada brylantowe oczko. I tu rodzi się pierwsze pytanie: jakim cudem urzędniczkę w państwowej firmie stać było na taką kosztowność? I od razu drugie: skoro, jak sądzi Czarnota na podstawie pozostawionych śladów, Antoniak padła przypadkową ofiarą napadu rabunkowego, dlaczego złodziej nie zabrał ze sobą precjozów? I trzecie: co robią w pokoju zamordowanej przykrojone równiutko w kształcie prostokąta przypominającego banknoty strony z wcale nie poczytnej gazety Życie Gospodarcze? 
Tropów, którymi można podążyć, jest więc sporo, ale tak naprawdę kapitan MO wcale nie ma się z czego cieszyć, ponieważ prowadzą one w zupełnie różne strony. W każdym razie zaczyna się szeroko zakrojone śledztwo, którym objęte zostaje nie tylko przedsiębiorstwo budowlane Tempo, ale i kilka innych zakładów. Najciekawszy ślad, wskazany przez milicyjnego psa, prowadzi jednak na dalekie przedmieścia Warszawy  do dobrze znanego funkcjonariuszom złodzieja Zenona Osiornego, który, jeśli można tak powiedzieć, odziedziczył zawód nie tylko po ojcu, ale przede wszystkim po znanym już przed wojną dziadku Michale. Podejrzewany przez Czarnotę Zenon jest jednak charakterny i nie dość, że nie zamierza do niczego się przyznawać, to na dodatek nie ma w ogóle najmniejszej ochoty rozmawiać z MO. To może ściągnąć na niego kłopoty, ale z drugiej strony w jeszcze większą konfuzję wpędza kapitana, który ma pewne podejrzenia, ale bez zeznań Osiornego nie jest w stanie ruszyć z miejsca. 
Efekt tego zapętlenia może być taki, że milicja nigdy nie rozwikła sprawy. Dobra ale chyba w to nie wierzycie? Ludowe służby miałyby pozostać bezradne wobec bezwzględnego zabójcy? Nic z tych rzeczy! Nie dość, że Czarnota doprowadzi dochodzenie do szczęśliwego finału, to po drodze  z pomocą kolegów ze służby  rozwiąże jeszcze kilka innych spraw. Takie były w końcu prawa rządzące powieścią milicyjną. Tu nie było miejsca na partaninę czy złych funkcjonariuszy. Dobrze jednak, gdy przy okazji autor potrafi zgrabnie poukładać wszystkie elementy, a tak jest właśnie w tym przypadku. Helena Sekuła wrzuciła do jednego worka i przestępców gospodarczych, i obyczajowych, nie zapominając również o honornych złodziejach, a nawet przemycając pewne głębsze diagnozy społeczne, niekoniecznie chwalebne dla peerelowskich władz. Dodać należy także, że pisząc Siedmiu diabłów autorka wykorzystała swą fachową wiedzę z czasów pracy w Komendzie Głównej MO, robiąc czytelnikom wykład z gwary więzienno-przestępczej. Ciekawe kto jeszcze dzisiaj wie, co oznaczają takie słowa, jak urka, szlamiarz czy sikor?




Tytuł: Siedem diabłów dziadka Osiornego
Data wydania: 1974
Autor: Helena Sekuła
Wydawca:  Iskry
Seria: Ewa wzywa 07
Gatunek: kryminał / sensacja / thriller
Zobacz w: Kulturowskazie
Ekstrakt: 60%
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  Krótko o książkach:Żołnierz i maskotka

  Joanna Kapica-Curzytek

  Aileen Orr Niedźwiedź Wojtek
  

  
  Niedźwiedź Wojtek to urocza opowieść o jedynym w historii naszego kraju misiu żołnierzu, przedstawiona na tle dramatycznych losów polskiego wojska podczas drugiej wojny światowej.
Ekstrakt: 70%
[image: Niedźwiedź Wojtek]
Dziadek autorki był bliskim znajomym niedźwiedzia Wojtka, często odwiedzał wojennego weterana, przynosząc mu przysmaki. Było to na końcowym etapie bojowego szlaku. Aileen Orr nie kryje sympatii do polskich żołnierzy, podkreślając ich heroiczną postawę podczas wojny oraz dramat, który dotknął ich po jej zakończeniu. (Powrót do Polski Ludowej nie był dla żołnierzy Andersa łatwy).
Przypadek niedźwiedzia Wojtka skłonił autorkę do tego, by szerzej pokazać rolę, jaką zwierzęta odgrywały w konfliktach zbrojnych na przestrzeni dziejów. To bardzo interesujące fragmenty, rzadko poruszane w literaturze faktu. Pierwszoplanowym bohaterem książki jest oczywiście Wojtek, a jego historia opowiedziana została na tle dziejów żołnierzy generała Andersa, którzy przemierzali szlak bojowy z Persji poprzez Włochy  i bitwę pod Monte Cassino  aż do Szkocji. Do miana legendy urasta (udokumentowany) wkład Wojtka w zaopatrywanie w amunicję naszego wojska przed bitwą pod Monte Cassino. Niedźwiedź bez wysiłku przenosił ciężkie pociski artyleryjskie, wydatnie pomagając wojsku podczas tego dramatycznego starcia. Zasłużył się jak prawdziwy żołnierz.
Książka przeznaczona jest dla czytelników nie-Polaków, znajdziemy tutaj szczegóły związane z historią tego szlaku bojowego oraz realiami i dziejami naszego kraju. Nieścisłości autorki są starannie doprecyzowane w przypisach redakcyjnych. Nie da się nie polubić niedźwiadka  żołnierza obdarzonego łagodnym usposobieniem i wysoką inteligencją, choć czasami psotnym charakterem.  Jako maskotka wspaniale podnosił morale żołnierzy znajdujących się w samym centrum wojennego piekła. 
Epilog Neala Aschersona przedstawia zarys historii Polski przeznaczony dla czytelników nieznających naszych dziejów. Niedźwiedź Wojtek jest lekcją historii, opowiedzianą w tonie poważnym i rzetelnym, ale pełnym ciepła.  Bo choć Wojtek nie był człowiekiem, wniósł w życie ludzi wiele radości i nadziei w mrocznych wojennych czasach. Bardzo dobrze, że wydawnictwo Replika zdecydowało się na wznowienie tej pięknej opowieści.
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  Harce Druhen Jadwigi

  Marcin Mroziuk

  Kalina Jerzykowska Dwórki królowej Bony
  

  
  Czy książka o dworskich intrygach to właściwa lektura dla nastoletnich czytelników? W przypadku Dwórek królowej Bony  na straży miłości odpowiedź na to pytanie jest twierdząca, bo chociaż w powieści Kaliny Jerzykowskiej pojawia się też naprawdę groźny spisek, to główne role odgrywają tutaj sympatyczne dziewczęta, które próbują wcielić w życie swoje romantyczne plany dotyczące wysoko postawionych osób.
Ekstrakt: 70%
[image: Dwórki królowej Bony]
Na dwór króla Zygmunta Starego trafiamy wraz z Agnieszką Szydłowiecką, zwaną też Jagusią, która w 1530 roku przybywa tam, aby dołączyć do grona dwórek królowej Bony. Szybko się okazuje, że ta ostatnia ma określone plany zarówno odnośnie panny Szydłowieckiej, jak i jej brata Pawła, będącego wicesekretariuszem w królewskiej kancelarii. I chociaż tym razem Bonę czeka niemiła niespodzianka, to Jagusia nie tylko zostaje na dłużej na Wawelu, ale doskonale się odnajduje wśród innych dwórek. Te bowiem postanowiły odganiać niechcianych konkurentów do ręki królewny Jadwigi, która jest zakochana  z wzajemnością  nie w kim innym tylko w Pawle Szydłowieckim! Oczywiście zarówno ta para, jak i dwórki  nazywające się Druhnami Jadwigi  doskonale wiedzą, że związek ten nie ma przed sobą przyszłości, ale uważają, że zakochani powinni móc jak najdłużej cieszyć się każdą wspólną chwilą.
Trzeba przyznać, że bohaterki wykazują się dużą pomysłowością w przepłaszaniu wszelkiej maści książąt planujących poślubić Jadwigę. Nie ograniczają się one bowiem do rozpuszczania plotek, lecz dla osiągnięcia swych celów potrafią nawet zainscenizować przedstawienie godne prawdziwego teatru. Inną sprawą jest, że intrygi dziewcząt nie wyrządzają nikomu większej szkody, a one same nie wiedzą, że ich poczynania nie są wcale tak tajne, jak im się wydaje. Możemy się też przekonać, że na Wawelu ścierają się różne wpływy, a ściany często mają uszy. W związku z tym czeka na nas tutaj kilka niespodziewanych zwrotów akcji, a w miarę rozwoju wydarzeń fabuła staje się coraz bardziej wciągająca.
Co istotne, Kalina Jerzykowska potrafi barwnie przedstawić codzienne wydarzenia na królewskim dworze, a niewątpliwą atrakcją powieści jest też możliwość poznania burzliwych losów kilku sympatycznych dwórek. Autorka przywołuje też na kartach książki  choćby mimochodem  ważne postacie z tamtej epoki. I tak jedna z dwórek wspomina niedawne chrzciny Jana Kochanowskiego, a także jesteśmy świadkami dyskusji o rewolucyjnej teorii Mikołaja Kopernika. Swoją drogą akurat ten ostatni pomysł może budzić pewne wątpliwości, bo dzieło O obrotach sfer niebieskich ukazało się drukiem w 1543 roku, a akcja powieści toczy się 13 lat wcześniej. W sumie to jednak tylko drobiazg, który nie wpływa specjalnie na nasz odbiór utworu Kaliny Jerzykowskiej. Można natomiast się obawiać, że część młodych czytelników trochę się zniechęci do lektury Dwórek królowej Bony z powodu celowo wprowadzonych przez autorkę archaizmów (na szczęście wyjaśnionych w przypisach), ale już po kilkunastu stronach można przyzwyczaić się do takiego zabiegu literackiego. Z kolei pojawienie się tutaj kilku postaci występujących w Paziach króla Zygmunta może stać się zachętą do sięgnięcia po powieść Antoniny Domańskiej. Nie ulega zaś wątpliwości, że obie te książki nie tylko pozwalają lepiej poznać czasy Zygmunta Starego, ale również mogą dostarczyć nam sporo emocji.
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  Sęp miłości i pożądliwa kapłanka

  Beatrycze Nowicka

  Emily A. Duncan Niegodziwi święci
  

  
  Niegodziwi święci Emily A. Duncan to pozycja, która ma największe szanse spodobać się nastoletnim czytelniczkom z uwagi na to, że głównym wątkiem jest tu relacja pewnej obdarzonej mocą akolitki z odpowiednio przystojnym adeptem odpowiednio mrocznej magii.
Ekstrakt: 60%
[image: Niegodziwi święci]
W tym akurat przypadku informacje dostarczone przez wydawcę pozwalają szybko zorientować się w zawartości książki. Spójrzmy na polecanki: wspaniała baśń () gdzie potwory kradną ci serce, a miłość staje się koszmarem (autorka Pozłacanych wilków), książka zatopi w tobie żelazne pazury[bookmark: a1]1) (autorka Mrocznego triumfu), mroczna, krwawa i potwornie romantyczna. Miłość z czarnym charakterem w roli głównej (autorka Magii cierni), uwodzicielsko mroczna i czarująca (autorka Klanu). Czytelnikowi obiecuje się także motywy słowiańskie. Te w zasadzie ograniczają się głównie do imion, nazw własnych oraz wtrąceń w językach ojczystych bohaterów, które w zamierzeniu autorki miały brzmieć słowiańsko, a bywa z tym jak zwykle, gdy biorą się za to osoby zza oceanu (po czym zostaje to jeszcze spolszczone i to niekonsekwentnie pod względem pisowni). 
Gdybym miała wskazać istotnie mroczny cykl opowiadający o bohaterach wplątanych w rozgrywki bóstw, zawierający do tego elementy inspirowane naszym kręgiem kulturowym, to polecałabym rodzimą Sagę o zbóju Twardokęsku (po prawdzie seria okazała się tak ponura, że nigdy jej nie dokończyłam). Ale to zarówno inny poziom literacki, jak i odmienna grupa docelowa, ponieważ Niegodziwi święci to powieść kierowana do nastolatków (a raczej nastolatek). 
Główni bohaterowie są odpowiednio młodzi, co nie przeszkadza im być potężnymi magami czy przywódcami. Choć w teorii głównym wątkiem jest próba zakończenia wyniszczającej wojny pomiędzy dwoma królestwami, na plan pierwszy wysuwają się sercowe rozterki protagonistki. Emily A. Duncan nie skupiała się zbytnio nad dopracowywaniem świata przedstawionego, choć przynajmniej postarała się o kilka klimatycznych opisów. Niegodziwi święci są jej debiutem  szkoda, że redaktorzy anglojęzycznego wydania nie przyłożyli się bardziej i nie wyczyścili tekstu z niepotrzebnych powtórek. Ile razy można czytać podobny akapit o tym, jak bardzo bohaterka przeżywała zniszczenie klasztoru, w którym się wychowywała? W niektórych scenach, gdzie akcja przyspiesza, opisy stają się też nazbyt chaotyczne  tak, że trudno czasem dojść do tego, gdzie kto stał i co zrobił. 
Z kreacją bohaterów bywa różnie. Dużo uwagi poświęcone zostało dwójce młodych magów krwi. Autorka wspomina, że agentka podsunęła jej pomysł, by za inspirację dla Malachiasza posłużył Kylo Ren. To się akurat udało dobrze (może nawet zbyt wiele łączy tych bohaterów  z różnic wychwyciłam jedynie kolor oczu oraz brak skłonności do niekontrolowanych napadów gniewu u pierwszego z wyżej wymienionych)  nastoletni czarnoksiężnik odziedziczył sporo charyzmy młodego Sitha. Gorzej ma się sprawa z księciem, w którego przypadku następuje duży rozziew pomiędzy jego przedstawianiem na początku książki i w dalszych rozdziałach. Nie rozumiem, po co było najpierw opisywać Serefina torturującego zakonników i ot, tak zabijającego młodego chłopaczka, skoro potem Duncan chciała wzbudzić współczucie i sympatię dla tej postaci. Absolutnie nie uważam, że autorowi nie wolno zrobić czegoś takiego, jednak potrzeba więcej umiejętności oraz talentu, by tego typu kreacja okazała się intrygująca i, co równie ważne, spójna. 
Główna bohaterka w porównaniu z chłopakami jest mniej wyrazista, zwłaszcza na początku powieści, gdzie sprawia wrażenie ledwie kukiełki miotanej wolą narratora. Zabawny jest też jej sposób przyzywania mocy  rozumiem, że autorka grywa w D&D, ale jednak książka to nie to samo co sesja RPG i może jednak całemu wątkowi kontaktu Nadii z bogami warto było dodać chociaż odrobinę głębi. Na szczęście w dalszych rozdziałach młoda akolitka nabiera nieco charakteru. Dobrze, że dziewczyna ma własne cele, niestety związane z nimi rozterki zostały opisane powierzchownie. Duncan tutaj także nie ustrzegła się niekonsekwencji. Najpierw nieraz pisała, jak to wojsko dowodzone przez księcia zniszczyło klasztor Nadii i wymordowało jej przyjaciół (bohaterka zresztą przelotnie widziała Serefina wśród atakujących), a potem po jednym bankiecie, kiedy to przebrana (i oczywiście nierozpoznana) dziewczyna zasiadała u boku chłopaka, kwituje ona swoje wrażenia arcyksiążę () okazał się przemiłym młodzieńcem, a jakiś czas później nazywa go mężczyzną mądrym i zaskakująco opiekuńczym. Uroczo. Magiczne moce Nadii są podobnie niekonsekwentne w zależności od tego, czy autorce potrzebna była scena pt. jaka ona potężna, czy jak on ją uratował. 
Tłumaczenie bywa kulawe, zwłaszcza bliżej początku, np. wreszcie Anna zatrzasnęła drzwi i obie () wypadły na śnieg (czy nie powinna zatem owych drzwi otworzyć?), słońce już prawie zaszło, lecz promienie odbijane przez śnieg wciąż oślepiały na tle jego  bezsprzecznie straszliwej  wizji (o jaką wizję chodzi, pojęcia nie mam, bo wcześniej bohater po prostu wyszedł z tunelu), symbole wyskakiwały z jej ust niczym iskry migotliwego dymu, zabicie wrażego króla mogłoby zakończyć wojnę, miał miękkie usta i majestatyczny nos (ktoś ma pomysł, jak taki nos może wyglądać? Proszę o podpowiedzi w komentarzach!), dzięki milczeniu bogini, Nadia zawsze czuła, że potrafi wraz z nią przezwyciężyć problemy (optymistka z niej, nie ma co), uśmiechnął [się] () wielkim, błogim uśmiechem. Urzeka mnie nazywanie przybocznej księcia oficerką. Kleryczka też nie brzmi optymalnie, ale przynajmniej nie jest nazwą butów. Notoryczne używanie wobec bohaterów słowa chłopiec niespecjalnie pomaga w budowaniu wizerunków niebezpiecznych czarnoksiężników, ale tak chyba było w oryginale. 
Inna sprawa, że pewnie szkoda było czasu na lepsze tłumaczenie, skoro styl Duncan też nie powala na kolana[bookmark: a2]2), zwłaszcza jeśli wspomnieć serce nieustająco podchodzące Nadii do gardła i temu podobne zwroty. W scenkach okołomiłosnych nie braknie typowych fraz: «Każdy, byle nie on»  pomyślała zdesperowana, lecz wciąż tonęła w marzeniach o dotyku jego warg, wtedy własne, heretyckie dłonie ją zdradziły, gdyż bezwiednie sięgnęła w górę i wplotła place w jego włosy (). Była na niego zła, wściekła za kłamstwa, ale nawet ten gniew nie wystarczał, nawet on nie schłodził ognia, który czuła, gdy ten chłopak był blisko; gorąca, które, ilekroć jej dotykał, przenikało ją do głębi, istnieli tylko oni dwoje, ciepło jego ciała i nacisk jego ust, był królem potworów, lecz słabł pod dotykiem jej warg, wszystkie uczucia, które wcześniej do niego żywiła, były już jedynie popiołem u jej stóp, lecz złamane serce wciąż szarpało się na myśl, że może go utracić, jego magia była eteryczna i mrocznie czarowna (to ostatnie akurat nie o obiekcie westchnień głównej bohaterki, choć w przygotowaniu są dwa kolejne tomy, więc różnie może się zdarzyć). 
Zabawne są niektóre pomysły  oto mieszkańcy klasztoru mają protokół postępowania w przypadku ataku wroga (szkoda, że przy drzwiach do podziemi, którymi uciekała Nadia nie napisano wyjście ewakuacyjne), w innym miejscu książę wspomina o betonowej płycie (tak, tak, wiem, już starożytni Rzymianie co nie zmienia faktu, że ta betonowa płyta pasuje do klasztoru w górach jak kwiatek do kożucha). Urzekło mnie malowidło sufitowe przedstawiające sępy otoczone ociekającymi kwasem kwiatami  sępy dlatego, że tak nazywają się najpotężniejsi z magów krwi (mhhhrocznie, nieprawdaż?), ale ociekające kwasem kwiaty mnie urzekły. Po czym można poznać, że to kwas, papierek lakmusowy ktoś namalował obok, a może owe kwiatki były już zwęglone? 
Pastwiłam się nad Niegodziwymi świętymi, jednak w swojej kategorii nie jest ona aż tak zła   na pewno o wiele lepsza od poczytnego Szklanego tronu i nie gorsza od Dzieci krwi i kości. Muszę się także przyznać, choć ze skruchą, że czytało się tę powieść gładko i poprawiła mi ona humor. Przedstawienie interakcji pomiędzy bohaterami  gesty, dialogi, reakcje wyszły Duncan całkiem zgrabnie (jak na fantasy romans). Nadii nieco brakuje kolorów, gdy jednak zaczyna rozmawiać z Malachiaszem nabiera życia, sam mag zaś wzbudził moją sympatię. Lekturę zakończyłam z uczuciem zaciekawienia odnośnie dalszych losów bohaterów, co także uważam za zaletę. Stąd ocena, z zastrzeżeniem, że uwzględnia ona okoliczności łagodzące w postaci docelowej grupy wiekowej. 
Odbiorca szukający interesującego, przemyślanego fantasy z nieoczywistymi bohaterami raczej nie znajdzie w Niegodziwych świętych nic godnego uwagi. Jako rodzaj fanfiku o Kylo i Rey, przepisanego na inne uniwersum, sprawdza się ta powieść nawet nieźle  powinna przypaść do gustu czytelniczkom, które żałowały, że do płomiennego romansu między wyżej wzmiankowanymi postaciami jednak w filmach nie doszło.

[bookmark: a1t]1) Mam niejasne wrażenie, że gdzieś indziej już tę frazę widziałam. Czy jej autor powinien upomnieć się o tantiemy? A może istnieje jakaś wewnątrzwydawnicza baza zachwytów? 
[bookmark: a2t]2) Sądząc na podstawie polskiego tekstu książki i znalezionych na sieci fragmentów w oryginale.
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  Biegnij, jesteś wolna

  Joanna Kapica-Curzytek

  Radka Denemarková Wady snu
  

  
  Wady snu to sztuka teatralna, w której spotykają się Virginia Woolf, Sylvia Plath i pewna bardzo znana Amerykanka czeskiego pochodzenia.
Ekstrakt: 70%
[image: Wady snu]
Czechy (i literatura tego kraju) będą gościem specjalnym tegorocznych majowych Warszawskich Targów Książki. Bardzo dobrze więc, że wydawcy starają się przybliżyć nam to, co najciekawsze w życiu literackim naszych południowych sąsiadów. Zwłaszcza że współczesna czeska literatura może poszczycić się wieloma interesującymi i zasługującymi na uwagę autorami średniego i młodego pokolenia.
Radka Denemarková znana jest u nas, jej utwory przekładano już na język polski. Szczególnie znana jest jej powieść Kobold (wyd. polskie 2019), nawiązująca do tragicznych wydarzeń Holocaustu. Autorka dwukrotnie otrzymywała prestiżową czeską nagrodę literacką Magnesia Litera. Oprócz tego jest tłumaczką, scenarzystką i literaturoznawczynią.
Wady snu to jej sztuka teatralna. Warto przede wszystkim zwrócić uwagę, że nie jest to tekst nowy (to ma wielkie znaczenie, gdy będziemy analizowali jej treść). Inscenizacja miała miejsce w 2010 roku w legendarnym teatrze w Pradze Na zábradlí, gdzie swoje sztuki spod znaku teatru absurdu wystawiał także Václav Havel. Wady snu w pewnym sensie kontynuują ten nurt czeskiego dramatu.
Dlaczego zwracam uwagę, że Wady snu powstały tak dawno? Otóż z tego powodu, że Denemarková w pewnym sensie wyprzedziła tu pewne zjawiska. Trzecią postacią jej sztuki (znaną Amerykanką czeskiego pochodzenia) jest mianowicie Ivana Trump (tutaj występuje jako Ivana T.), pierwsza żona tego Donalda. Autorka dramatu wprowadziła ją do swojego tekstu zanim jeszcze komukolwiek się śniło, że Donald Trump (już z drugą żoną) zostanie prezydentem USA. Po drugie, akcja toczy się w zaświatach, w miejscu pomiędzy życiem a śmiercią  a które dopiero w 2017 roku rozsławił George Saunders w utworze Lincoln in the Bardo, notabene, nagrodzonej nagrodą Bookera (co ciekawe, powieść ta ma formę dramatu!). Bardo  to właśnie miejsce zawieszenia, stan pośredni, w którym zanim przejdzie się do następnego życia, jest czas na medytację.
W takim oto bardo znajdują się trzy kobiety, reprezentujące różne pokolenia. Virginia Woolf, Sylvia Plath i właśnie Ivana T. Ileż tu literackich tropów! Motyw Virginii Woolf stosunkowo często pojawia się w literaturze: począwszy od słynnej sztuki Edwarda Albeego o kryzysie małżeńskim pod tytułem Kto się boi Virginii Woolf?. Potem mieliśmy jeszcze między innymi Godziny, powieść Michaela Cunninghama (do czego znajdziemy zresztą nawiązanie w Wadach snu). Sylvia Plath doczekała się ekranizacji swojej biografii z Gwyneth Paltrow w roli głównej (to też zostaje w utworze wspomniane). Pierwowzór Ivany T.  prawdziwa Ivana Trump to osoba żyjąca, bizneswoman, modelka, sportsmenka i milionerka. Jest matką dwojga dzieci Donalda Trumpa (Ivanki i Erica). Urodziła się w 1949 roku w ówczesnej Czechosłowacji. Jest też autorką książek, ale z prozą artystyczną na tak wysokim poziomie jak Woolf czy Plath, nie mają one nic wspólnego.
Trzy postacie reprezentują także trzy różne odmiany kobiecości i odmienne losy. Virginia Woolf, skupiona na swojej twórczości, nie miała dzieci. Jej mąż  także pisarz i wydawca, opiekował się psychicznie chorą Virginią i artystycznie wspierał. To Woolf była autorką słynnego postulatu własnego pokoju dla kobiety, aby mogła odseparować się od spraw domowych i skupić na twórczości. Sylvia Plath miała z mężem Tedem Hughesem (poetą) dwójkę dzieci i, niestety, tego własnego pokoju bardzo jej brakowało. Pozostawianej w sprawach rodzinnych samej sobie Sylvii nigdy nie udało się pogodzić ról wzorowej żony i matki dwójki dzieci z powołaniem utalentowanej pisarki. Presja tradycji była zbyt duża. Nie powinnam była mieć dzieci, stwierdza w sztuce Sylvia.
W prawdziwym życiu obie pisarki zginęły śmiercią samobójczą. Wątki biograficzne z życia tych dwóch kobiet pojawiają się w groteskowych i surrealistycznych Wadach snu. Virginia i Sylvia analizują swoje życie, gotując potrawy z własnych rękopisów. Literatura to życie, stwierdza Virginia. Pojawia się też wątek mansplainingu.
Dużo tu gorzkich refleksji o niemożności pogodzenia ról matki i żony (zwłaszcza jeśli jest się pozostawioną samej sobie) z ambicjami osoby tworzącej czy pracującej. Denemarková dekonstruuje tu także (wbrew pozorom często i dzisiaj przejawiane) postawy wobec próżniactwa kobiet: jeśli nie gotuję, nie piekę, nie prasuję, nie macham kilofem, jestem bezużyteczna, zauważa Sylvia. Jest świadoma wszechwładnego przekleństwa swojej płci: to tak, jakby tuż po narodzinach chwycili mnie za gardło, zalali mi nogi betonem, przyłożyli do skroni rewolwer i powiedzieli: >No, teraz biegnij, jesteś wolna
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  Doktor spod mostu

  Sebastian Chosiński

  Georges Simenon Maigret i kloszard
  

  
  To prawda, że Georges Simenon był mistrzem precyzji. Jego powieści są krótkie i konkretne. Akcja zazwyczaj zamyka się w ciągu kilka dni, może tygodnia. Tyle też czasu Belg poświęcał na ich napisanie. Maigret i kloszard nie był tu żadnym wyjątkiem. A mimo to słynnemu prozaikowi udało się stworzyć rzecz doskonałą  psychologiczny kryminał, w którym współczujemy raczej mordercy niż ofierze.
Ekstrakt: 80%
[image: Maigret i kloszard]
Po zakończeniu w ostatnich dniach lutego 1962 roku pracy nad doskonałą powieścią Maigret i sobotni klient Georges Simenon zrobił sobie jedynie dwa miesiące przerwy. Tyle mu wystarczyło, aby ponownie naładować pisarskie akumulatory i wymyśleć fabułę nowej książki z paryskim komisarzem w roli głównej. Maigret i kloszard powstał w ciągu zaledwie siedmiu dni  pierwsze zdanie Belg napisał 26 kwietnia, a ostatnią kropkę postawił 2 maja. Znacznie dłużej, bo aż kilkanaście miesięcy, dzieło to czekało na publikację. Trudno jednak dziwić się wydawnictwu Presses de la Cité, które dbało o to, aby kolejne pozycje sygnowane przez mieszkającego w tym czasie w Szwajcarii autora ukazywały się w takich odstępach czasu, by nie myliły się czytelnikom. Gdyby komuś jednak zdarzyło się przegapić pojawienie się Kloszarda w sklepach, mógł zapoznać się z nim, kupując październikowe i listopadowe wydania Le Figaro, na łamach którego wydrukowano go w dwudziestu jeden odcinkach.
Tym razem Simenon wykazał się wyjątkową, nawet jak na niego, precyzją. Od chwili kiedy komisarz Maigret udaje się na miejsce dramatycznego zdarzenia do momentu zatrzymania mordercy mijają bowiem zaledwie trzy dni. A ileż się w tym czasie dzieje! Ileż tajemnic z przeszłości udaje się odkryć! W ileż ludzkich serc i dusz zajrzeć, dokonując przy tym psychologicznej wiwisekcji! Wszystko zaczyna się pogodnego marcowego poranka, kiedy na Nabrzeże Złotników, czyli Quai des Orfèvres, gdzie mieści się wydział kryminalny policji paryskiej, dociera informacja o niecodziennym wypadku, jaki miał miejsce nad Sekwaną w nocy. Kapitan cumującej w pobliżu jednego z mostów barki został zaalarmowany głośnym pluskiem; wybiegłszy na pokład, zorientował się, że właśnie wrzucono kogoś w worku do wody. Nie zastanawiając się długo, ruszył na pomoc i uratował tonącego. Niedoszłą ofiarą okazał się mieszkający pod mostem kloszard, niejaki François Keller, przez sąsiadujących z nim bezdomnych nazywany Doktorem.
Na szczęście dla Maigreta bohaterski kapitan barki Jef Van Houtte, Flamand z pochodzenia, jeszcze zanim zorientował się, co się stało, dostrzegł na brzegu dwóch mężczyzn biegnących od strony rzeki w kierunku samochodu, którym następnie odjechali. Ba! udało mu się nawet zapamiętać markę wozu i fragment numeru rejestracyjnego. W takiej sytuacji namierzenie sprawców nie powinno być trudne. Komisarza bardziej jednak nurtuje inna sprawa. Dlaczego ktoś postanowił pozbyć się nikomu nie wadzącego kloszarda, człowieka, który żył we własnym świecie, nie miał wrogów ani żadnych cennych rzeczy, które można by mu zabrać. Maigret, stary policyjny lis, zdaje sobie sprawę, że jeśli na początku dochodzenia sprawa wydaje się oczywista, to znaczy, że kryje w sobie jakiś haczyk. I tak jest tym razem. By dojść po nitce do kłębka, komisarz musi dokładnie prześwietlić życie Doktora, odnaleźć jego bliskich, dowiedzieć się, co robił, zanim zdecydował się  bądź został do tego zmuszony  na życie na ulicy (czy też raczej pod mostem).
Z wielu innych powieści Georgesa Simenona o komisarzu Maigrecie wiemy już, że jest on doskonałym psychologiem. Że działa z konsekwencją i według ustalonego schematu. Że musi wypełnić każdą białą plamę, jaka pojawia się w śledztwie. Wszystko po to, by dotrzeć do sedna. W przekonaniu, że jeśli zrozumie, dlaczego popełniono  lub usiłowano popełnić  zbrodnię, dowie się również, kto to zrobił. Droga przez życie Doktora prowadzi go tym samym do momentu, w którym stanął on oko w oko z człowiekiem, który postanowił go zabić. Prościutkie, prawda? Tylko by to się udało, trzeba mieć wyobraźnię Simenona i inteligencję Maigreta (względnie na odwrót). W Kloszardzie mniej jest typowej policyjnej pracy detektywistycznej, znacznie więcej rozważań psychologicznych. Wytypowawszy zabójcę, trzeba go jeszcze albo zmusić do przyznania się do winy, albo przedstawić mu niezbite na to dowody. Co nie jest łatwe, ponieważ komisarz nie może liczyć na współpracę ani domniemanego sprawcy, co najzupełniej zrozumiałe, ani niedoszłej ofiary, co już trochę trudniej zrozumieć.
Ale czy na pewno trudniej? Doszedłszy do ostatniej strony powieści, czytelnik na pewno nie będzie czuł z tego powodu dyskomfortu. Simenon wszystko przedstawia tak logicznie, że zapewne zdziwilibyśmy się, gdyby było inaczej. Gdyby Doktor palcem wskazał napastnika Sześćdziesiąta w kolejności (z siedemdziesięciu pięciu) powieści o komisarzu Maigrecie nie cieszyła się, jak dotąd, nadmiernym zainteresowaniem filmowców. Na ekran przeniesiono ją zaledwie dwukrotnie, za każdym razem w formie serialowego odcinka. W tych dwóch przypadkach w komisarza wcielili się dwaj znakomici, nieżyjący już niestety, francuscy aktorzy  Jean Richard (w 1982) oraz Bruno Cremer (w 2004 roku). Można się zastanawiać, skoro to tak dobra powieść, dlaczego doczekała się tak niewielu adaptacji (inne przenoszono przecież na duży bądź mały ekran nawet po pięć razy). Odpowiedź wcale nie jest trudna: ponieważ zbyt dużo istotnych dla fabuły wątków rozgrywa się tutaj w retrospekcjach, a to zawsze trudniej pokazać.
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  Okiem wytrawnego reżysera

  Joanna Kapica-Curzytek

  Kazimierz Kutz Będzie skandal
  

  
  Kazimierz Kutz pisał odważnie i autoironicznie, zwłaszcza o sobie i o Śląsku. O innych  z wielkim zmysłem obserwacji, czasami też złośliwie. Powstał z tego artystyczny autoportret Będzie skandal.
[image: Będzie skandal]
Jeszcze za życia Kazimierza Kutza, w lutym 2009 roku ukazała się biografia Cały ten Kutz pióra Aleksandry Klich. Po dziesięciu latach powstało uaktualnione jej wydanie, które miało uświetnić jubileusz 90-lecia urodzin reżysera w lutym 2019 roku. Niestety, jubilat go nie doczekał, zmarł trzy miesiące wcześniej. Poza wieloma wybitnymi filmami Kutz pozostawił po sobie również liczne publikacje. Ważna jest Piąta strona świata, gdzie zadebiutował jako powieściopisarz w wieku 81 lat (!) i był to debiut znakomity, komplementowany przez samą Wisławę Szymborską. Są poza tym tomy felietonów, by wymienić tylko Klapsy i ścinki (Znak, 1999) czy Fizymatenta (Agora, 2016). Nic dziwnego, że wiele razy namawiano reżysera, aby napisał też autobiografię. Na szczęście nie na próżno.
Jerzy Illg w rozdziale pt. Kutz pisarz zamieszczonym na końcu wyjaśnia, jak powstała niniejsza książka. Współpracy przy niej podjął się Robert Siewiorek. Już wcześniej współpracował z Kutzem przy okazji wydania felietonów Fizymatenta, prywatnie jest mężem Aleksandry Klich, autorki biografii Kutza. Na poczet tej autobiografii Siewiorek nagrywał opowieści reżysera, a później je redagował. Po czym Kutz czytał, nadając tekstowi ostateczną formę i naznaczając go swoim niepowtarzalnym gawędziarskim stylem.
Jak napisałam na początku, Będzie skandal to raczej artystyczna autobiografia, skupiająca się właściwie głównie na pracy zawodowej Kazimierza Kutza, najpierw studenta łódzkiej Filmówki, potem reżysera. O życiu prywatnym (i trzech małżeństwach) jest tu nader oszczędnie. Trudno też z tego tekstu ustalić, kiedy przyszły na świat dzieci Kutza, jakie więzi łączą go z nimi jako ojca. Między wierszami autor daje do zrozumienia, że życie rodzinne niemal zawsze toczyło się u niego w cieniu romansów (co może dowodzić, ze tytuł książki ma swoje uzasadnienie), choć zawsze podkreślał, że jest rodzinnym człowiekiem i uważnym, dobrym ojcem. Kazimierz Kutz był poza tym także senatorem podczas trzech kadencji parlamentarnych  jednak o tej dziedzinie działalności politycznej autora, niestety, nie znajdziemy w książce prawie niczego.
Czytamy w końcowym rozdziale Jerzego Illga, że Kutz był ostatnim żyjącym świadkiem, który opowiedzieć mógł () o początkach łódzkiej Filmówki. Tu wypada mi się nie zgodzić, bo żyje jeszcze zaledwie cztery lata od niego młodszy Roman Polański, który, co prawda, jest zapewne zbyt zajęty swoimi kłopotami natury prawnej, by utrwalać w opowieściach te początki. Ten obraz środowiska ludzi kina (reżyserów, aktorów oraz innych osób pracujących dla filmu) jest w książce Kutza nader zajmujący, podlany soczystymi anegdotami (tak, są romanse i skandale!) oraz błyskotliwymi spostrzeżeniami. Świetnie widać tu narodziny polskiej szkoły filmowej po wojnie, dzięki której powstało w naszym kraju wiele wybitnych dzieł. Obserwujemy ewolucję warsztatu, tematów  wszystko uzależnione było od klimatu politycznego w konkretnym czasie, co przekładało się na decyzje finansowe oraz udzielanie zgody na realizację tego czy innego filmu. W sferze indywidualnych karier  chodziło także o stopnie giętkości kręgosłupa, ustawianie się po jednej lub po drugiej stronie. Panorama polskiej kinematografii jest więc tutaj sportretowana wraz z przepastnymi jej kulisami, została też okraszona licznymi ciekawymi fotografiami.
Oczywiście kulisy powstania obrazów Kazimierza Kutza zajmują w książce najwięcej miejsca (i bardzo wydatnie przyczyniają się do tego, by lepiej rozumieć dorobek reżysera, a nawet być może dopiero go odkryć). Kutz zawsze był inny, osobny, a w każdej dziedzinie, którą się zajmował, wyrazisty i charakterny. Ekscentryczny i nietuzinkowy, zawsze jednak potrafił znaleźć z każdym płaszczyznę porozumienia w życiu prywatnym i zawodowym, by nie wypaść w reżyserskiej branży na margines.
Styl autora budzi zachwyt. Jest tu czytelna, jedyna w swoim rodzaju fraza, metafory i skojarzenia skłaniają do uśmiechu (ba, nawet głośnego śmiechu), bo poczucie humoru Kutza nie ma sobie równych. Jest chwilami subtelne, niemal niewidoczne, innym razem  rubaszne i dosadne. Świetne są aforystyczne skróty myślowe, złośliwostki, kolokwializmy (nie brak wulgaryzmów, które jednak w niczym nie przeszkadzają, wręcz przeciwnie). Liczne szczegóły nie przysłaniają przy tym ogólnego spojrzenia na wiele zjawisk, na przykład na słabości ludzi czy realia polityczne. Kutz postrzega wszystko jak przystało na wytrawnego reżysera, który musi ostro widzieć zarówno szczegóły, jak i ogólny plan, a przy tym dostrzec komizm czy tragedię zaistniałej sytuacji.
Nie brak w książce odniesień do ukochanego przez Kutza Śląska. Jeśli znamy reżysera z innych jego wypowiedzi na ten temat  dostrzeżemy, że w mówieniu o swojej małej ojczyźnie jest konsekwentny: punktuje jej zapóźnienie kulturowe i mentalne, mobilizuje do tego, by Ślązacy aktywnie przyczyniali się do wydobycia swojego regionu ze stanu, jak to zawsze nazywał dupowatości. Wiele razy odnosi się też do własnego poczucia śląskiej niższości, przekonania, że jego pochodzenie dyskwalifikowało go w wielu dziedzinach działalności. Tym bardziej jednak motywowało go ono do przełamywania tych przeszkód. Paradoksalnie, właśnie to zakorzenienie w kulturze, tradycji czy gwarze, dawało mu siłę i energię.
Będzie skandal to świetny początek, by zacząć poznawać Kazimierza Kutza jako pisarza i felietonistę. To także idealny wstęp, by sięgnąć też po biografię jego osoby. A także znakomity pretekst, by po tej lekturze poznać lub przypomnieć sobie jego bogatą twórczość filmową oraz teatralną.
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  PRL w kryminale:Odpowiedź na Złego

  Sebastian Chosiński

  Zygmunt Zeydler-Zborowski Czarny mercedes
  

  
  Ten moment musiał w końcu nadejść. Zresztą od kilku tygodni zbliżał się i zbliżał. Kroki stawały się coraz śmielsze i głośniejsze. I oto jest! Czarny mercedes, czyli pierwsze w tej rubryce spotkanie z niekoronowanym cesarzem peerelowskiego kryminału, Zygmuntem Zeydlerem-Zborowskim, autorem kilkudziesięciu powieści, które umilały życie czytelnikom powieści detektywistycznych od lat 40. do 80. XX wieku. A i dzisiaj wielu po nie chętnie sięga.
Ekstrakt: 70%
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Pojawili się już w tej rubryce Zygmunt Sztaba i Andrzej Piwowarczyk, Jacek Wołowski i Jerzy Edigey, Barbara Gordon i Helena Sekuła, a nawet, co mogło Was trochę zaskoczyć, Stefan Kisielewski i Zbigniew Nienacki (bez Pana Samochodzika). Wciąż jednak brakowało dwóch niezwykle istotnych twórców powieści milicyjnych z czasów Polski Ludowej, bez których ten (pod)gatunek kryminału byłby znacznie uboższy. Chodzi oczywiście o Annę Kłodzińską oraz Zygmunta Zeydlera-Zborowskiego. Dzisiaj nadrabiam tę drugą zaległość, na matkę chrzestną majora Szczęsnego będziecie musieli jeszcze trochę poczekać.
Zborowski urodził się w Kielcach w 1913 roku, jeszcze przed wybuchem drugiej wojny światowej zdążył ukończyć filologię polską na Uniwersytecie Warszawskim  miał więc papiery na bycie pisarzem. W czasie okupacji ta wiedza oczywiście na nic mu się nie przydała; dużo przydatniejszy był natomiast jego talent wokalny. Dzięki niemu mógł zarabiać, ucząc śpiewu oraz samemu śpiewając w kawiarniach. Po wojnie rozpoczął pracę jako urzędnik w Ministerstwie Żeglugi i Handlu Zagranicznego, co otwierało mu drogę do wyjazdów w ramach delegacji zagranicznych. Na przełomie lat 40. i 50., kiedy to w polskiej kulturze oficjalnie zadekretowano socrealizm, przebywał na placówce we Włoszech; po powrocie z niej zatrudnił się  jako szef referatu prasowego  w Polskiej Akademii Nauk (PAN). Znał świat, miał ogładę, potrafił pisać. Nic dziwnego, że wcześnie zajął się twórczością literacką. Tym bardziej że na rynku powstała nisza.
Po wojnie stopniowo odradzała się prasa, a silnym magnesem przyciągającym do niej czytelników były  na wzór czasopism z czasów II Rzeczypospolitej  drukowane w gazetach codziennych powieści w odcinkach (głównie kryminalne i sensacyjne). Wielu autorów popularnych przed 1939 rokiem albo wojny nie przeżyło (vide Tadeusz Dołęga Mostowicz, Ludwik Marian Kurnatowski, Aleksander Błażejowski i Stanisław Antoni Wotowski), albo znalazło się na emigracji (jak Adam Nasielski i Antoni Marczyński); byli też i tacy, którzy nadal mieszkali w Polsce, ale z przyczyn politycznych objęto ich zakazem druku (przez jakiś czas represja taka dotknęła na przykład Tadeusza Kosteckiego). Powstałą lukę zapełniali więc zupełnie nowi twórcy. Jednym z nich był właśnie Zeydler-Zborowski, choć, co ciekawe, swoje pierwsze książki publikował pod pseudonimem. Zapewne z dwóch powodów: po pierwsze  komunistycznemu urzędnikowi państwowemu nie wypadało zajmować się czymś tak niepoważnym, po drugie  akcja tych powieści rozgrywała się poza granicami kraju (w miejscach dla obywatela PRL-u nadzwyczaj egzotycznych), więc brzmiący obco pseudonim dodatkowo ukrywał polskość pisarza, a samym dziełom przydawał trochę posmaku owocu zakazanego (bo zagranicznego).
Zeydler-Zborowski stał się więc Emilem Zoorem. Pod tym szyldem opublikował następujące powieści (po latach przypomniane przez Wydawnictwo Wielki Sen): Piąta runda (1947), Talizman wschodu (względnie Pantofel Mahometa, 1947-1948), Sukces doktora Gordona (bądź Dramat w cyrku, 1948), Pan z wielką głową (1948), Żart Samuela Thortona (1948), To tylko kobieta (1948) oraz Klub Ekscentrycznych Panien (1948). Potem zrobił sobie kilkuletnią przerwę, co było związane z wyjazdem do słonecznej Italii i zatrudnieniem w PAN-ie. Do twórczości literackiej powrócił, gdy zdobył etat w Telewizji Polskiej i związał się  z emitowanym od 1956 roku  Teatrem Sensacji i Fantastyki Kobra. Pierwszą książkę pod własnym nazwiskiem opublikował w 1957 roku; nosiła ona tytuł Spacer po suficie. W pewnym sensie była jednak kontynuacją wcześniejszych, ponieważ jej akcja nie rozgrywała się w Polsce, a bohaterowie nie byli Polakami. Ta istotna zmiana, która sprawiła, że Zeydlera-Zborowskiego możemy dzisiaj uznawać za ojca rodzimej powieści milicyjnej, dokonała się w następnym roku  wraz z wydaniem Czarnego mercedesa.
Tytuł pierwszego stricte milicyjnego dzieła Zeydlera-Zborowskiego może kojarzyć się z inną, nie tak dawno wydaną książką i nakręconym na jej podstawie w ubiegłym roku filmem Janusza Majewskiego. Oba Czarne mercedesy nie mają jednak ze sobą nic wspólnego. Trochę nawet szkoda, bo może gdyby Majewski sięgnął po powieść sprzed ponad sześciu dekad, mógłby uniknąć nakręcenia obrazu tak słabego. Tym bardziej że Czarny mercedes z końca lat 50. ubiegłego wieku do dzisiaj broni się nieźle, pod wieloma względami przypominając wydanego trzy lata wcześniej Złego Leopolda Tyrmanda. Klimat obu książek jest podobny  miejscem akcji jest podnosząca się powoli z wojennych ruin Warszawa, ciągle jeszcze strasząca kikutami zniszczonych kamienic, ale z czynnymi do późnych godzin nocnych restauracjami przypominającymi o dawnym, beztroskim (tak to mogło wyglądać z perspektywy powojennej) życiu sprzed 1939 roku.
Nie bez powodu jedna z bohaterek mówi: Nie ma chyba w Europie drugiego miasta, które by było tak brudne i tak ciemne. Nie rozumiem, dlaczego nie można sprzątnąć ulic i jakoś przyzwoicie ich oświetlić. O dziesiątej wieczorem, kiedy na całym świecie miasta zaczynają żyć, Warszawa wygląda tak, jak w czasie oblężenia czy alarmu lotniczego. Pasowałoby do Tyrmanda, prawda? Zeydler-Zborowski nie prowadzi jednak dysputy z autorem Złego; na to nie ma wystarczających umiejętności ani wyobraźni. Ale należy szczerze przyznać, że przynajmniej twórczo inspiruje się jego książką, dostarczając czytelnikowi spragnionemu sensacji przyzwoitej, jeśli chodzi o poziom literacki i fabularny, rozrywki. Dodatkowym walorem Czarnego mercedesa jest fakt, że zadebiutowała w nim ikoniczna dla powieści milicyjnej postać  porucznik (potem będzie awansował) Stefan Downar. W tym momencie ma on trzydzieści dwa lata, co wskazywałoby na to, że urodził się w roku zamachu majowego Piłsudskiego. W Milicji Obywatelskiej służy od końca wojny, czyli wstąpił do niej jako dziewiętnastoletni młodzieniec, tuż po tym jak wrócił do kraju z niemieckiego obozu.
Jak się w nim znalazł? Został wywieziony do Reichu po upadku powstania warszawskiego, w którym wziął czynny udział. Co ciekawe, w książce nie zostało wspomniane, w szeregach której z organizacji podziemnych walczył  Armii Krajowej czy Ludowej (bo inne chyba w ogóle nie wchodziły w rachubę). Downara poznajemy w momencie, w którym szykuje się do wyjazdu na dwutygodniowy urlop. I to nie byle gdzie, bo do stolicy polskich Tatr. Coś go jednak kusi i parę godzin przed odjazdem pociągu odwiedza jeszcze kolegów z pogotowia milicyjnego Komendy Miejskiej. Właśnie w czasie, kiedy dodzwania się do niego spanikowana kobieta, a pełniący służbę (pod)oficer dyżurny zbywa ją jako histeryczkę. Gdy dzwoni po raz trzeci, to Downar, nieco poirytowany na nieczułość kolegi, odbiera słuchawkę. Postanawia pomóc inżynierowej Krystynie Jarzęckiej, która w bardzo przekonujący sposób dowodzi, że grozi jej śmiertelne niebezpieczeństwo. A skoro tak, to wyjątkowo czuły na kobiece wdzięki i marzący o romansie porucznik postanawia rzucić jej koło ratunkowe. Jedzie zatem do willi na Mokotowie, by rozeznać się w sytuacji. Ileż razy będzie później żałował tej decyzji!
Bo chociaż po wariackich przygodach, jakie czekają go jeszcze tej nocy, dotrze w końcu rano do Zakopanego  na dodatek poznawszy w pociągu przemiłą i prześliczną dziewczynę, dziennikarkę Hankę Drzewiecką  nie uda mu się odpocząć nawet godziny. Dogoni bowiem Downara ta warszawska sprawa, gdy spotkany przypadkowo na ulicy, sprowadzony specjalnie z Krakowa, kapitan Józef Borowicz, poinformuje go, że znaleziono trupa Jarzęckiej. I to nie w mokotowskiej willi, ale u podnóża zakopiańskiej skoczni. Jak się tam znalazła, skoro parę godzin wcześniej znajdowała się kilkaset kilometrów stąd i raczej nie przymierzała się do wyjazdu w ślad za sympatycznym porucznikiem? To jedna z ważniejszych zagadek Czarnego mercedesa, która wywołuje prawdziwy efekt domina. Na końcu znajduje się zaś sam Downar, który, jak zdają się świadczyć wszystkie poszlaki, zamordował piękną inżynierową. Co gorsza wierzą w to jego przełożeni (poza jednym), a nawet prokurator. Chcąc ocalić głowę, porucznik jest więc zmuszony ukrywać się przed milicją. A z pomocą przychodzi mu okupacyjny przyjaciel, obecnie zaś  znakomicie wykwalifikowany złodziej.
Pomijając warstwę sensacyjną powieści, która broni się nieźle, ciekawe są także opisy Warszawy końca lat 50. ubiegłego wieku  z miejscami, w których można się nieźle zabawić, i dzielnicami, które najlepiej dla własnego bezpieczeństwa omijać szerokim łukiem. Uwagę przykuwa też interesujące porównanie ludowych stróżów prawa z tymi przedwojennymi, wyrażone przez Bolka Malinę w słowach, które niekoniecznie musiały podobać się funkcjonariuszom: Nabrali do tej milicji kmiotów ze wsi, to kuda tam takiemu żłobowi do mnie! A wszystko to takie cherlawe, że z dziesięcioma nie miałbym co robić. Przed wojną to co innego. Jak cię granatowy policjant lunął w mordę, toś przynajmniej wiedział, że z władzą masz do czynienia, a teraz co?. Ale to był jeszcze czas względnej swobody twórczej, gdy Władysław Gomułka nie czuł się zbyt pewnie na sekretarskim tronie. Parę lat później podobne zdanie zostałoby już pewnie zakwestionowane przez cenzurę. Najważniejsze jednak, że akcja biegnie wartko, trupów nie brakuje, a piękne kobiety  urodzone aktorki, które zrobiłyby bez problemu kariery w Hollywoodzie  nieustannie kuszą Downara.




Tytuł: Czarny mercedes
Data wydania: 1958
Autor: Zygmunt Zeydler-Zborowski
Wydawca:  Iskry
Cykl: Stefan Downar
Seria: Klub Srebrnego Klucza
Format: 252s. 120×160mm
Zobacz w: Kulturowskazie
Ekstrakt: 70%
  



  
  
  
  
  Magazyn Esensja - Magazyn Esensja nr 3 (CXCV) kwiecień 2020
  




  
  

  Reacher Yojimbo

  Konrad Wągrowski

  Lee Child Zgodnie z planem
  

  
  Jak co roku Jack Reacher wysiada z autokaru, by swymi metodami zapewnić porządek w jakimś zapomnianym amerykańskim miasteczku. Ale jak samotnie walczyć przeciwko dwóm potężnym organizacjom mafijnym? Sposób można znaleźć w filmowych klasykach.
Ekstrakt: 70%
[image: Zgodnie z planem]
Jack Reacher wysiada z autokaru Krótko mówiąc  wszystko zaczyna się jak zwykle. Zgodnie z planem (przyzwyczailiśmy się już do tego, że polskie tłumaczenie tytułu książki w przypadku serii o Reacherze jest kompletnie nie do zapamiętania  w oryginale był jednak nieco bardziej wyszukany Blue Moon) to kolejna opowieść Lee Childa o byłym oficerze żandarmerii wojskowej, napisana według sprawdzonego schematu. Będzie przypadkowo napotkane miasteczko, będą paskudni źli ludzie, będą ci, których trzeba chronić, będzie niebywała umiejętność przewidywania i nadludzka siła głównego bohatera, nie zabraknie też drobnej (obowiązkowo!), atrakcyjnej dziewczyny u jego boku.
Ok, to elementy stałe cyklu. A co znajdziemy specyficznego dla tomu? Pomysłem na Zgodnie z planem będzie wrzucenie Reachera w świat chwiejnego pokoju zawartego między dwiema mafiami (ukraińską i albańską) w gruncie rzeczy kontrolującymi miasto. Sytuacja jest z pozoru stabilna  zasady ustalone, rewiry podzielone, wiadomo, gdzie Ukraińcy mogą zbierać haracz, a gdzie Albańczycy udzielać wysokooprocentowanych pożyczek (by później oczywiście móc bezwzględnie ściągać długi). Czasem jakiś Ukrainiec zabije Albańczyka, czasem odwrotnie, ale świadome kierownictwo stara się przede wszystkim kontrolować, by równowaga była zachowana. Jednak sytuacja się dynamizuje. W policji rządy obejmuje nowy komendant, pragnący zaprowadzić w mieście porządek, Ukraińcy zaczynają mieć też większe ambicje Wystarczy iskra
A tą iskrą będzie oczywiście nasz dobry dwumetrowy znajomy Jack Reacher. Swą autokarową podróż kończy z troski o pewnego staruszka, na którego kopertę wypełnioną najprawdopodobniej pieniędzmi chrapkę ma inny współpasażer. Zapobiega kradzieży, dowiadując się przy tym o niewesołej sytuacji staruszka, jego potrzebie spłaty długów zaciągniętych na słuszny cel u wysoce niesłusznych ludzi. Reacher nie byłby sobą, gdyby nie zechciał się w to wszystko wmieszać. A jak najlepiej zrobić to w mieście w stanie tak chwiejnej równowagi? Cóż, popkultura podpowiada rozwiązania. Niczym grany przez Toshiro Mifune samuraj, bohater Straży przybocznej (Yojimbo) Akiry Kurosawy, niczym samotny kowboj Clinta Eastwooda w Za garść dolarów Sergio Leone, zaczyna wygrywać jednego przeciwnika przeciwko drugiemu. Gdy nie ma się samemu największej armii, najlepiej walczyć cudzymi rękami.
Tym razem powieść Lee Childa nie sugeruje jakichś głębszych treści (choć gdzieś tam przebija delikatnie słuszna krytyka amerykańskiego systemu zdrowotnego)  to czysta rozrywka. Reacher też nie oddaje się refleksjom, robiąc po prostu swoje. Czyta się to wartko, lekko, przyjemnie, czerpiąc przyjemność z tego, jak bohater karze złych ludzi. Nie zabraknie też jednego istotnego zwrotu akcji, trochę poszerzającego intrygę ponad mafijne opowieści w kierunku historii bardziej szpiegowskiej. Ale nie jest to nic wykraczającego poza standardowe rozwiązania z Reacherowego cyklu. Po prostu Jack wysiada z autokaru, by zrobić porządek. Za to wszak zapłaciliśmy.
Tym razem jednak mam pewne lekkie zastrzeżenie. Nie spodziewałem się, że tak się stanie, ale poczułem, że body count w książce jest przesadnie wysoki. Więcej w niej zwykłego zabijania, niż tak lubianych Reacherowskich dedukcji i misternych planów  do tego stopnia, że to zabijanie staje się nieco nużące.
Do głowy przychodzi też pytanie  ile właściwie lat ma Jack Reacher? Powtarzana od pierwszego tomu notka informuje nas, że urodził się w 1960 roku. W którym roku toczy się akcja powieści? Pojawiający się temat internetowych trolli sugeruje, że stosunkowo niedawno. Reacher jest więc najprawdopodobniej wyraźnie po pięćdziesiątce, być może nawet pod sześćdziesiątkę. Czy to jednak nie nazbyt zaawansowany wiek dla człowieka zabijającego ludzi gołymi rękami i będącego wciąż obiektem zauroczenia kobiet? Czy nie zbliża się emerytura? Czy nie czas pomyśleć nad jakąś większą zmianą w konwencji serii?
Niezależnie od wszystkiego, po kolejny tom i tak sięgnę bez wahania. To wszak wciąż najlepsza sensacyjna seria powieściowa XXI wieku.
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  Krótko o książkach:Nieważne skąd, ważne po co

  Miłosz Cybowski

  Christopher Priest Człowiek z sąsiedztwa
  

  
  Człowiek z sąsiedztwa rozczarowuje na tak wielu poziomach, że dziwi decyzja wydania tej powieści w ramach Uczty wyobraźni.
Ekstrakt: 30%
[image: Człowiek z sąsiedztwa]
Christopher Priest, autor wydanej u nas Rozłąki (również w ramach Uczty wyobraźni), Odwróconego świata (tym razem w serii Arfefakty  za obie książki odpowiada wydawnictwo MAG) oraz wysoko ocenianego Prestiżu, raczy nas w Człowieku z sąsiedztwa ponad czterystustronicową opowieścią o ludziach. Bohaterem głównego wątku fabularnego, rozgrywającego się w niedalekiej przyszłości na terenie Anglii, jest fotograf Tibor Tarent. Poza jego losami możemy też poznać epizody z życia angielskiego iluzjonisty wysłanego na front w okresie I wojny światowej oraz obserwować spotkanie polskiej pilotki z angielskim mechanikiem w trakcie II wojny światowej. Pojawiają się, również jako bohaterowie, postaci żyjące w jakiejś dziwnej alternatywnej rzeczywistości, o której do końca niewiele wiadomo.
Za największą zaletę książki należy uznać portrety bohaterów  nawet jeśli są do siebie podobni i dość nudni, to mimo wszystko pozostają całkiem realistyczni, a ich wewnętrzne rozterki zostały bardzo dobrze przedstawione. I to właściwie wszystko, jeśli chodzi o plusy. Akcja powieści wlecze się niemiłosiernie i nawet próby wyłuskania z niej jakichś konkretów związanych ze światem przedstawionym nie stanowią na dłuższą metę wystarczającej rozrywki. Cały czas jesteśmy trzymani w przekonaniu, że już za moment, już za kilka stron wreszcie zacznie się coś dziać, kilka tajemnic zostanie wyjaśnionych i akcja wreszcie ruszy z kopyta w zupełnie nieprzewidywalnym kierunku. Z takim przekonaniem dobrnąłem gdzieś do połowy, by później, już tylko siłą inercji, brnąć do finału i liczyć, że chociaż on będzie ratował taką formę powieści. Niestety, nic takiego się nie wydarzyło i jestem zmuszony uznać Człowieka z sąsiedztwa za największą tegoroczną stratę mojego czytelniczego czasu.
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  Więcej niż gole

  Joanna Kapica-Curzytek

  Ronald Reng Miro
  

  
  Miro jest biografią niemieckiego piłkarza o polskich korzeniach Miroslava Klose, ale też niebanalnym, wielowymiarowym obrazem tego, co dzieje się za zamkniętymi drzwiami świata futbolu.
Ekstrakt: 60%
[image: Miro]
Urodzony w Opolu w 1978 roku Miroslav Klose był podczas swojej kariery w piłkarskiej reprezentacji Niemiec zawodnikiem u nas rozpoznawalnym z racji swoich śląskich korzeni. Oficjalną karierę na boisku zakończył w 2016 roku. Bilans sukcesów jest imponujący: Klose jako czterokrotny zawodnik Mistrzostw Świata zdobył z drużyną Niemiec dwa razy trzecie miejsce, jeden srebrny medal i jeden tytuł mistrzowski. Jest też nadal na czele światowej tabeli najskuteczniejszych strzelców Mundialu z liczbą szesnastu goli. Na prowadzenie w tej klasyfikacji, co warto zauważyć, wysunął się jako 36-letni zawodnik. Jego imponujący bilans pozostaje od sześciu lat niepobity i zapowiada się, że jakiś czas jeszcze nie będzie  na dalszych wysokich miejscach w tabeli długo nie widać czynnych zawodników, którzy mogliby jeszcze wziąć udział w Mundialu i zdobyć kolejne bramki.
Biografia autorstwa Ronalda Renga ukazała się w Niemczech w zeszłym roku jako podsumowanie oraz bilans czterdziestu lat życia Miroslava Klose i jego zadziwiająco długiej kariery sportowej. Miro jest książką o życiu piłkarza, dla którego futbol był (i nadal jest wszystkim), choć nie wszystko w jego życiu było całkowicie przez sport zdominowane. Na przykład jego młodość: do zawodowego klubu piłki nożnej trafił dopiero w wieku 22 lat. Wcześniej grał w klubach amatorskich, jednocześnie pracując zawodowo jako cieśla i dekarz. Wyciszony, stojący na uboczu, odnosił sukcesy w futbolu niejako mimochodem. Zawsze podkreślał, że w jego życiu ważne są też: rodzina (jest ojcem bliźniaków) oraz wiara. Za grę w piłkę otrzymywał także nagrody Fair Play, nie ma też osobowości gwiazdora skupiającego na sobie uwagę wszystkich.
Książkę czyta się bardzo dobrze, narracja ma zmienny klimat i wiele wymiarów. To nie reguła wśród biografii sportowych. Wiele z nich to suche kroniki, dokumentujące przeważnie wyniki i osiągnięcia zawodnika. Inne książki nie są z kolei w stanie wyjść poza zastrzeżony PR-em zakres tematów i ich ujęcie. Tymczasem Ronald Reng pokazuje Miroslava Klose szeroko na tle różnych szczegółów, które mają w futbolu istotne znaczenie i tworzą jego świat. Nie można się na przykład oprzeć wrażeniu, że początek książki jest melancholijny i nostalgiczny. Reng podkreśla, że Klose reprezentuje prawdopodobnie ostatnie już pokolenie piłkarzy grających na światowym poziomie, którzy jeszcze uchronili się przed przedwcześnie sprofesjonalizowanym dzieciństwem rywalizacji w szkółkach piłkarskich. Pierwsze kroki Klosego w amatorskich klubach budzą wręcz niedowierzanie.
Dla naszych czytelników ciekawe będą też polskie ślady  są tu opisy krótkiego dzieciństwa Miroslava w Polsce, gdzie mieszkał do dziewiątego roku życia. Oboje jego rodzice byli sportowcami. Zawodnik do dziś chętnie przyjeżdża do krewnych na Śląsku, rozmawia po polsku (jak czytamy, także ze swoją najbliższą rodziną  żona Sylwia ma również polskie korzenie), ale z drugiej strony nie ma rozterek w kwestii swojej narodowości. Przypomniano także epizod, gdy Klosego zapraszano do gry w reprezentacji Polski (wtedy pod wodzą Jerzego Engela), ale już wtedy był pewien, że mógł grać jedynie dla Niemiec. Przy okazji, mało kto wie, że ojciec Miroslava, Józef Klose, przez jakiś czas grał jako piłkarz we Francji, przez co rodzina spędziła tam kilka lat, a Miro jako dziecko nieźle mówił po francusku.
Najciekawsze w książce są jednak świetne i barwne opisy tego, co w futbolu dzieje się za zamkniętymi drzwiami, jak osobowości ludzi wpływają na jakość relacji w drużynie (i odwrotnie  jak uprawianie piłki nożnej zmienia i kształtuje osobowość graczy). Sporo też można przeczytać o subtelnej zakulisowej grze, jaką są transfery. Ronald Reng potrafi pokazać indywidualność zawodnika na tle reszty drużyny, również w relacji z innymi członkami ekipy (nie tylko są to zawodnicy, ale też trenerzy, managerowie, są tu także fizjoterapeuci, kitmani i inni). Nie bez znaczenia są też dziennikarze, współtworzący klimat rywalizacji. Jak każda grupa ludzi  również i zespoły sportowe mają swoją socjologiczną dynamikę, na którą wpływają charaktery poszczególnych osób. Jak przedstawia się tutaj Miroslav Klose? Bez wątpienia, nie jest typowym gwiazdorem ani też nie zachowuje się jak tak zwany człowiek sukcesu. I na każdym kroku podkreśla, jak wiele zawdzięcza fizjoterapeucie niemieckiej reprezentacji.
Opisy meczów również nie są powierzchowne ani wyłącznie kronikarskie, Reng stara się zawsze pokazać coś więcej, niuanse, drobiazgi, które sprawiają, że mecz staje się fenomenem wykraczającym poza aspekt czysto sportowy. Wiele jest znakomitych opisów umiejętności technicznych piłkarzy oraz czytania gry, co na pewno sprawi, że czytelnik będzie mógł odtąd na boisku dostrzec o wiele więcej. Trafna też jest forma książki, z dialogami i wieloma głosami, przypominająca nieco utwór beletrystyczny. To sprawia, że Miro czyta się niemal jednym tchem.
Najsłabszą stroną tej biografii jest, niestety, jej materiał zdjęciowy. Fotografie zamieszczone w książce są nieliczne i bardzo nijakie, prawie wcale nie komponujące się z treścią, marne też pod względem technicznym (na przykład słabo skadrowane  co bynajmniej nie jest tu świadomym efektem artystycznym). To, że są czarno-białe, obniża jeszcze efekt. Nie wierzę, że w bogatym archiwum niemieckiej piłki nożnej nie znalazły się lepsze fotografie, które można było tu wybrać. Zdjęcia potrafią przecież zamiast tysięcy słów pokazać piękno i radość sportu oraz towarzyszące mu emocje ludzi.
Esensyjny ekstrakt (ogólną ocenę) zmuszona byłam też obniżyć ze względu na wyjątkowo słaby i pełen usterek tekst polskiego tłumaczenia. Błędów językowych (na przykład: pięcioro tysięcy mieszkańców, co dotykasz?, stan zdrowotny lub nadchodzi się burza) jest wyjątkowo dużo, nawet pisownia nazwiska głównego bohatera książki w jednym miejscu ulega zmianie na Close. Wszystkie te usterki mógłby wychwycić nawet średnio uważny redaktor. Tekstowi książki zbrakło ostatecznego szlifu, a szkoda, bo znacznie obniża to radość z lektury tej naprawdę niezłej pod względem merytorycznym publikacji.
Podtytuł epilogu Więcej niż gole bodaj najtrafniej oddaje całą ideę tej biografii. Choć Miroslav Klose jest najskuteczniejszym strzelcem w historii mistrzostw świata, jego życie składa się jeszcze z wielu innych czynników. Autor Ronald Reng uchwycił wszystko doskonale zarówno z ogólnej perspektywy, jak i szczegółów. Czynna gra Miroslava Klose na boisku to już zamknięty rozdział, ale możemy dzięki tej biografii niejednego się dowiedzieć i wiele powspominać. Warto też trzymać kciuki za nową rolę piłkarza z Opola: niedawno został trenerem zawodników Bayern Monachium do 17 lat i ze swoim zespołem zaczyna odnosić pierwsze sukcesy.




Tytuł: Miro
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Autor: Ronald Reng
Przekład: Michał Jeziorny, Tomasz Urban
Wydawca:  Zysk i S-ka
ISBN: 978-83-8116-769-7
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Cena: 45,
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  Przy zaginięciu liczy się każda godzina

  Marcin Mroziuk

  David Bell Czyjaś córka
  

  
  David Bell ma sporo ciekawych pomysłów na komplikowanie intrygi kryminalnej, ale niestety dużo gorzej radzi sobie z połączeniem wszystkich rozpoczętych wątków w spójną całość. W efekcie Czyjaś córka jest wciągającą lekturą, jednak po jej skończeniu pozostaje uczucie niedosytu.
Ekstrakt: 60%
[image: Czyjaś córka]
Trzeba przyznać, że początek powieści jest naprawdę znakomity. Otóż pewnego dnia, trochę po dwudziestej w domu Angeli i Michaela Frazierów niespodziewanie pojawia się była żona tego ostatniego  Erica. I niczym grom z jasnego nieba na mężczyznę spada wiadomość o tym, że zaginęła Felicity  dziewczynka, o której istnieniu do tej pory nie miał pojęcia, a będąca prawdopodobnie jego córką. Szybko staje się jasne, że nic nie wyjdzie z zaplanowanego przez Michaela romantycznego wieczoru z Angelą, bo w tej sytuacji nie jest on w stanie odmówić pomocy Erice.
Wkrótce dawni małżonkowie wyruszają, by sprawdzić trop, który może ich doprowadzić do Felicity. Tymczasem obecna żona Michaela pozostaje w domu i musi się zmagać nie tylko z zazdrością o swą poprzedniczkę. Okazuje się bowiem, że w lokalne media cały czas informują o prowadzonych przez policję poszukiwaniach zaginionej dziewczynki, a Erica nie jest ostatnią osobą, która pojawia się tego dnia u Frazierów.
Jakby tego było mało, na jaw wychodzi również, że swoje tajemnice ma nie tylko matka Felicity, ale niemal wszyscy mający jakiś związek z tą sprawą  dotyczy to zarówno Angeli i Michaela, jak i innych członków jego rodziny oraz znajomych Eriki, a nawet policjantów! Właśnie dzięki temu David Bell może nie tylko kilkakrotnie podsunąć czytelnikom fałszywe tropy, ale także skutecznie utrzymywać nas w ciągłym napięciu.
Niestety można odnieść wrażenie, że autor tylko pozornie panuje nad równolegle prowadzonymi wątkami, bo niektóre nagle porzuca bez należytego ich zwieńczenia. Nie do końca przekonująco wypadają też bohaterowie powieści, czasem wręcz trudno zrozumieć, czemu postępują tak mało racjonalnie, a trudno wszystko składać na karb targających nimi emocji. W dodatku nie da się ukryć, że finał tej historii jest po prostu rozczarowujący w stosunku do oczekiwań, jakie rozbudził początek tej powieści. Wszystko to sprawia, że Czyjaś córka jest zaledwie przeciętnym thrillerem, chociaż miała potencjał na znacznie więcej.
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  Krótko o książkach:Co się stało z Michelle Spivey

  Joanna Kapica-Curzytek

  Karin Slaughter Ostatnia wdowa
  

  
  Ostatnia wdowa to całkiem przyzwoity, trzymający w napięciu thriller
Ekstrakt: 60%
[image: Ostatnia wdowa]
Karin Slaughter znana jest polskim czytelnikom z książek takich, jak Dobra córka oraz Układanka. Dobrą stroną jej twórczości jest to, że stale poszukuje nowych scenografii dla swoich powieści, nie sprawiając wrażenia, że w każdej książce pisze o tym samym. Tutaj mamy parę głównych bohaterów pracujących dla służb: Sarę (jest lekarką medycyny sądowej oraz pediatrą, co będzie miało znaczenie w dalszej części akcji) oraz Willa, agenta specjalizującego się w pracy pod przykrywką. Oboje muszą wyjaśnić, co się stało z Michelle Spivey, pracującą w projekcie rządowym specjalistką chorób zakaźnych. Kobieta została porwana wcześniej. Niestety, w ręce złoczyńców wpada także chcąca jej pomóc Sara (tutaj trochę szkoda, ze wydawca spoileruje ten punkt akcji). Will musi sam podążać tropem swojej partnerki, zanim będzie za późno. Slaughter prowadzi narrację z dużą dbałością o szczegóły, choć irytujące są powtórzenia tych samych scen, różniące się tylko punktem widzenia bohaterów. Na szczęście ten pomysł zostaje szybko zarzucony. Ciekawe są informacje związane z działającymi w USA organizacjami białych supremacjonistów  aczkolwiek podanie ich w formie drobiazgowego i rozwlekłego wykładu mocno spowalnia i schładza akcję. Grozę budzi opis sektopodobnej grupy (motyw ten pojawił się już w Układance). Banałem trąci, niestety, to, że główni bohaterowie ruszają do akcji oczywiście poharatani i poobijani po bójce (oraz obowiązkowo z pękającą z bólu głową). Tutaj  także wstają z łóżka niemal od razu po zabiegach chirurgicznych. To już ograny w wielu thrillerach schemat. Całość jednak jest przyzwoita i dostarcza rozrywki, choć z drugiej strony, trudno znaleźć w Ostatniej wdowie coś, co pozwoliłoby tę książkę zapamiętać na dłużej.
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  Prima Aprilis:By zachować czysty umysł

  Wojciech Gołąbowski

  Micheasz Białoszewski białoMi
  

  
  Kilka lat to trwało, ale wreszcie za sprawą niewielkiego wydawnictwa Biały Gołąb ujrzało światło dzienne długo oczekiwane opus magnum Micheasza Białoszewskiego  jego poetycki concept book pod tytułem białoMi.
Ekstrakt: 80%
[image: białoMi]
Na wstępie zauważmy grę słów, którą Micheasz Białoszewski  zbieżność nazwisk nieprzypadkowa, gdyż jest to krewny słynnego Mirona  wplata w swoje utwory od lat. Tytuł nie tylko świetnie odzwierciedla tematykę zebranych wierszy, ale jednocześnie jest akronimem, składającym się z początku nazwiska i imienia poety. Niepoprawna z kolei gramatyka tytułu doskonale komponuje się z poznaną już wcześniej jego buntowniczą naturą. Zauważmy także, że zarówno miano autora, jak i tytuł książki zostały w okładce wytłoczone, a nie nadrukowane.
Tomik otwiera najdłuższy wiersz, wręcz poemat, pod tytułem Agnieszce Kurant. Na ponad pięciu stronach poeta zawarł swe reminiscencje z jej wystawy Snow Black w galerii Yvona Lamberta w Nowym Jorku. O licznych podróżach poety świadczą także takie wiersze, jak Na północ od Nunataaq czy Niedźwiedzie węszą wokół stacji Hornsund.
Obok tematyki podróżniczej ważną rolę pełni społeczna. Jak przeczytać można w wywiadach z Białoszewskim, w Zasnutych bielmem oczach poruszona zostaje kwestia niedostrzegania ludzi stojących tuż obok, potrzebujących naszego wsparcia, z kolei Nieodśnieżona aleja to niemy krzyk w kierunku osób niepoczuwających się do swych obowiązków. Aby smutek nie zdominował tej części tomiku, dla kontrastu poeta zamieścił żartobliwy, optymistyczny wierszyk Gołe ściany, obrazujący pierwsze spojrzenie na wnętrza nowo wybudowanego bloku.
Poeta dobrze się odnajduje także w lirycznych opisach przyrody, piękna krajobrazu. Na szczególną uwagę zasługują tu takie tytuły, jak Swinica w chmurach czy Lutowe hale. Ale choć, jak sam przyznaje, nieustannie urzeka go piękno Tatr, nie pomija także innych zakątków ojczyzny  czego przykładem choćby Pierwszy lód na Śniardwach i Nizinne mgły.
Większość utworów spisana jest oczywiście białym wierszem, lecz nie brakuje także bardziej tradycyjnych form poetyckich  choć przerobionych stosownie do wspomnianej już buntowniczej natury poety. Niech więc mi wolno będzie wspomnieć o trzech Sonetach o zaletach proszku do prania oraz Fraszce o obrusie na kolędę.
Tomik zawiera tylko nowe utwory poety, jednak pamiętając, że ideą wydania był concept book, zdecydowanie zabrakło mi dwóch wcześniejszych słynnych jego wierszy: Mam pustkę w głowie oraz Czysty umysł. Zwłaszcza tego drugiego nie powinno było zabraknąć.
Najpiękniejszym zaś dla mnie pozostaje Haiku o chusteczce na śniegu, które pozwolę sobie przytoczyć w całości:
[image: ]


PS. Zachowanie pewnej dużej sieci księgarskiej, która białoMi umieściła obok notesów i zeszytów, uważam za wysoce niestosowne, wręcz skandaliczne. Nie do każdego dociera współczesna poezja, jednak mylenie jej z pustymi kartkami do własnoręcznego zapisania świadczy o kompletnym braku szacunku tak do autora, jak i do własnych klientów.
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  PRL w kryminale:Strzeż się nieznajomych w wiśniowych szlafrokach!

  Sebastian Chosiński

  Zygmunt Zeydler-Zborowski Szlafrok Barona Boysta
  

  
  Zygmunt Zeydler-Zborowski był bardzo płodnym twórcą. Począwszy od drugiej połowy lat 50. XX wieku, kiedy to wrócił do pisania po kilkuletniej przerwie, praktycznie każdego roku publikował nową książkę. Do tego dochodziły jeszcze powieści drukowane w gazetach (w odcinkach). Jedną z nich był kryminalno-szpiegowski Szlafrok barona Boysta, który w 2009 roku przypomniało Wydawnictwo LTW.
Ekstrakt: 70%
[image: Szlafrok Barona Boysta]
Opublikowany w 1958 roku Czarny mercedes, w którym po raz pierwszy pojawiła się postać porucznika (w kolejnych latach oczywiście awansował) Stefana Downara, był udanym debiutem Zygmunta Zeydlera-Zborowskiego jako autora powieści milicyjnych. Dlaczego słowo debiut wziąłem w cudzysłów? Z oczywistego powodu  ponieważ dekadę wcześniej twórca ten napisał siedem dzieł opublikowanych (czy to w formie książkowej, czy też gazetowej) pod pseudonimem Emil Zorr. Ich akcja rozgrywała się jednak poza Polską, niekiedy w egzotycznych plenerach; podobnie zresztą rzecz miała się ze Spacerem po suficie (1957), którą jako pierwszą autor podpisał własnym nazwiskiem. I od tej chwili tak już miało w zasadzie pozostać. Rok później światło dzienne ujrzał natomiast Czarny mercedes, który otworzył zupełnie nowy rozdział w twórczości Zeydlera-Zborowskiego. Na kartach tej powieści pojawił się Downar. 
Stefan Downar! Porucznik Milicji Obywatelskiej, niezwykle łasy na wdzięki kobiece, ale jednocześnie bardzo oddany swej pracy. Postać dzielnego i inteligentnego, choć niekiedy także naiwnego, funkcjonariusza przypadła do gustu czytelnikom, więc autor często do niej wracał, praktycznie aż do końca swojej kariery pisarskiej, co nastąpiło w połowie lat 80. ubiegłego wieku. Prawdopodobnie chronologicznie drugim śledztwem prowadzonym (a w zasadzie współprowadzonym) przez Downara, jakie oczywiście zostało opisane przez Zeydlera-Zborowskiego, było to przedstawione w Szlafroku barona Boysta  powieści, która swojego książkowego debiutu doczekała się dopiero w 2009 roku. Chociaż czytelnicy, przynajmniej niektórzy, mieli okazję poznać ją pół wieku wcześniej. Pierwotnie bowiem pojawiła się w formie tak zwanego gazetowca, drukowanego niemal równocześnie w dwóch dziennikach.
Różnych, ale blisko ze sobą powiązanych, należących do kierowanego przez Stronnictwo Demokratyczne  była kiedyś w Polsce Ludowej taka, koncesjonowana przez komunistów, quasi-partia polityczna (po 1989 roku zresztą także)  wydawnictwa Epoka. Najpierw kolejne odcinki Szlafroku pojawiały się w Kurierze Polskim, a następnie  z nieco ponad miesięcznym opóźnieniem  w Ilustrowanym Kurierze Polskim. Pierwszy był gazetą ogólnopolską, drugi  regionalną (wydawaną w Bydgoszczy). Jak podają autorzy strony internetowej http://www.gazetowce.klubmord.com/, książka Zeydlera-Zborowskiego ukazywała się na przełomie lat 1958 (w Kurierze Polskim w numerach 263-304) i 1959 (numery 2-80). Jeśli w każdym wydaniu znajdował się kolejny odcinek, to musiało ich być  maksymalnie  sto dwadzieścia jeden. Całkiem sporo, jak na gazetowca. Po latach okazało się jednak, że to i tak nie była całość. 
Wydawnictwu LTW udało się bowiem dotrzeć do, znajdującego się w rękach spadkobierców pisarza, maszynopisu, który był jeszcze obszerniejszy. I właśnie na nim oparto edycję sprzed jedenastu lat. Co ciekawe, Szlafrok barona Boysta ma dwóch istotnych bohaterów  głównego i jeszcze główniejszego. Tym pierwszym jest porucznik Downar, drugim  kapitan Jan Stasiak, postać ze wszech miar, jak na realia PRL-u i powieści milicyjnej, interesująca i niezwykła. Zacznę od przedstawienia go. W momencie, kiedy rozgrywa się akcja, Stasiak ma trzydzieści osiem lat, mierzy 185 centymetrów, jest wysportowany, ma sylwetkę jak gladiator. Krótko przed wybuchem drugiej wojny światowej pojechał do Anglii, aby studiować na politechnice w Londynie (w powieści nie ma słowa o jego rodzicach, ale z tego wynikałoby, że należeli do ludzi zamożnych, może nawet z elit władzy sanacyjnej). Tam dotarła do niego informacja o niemieckiej napaści na Polskę. 
Gdy tylko było to możliwe, zgłosił się do polskiej armii. Służył w lotnictwie, był komandosem, wreszcie trafił do kontrwywiadu (i wykonywał zadania w różnych zakątkach świata). Miał dryg do języków obcych  perfekcyjnie posługiwał się angielskim, francuskim, włoskim, słabiej niemieckim. Po upadku III Rzeszy i zakończeniu wojny zdecydował się na powrót do Polski. Miał nadzieję, że odrodzona z popiołów ojczyzna wykorzysta jego (kontr)wywiadowcze talenty, lecz tutaj się przeliczył. Służył przecież w wojsku Sikorskiego i Sosnkowskiego, a to wzbudzało dużą nieufność  dlatego nie przyjęto go do komunistycznego kontrwywiadu. Mniej oporów miano natomiast w Milicji Obywatelskiej, więc Stasiak  zweryfikowany jako kapitan  przywdział niebieski mundur. Sprytny, inteligentny, nadzwyczaj odważny (na dodatek, co zostaje podkreślone przez Zeydlera-Zborowskiego, ateista)  szybko stał się asem warszawskiego wydziału śledczego. 
Mimo pochwał ze strony przełożonych, Stasiak cały czas ma jednak poczucie, że tak naprawdę marnuje swój talent. Że mógłby dokonać znacznie więcej. Być skuteczniejszym niż cała Czerwona Orkiestra. Gdyby tylko dano mu szanse. A skoro ich nie dostaje w służbach (kontr)wywiadowczych, musi jakoś odnaleźć się w milicji. Dlatego wybiera najtrudniejsze misje, często działa pod przykrywką. I właśnie w czasie wykonywania takiego zadania go poznajemy. Jest wtyczką w działającej na terenie Pomorza Zachodniego bandzie Suchego  niezwykle skutecznej i przez długi czas dla MO nieuchwytnej. Gdy wreszcie nadarza się okazja, by ją rozbić od środka, Stasiak zostaje zdekonspirowany i cudem unika śmierci, uciekając praktycznie spod gilotyny. Z miejsca zadaje też sobie pytanie, kto mógł go zdradzić, skoro o wykonywanej przez niego misji wiedziały tylko dwie (a w zasadzie trzy) osoby: najbliższy przyjaciel, major Adam Szymański (i jego piękna żona, dziennikarka Anna), oraz kapitan Kazimierz Borecki.
Nieudana szczecińska eskapada Stasiaka to jedynie wstęp do szeroko zakrojonej intrygi. Tego samego dnia, gdy kapitan razem z Szymańskim rozważa potencjalne źródło przecieku, zostaje zastrzelony Borecki. Na miejscu zdarzenia Jan znajduje ślady świadczące  z dużym prawdopodobieństwem  o obecności w mieszkaniu Kazika, gdzie doszło do zbrodni, Anny. Nie mówi jednak o tym przyjacielowi. Chce sam dociec prawdy. Niestety, utrudnia mu to uczucie, jakie od dawna żywi do dziennikarki. Ma co do niej pewne podejrzenia, ale nie znajduje w sobie odwagi ani przekonania, by poinformować o nich swoich przełożonych. Co w dalszym ciągu ma katastrofalne skutki. Wkrótce zresztą dochodzenie w sprawie zabójstwa Boreckiego Stasiak musi przekazać porucznikowi Downarowi, bo sam otrzymuje inne zadanie  we współpracy z kontrwywiadem (i kapitanem Jasińskim) ma zająć się rozpracowaniem świetnie działającej na terenie Polski organizacji szpiegowskiej, pracującej na rzecz wywiadu zachodnioniemieckiego.
Zanim do tego przystępuje, przeżywa dramatyczne zdarzenie  zostaje porwany i wywieziony w nieznane miejsce (pod Warszawą), gdzie spotyka się z tajemniczym baronem Rudolfem Boystem. Ten, jak się okazuje, wie o Stasiaku wszystko, nawet to, że w czasie wojny w Londynie miał romans z agentką Ruth Knighton, która  tego Jan dowiaduje się dopiero teraz  tak naprawdę była Niemką i szpiegowała dla Abwehry. Boyst składa kapitanowi wielce intratną propozycję przejścia na drugą stronę, służby dla demokratycznego Zachodu. Jana to bardzo mile łechce. Bo skoro obcy agenci zadali sobie tyle trudu, by go pozyskać, to znaczy, że go bardzo cenią. Współpracując z nimi, może liczyć zaś nie tylko na świetne zarobki, ale również ekscytujące przygody. Znacznie bardziej emocjonujące niż uganianie się za bandytami na warszawskich ulicach. Na dodatek Stasiak nie musi odpowiadać od razu, dostaje czas na zastanowienie się i zostaje odwieziony do domu. Następnego dnia w komendzie nikogo nie informuje o spotkaniu z Boystem. 
Jak gdyby nigdy nic, przygotowuje się do wyjazdu, który jest elementem misji powierzonej mu przez pułkownika Konarza i kapitana Jasińskiego. Tymczasem w Warszawie pozostaje Downar, na którego barki spada wkrótce jeszcze jedno morderstwo, które  bez najmniejszych wątpliwości  związane jest ze śmiercią kapitana Boreckiego. Trzeba przyznać, że w Szlafroku naprawdę sporo się dzieje. Zeydler-Zborowski nie ogranicza swojej wyobraźni; nie ogranicza jej także otaczająca pisarza siermiężna peerelowska rzeczywistość. Jakby jej nie dostrzegał. Polska końca lat 50. robi wrażenie normalnego kraju, który niczym specjalnym nie różni się od Francji czy Anglii. W powieści nie brakuje dłużyzn; nie do końca usprawiedliwiony jest zajmujący kilkadziesiąt stron wątek miłosnych perypetii Stasiaka w sopockim Grand Hotelu. Owszem, jakoś tam wiąże się z głównym nurtem, ale gdyby go w ogóle nie było, powieść na niczym by nie straciła, a akcja jedynie zyskała na wartkości.
Szlafrok barona Boysta jest bardzo sprawnie opowiedzianą historią jednocześnie kryminalną i szpiegowską. Przy czym oba gatunki sensacyjne współistnieją tu obok siebie na zasadach partnerskich. Wielbicieli prozy detektywistycznej na pewno zainteresuje śledztwo w sprawie śmierci Boreckiego (i nie tylko), z kolei wielbicieli opowieści szpiegowskich  misja Stasiaka połączona z kuszeniem kapitana przez obcy wywiad. Od pewnego momentu całość wyraźnie rozpada się na dwie części, jakbyśmy mieli do czynienia z dwiema odrębnymi książkami wrzuconymi do wspólnego worka. Podkreśla to ekspozycja głównych bohaterów: Downar operuje w Warszawie, Stasiak rusza w świat. Na szczęście Zeydler-Zborowski ma tyle talentu, że w finale potrafi wszystko razem spiąć ze sobą  i to nawet w efektowny sposób. Tajemnice zostają wyjaśnione, sprawcy przestępstw ujęci, a dzielny kapitan niech to pozostanie niedopowiedziane.




Tytuł: Szlafrok Barona Boysta
Data wydania: 27 lipca 2009
Autor: Zygmunt Zeydler-Zborowski
Wydawca:  LTW
Cykl: Stefan Downar
ISBN: 978-83-7565-075-4
Format: 260s. 130×195mm
Cena: 20,40
Gatunek: kryminał / sensacja / thriller
Zobacz w: Kulturowskazie
Ekstrakt: 70%
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  Niebezpieczne następstwa alergii na maliny

  Joanna Kapica-Curzytek

  Nicki Thornton Hotel Ostatniej Szansy
  

  
  Hotel Ostatniej Szansy to przeznaczona dla młodszych czytelników powieść, w udany sposób łącząca elementy magii i kryminału.
Ekstrakt: 60%
[image: Hotel Ostatniej Szansy]
Cóż za dziwne miejsce ten hotel Ostatniej Szansy. Położony na uboczu, diabeł tu mówi dobranoc, a o stałej obecności klientów można zapomnieć. Dlatego, gdy pokoje zarezerwowała tutaj siódemka gości, u właścicieli budzi to ożywienie. Nareszcie ktoś przyjeżdża! Ale dla Setha, głównego bohatera książki, oznacza to także zdecydowanie więcej pracy. To młody chłopiec, który w hotelu jest właściwie do wszystkiego.
Najwięcej pracy będzie teraz w kuchni, bo goście zamówili sobie wykwintną kolację z deserem. Seth nie ma chwili dla siebie. Właściwie gotowanie powinno być udziałem Tiffany, córki właścicieli. Uczęszcza ona do ekskluzywnej szkoły gastronomicznej z internatem. Ale gdzie tam! Jest leniwa i bezczelna, wykorzystuje Setha jak tylko może. Wygląda na to, że chłopak zostanie ze wszystkim sam. Wiele jest scen mobbingowania Setha przez dziewczynę, co być może pozwoli młodym czytelnikom rozpoznać i odpowiednio zmierzyć się z tym zjawiskiem w prawdziwym życiu.
I to na Setha kierują się podejrzenia, gdy podczas kolacji nagle umiera jeden z gości: Doktor Thallomius (nie jest to spoiler, ponieważ te informacje dostajemy od wydawcy na okładce). Jako jedyny jadł inny deser niż wszyscy, bo był uczulony na maliny, więc wykwintna malinowa pavlova była nie dla niego. Kto przyrządził inny deser? Seth  i to on właśnie staje się odtąd pierwszym podejrzanym. Wszystkimi siłami próbuje dowieść swojej niewinności, ale okazuje się to bardzo trudne. Po jego stronie została tylko przebiegła kotka Czarnocka
Wydawca kieruje tę powieść dla dzieci w wielu od dziewięciu lat. Jestem jednak przekonana, że tak wysoko podniesioną poprzeczkę pokonają tylko wytrawni czytelnicy w tym wieku. Oczywiście nie powinni mieć problemu ze zmierzeniem się z konwencją tej powieści. Bo Hotel Ostatniej Szansy to przede wszystkim kryminał napisany w duchu Agathy Christie i Sherlocka Holmesa. Tajemnica zamkniętego pokoju (gdy mordercą musi być jedna z postaci) świetnie zainspiruje dzieciaki do logicznego myślenia, ustalania związków przyczynowo-skutkowych, eliminowania tego, co niemożliwe.
Do akcji zostaje włączonych także coraz więcej elementów magicznych, choć i o tę konwencję jestem spokojna, bo przecież cykl o Harrym Potterze przetarł szlaki. Hotel Ostatniej Szansy jest zresztą bardzo do książek J. K. Rowling w wielu miejscach podobny, dużo tu niemal identycznych rozwiązań. Nie sposób więc nie czytać tego jako jako powieści potteropodobnej. Dużo tu także podobieństw między sytuacją Setha i Harryego oraz tego, co zmieni się w ich życiu, gdy odkryte zostaną pewne tajemnice.
Problemem dla młodszych czytelników może być natomiast próba ogarnięcia akcji w miejscach, gdzie akcja zaczyna się zagęszczać i komplikować. Na pewnym etapie może być trudno wszystko uchwycić i poukładać, nawet starszym czytelnikom. Lektura jednak nie powinna zniechęcić: jest tu dużo czarnego humoru, dialogi brzmią ciekawie, a sytuacja osamotnionego Setha budzi wiele emocji. Autorka nie przynudza, ale buduje napięcie i z powodzeniem prowadzi do powieściowego finału.
Szkoda, że Nicki Thornton zarzuciła w dalszej części książki opis dokonań i działań Setha w kuchni. Chłopak mógłby stanowić świetny przykład i inspirację dla dzieciaków, które mogłyby się przekonać, że gotowanie nie jest trudne, a od kuchennych prac nikomu korona z głowy nie spadnie. A już zwłaszcza, gdy mamy gotowanie ze szczyptą magii i dreszczyku emocji. Oczywiście (tu posłużę się czarnym humorem), mówimy tu o gotowaniu, gdzie celem nie jest otrucie nikogo, a które będzie przydatną życiową umiejętnością. A wymieniane tu potrawy brzmią w książce bardzo sugestywnie, szkoda, że autorka nie pomyślała o dołączeniu kilku ciekawych przepisów na dania Setha.
Hotel Ostatniej Szansy jest miłym hołdem i być może stanowi przygotowanie do tego, by młodsi czytelnicy z czasem rozsmakowali się w lekturze powieści Agathy Christie czy Arthura C. Doylea. Choć kryminał udatnie i ciekawie łączy się tu z magią, warstwa magiczna nie wnosi jednak tutaj jakichś szczególnie nowatorskich, oryginalnych pisarskich rozwiązań. Ale książka i tak może stanowić dla czytelników sympatyczną rozrywkę oraz niezły materiał do ćwiczenia sprawności dedukcji Następstwa alergii na maliny, jak widzimy, mogą być nawet niebezpieczne.




Tytuł: Hotel Ostatniej Szansy
Tytuł oryginalny: The Last Chance Hotel
Data wydania: 11 grudnia 2019
Autor: Nicki Thornton
Przekład: Piotr W. Cholewa
Wydawca:  Zielona Sowa
Cykl: Seth Seppi
ISBN: 978-83-8154-283-8
Format: 352s.
Cena: 29,90
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  Pierwiastek żeński

  Dawid Kantor

  Chris Beckett Matka Edenu
  

  
  Matka Edenu to drugi tom trylogii Chrisa Becketta opowiadającej o rozwoju prymitywnej, ludzkiej społeczności na odległej, pozbawionej światła planecie. Autor w swoim cyklu podjął się nie tyle analizy naukowej czy technicznej funkcjonowania człowieka w obcym środowisku, co oceny aspektów społecznych sytuacji, w jakiej znaleźli się potomkowie mimowolnych osadników.
Ekstrakt: 60%
[image: Matka Edenu]
W Ciemnym Edenie, czyli pierwszej książce z serii, Anglik skupił się na opisie formowana struktury plemiennej i roli jednostki w dokonywaniu społecznych przełomów. Powieść, dzięki niebanalnym założeniom i świetnie rozrysowanej fabule, doczekała się dobrego przyjęcia na całym świecie, także i na rodzimym rynku, gdzie została wydana w ramach Uczy Wyobraźni. 
Kontynuacja cyklu Edeńskiego skupia się na wydarzeniach odległych o kilkaset lat od wylądowania na bezsłonecznej planecie założycieli ludzkiej społeczności. Bohaterowie Ciemnego Edenu są na kartach Matki Edenu postaciami historycznymi, niemal legendarnymi założycielami formujących się struktur przypominających państwa. Sposoby przejmowania i organizacji władzy, walka o zasoby naturalne oraz tworzenie narracji historycznej, na podstawie której rodzą się pierwsze międzynarodowe antagonizmy, są głównymi tematami powieści. Po raz kolejny Anglik postuluje, że niezależnie od starań założycieli, środowiska i położenia, człowiek w relacjach z innymi będzie dążył do dominacji i powtarzał organizację plemion w struktury autorytarne. Światełkiem w tunelu schematów ludzkich zachowań, podobnie jak w pierwszym tomie, okazuje się jednostka, która dzięki charyzmie i wizji próbuje podważyć funkcjonujące zasady. Istotne jest, że w Matce Edenu, jak sugeruje sam tytuł, główną bohaterką jest kobieta i to właśnie na tym, jak odmienna jest wrażliwość płci w relacjach społecznych, Beckett opiera ideę powieści. Gwiazdeczka Strumyk stara się zmienić los nie tylko kobiet, ale i klas społecznych uciskanych i wykorzystywanych przez formującą się oligarchię. W tezach, które wypowiada, można usłyszeć echa przepowiadające rozwój edeńskiej demokracji.
O ile temat Matki Edenu w założeniu wydaje się ciekawy, o tyle realizacja nie ma już w sobie tej samej świeżości co pierwszy tom cyklu. Wiele z pomysłów nosi znamiona wtórności, a świat powieści, tak egzotyczny i obcy w pierwszym tomie, staje się zepchniętym na margines rekwizytem. Moje zastrzeżenia budzi także realizacja fabuły  Beckett buduje złożoną historię, tworzy szeroko zakrojoną intrygę, która aż prosi się o epickie rozwiązanie, napięcie na kartach powieści rośnie w dużym tempie. Tymczasem pod koniec rytm historii się łamie, omamiony czytelnik otrzymuje dziwne i niesatysfakcjonujące rozstrzygnięcie. Nie sposób nawet wywnioskować czy ostatni tom, czyli Córka Edenu przyniesie odpowiedzi na zadane przez autora pytania.
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Autor: Chris Beckett
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  Różne zależności

  Joanna Kapica-Curzytek

  Joanna Opiat-Bojarska Polowanie
  

  
  Trzeci tom trylogii Kryształowi, trzymający w napięciu do ostatniej strony, jest ciekawym obrazem świata, w którym przenikają się rozmaite interesy.
Ekstrakt: 80%
[image: Polowanie]
Wszystkie tomy Kryształowych mają tych samych bohaterów  grupę policjantów z Biura Spraw Wewnętrznych Policji. Każdą część tego cyklu można przeczytać niezależnie od tego, czy znamy poprzednie. 
Autorce udało się znakomicie pokazać zaangażowanych (i nie) w swoją pracę ludzi z policji, w wydziale, gdzie liczą się wyniki, efekty i statystyki. Presja jest wielka, w dodatku kryształowi  kontrolujący pracę innych policjantów  sami muszą być bez zarzutu i choćby cienia podejrzenia. Mają oczywiście swoje zawodowe ambicje i chęć pięcia się po drabinie awansów. Pewnego dnia przychodzi im sprawdzić, jak naprawdę wyglądało zastrzelenie przez trójkę funkcjonariuszy uciekającego podejrzanego. Czy zachowano wszelkie procedury? Kim był podejrzany i jaki miał związek z innymi prowadzonymi przez policję sprawami? Czy jest możliwe, aby na rzecz kryminalistów działali niektórzy policjanci?
Joanna Opiat-Bojarska stawia nie na naturalizm opisów miejsc zbrodni  i zwłok (co często jest udziałem różnych autorów tworzących powieści kryminalne), ale na bogato zarysowaną psychologię postaci i ich działań, bardziej i mniej racjonalnych. Każdy z bohaterów ma ciekawie pokazane życie prywatne (bądź jego namiastkę), jest uwikłany w różne zależności. Sytuacje, w których się znajdują, nie są oderwane od polskich realiów  akcja powieści toczy się w Poznaniu. Wszystko rozgrywa się na styku świata policji i przestępców, czujnie też obserwują wszystko media.
Trudno oderwać się od lektury, która przynosi czytelnikowi wiele emocji. Wątków jest całkiem sporo, mamy tu i przemyt narkotyków, i przemoc domową ale prowadzone są umiejętnie i czytelnie, by na końcu zbiec się w interesujący finał. Dyktuje go samo życie   nie ma tam nic na siłę, a czytelnik po raz kolejny się przekonuje, jak istotne znaczenie mogą mieć ludzkie słabości i emocje. Całość czyta się łatwo i szybko przede wszystkim za sprawą bardzo dobrego języka. Nie brak subtelnego humoru i sytuacyjnej gry słów. Choć mnóstwo tu wulgaryzmów, polszczyzna tutaj żyje i ma świetne brzmienie, i to o niebo lepsze niż przekłady niektórych angielskojęzycznych książek akcji. 
Lekturę rozpoczęłam akurat od ostatniej części tej trylogii, ale już wiem, że będę chciała sięgnąć po pozostałe.
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  Zmagania te nie były fraszką

  Miłosz Cybowski

  Włodzimierz Lewandowski Udział Wielkopolski w odbudowie Rzeczypospolitej w latach 1918 i 1919
  

  
  Okazją do wydania Udziału Wielkopolski w odbudowie Rzeczypospolitej w latach 1918 i 1919 Włodzimierza Lewandowskiego było stulecie wybuchu powstania wielkopolskiego. I choć książka po raz pierwszy trafiła do księgarni osiemdziesiąt dwa lata temu, wciąż stanowi wart uwagi przyczynek do historii początków II RP.
[image: Udział Wielkopolski w odbudowie Rzeczypospolitej w latach 1918 i 1919]
W przeciwieństwie do opracowania Marka Rezlera, którego autor starał się przedstawić zmagania Wielkopolan na tle ówczesnej sytuacji międzynarodowej, Włodzimierz Lewandowski już w przedmowie jednoznacznie zdefiniował zakres swojej pracy, pisząc: okazało się, że zamiast o powstaniu wielkopolskim należy pisać o udziale Wielkopolski w odbudowie Rzeczypospolitej w latach 1918 i 1919. I właśnie przedstawienie tych powiązań między walczącym regionem a resztą odradzającego się kraju stanowi największą wartość tej stosunkowo krótkiej książki. Autor pisze chociażby o celowym utrzymaniu niezależności byłego Wielkiego Księstwa Poznańskiego od Warszawy w celu ułatwienia dyplomacji obu stronom. Dla odradzającej się II RP było to o tyle istotne, że na jej terytorium wciąż znajdowało się wielu niemieckich żołnierzy, więc otwarty konflikt z Niemcami o Wielkopolskę był Polakom nie na rękę. Sam region mógł natomiast oficjalnie nawiązywać relacje z Berlinem i prowadzić negocjacje o uzyskanie autonomii w ramach Rzeszy.
Nie bez znaczenia było też odwołanie rządu Jędrzeja Moraczewskiego w styczniu 1919 roku i zastąpienie go na stanowisku premiera Ignacym Paderewskim  dobrze znanym w Wielkopolsce (to patriotyczne manifestacje po jego pojawieniu się w Poznaniu doprowadziły do wybuchu powstania) oraz na zachodzie. Był to także ukłon w stronę zdominowanego przez Narodowych Demokratów Komitetu Narodowego Polskiego w Paryżu, który oficjalnie reprezentował Polskę na konferencji pokojowej. O tym, że w Warszawie nie zapominano o Wielkopolsce, świadczyło również wysłanie tam generała Dowbora-Muśnickiego w celu przejęcia funkcji głównodowodzącego oraz zachowanie pewnej liczby miejsc w pierwszym Sejmie dla przedstawicieli z regionu.
Sporo miejsca autor poświęcił oddziałom wielkopolskim walczącym na wschodzie: na Ukrainie, Białorusi i Wileńszczyźnie podczas kształtowania się wschodnich granic II Rzeczypospolitej. Jak podkreśla, żołnierze walczyli dzielnie i niejednokrotnie zyskiwali uznanie dowódców poszczególnych frontów. Podsumowując zaś wyniki powstania, Lewandowski stwierdza wprost, że polityka faktów dokonanych, ujawniona z takim powodzeniem w Wielkopolsce, była wtedy jedynie słuszną i właściwą. Czego najlepiej dowiodły niekorzystne wyniki plebiscytów.
Udział Wielkopolski jest laurką złożoną przez jednego z powstańców wielkopolskich wysiłkowi zbrojnemu całego regionu, w której autor podkreśla znaczenie zrywu dla całego procesu odzyskiwania przez Polskę niepodległości. Nie chodzi wyłącznie o żołnierzy, ale też o przemysł, rolnictwo i polityczne doświadczenie, które wspierały II RP w pierwszych latach jej istnienia. Jest to również doskonały przykład tego, że nawet w dzisiejszych czasach międzywojenne publikacje mają swoją wartość.
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  Wygrać nie tylko w sporcie

  Joanna Kapica-Curzytek

  Otylia Jędrzejczak, Paweł Skraba, Paweł Hochstim Otylia. Moja historia
  

  
  Otylia Jędrzejczak jest najbardziej utytułowaną polską pływaczką w historii. Moja historia to opowieść o przeżyciach towarzyszących jej podczas największych sukcesów sportowych i wielkim życiowym dramacie, który był jej udziałem.
Ekstrakt: 70%
[image: Otylia. Moja historia]
Dostarczyła kibicom tylu sportowych wzruszeń i emocji. Ma na swoim koncie trzy medale olimpijskie: jeden złoty oraz dwa srebrne (wszystkie zdobyte w Atenach w 2004 roku), a także wiele medali mistrzostw świata i mistrzostw Europy. Na jej wspaniałej karierze długim cieniem położył się tragiczny wypadek samochodowy, w którym zginął jej brat Szymon, a ona sama odniosła poważne obrażenia. Wróciła do czynnego sportu. Obecnie jest mamą dwójki dzieci, wykłada na uczelni i zajmuje się pracą charytatywną na rzecz promowania aktywności fizycznej.
W książce zdecydowała się opowiedzieć o swoim życiu; wsparli ją w tym przedsięwzięciu dwaj dziennikarze: Paweł Hochstim i Paweł Skraba. Wraz z Otylią wracamy do jej lat dzieciństwa w Rudzie Śląskiej, pierwszych lat jej kariery pływackiej. Już na początku lektury widzimy, że opowieść nie będzie unikać tego, co dla sportsmenki najtrudniejsze: ważną osobą w tych wspomnieniach jest nieżyjący Szymon. Można powiedzieć, że jego osoba jest w tej książce obecna, i to aż do ostatniej strony.
Otylia Jędrzejczak nie bez emocji opisuje, jak doszło do wypadku i jak  wraz z rodzicami  wracała po nim do w miarę normalnego życia, już zdecydowanie innego niż to, co przed. Wszystko uległo przewartościowaniu. Pływaczka wspomina, na kogo mogła w tamtym czasie liczyć, a kto w danym momencie się nie sprawdził. Jej sytuacja była także sprawdzianem dla dziennikarzy  możemy tu przeczytać, kto z tej branży pozwalał sobie na nieczystą grę, a kto szanował prywatność sportsmenki. Dużo tu gorzkich refleksji o naturze dziennikarstwa tabloidowego. I żalu, że w pogoni za zdjęciami za paręset złotych niektórzy są w stanie brutalnie łamać wszelkie etyczne granice.
Najwięcej miejsca zajmują jednak w książce kulisy sportowych sukcesów Otylii. Było ich wiele (i to z tego powodu tak bardzo przydałby się na końcu indeks z listą osiągnięć sportsmenki, co uporządkowałoby nam również samą lekturę). Ciekawie opisane jest to, czego w transmisjach z igrzysk olimpijskich nie widać: chodzi o atmosferę w wiosce olimpijskiej i sympatyczne kontakty, które wtedy się nawiązują. Ale też kulisy bezpośredniej rywalizacji. Mało kto, pamięta, że między dwoma finałami olimpijskimi w Atenach Otylia miała zaledwie kilkadziesiąt minut (i jeszcze musiała wyjść w tym czasie na dekorację po pierwszym starcie). Opis tego czasu pomiędzy to prawdziwa dramaturgia. Taki właśnie jest sport
Zanim jednak kilka minut na pływalni przyniesie w finale medal lub tytuł mistrzowski, trzeba spędzić całe lata na treningach. Otylia Jędrzejczak szacuje, że w basenie przepłynęła dystans równy obwodowi Ziemi. Wiele jest w książce refleksji związanych z tym, czym jest trening dla sportowca oraz wspomnień o innych, którzy trenowali z Otylią i spędzali z nią także czas wolny. Środowisko pływaków jawi się jako w miarę zgrane, szanujące siebie nawzajem. Jędrzejczak o wielu osobach wypowiada się z sympatią.
Szczególne miejsce zajmuje w Mojej historii trener Paweł Słomiński. Z perspektywy czasu pływaczce trudno jest jednoznacznie ocenić ich wspólną pracę. Bez wątpienia doszła pod jego opieką do wielkich sukcesów, ale z drugiej strony  Jędrzejczak nie kryje, że był osobą nader toksyczną, mającą destrukcyjny wpływ na jej osobowość. Z perspektywy czasu jednak można przypuszczać, że oboje szanują się wzajemnie, czego dowodem może być to, że Paweł Słomiński wypowiada się w tej książce własnymi słowami. Można przypuścić, że podsumowanie przemyśleń Otylii o tym okresie współpracy z trenerem miało dla niej wartość terapeutyczną.
Przejmujące są fragmenty notatek adresowanych do Szymona  pochodzą z różnych okresów jej życia, są również te pisane krótko po tragicznym wypadku. To też była dla niej terapia, o czym zawodniczka mówi otwarcie. Przez cały czas jej kariery wspierała ją psycholog Beata Mieńkowska, która również zabiera głos w książce. Znajdziemy w tej biografii wypowiedzi wielu osób: rodziców, innych pływaków, obecnego partnera Otylii Jędrzejczak  Pawła Przybyły. Oboje tworzą nader udany związek i są rodzicami dwójki dzieci, które wnoszą w ich życie mnóstwo radości.
Sportsmenka ciekawie mówi również o swoim przejściu w normalność po zakończeniu kariery. To wbrew pozorom ogromnie ważny moment w biografii każdego sportowca. Jak zaznacza, koniec kariery nie zawsze odbywa się bezboleśnie. Są przypadki, gdy sportowcy z różnych dyscyplin nie są w stanie sobie poradzić w zwykłym życiu, gdy mija reżim treningów i startów. Pływaczka opowiada nam o swojej pracy charytatywnej (tu ważną rolę odegrała lektura książki Oskar i pani Róża) oraz działań na rzecz promowania aktywności fizycznej u dzieci i młodzieży. Choć o tym rozdziale jej życia najlepiej chyba mówią tutaj zdjęcia. Fotografie są mocną stroną całej książki, są ciekawym zapisem długiej sportowej drogi Otylii Jędrzejczak, a jednocześnie też nostalgicznym wspomnieniem (sporo jest wspólnych zdjęć Otylii z bratem). Jest też na fotografiach pływaczka w swojej nowej roli  mamy i partnerki Pawła.
Moja historia, choć być może fanom pływaczki nie powie niczego nowego, wywołuje bardzo pozytywne wrażenie. Otylia Jędrzejczak nie moralizuje tu na siłę, nie próbuje wyciągać uniwersalnych wniosków ani formułować pretensjonalnych, coelhopodobnych życiowych reguł. Pisze o wszystkim jako o czymś, co było jej udziałem i dzieli się z innymi swoimi emocjami i wspomnieniami. Ale z drugiej strony nie sposób nie myśleć o tej książce jako o lekcji życia dla czytelników. Ludzka psychika jest w stanie przezwyciężyć najdramatyczniejsze chwile. Widać tu jednak, że nad jej siłą trzeba mocno pracować, bo nic tu nie bierze się z niczego. Tak samo jak sportowe sukcesy. Uczyłam się na błędach i przezwyciężałam porażki, by ostatecznie wygrać nie tylko w sporcie, przyznaje we wstępie Otylia Jędrzejczak.
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  Niech żyją kapoanizmy!

  Joanna Kapica-Curzytek

  Zofia Tarajło-Lipowska Nowy Kapoan
  

  
  W Nowym Kapoanie autorka opisuje liczne podobieństwa i niepodobieństwa pomiędzy językiem czeskim i polskim. To niezły wstęp do poznawania języka naszych południowych sąsiadów, ale co nieco autorce tutaj umknęło.
[image: Nowy Kapoan]
Zofia Tarajło-Lipowska jest bohemistką, literaturoznawczynią, tłumaczką i znaną od lat popularyzatorką języka czeskiego w Polsce. W 2000 roku wydała książkę Kapoan, czyli język na opak (wyd. Afera). Obecnie trafia do nas kontynuacja: Nowy Kapoan. Strzel i traf do czesko-polskch językowych gaf. Zakres tej publikacji jest szerszy niż poprzedniej, ponieważ mamy tu rozdziały poświęcone językowi słowackiemu oraz węgierskiemu.
Autorka analizuje tak zwane kapoanizmy. Stworzyła ten termin na określenie ciekawego zjawiska lingwistycznego polegającego na tym, że dany wyraz w jednym języku ma inne (często przeciwne) znaczenie w drugim. Gdy przeczytamy słowo kapoan od tyłu  wyjdzie nam na opak. Nie ma wątpliwości, że to określenie jest nader strzelone i trafione (by nawiązać do tytułu książki) i jestem przekonana, że mogłoby ono znaleźć zastosowanie w językoznawstwie, przy porównywaniu innych języków, nie tylko polskiego i czeskiego. Terminem do kapoanizmów zbliżonym są fałszywi przyjaciele tłumacza.
Muszę przyznać, że nigdy jeszcze nie przeczytałam żadnej polskiej publikacji na temat czeskiego, która nie podkreślałaby, jak bardzo ten język jest dla Polaka śmieszny. Niestety, również autorka tego się nie ustrzegła  już w pierwszym zdaniu pierwszego rozdziału, wspomina o efekcie humorystycznym języka czeskiego. Osobiście uważam, że to niepotrzebnie powielany etnocentryczny punkt widzenia. Utrwala on postrzeganie przez nas języka czeskiego, a zarazem i Czechów jako narodu niepoważnego, z którego można się tylko ponabijać, a w efekcie  traktować z wyższością. Kłóci się to z dobrymi praktykami dotyczącymi godnego traktowania obcych języków. Tak samo jest z symbolami narodowymi godłem, flagą i hymnem innego kraju: szanujemy je.
Zastanawiające, że można znaleźć wiele przykładów na to, że Polacy traktują Czechów protekcjonalnie, a zarazem sami często przyznają, że Czesi chyba Polaków nie lubią. Skądś się to bierze. Zabrakło mi zatem w tej książce ważnego rozróżnienia i bardziej wyczerpującego doprecyzowania: że to nie język czeski jest zabawny sam w sobie, ale że śmieszne mogą być językowe nieporozumienia wynikające z różnic znaczeniowych między nim a polszczyzną. W językoznawstwie obowiązuje ważna zasada, że nie ma lepszych i gorszych języków, zatem w konsekwencji  nie powinno też być języków mniej czy bardziej śmiesznych. Warto unikać utrwalania tego szkodliwego stereotypu.
Poczucie humoru to zresztą kwestia subiektywna; dla mnie na przykład w języku czeskim pobrzmiewają raczej echa dawnej słowiańszczyzny, słyszę tutaj wiele słów, które w polskim wyszły już z użycia, mogę też lepiej poznać etymologię polskich wyrazów używanych we współczesnej polszczyźnie. W pełni rozumiem i doceniam intencje autorki, aby w sposób lekki, łatwy i przyjemny przedstawić czytelnikom zawiłe losy językowych znaczeń. Są one bardzo ciekawe, mamy tu przytoczonych wiele interesujących przykładów, w których porównuje się czeskie słowa i wyrażenia z polskimi.
Językiem naszych południowych sąsiadów interesować się warto, aby przełamywać granice obcości i niezrozumienia. Argumentów jest wiele, Zofia Tarajło-Lipowska przytacza również taki, że: linia graniczna między Dolnym Śląskiem a Czechami to () najdłuższa międzypaństwowa linia graniczna w Europie. Jednak dlaczego tylko między Dolnym Śląskiem? Granica Polski z Republiką Czeską przebiega przecież również na obszarze Górnego Śląska oraz Śląska Cieszyńskiego, a kończy się na wysokości Beskidu Śląskiego. Chyba że ma na myśli to, że wschodnie tereny Republiki Czeskiej przy granicy z Polską to już nie Czechy, a Slezsko (Śląsk), ale to nie zostało w książce sprecyzowane, a czytelnika nieobeznanego z tym zagadnieniem  może wprowadzić w błąd.
Autorka jako bohemistka ma mnóstwo okazji do tego, by obserwować bliskie lingwistyczne spotkania Polaków z Czechami oraz wynikające z tego konsekwencje. Niezależnie od tego, czy język czeski znamy czy nie, w Nowym Kapoanie, związane z nim spostrzeżenia i obserwacje są ciekawe oraz poparte licznymi przykładami. Zofia Tarajło-Lipowska starannie i skrzętnie je zbiera, analizując je później jako językoznawczyni popularyzująca język naszych sąsiadów. Jest tu czeski potoczny i literacki (proza i poezja), są próbki czeskiego zaczerpnięte m.in. z restauracyjnego menu, czatu internetowego, haseł na ulicach i napisów. Czy wszystkie zebrane tu anegdoty są jednakowo śmieszne? To już pozostawiam czytelnikom, choć osobiście jestem zdania, że czasami humor jest taki sobie, a opowiastki są nieraz naciągane (jak np. ta o konstrukce rozvodu czy o wizycie prezydenta Kwaśniewskiego w Nysie).
Zofia Tarajło-Lipowska tłumaczy nie tylko z czeskiego na polski, ale też odwrotnie. Entuzjazm może budzić przytoczenie fragmentów czeskiego przekładu Pani Twardowskiej Mickiewicza oraz fragment Lokomotywy Tuwima (ten wiersz został przełożony przez samą autorkę)  teksty te czytane głośno, brzmią rewelacyjnie! Czytelnik otrzymuje też zaproszenie do tego, aby spróbować swoich sił w tłumaczeniu, są także różne ciekawe przykłady do samodzielnego przeanalizowania. Nie bardzo jednak rozumiem termin: Czesko-polskie asocjacje motywacyjne (wprowadzony na początku książki, później  zarzucony), można też byłoby pominąć powtarzające się pretensjonalne tytułowanie P. T. Czytelnicy.
Jak wspomniałam wcześniej, Nowy Kapoan ma względem poprzedniej książki poszerzoną formułę i otwiera się także na język słowacki oraz węgierski. Zostały one tutaj przedstawione w nader interesującej perspektywie: uświadamiamy sobie, jak mało jest w ogólne tego rodzaju popularnonaukowych książek o obu tych obszarach językowych. Czytając o węgierskim  budzimy nawet w sobie przekonanie, że może nie jest aż tak obcy i trudny, jak mogłoby się z pozoru wydawać (co autorka pokazała na przykładach nazw dni tygodnia oraz objaśniając podstawy wymowy). Rozdziały o języku słowackim i węgierskim sprawiają jednak wrażenie, że zostały wepchnięte w środek treści dotyczącej czeskiego, a to burzy strukturę książki. Co więcej, nijak się mają do tytułu i podtytułu całej publikacji. Można było je dodać na końcu, jako interesujący i bardzo inspirujący jej suplement. Zgadzam się z autorką w pełni, że taki wyszehradzki punkt widzenia jest zawsze potrzebny w postrzeganiu, a nawet dostrzeganiu mniej popularnych języków obcych, także tych o mniejszym zasięgu.
Nowy Kapoan prezentuje czeski przeważnie z perspektywy języka literackiego oraz potocznego, skupiającego się jednak bardziej na standardzie słyszanym na zachodzie Republiki Czeskiej. Szkoda, że nie dowiadujemy się przy tej okazji, że jest on nieco inny niż ten we wschodnich Czechach (a konkretnie w regionach Slezska i Moraw). Innymi słowy, potoczny czeski potocznemu czeskiemu nierówny, a warto zauważyć, że na tych pominiętych w książce terenach mieszka około 4 mln mieszkańców, czyli około jedna trzecia populacji Republiki Czeskiej. Na wschodzie nie słychać akurat żargonowego bejt (zamiast být [być]), o którym autorka pisze w rozdziale XII, również nie ma potocznie dodawanej spółgłoski v przed o (jak w wyrazie voko, zamiast oko). Nawiasem mówiąc, Czesi i Morawianie nie zawsze za sobą przepadają, o czym między innymi opowiadają słowa uwielbianej u nas piosenki Jožin z bažin (w książce nie została ona wspomniana, może szkoda?)
Jedynym regionalnym wyjątkiem poczynionym przez autorkę jest krótkie spojrzenie na specyfikę językową Zaolzia  czyli Śląska Cieszyńskiego. Bardzo podoba mi się poszukiwanie tego, co spaja polszczyznę z językiem czeskim, dlatego dobrze, że ten rozdział znalazł się w książce, lecz to nie jest kompletny obraz lingwistycznych czesko-polskich relacji. Autorka ma oczywiście rację, pisząc z ubolewaniem, że czeski i polski były niegdyś zbliżone, a teraz się rozchodzą. Ale skoro już szukamy tego, co nadal łączy, warto byłoby podać ten oto urzekający przykład: jest to mianowicie gwara laska, która też ma swoją fascynującą specyfikę, bo (jeszcze) posługują się niektórzy mieszkańcy po obu stronach polsko-czeskiej granicy (w Czechach są to regiony miast: Opava, Ostrava i Nový Jičín, po naszej stronie  tereny na południe od Raciborza)[bookmark: a1]1). Językowa podróż przez tamte tereny pozwala nam odkrywać nowe i znacznie ciekawsze elementy tego, co w obu językach wspólne, a co się zmieniło pod wpływem standardów mowy obu krajów. Tak jak dialekt cieszyński, tak samo gwara laska ma mnóstwo pięknych regionalizmów, sięgających korzeni starej słowiańszczyzny, ale o tym w książce, niestety, nie wspomniano.
Nowy Kapoan to ciekawa lingwistyczna podróż do Republiki Czeskiej  i choć piszę tutaj o pewnych niedociągnięciach tej książki, to jednak publikacja jako taka, przynosi nam wiele interesujących, a nawet użytecznych informacji o języku czeskim i kraju naszych południowych sąsiadów. Kolorowe, wyraziste ilustracje Jacka Szleszyńskiego są jakże sympatycznym komentarzem do treści, a nawet być może pozwolą niejedno lepiej zapamiętać (za sprawą zabawnych purnonsensownych skojarzeń). Trzeba jednak zawsze pamiętać: to nie sam czeski jest śmieszny, ale skojarzenia znaczeniowe, porównywane z polszczyzną.
Tak więc  niech żyją kapoanizmy, bo są świetnym sposobem na to, aby poszukiwać tego, co łączy języki (a tym sposobem  i narody) na przykładzie tego, co jest różne!

[bookmark: a1t]1) Aby ta gwara nie zaniknęła, organizuje się w szkołach konkursy gwary laskiej, w których bierze udział młodzież czeska i polska, odbywają się one w szkołach od kilkunastu lat, jest to więc interesujący przykład wspólnych spotkań Czechów i Polaków na gruncie języka.





Tytuł: Nowy Kapoan
Data wydania: 12 grudnia 2018
Autor: Zofia Tarajło-Lipowska
Wydawca:  Afera
ISBN: 978-83-65707-21-5
Format: 296s. 145×206mm
Cena: 37,
Zobacz w: Kulturowskazie
  



  
  
  
  
  Magazyn Esensja - Magazyn Esensja nr 3 (CXCV) kwiecień 2020
  




  
  

  PRL w kryminale:Kanarki nie lubią cyjanku

  Sebastian Chosiński

  Zygmunt Zeydler-Zborowski 7 kanarków Maurycego
  

  
  Ustaliliśmy już, że opublikowana w 1958 roku powieść Czarny mercedes otworzyła nowy rozdział w karierze literackiej Zygmunta Zeydlera-Zborowskiego. Od tamtej pory głównym bohaterem jego powieści milicyjnych stał się porucznik  a potem kapitan, a nawet i major  Stefan Downar. W Siedmiu kanarkach Maurycego ten sympatyczny i inteligentny funkcjonariusz MO również się pojawia. Choć każe na siebie bardzo długo czekać.
Ekstrakt: 60%
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Czarny mercedes ukazał się w formie książkowej w 1958 roku w poczytnej serii Iskier Klub Srebrnego Klucza. To z jej kart czytelnicy poznali porucznika Stefana Downara  dzielnego funkcjonariusza Milicji Obywatelskiej, służącego w tej formacji od końca drugiej wojny światowej. Downar zaskarbił sobie sympatię wielbicieli powieści sensacyjnych i detektywistycznych. Nie był bowiem sztywnym gliniarzem, operującym na każdym kroku komunistyczną nowomową. Interesowały go  ba! czasami nawet wpędzały w poważne tarapaty  piękne kobiety, a wśród znajomych miał nawet zatwardziałych przestępców i wrogów ustroju. Jakże więc go nie lubić? Tym bardziej mógł dziwić fakt, że kolejne powieści, w jakich Zygmunt Zeydler-Zborowski wykorzystał postać Downara, pojawiały się nie na półkach książkowych, ale w gazetach, gdzie drukowano je w odcinkach. Tak było chociażby z opublikowanym na przełomie lat 1958/1959 Szlafrokiem barona Boysta, jak i z Siedmioma kanarkami Maurycego. Oba dzieła wydano w formie książkowej dopiero pół wieku po pierwodruku.
Siedem kanarków Maurycego początkowo poznali jedynie czytelnicy Kuriera Polskiego i  z lekkim poślizgiem  jego regionalnej, bydgoskiej mutacji, czyli Ilustrowanego Kuriera Polskiego (po piętnastu latach, jak podają autorzy strony internetowej http://www.gazetowce.klubmord.com/, sięgnęły po tę historię jeszcze Nowiny Rzeszowskie). Ostatni odcinek Szlafroka pojawił się w osiemdziesiątym numerze Kuriera Polskiego z 1959 roku, a już w sto czterdziestym siódmym rozpoczęto druk Kanarków (zakończono natomiast w dwieście trzydziestym piątym). Trzeba przyznać, że Zeydler-Zborowski należał do pracowitych twórców. Po lekturze obu powieści można jednak odnieść wrażenie, że kiedy autor oddawał redaktorom Kuriera pierwszą z nich  była ona już skończonym dziełem; tymczasem struktura drugiej sugeruje, że powstawała ona w dużej mierze na gorąco, choć niekoniecznie z dnia na dzień. Świadczyć o tym mogą przeskoki fabularne i dominacja w poszczególnych fragmentach różnych bohaterów.
Jak to rozumieć? Otóż mniej więcej do połowy główną rolę odgrywa sympatyczny student Politechniki Warszawskiej Maurycy Łosiński (przez kolegów nazywany Borsukiem), by potem nagle zniknąć. Tym samym ustępuje on miejsca dwóm kapitanom Milicji Obywatelskiej  Karolowi Walczakowi i Stefanowi Downarowi (tak, tak, awansował!). Ale też, trochę jak królik z kapelusza, Łosiński pojawia się ponownie w samym finale. Po drodze w odmętach ginie gdzieś także  mam nadzieję, że nie dosłownie  eksdziewczyna Maurycego, studentka Joanna Skulska, która przez pewien czas ma istotny wpływ na rozwój fabuły. A gdy docieramy do końca intrygi, nie wiemy nawet, co się z nią stało. Gdyby powieść powstawała według ściśle określonego planu i pisana była za jednym zamachem, prawdopodobnie nie byłoby w niej takich wpadek konstrukcyjnych. Co ciekawe, z biegiem czasu zmienia się również charakter Siedmiu kanarków Maurycego, które ewoluują od dość frywolnej obyczajowo opowieści młodzieżowej do ponurego kryminału, w którym roi się od wyjątkowo podłych typów.
Ale po kolei Tytułowy bohater to postać dość specyficzna. Co zresztą można zrozumieć, biorąc pod uwagę to, jak Zeydler-Zborowski przedstawia jego ojca. Łosiński senior miał bowiem być dziwakiem i marzycielem, który po ukończeniu studiów filozoficznych zapragnął odciąć się od świata, został więc leśnikiem i zamieszkał z rodziną w lesie. Jego syn od najmłodszych lat był szkolnym popychadłem, nad którym znęcały się inne dzieci. Wyprawa do Warszawy na studia była więc dla niego szansą rozpoczęcia nowego rozdziału w życiu. Lecz i tu szybko zaczęto się z niego naśmiewać i wyszydzać. Maurycy uważany jest za ofermę i życiową ciamajdę, za człowieka naiwnego i odrealnionego. Jeśli coś może mu się nie udać  to na pewno się nie uda! Również w sprawach damsko-męskich. Jego pierwsza dziewczyna okazała się ladacznicą i złodziejką, druga natomiast  wspomniana już wcześniej Joanna  zdradziła go z najbliższym przyjacielem. I od tego właśnie wydarzenia rozpoczyna się akcja Kanarków. Pewnego listopadowego wieczoru Łosiński umawia się z narzeczoną na wyjście do kina. Kiedy ta się nie pojawia, rezygnuje z seansu i wraca do swego mieszkania na strychu zrujnowanej kamienicy, gdzie zastaje Joannę z Krzysztofem Wajchertem w łóżku.
Krzysztof również jest studentem, ale Akademii Sztuk Pięknych. Po kłótni ze swoim ojcem, znanym architektem i budowlańcem, oraz jego nową żoną wyprowadza się z domu i zatrzymuje u Maurycego na poddaszu. Na kilka dni. Ale mija rok i wcale nie zamierza się wyprowadzić. Więcej nawet, podrywa dziewczynę przyjaciela, nie mając z tego powodu żadnych wyrzutów sumienia. Łosiński reaguje w typowy dla siebie sposób  zamiast wyrzucić na pysk wiarołomnego przyjaciela i przy okazji narzeczoną, sam postanawia się wyprowadzić. Zabierając ze sobą odziedziczone po poprzednim właścicielu mieszkania kanarki. Noc spędza u swojej koleżanki z uczelni, Teresy, córki profesora Kozieskiego. Jest to o tyle istotne, że właśnie ta noc zmienia dotychczasowe życie Maurycego w piekło (chociaż i wcześniej przecież nie było mu łatwo). Jeszcze przed świtem budzą go głosy dochodzące z gabinetu gospodarza, a zaraz potem przy jego łóżku pojawia się sam profesor, który ma nietypową jak na tę porę dnia prośbę. Chce, aby student pojechał pod wskazany adres i oddał list. Łosiński spełnia jego prośbę  tym samym trafia do pustej willi na Żoliborzu, gdzie w jednym z pokojów znajduje zasztyletowanego Krzysztofa Wajcherta.
Trzeba przyznać, że początek jest dość karkołomny i mało wiarygodny fabularnie. Nawet biorąc pod uwagę naiwność głównego bohatera Na szczęście kilka rozdziałów dalej, kiedy pojawiają się nowe wątki i kolejni bohaterowie, w tym przede wszystkim Downar i Walczak, całość zaczyna nabierać sensu. Tak jakby dopiero za sprawą sprowadzenia na karty powieści dobrze sobie znanych funkcjonariuszy MO Zeydler-Zborowski wszedł wreszcie na pewny dla siebie grunt. Niestety, pod koniec, gdy pisarz znów przekazuje inicjatywę w ręce Maurycego, na powrót robi się mniej realistycznie. W ogólnym rozrachunku jednak powieść się broni, chociaż na tle Czarnego mercedesa i Szlafroka barona Boysta wypada mimo wszystko słabiej. Ma bowiem większość wad typowego gazetowca (zachwiana konstrukcja, pojawiające się i znikające wątki oraz bohaterowie, miejscami zbytnia rozwlekłość, w innych zaś momentach zaskakująca zwięzłość). Gdyby nie wrodzony talent literacki autora, który pomaga mu ostatecznie uniknąć mielizny, nie byłoby nawet warto po półwieczu o Siedmiu kanarkach Maurycego wspominać.
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  Gry w chowanego

  Joanna Kapica-Curzytek

  Joanna Papuzińska Darowane kreski
  

  
  Obrazy z wczesnych lat życia znanej autorki książek dla dzieci są wzruszające i pełne dziecięcych zabaw. Ale w tle Darowanych kresek mamy drugą wojnę światową, powstanie w getcie i powstanie warszawskie.
Ekstrakt: 80%
[image: Darowane kreski]
Gdy chodziłam do szkoły, postanowiłam sobie, że kiedy będę już duża i będę miała, tak jak ojciec, własną maszynę do pisania, wtedy opiszę dokładnie cały nasz dom. Żeby już nikt się nie dziwił: Taak? To tak jest u ciebie?, lecz żeby każdy mógł wziąć sobie książkę i spokojnie przeczytać o tym. Teraz od dawna mam już maszynę, a więc wypada dotrzymać postanowienia. Tak Joanna Papuzińska uzasadnia motyw powstania tej książki.
We wstępie do trzeciego wydania (w wydawnictwie Literatura) czytamy, że najpierw Darowane kreski (ukończone w 1989 roku) długo szukały wydawcy, później  zostały przez inną oficynę wydane w formie niezbyt autorkę satysfakcjonującej. Obecna edycja to rozszerzenie trzeciego wydania, które zawiera jeszcze więcej rodzinnych fotografii autorki, a także odnalezione po latach ilustracje Szymona Kobylińskiego. Zostały zamieszczone na końcu publikacji i stanowią emocjonalny, a jakże czytelny komentarz do wspomnień Joanny Papuzińskiej zawartych na kartach książki. Kreski Mistrza Kobylińskiego są niezrównane pod względem siły wyrazu, artysta ujął tu to, co w książce najważniejsze: beztroskę dzieciństwa przeżywanego w najmroczniejszych wojennych czasach.
Joanna Papuzińska urodziła się w 1939 roku, a jednym z jej najwcześniejszych wspomnień dzieciństwa była zabawa w chowanego z rodzeństwem. Wtedy była to jedynie dziecięca gra, a dziewczynka nie podejrzewała, że w tamtym czasie  na poważnie  w to samo bawili się również dorośli, o czym dowiedziała się i opisała po latach. Dorośli znikali, wracali, przyprowadzali znajomych. Po jakimś czasie trzeba było opuścić dom w Warszawie i pomieszkiwać u obcych.
Dorośli jednak potrafili chronić dzieci przed ich sprawami, mówili niewiele lub tylko to, co było absolutnie niezbędne. Dlatego dzieciństwo małej Joanny i jej rodzeństwa było takie, jak być powinno: skupione na zabawach, na budowaniu więzi z rodzeństwem i rówieśnikami. Wspólnie się bawili, ale też mieli ściśle przydzielone obowiązki, związane z domowymi pracami. I tak toczyło się życie. Nikt się nie nudził, nie brakowało również świątecznych radości i związanych z nimi przygotowań: robienia ozdób czy przygotowywania prezentów dla członków rodziny. z kryjówek pamięci () wyskakują dawne lata, jak ujęła to autorka. Narrację Joanny Papuzińskiej uzupełniają liczne fotografie  jej samej z dziecięcych lat oraz rodzeństwa i znajomych.
Autorka patrzy na świat oczami dziecka  i tak potrafi, prosty, przystępnym językiem, o otaczającej ją wtedy rzeczywistości opowiadać. Lektura będzie więc ciekawa nie tylko dla dorosłych, ale mogą po nią sięgnąć młodsi czytelnicy, którzy dowiedzą się o tym, że nie wszystkie osoby miały tak łatwe i beztroskie dzieciństwo, jak obecnie mają przeważnie dzieci. Fascynujący jest opis letniska  gdy dzieci pod opieką dorosłych wyjeżdżały pod Warszawę, by tam do woli nacieszyć się latem i zabawami na powietrzu. Książka budzi mocne przekonanie, że dom, miłość i ciepło można zapewnić dzieciom niemal niezależnie od tego, co groźnego szaleje na zewnątrz w świecie.
Można tez z Darowanych kresek złożyć sobie obraz powojennej rzeczywistości  gdy rodzina Joanny Papuzińskiej (niestety, już niepełna), powróciła do Warszawy. Niezapomniane są obrazy zrujnowanego miasta, a później  impresje dotyczące jego odbudowy, powrotu do względnej normalności, czyli do szkoły. To w szkole Joanna Papuzińska odkryła świat książek, towarzyszący jej do dzisiaj jako pisarce dla dzieci, krytyczce literackiej, ale i wykładowczyni akademickiej, specjalizującej się w literaturze dla dzieci.
Książka Darowane kreski została wyróżniona Międzynarodową Nagrodą Literacką im. Janusza Korczaka. Ma zaskakujący epilog. To wzruszająca pointa gry w chowanego, która podczas wojny była udziałem dorosłych. Siły wyrazu tego finału nie oddadzą żadne słowa.
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  Nicość czai się za progiem

  Miłosz Cybowski

  Cezary Zbierzchowski Distortion
  

  
  Po wcześniejszej lekturze Holocaustu F miałem pewne obawy związane z Distortion i to mimo całkiem zachęcającej recenzji tej książki autorstwa Pawła Laudańskiego. Okazuje się jednak, że proza Cezarego Zbierzchowskiego z czasem staje się coraz lepsza.
Ekstrakt: 80%
[image: Distortion]
W wielu miejscach można znaleźć porównania twórczości Zbierzchowskiego (tak Holocaustu F, jak i opowiadań zawartych w już trzech edycjach zbioru Requiem dla lalek) do dzieł Jacka Dukaja. Na ile taki styl jest świadomą decyzją autora Distortion, a na ile to tylko efekt uboczny  ciężko powiedzieć. Dość, że dotychczas nie wychodziło to Zbierzchowskiemu na dobre. Na szczęście jego najnowsza powieść została napisana inaczej, bez przydługich monologów wewnętrznych i bez nadmiarowych prób wytłumaczenia czytelnikowi niuansów świata przedstawionego.
Zapewne dzieje się tak częściowo dlatego, że akcja książki, choć umiejscowiona w uniwersum znanym z Holocaustu F, rozgrywa się w czasach przypominających bardziej naszą rzeczywistość, jeszcze przed rozwojem technologii i scyberpunkizowaniem świata przedstawionego. Powiązania z poprzednimi utworami autora są jednak na tyle odległe, by dało się czytać Distortion bez ich znajomości. Można tu zresztą odnieść wrażenie, że Zbierzchowski albo stara się w swoich powieściach i opowiadaniach stworzyć jakieś złożone i kompletne uniwersum, albo, swobodnie żonglując różnymi pojawiającymi się w nich elementami, kreuje tak naprawdę różne wersje świata przedstawionego.
Styl przez większą część książki jest wyjątkowo oszczędny i do bólu realistyczny. Co nie powinno dziwić, narratorem jest tu bowiem żołnierz Markus Trent, dowódca niewielkiego oddziału stanowiącego część większej armii obarczonej misją pokojową w Remarku (jednym z fikcyjnych państw uniwersum). Nie brakuje mu oczywiście egzystencjalnych przemyśleń (które najczęściej zawiera w formie wysyłanych w przyszłość listów do swojego syna), ale wszystko to ujmuje w proste, żołnierskie słowa.
Na bardzo duży plus należy zaliczyć klimat przedstawiony na kartach powieści. Wojna prowadzona przez Rammę wyraźnie przypomina misje pokojowe państw zachodnich w Iraku czy Afganistanie (do inspiracji tymi konfliktami Zbierzchowski przyznaje się zresztą otwarcie w posłowiu). Nie ma tam miejsca na heroizm, jest codzienna praca, utrzymywanie porządku, walka z partyzantami i czekanie na atak, który może zdarzyć się w każdej chwili; wypatrywanie wroga, który może ukrywać się za każdym rogiem; próby niesienia pomocy ludziom, którzy nie zawsze postrzegają żołnierzy jako swoich zbawców. Najlepiej o Distortion świadczy to, że przez wiele stron nie dzieje się tam praktycznie nic, co miałoby większe znaczenie dla głównej osi fabularnej, a mimo to autorowi udaje się utrzymać zainteresowanie czytelnika (częściowo przez fakt, że długo też nie wiemy, w którą stronę potoczy się akcja)  nawet zwyczajnemu wyjazdowi żołnierzy na patrol towarzyszy napięcie i niepewność, co czeka ich poza ufortyfikowanymi murami bazy.
Nie jest to powieść idealna. Nawet przymykając oko na formę i żołnierski klimat, ciężko zaakceptować tak słabą konstrukcję bohaterów. Trent jest jedyną postacią wartą wzmianki, kimś z autentyczną historią i autentycznymi dylematami. Jego towarzysze natomiast to chodzące archetypy. Ktoś jest brutalnym osiłkiem, ktoś inny jest głęboko wierzący, gdzieś tam kryje się rozsiewający plotki nienawistnik czy mściwy brutal, ale wszyscy oni są niczym więcej niż statystami wnoszącymi niewiele do samej fabuły. Jak gdyby cały wysiłek poszedł na wykreowanie głównego bohatera, jego złożonej przeszłości i wizerunku niedbającego o swoje życie desperata.
Wątki fantastycznonaukowe Zbierzchowski wprowadza bardzo stopniowo. Na początku pojawia się tajemnica pozornie niemająca nic wspólnego z wydarzeniami, ale z czasem główny bohater zaczyna coraz bardziej interesować się niewyjaśnionymi zniknięciami i opuszczeniem wojskowej placówki Distortion. Nie powinno dziwić, że właśnie tam rozgrywają się kulminacyjne sceny całej powieści, kiedy z dobrze napisanej historii wojennej fabuła przechodzi w ponurą opowieść o poświęceniu, do którego zresztą nawiązywał Paweł Laudański w tytule swojej recenzji.
Kłopot jednak z zakończeniem mam taki, że mimo swojej symboliki, cała ofiarność bohaterów okazuje się pozbawiona jakiejkolwiek wartości. Nie wypływa ono bowiem z żadnego wewnętrznego przekonania, że nie mają wyjścia, co właśnie z zewnętrznego przymusu, który, praktycznie rzecz biorąc, nie pozostawia im żadnego wyboru. Nigdzie nie pojawia się choćby na chwilę głos rozsądku, który wskazywałby, że może jednak dałoby się to rozwiązać inaczej (wykorzystując chociażby zastępy buntowników). Nie jest to zakończenie złe  jak najbardziej widać, jak Zbierzchowski budował drogę do niego praktycznie od samego początku, a jego symbolizm (odrobinę zbyt nachalny) i logika wydarzeń bardzo dobrze ze sobą współgrają. Jednak tuż po odłożeniu książki zaczynają rodzić się wątpliwości i to właśnie one najdłużej pozostają w pamięci.
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  Krótko o książkach:Z miłości

  Joanna Kapica-Curzytek

  Cecelia Ahern PS Kocham Cię na zawsze
  

  
  P.S. Kocham Cię na zawsze nie jest wolna od ckliwości, ale odważnie porusza problem więzi między ludźmi w cieniu nieuleczalnej choroby.
Ekstrakt: 70%
[image: PS Kocham Cię na zawsze]
Książka stanowi dalszy ciąg wydanej u nas w 2004 roku powieści P.S. Kocham cię. Gerry, ukochany mąż głównej bohaterki  Holly, zaledwie w wieku 30 lat zmarł na raka mózgu. Kobieta została sama, ale jeszcze przez rok towarzyszyły jej odkrywane w różnych miejscach listy od męża. W tej powieści powracamy do Holly po siedmiu latach. Jakoś ułożyła sobie życie po nowemu, ma nowego partnera, choć nieraz łapie się na tym, że nie jest w stanie żyć pełnią życia, bo nadal przeżywa stratę. Pewnego razu godzi się na to, aby opowiedzieć o listach Gerryego i opowieść tę opublikować w formie podcastu. Zgłasza się do niej grupa osób nieuleczalnie chorych, którzy  mając w perspektywie niewiele czasu  chcieliby podobne listy pozostawić swoim rodzinom. Dla Holly nie jest to łatwa decyzja, na początku ma ogromne opory, by zaangażować się w te działania, a przede wszystkim  by ponownie wchodzić w świat dotkniętych chorobą i cierpieniem innych osób. 
Choć w niejednym miejscu powieść wydaje się mocno ckliwa (oscylująca w kierunku wyciskacza łez), to w ogólnym wymiarze jest całkiem udanym obrazem ludzkich uczuć, przekonującym nas, jak wiele potrafimy zrobić z miłości dla innych. Powieść budzi też refleksje związane z relacjami międzyludzkimi, które muszą zmierzyć się z dramatyczną krótkością naszego życia i przedwczesnym odchodzeniem, spowodowanym nieuleczalną chorobą. Wyróżnia się tutaj postać Giniki, choć perspektywy przyszłych losów jej dziecka pokazane są tu mocno na skróty. P.S. Kocham Cię na zawsze to także niebanalna przypowieść o tym, jak ważne jest stawianie indywidualnych granic dotyczących własnych emocji. Ciekawie pokazana jest w tym kontekście ewolucja Holly: choć z początku mamy wrażenie, że zaczyna działać wbrew sobie, z czasem uczy się, że musi też umieć zadbać o siebie samą. I dopiero wtedy będzie wiele mogła dać innym. Jak wiele  o tym przeczytamy w powieści.




Tytuł: PS Kocham Cię na zawsze
Tytuł oryginalny: Postscript
Data wydania: 16 października 2019
Autor: Cecelia Ahern
Przekład: Anna Krochmal, Robert Kędzierski
Wydawca:  Akurat
Cykl: PS Kocham Cię
ISBN: 978-83-287-0754-2
Format: 448s. 130×205mm
Cena: 39,90
Gatunek: obyczajowa
Zobacz w: Kulturowskazie
Ekstrakt: 70%
  



  
  
  
  
  Magazyn Esensja - Magazyn Esensja nr 3 (CXCV) kwiecień 2020
  




  
  

  Ukręcając łeb kanarkowi

  Miłosz Cybowski

  Konstanty Ildefons Gałczyński Portret muzy
  

  
  Portret muzy  drugi tom wierszy zebranych Konstantego Ildefonsa Gałczyńskiego  jest o wiele grubszy od tomu pierwszego, ale zawiera poezję nieco innego rodzaju od tej tworzonej przez autora w latach 20. i 30. Gałczyński nie mógł uniknąć wszechobecnego w polskiej kulturze stalinizmu i, jeśli chciał nadal publikować, musiał pisać tak, jak chcieli tego komuniści.
[image: Portret muzy]
Na drugi tom składają się wiersze napisane od powrotu Gałczyńskiego do Polski w roku 1946 aż do jego śmierci w 1953 r. Pewnego rodzaju cezurę stanowi tutaj rok 1950, po którym nowa władza coraz bardziej zaczęła sięgać swoimi mackami po kontrolę nad literaturą. Po obu stronach tej umownej granicy znajdziemy jednak  z jednej strony  poezję wychwalającą nowy ustrój i walkę o pokój oraz  z drugiej strony  swobodne, frywolne i liryczne wiersze, tak charakterystyczne dla twórczości niebezpiecznego poety.
W 1946 powstały Liryka, liryka, tkliwa dynamika, Dlaczego ogórek nie śpiewa czy List fiołkiem. W tym ostatnim (adresowanym do redaktora Przekroju) poeta zwracał uwagę, że
Poezja to jest złoty szerszeń,
co kąsa, wiec się pisze wiersze  
cóż, człowiek pisze tak, jak może,
Obywatelu Redaktorze.
I, zgodnie ze swoją obserwacją, Gałczyński te wiersze pisał, w Rach-ciach i twardo podając szereg rozwiązań, by wyjść z tak zwanego impasu (pobić żonę, grać Ramonę, czytać Braci Karamazow), ale też, w Słowianach, jednym z pierwszych upolitycznionych tekstów po powrocie do kraju, przeciwstawiając wschód zachodowi i wieczną Warszawę Londynowi.
Kraków, w którym poeta zamieszkał po powrocie do kraju, pozostawił niezatarty ślad w jego twórczości. Księżyc, Sukiennice, Kościół Mariacki, wąskie uliczki i kamienice  oto elementy tak doskonale znane z najbardziej chyba krakowskiego z jego powojennych wierszy, jakim jest Zaczarowana dorożka. Nie do końca nawet wiadomo, co jest w tym wyśnionym Krakowie prawdziwe, a co  wyimaginowane. Realizm magiczny przeradza się natomiast w całkowity surrealizm (podobny do co bardziej absurdalnych pomysłów Gałczyńskiego z wierszy pisanych w latach 30.) w Kolczykach Izoldy[bookmark: a1]1):
Był pewien pan z Krakowa,
który niedźwiedzie hodował
i zawsze po obiedzie
tańczył z jednym niedźwiedziem,
a właściwie to była krowa.
W tym samym tonie utrzymany został, dedykowany żonie poety, Wjazd na wielorybie.
Autor nie porzucił swojego ironicznego tonu, choć dbał o to, żeby  w przeciwieństwie do wierszy sprzed wojny  przepełnione cynizmem ataki i kpiące strofy nie były wymierzone we władzę. Pomnik studenta, Śmierć inteligenta, przezabawna Wielkanoc gastropaty, Tragiczny konduktor czy Piosenki z historii świata są najlepszym dowodem na to, że przez lata Gałczyński nie stracił swojej formy.
Ironia, realizm magiczny, romantyzm i surrealizm to jednak nie jedyne odcienie twórczości Gałczyńskiego, który potrafił jeszcze pod koniec lat 40. całkiem zgrabnie łączyć swoją poezję z oczekiwaniami komunistycznej propagandy (Nie ma czasu na miłość), choć zdarzały się bardziej dobitnie pisane teksty (Spotkanie w Szczecinie, W sprawie lewicowych drobnomieszczan czy Pieśń dziękczynna). I tych, niestety, z czasem zaczęło przybywać, zaś sam poeta w jednym z nich pisał o śpiewaniu w deszcz i w pogodę Polskę Ludową. W innym miejscu (Przed mauzoleum Lenina) składał przysięgę:
Już nigdy nie będę słaby,
pióro w promień przemienię i niech się promieni.
Stąd już tylko krótka droga do Pieśni o Stalinie (pamiętajcie: Stalin pokój niesie światu), Wolnej Warszawy, Człowieka z transparentem czy innych, równie mało wartościowych wierszy, przez które trzeba się przedzierać w poszukiwaniu tych nielicznych, które mogą zasługiwać jeszcze na czytelniczą uwagę. Znajdziemy w nich oczywiście piękną Rozmowę liryczną i niepasującą do 1950 r. Niobe.
• • •
W celu lepszego zrozumienia poezji Gałczyńskiego po roku 1950 trzeba sięgnąć do wydarzeń, które rozegrały się na V Walnym Zjeździe ZLP w Warszawie w czerwcu tego roku, kiedy do Adam Ważyk wygłosił referat przeciw poezji autora Zaczarowanej dorożki, konkludując, iż
Słuszniej by było, gdyby Gałczyński ukręcił łeb temu rozwydrzonemu kanarkowi, który zagnieździł się w jego wierszach. Oczyszczenie poezji ze smaczków i pięknostek burżuazyjnej poetyki z czasów imperializmu, ze skłonności formalistycznych i tradycji zepsutego baroku staje się pilnym zadaniem poetów i krytyków literackich. Nie można tego dokonać bez podniesienia świadomości ideowo politycznej. W pracy literackiej dojrzałość ideowo-polityczna jeśli nie decyduje o wszystkim, to jednak decyduje o rzeczy zasadniczej, o przydatności społecznej utworu. Tylko poezja jasnych klarownych idei może dotrzeć do ludu i uczestniczyć w jego pracy.
Gałczyński na taką krytykę miał odpowiedzieć Cóż, kanarkowi łeb można ukręcić, ale wtedy wszyscy zobaczą klatkę. Co zrobić z klatką, koledzy? Ostatecznie jednak wyjścia nie miał i złożył odpowiednią samokrytykę, dostosowując jednocześnie swoje wiersze do ogólnie przyjętego, socrealistycznego kanonu. Ale w pracach na rzecz budowania socrealizmu nie był on osamotniony, bo obok Gałczyńskiego nad budową nowej polskiej kultury trudziły się takie tuzy jak Czesław Miłosz, Wisława Szymborska czy Julian Tuwim. Znamienne jest (co podkreśla zresztą we wstępie Jerzy Stefan Ossowski), że żadnemu z tych twórców nie wypomina się tego socrealistycznego epizodu równie często i równie dotkliwie co Gałczyńskiemu właśnie. Bo choć poeta zmarł już po śmierci Stalina, nie miał wystarczająco dużo czasu, by odpracować swój socrealistyczny epizod (w przeciwieństwie chociażby do obojga noblistów).
Nie oznacza to jednak, że po 1950 Gałczyński pisał same propagandowe teksty o robotnikach, chłopach i ludzie pracującym, wychwalając wojnę o pokój i potępiając kapitalistów. To również zabawny Poeta i pomarańcze, pisany w Leśniczówce Pranie Chmiel na rogach jelenich, To przecież nie da się, czy wreszcie piękne Pieśni czy ostatnie, tworzone również na Mazurach, liryki.
Powojenne lata nie były dla twórczości Gałczyńskie ani łatwe, ani przyjemne. Zniknęła swoboda, na jaką mógł sobie pozwalać w II RP, zniknęły niezależne gazety, do których mógł pisywać tak, jak tego chciał. Kiedy to państwo stało się głównym pracodawcą szeregów literackich twórców, niepodzielnym władcą decydującym i ich łasce lub niełasce, ktoś taki jak Gałczyński, bez reszty oddany swojej twórczości, musiał iść na kompromisy. Z czasem coraz więcej i więcej tych kompromisów zaczęto od niego wymagać, zaprzęgając poetę do propagandowej pańszczyzny, po odrobieniu której nie pozostawało wiele czasu i możliwości, by tworzyć wiersze, które sam chciał. Nie dziwi, że duża część twórczości Gałczyńskiego z lat 50., która nie wychwalała istniejącego ustroju, trafiła do druku dopiero po jego śmierci, w nieco innym klimacie politycznym.
Jerzy Stefan Ossowski we wstępie do tego tomu prezentuje dość skrótowe, ale potrzebne, omówienie historycznych i literackich kontekstów poezji Gałczyńskiego w okresie powojennym, pisząc chociażby o wspomnianej wyżej krytyce Ważyka czy też bezustannie napiętych stosunkach między poetą a Tuwimem czy Miłoszem. Warto mieć na uwadze apologetyczny ton tego omówienia, który jednak pozwala spojrzeć na twórczość często krytykowanego za swoją pracę na rzecz socjalizmu autora w nieco innym świetle, odmiennym od tego, jakie rzucił na Gałczyńskiego-Deltę w Zniewolonym umyśle Czesław Miłosz.

[bookmark: a1t]1) Z Kolczyków pochodzi również znana fanom Staszewskiego Ballada o dwóch siostrach, zaś niedługo później do druku trafił wiersz Wróci wiosna, baronowo, również zamieniony przez Staszewskiego w piosenkę.
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  Bez patetycznych słów

  Joanna Kapica-Curzytek

  Einar Kárason Wyspa diabła
  

  
  Wyspa diabła to obiecujący początek trylogii o mieszkańcach przedmieścia Reykjaviku.
Ekstrakt: 80%
[image: Wyspa diabła]
Einar Kárason, urodzony w 1955 roku, jest uznanym w Islandii poetą i pisarzem. Wyspa diabła jest jego najbardziej znaną powieścią i najczęściej tłumaczoną na inne języki. Doczekała się też ekranizacji, co również przysporzyło książce sławy.
Powieść została napisana w 1981 roku, możemy więc powiedzieć, że obecne polskie tłumaczenie wypełnia istotną lukę, jeśli chodzi o naszą znajomość literatury tego kraju i jej postrzeganie. Współczesną literaturę islandzką poznajemy zazwyczaj przez pryzmat mrocznych powieści kryminalnych (by wymienić na przykład takich ich znanych u nas autorów jak: Yrsa Sigurðardóttir czy Arnaldur Indriðasson). Tymczasem Wyspa diabła jest czymś zgoła zupełnie innym.
Trudno zaklasyfikować ją do jakiegoś konkretnego gatunku (co akurat uważam za zaletę). Jeśli miałabym ją ogólnie opisać, powiedziałabym przede wszystkim, że jest to powieść społeczna, przedstawiająca panoramiczny obraz mieszkańców dzielnicy Reykjaviku  Thulekampu. Jest to także w pewnym sensie saga rodzinna. Nie brak tu doskonale zarysowanych postaci, którymi nie są ludzie wybitni, wręcz przeciwnie, w swoich osobowościach przeciętni, jak tylko można być. Ich losy służą też autorowi do pokazania zmian na przestrzeni lat.
Podczas lektury od razu rzuca się w oczy jedna rzecz: Islandia jest wyspą, jej dzieje są zupełnie odmienne niż historia kontynentalnej Europy, dlatego nie wpływają one tak mocno na losy pojedynczych ludzi. To znajduje odzwierciedlenie w tej literaturze. Nie ma tu wiatrów historii, które zmiatałyby ludzkie marzenia i niweczyły planowanie przyszłości (co często jest przewodnim tematem utworów literackich Europy kontynentalnej). Tutaj jedynym kontaktem ze światem jest obecność amerykańskich baz wojskowych oraz obcokrajowcy, z którymi bliską znajomość zawiera Danni. Z czasem też niektórzy członkowie rodziny wybiorą się do USA, by realizować swoje amerykańskie marzenie.
Centralnym punktem i miejscem odniesienia w powieści jest Stary Dom: pudełko bez załomów, dach stromy nie dający cienia. Małe okna żadną miarą nie pasowały do reszty. Wejście, nieoszklone drzwi bez ościeżnicy, umieszczone w jednym rogu, otwierały się na zewnątrz. Miejsce na ziemi dla mieszkającej w niej rodziny. Seniorem rodu jest Tommi, całe życie ciężko pracujący mężczyzna, który z czasem dorobił się własnego sklepu.
Powieść nie ma jako takiej liniowej akcji, zamiast niej mamy następujące po sobie dynamiczne obrazy, zmieniające się postacie, wydarzenia. Nigdzie utwór nie traci na spójności, wszystko jest konsekwentnie przemyślane, aż do ostatniego szczegółu, i to dlatego lektura jest tak frapująca i emocjonująca. Ludzie prowadzą tutaj normalne życie, nie są idealni, są jak najbardziej zwyczajni, a nawet zdarza się, że mamy do czynienia z młodocianymi chuliganami czy dzielnicowymi watażkami. Ludzkich problemów tu nie brakuje, są też dramaty (jak na przykład samobójstwo młodego chłopaka). O losie człowieka Kárason pisze tutaj jednak bez patetycznych słów, bez głębokiej filozofii, a jednocześnie ze szczególną nutą pogody i humoru (tak jak na przykład o lekkoatletycznym rekordzie świata).
Autor nie moralizuje, nie stara się za wszelką cenę nawracać kogokolwiek ze swoich bohaterów na dobrą drogę, zmieniać ich psychiki pod wpływem życiowych doświadczeń. To nie jest Bildungsroman ani powieść edukacyjna. Chodziło tutaj  tylko i aż  o nakreślenie pewnego fragmentu rzeczywistości, pokazanie go, rzec by można, w ujęciu antropologicznym, ale nie ocenianie w kategoriach etycznych. Buduje to przesłanie, że ludzkie życie jest jakie jest, co  wbrew pozorom  dodaje postaciom podmiotowości. Wszyscy są u siebie, są tacy, jacy są, żyją po swojemu, w otoczeniu innych, znają się wzajemnie, czują się bezpiecznie. Jest to w pewnym sensie obraz normalności, stabilizacji.
Gorąco zachęcam, by po tę książkę sięgnąć. Wyspa diabła przyniesie nam spotkanie z opisaną społecznością ludzi przeciętnych, niezaprzątających sobie głowy wielkimi sprawami, żyjącymi tak, jak pozwalają na to warunki. To zbiorowy portret zwykłych ludzi, osób bez szczególnych właściwości. Ale jest ich społeczność opisana tak wnikliwie i fascynująco, że kryje się za tym opisem poezja, swoiste piękno oraz surowa prawda o człowieku i życiu.
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  Dziewczynka na tronie

  Marcin Mroziuk

  Zuzanna Orlińska Z Bożej łaski Jadwiga, król
  

  
  Władczyni, która przez małżeństwo z Władysławem Jagiełłą zapoczątkowała unię Polski i Litwy, święta Kościoła katolickiego i odnowicielka Akademii Krakowskiej  to tylko niektóre określenia należne bohaterce książki Zuzanny Orlińskiej. Dla czytelników najważniejsze jest jednak, że Z Bożej łaski Jadwiga, król nie jest historyczną monografią poświęconą monarchini, lecz wciągającą opowieścią o początkach panowania córki Ludwika Węgierskiego.
Ekstrakt: 80%
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Warto zaznaczyć, że autorka miała ciekawy pomysł na konstrukcję fabuły. Otóż na kartach powieści oprócz Jadwigi Andegaweńskiej pojawia się druga żona Władysława Jagiełły  Anna Cylejska, chociaż  co zrozumiałe  rozdziałów poświęconych tej ostatniej jest znacznie mniej. Pozwalają one nam nie tylko dowiedzieć się o wydarzeniach, które miały miejsce jakiś czas po tych przedstawionych w części dotyczącej bezpośrednio tytułowej bohaterki, ale także lepiej zrozumieć obawy i nadzieję dwóch młodych kobiet, który przybyły z daleka do Krakowa, aby zasiąść na polskim tronie. Oczywiście ich sytuacja była nieco inna, bo córka Ludwika Węgierskiego miała zostać samodzielną władczynią (była koronowana w 1384 roku na króla Polski), ale obie początkowo mogły czuć się na Wawelu obco. Z zainteresowaniem obserwujemy, jak radziły sobie w nowym otoczeniu, przy czym oczywiście nasza uwaga skupia się głównie na losach i przeżyciach królowej Jadwigi, której towarzyszymy do momentu spotkania z przyszłym mężem. Szczegółowo opisane są więc tutaj raptem dwa lata z jej życia, a wydarzenia z okresu między 1387 a 1401 rokiem są przywoływane jedynie w rozmowach, które toczą się później z udziałem Anny Cylejskiej. Nie ulega jednak wątpliwości, że autorce wystarczyło to w zupełności, aby przybliżyć młodym czytelnikom władczynię, która została patronką Polski.
Niewątpliwie atrakcyjność powieści w znacznym stopniu zwiększają barwnie nakreślone postacie drugoplanowe. Z wypiekami na twarzy śledzimy choćby perypetie dwórki Jadwigi  Formozy de Wanszwoja, która nim trafiła na dwór, występowała w wędrownej trupie jako linoskoczka. Równie zajmujące są przygody Mikołaja, który między innymi miał swój udział w ucieczce księcia Witolda uwięzionego przez Jagiełłę w Krewie, a później z kolei przeszkodził w zamachu na przyszłego polskiego króla. Oczywiście opisując historie Formozy czy Mikołaja, momentami Zuzanna Orlińska pozwoliła sobie popuścić wodzy fantazji, ale jednocześnie starała się wiernie oddać klimat epoki i w miarę możliwości nawiązywać do prawdziwych wydarzeń z tego okresu.
Głównymi zaletami książki są budzący sympatię bohaterowie i naprawdę ciekawa fabuła. Z kolei zrozumienie tła historycznego przedstawionych w powieści wydarzeń znacznie ułatwiają zamieszczone na końcu mapy, drzewa genealogiczne dynastii Piastów, Andegawenów i Giedyminowiczów oraz liczne przystępnie napisane noty biograficzne. I właśnie dzięki temu wszystkiemu Z Bożej łaski Jadwiga, król może być naprawdę wciągającą lekturą nie tylko dla młodych czytelników zafascynowanych przeszłością Polski.
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  PRL w kryminale:Sobota to dla adwokatów niebezpieczna pora

  Sebastian Chosiński

  Zygmunt Zeydler-Zborowski Zaczęło się w sobotę
  

  
  W pierwszych polskich, czyli takich, których akcja rozgrywała się w ludowej ojczyźnie, powieściach Zygmunta Zeydlera-Zborowskiego widać jeszcze pewną przypadkowość, ale też konsekwencję. W każdej z nich pojawia się, chociaż zakres jego obecności jest bardzo różny, Stefan Downar. W Zaczęło się w sobotę odgrywa akurat  i bardzo dobrze!  rolę pierwszoplanową.
Ekstrakt: 70%
[image: Zaczęło się w sobotę]
Mało atrakcyjnie zatytułowany kryminał Zaczęło się w sobotę jest czwartą  po Czarnym mercedesie (1958), Szlafroku barona Boysta (1958-1959) oraz Siedmiu kanarkach Maurycego (1959)  powieścią milicyjną Zygmunta Zeydlera-Zborowskiego. I jednocześnie kolejnym gazetowcem, czyli dziełem, jakie w epoce ukazało się jedynie w formie odcinkowej w prasie codziennej. Tradycyjnie najpierw poznali je czytelnicy ogólnopolskiego Kuriera Polskiego (w numerach 228-288 z 1960 roku), a następnie  jedynie z leciutkim poślizgiem  regionalnego Ilustrowanego Kuriera Polskiego; siedem lat później natomiast po tę opowieść o kapitanie Stefanie Downarze sięgnął jeszcze Dziennik Łódzki (informacje tradycyjnie za stroną http://www.gazetowce.klubmord.com/). Miała więc ona szansę dotrzeć do całkiem pokaźnego kręgu zainteresowanych, chociaż na pewno odbiorców byłoby jeszcze więcej, gdyby doczekała się edycji książkowej. I to się w końcu stało  za sprawą wydawnictwa LTW  ale dopiero w 2012 roku.
Swoją drogą wychodzi na to, że gazety musiały całkiem nieźle płacić za drukowane na swoich łamach powieści, skoro Zeydler-Zborowski zdecydował się na publikację w takiej właśnie formie  w dość krótkim przecież odstępie czasu  trzeciej z rzędu książki. Chyba że traktował to jako inwestycję w przyszłą karierę i szansę na przebicie się, względnie dotrwanie do momentu, kiedy kolejne dzieła będzie mógł już na pniu sprzedawać wydawnictwom. W każdym razie jego nazwisko musiało przyciągać czytelników  w przeciwnym wypadku zapewne redakcja Kuriera Polskiego nie zdecydowałaby się na nawiązanie stałej współpracy, ba! niemal wyłączności na nią. Z drugiej strony trudno się temu dziwić, bo chociaż współcześnie  sześć dekad po gazetowym pierwodruku  powieści Zeydlera-Zborowskiego mogą nieco trącić myszką, to jednak są bardzo przyzwoitymi czytadłami i  przynajmniej do tego momentu  interesująco skonstruowanymi historiami kryminalnymi. Których dodatkowym atutem było bezsprzecznie mocne zakorzenienie w rzeczywistości za sprawą rozbudowanego tła obyczajowego.
Z perspektywy czasu dziwić może odrobinę  nie tylko w kontekście Zaczęło się w sobotę, ale również wcześniejszego Szlafroku barona Boysta  że sportretowana przez pisarza Polska Ludowa nie jest wcale tak siermiężna, jak można by się tego spodziewać po dziełach opisujących rzeczywistość epoki wczesnego Władysława Gomułki. Zeydler-Zborowski idzie tym samym ręka w rękę z twórcami filmów obyczajowych z tego okresu, którzy  w dużym stopniu naśladując obrazy spod znaku francuskiej Nowej Fali (La Nouvelle Vague)  również starali się podkreślać nowoczesność i otwartość PRL-u na nowinki z Zachodu (wyjątkiem był tu na pewno Ósmy dzień tygodnia Aleksandra Forda, który jednak od razu po nakręceniu został zatrzymany przez cenzurę). Pytanie czy Polacy także w ten sposób postrzegali świat wokół siebie? Być może w Warszawie  tak, ale czytelnicy z prowincji mogli być nieco zaskoczeni wielkim światem przywoływanym przez autora kryminału
Akcja powieści rozgrywa się jednak w stolicy i, gwoli ścisłości, jej okolicach (pojawia się na przykład uzdrowiskowy Konstancin)  był to więc dobry pretekst, aby pokazać Polskę wielkomiejską i względnie bogatą. Zwłaszcza że głównym bohaterem, nie licząc oczywiście kapitana Stefana Downara, jest wzięty warszawski mecenas  na dodatek mający brata za granicą (w odległej Brazylii)  Eustachy Natorski. Jego mieszkanie i jednocześnie kancelaria mieszczą się w jednej z niedawno odbudowanych kamienic na Krzywym Kole nieopodal Rynku Starego Miasta. Oprócz adwokata pracuje tam jeszcze jego nieprzyzwoicie młoda (to cytat z autora) sekretarka Ewa Falińska. Dzień pracy powoli dobiega końca, Ewa szykuje się więc do pójścia do domu. Natorski także żegna się z ostatnim klientem, myślami będąc już przy spotkaniu ze swoją narzeczoną Elżbietą Goterdową. W tym momencie w drzwiach pojawia się jednak jeszcze jeden interesant. Z gatunku tych, których nie należy odprawiać z kwitkiem. Przynajmniej z dwóch powodów: materialnego i moralnego.
Materialnego, ponieważ to bardzo elegancko i szykownie ubrany starszy pan. Moralnego, ponieważ przybysz jest wyraźnie wzburzony i trzyma się za serce, jakby coś mu dolegało. Wprawdzie mówi od rzeczy, przekonując, że jego przyjaciel znajduje się w poważnym niebezpieczeństwie, co ma związek z wadą wzroku mecenasa i noszonymi przez niego okularami  podczas gdy Natorski okularów nie nosi, a wzrok ma znakomity  ale jeżeli ktoś źle się czuje, grzeczność i szacunek wobec starszych nakazuje przyjść z pomocą. Adwokat opuszcza więc na chwilę gabinet, aby z kuchni przynieść szklankę wody, a kiedy wraca, zastaje swojego niezwykłego klienta z egzotycznym nożem wbitym po rękojeść w plecy. W pustym, nie licząc oczywiście ich obu, mieszkaniu! Po chwili wahania Natorski postanawia zawiadomić milicję, ale nie działa jego telefon, musi więc wybiec na ulicę i zgarnąć do domu funkcjonariusza stróżującego w najbliższej budce (to taki peerelowski folklor, który zniknął z ulic w latach 70.).
Zawiadomiony milicjant wzywa z kolei ekipę techniczną i lekarską, a jeden z lekarzy, zaskoczony nietypową jak na taką sytuację opowieścią gospodarza, dochodzi do wniosku, że najbardziej pożądaną osobą w tym miejscu będzie Downar. Kapitan Stefan Downar! Z którego nawet jego przełożony, major Leśniewski, pokpiwa, że jest jak Sherlock Holmes. Nie zmienia to jednak faktu, że ostatecznie wyraża zgodę na to, aby kapitan poprowadził dochodzenie w sprawie zabójstwa  uwaga! uwaga!  Omara Ribasa Nogueiry, brazylijskiego impresaria, który przybył do stolicy w związku z Konkursem Chopinowskim. Skoro to zagraniczniak (choć Natorski zapewnia, że rozmawiał z nim po polsku), sprawa wygląda na dużego kalibru. Downar bierze się więc od razu do pracy i zaczyna szeroko zakrojone śledztwo. W stwierdzeniu szeroko zakrojone nie ma żadnej przesady. Bo choć dochodzenie formalnie toczy się jedynie w Warszawie i Konstancinie, stopień jego skomplikowania jest olbrzymi. Dość powiedzieć, że z jednej strony tropy prowadzą, co akurat oczywiste, do Brazylii, z drugiej natomiast  do Moskwy.
Trzeba przyznać, że w trakcie pracy nad Zaczęło się w sobotę Zeydlera-Zborowskiego nie zawiodła fantazja. Dość mocno popuszczał jej wodze, ale też odpowiednio nad nią panował. Co oznacza, że za każdym razem, gdy nieco  symbolicznie  odlatywał, starał się szybko wracać na ziemię i logicznie motywować swoje kolejne koncepty. I chociaż każdy następny rozdział otwiera nowe pole do gry, wprowadza na szachownicę nieznane wcześniej pionki bądź figury, przez cały czas autor gra z czytelnikiem tę samą partię. To na pewno wymagało od niego dużej dyscypliny. Wprawdzie można mieć pewne zastrzeżenia co do niektórych wątków (zwłaszcza ich mnogości), lecz najważniejsze, że w finale wszystkie udaje się jakoś powiązać i zaprezentować spójne wyjaśnienie zagadki. Tym samym wraz z Zeydlerem-Zborowskim zataczamy wielkie (i trochę krzywe) koło i wracamy do punktu wyjścia. Do jego gabinetu, który w sobotnie popołudnie pragnie jak najszybciej opuścić, aby spotkać się z narzeczoną, ale O tym już chyba było, prawda?




Tytuł: Zaczęło się w sobotę
Data wydania: 23 sierpnia 2012
Autor: Zygmunt Zeydler-Zborowski
Wydawca:  LTW
Cykl: Stefan Downar
ISBN: 978-83-7565-240-6
Format: 196s. 130×195mm
Cena: 22,60
Gatunek: kryminał / sensacja / thriller
WWW: Polska strona
Zobacz w: Kulturowskazie
Ekstrakt: 70%
  



  
  
  
  
  Magazyn Esensja - Magazyn Esensja nr 3 (CXCV) kwiecień 2020
  




  
  

  Pisane w epoce, która napawała lękiem

  Joanna Kapica-Curzytek

  José Ortega y Gasset Bunt mas
  

  
  Bunt mas, zbiór esejów hiszpańskiego myśliciela, zdumiewa swoją aktualnością po dziewięćdziesięciu latach od pierwszej publikacji.
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José Ortega y Gasset (1883-1955) był z wykształcenia prawnikiem i filozofem. Wielki wpływ na jego myślenie wywarł pobyt i studia w Niemczech. Po powrocie do kraju  zajął się działalnością translatorską oraz publicystyką. Filozofia w Hiszpanii była ówcześnie mocno zdogmatyzowana i skostniała, niewiele w tamtym czasie było inspirujących, ożywczych idei. Między innymi to Ortega y Gasset zmienił ten stan rzeczy.
Bunt mas jest zbiorem tekstów hiszpańskiego filozofa, które po raz pierwszy zostały opublikowane w 1930 roku. To dla Hiszpanii ważny rok w historii: dobiegła końca dyktatura Primo de Rivery, choć chwiejnej sytuacji politycznej w kraju nie ustabilizowało także ogłoszenie republiki w 1931 roku. Dla świata  to czas między dwiema światowymi wojnami, a lata 30. XX wieku to groźna dekada umacniania się w Europie totalitaryzmów. Jakże proroczo brzmią czytane dzisiaj słowa Ortegi y Gasseta o tamtej epoce, która według niego jest [p]ełna sił, a zarazem niepewna swego przeznaczenia. Dumna z potęgi, która ją samą napawa lękiem. Hiszpański filozof otwarcie krytykował faszyzm, a gdy wybuchła wojna domowa  wyjechał na emigrację.
Drugie wydanie Buntu mas w tej edycji pozostawia niedosyt, bo bardzo brakuje tu jakiegoś merytorycznego, naukowego wstępu, który przybliżyłby sylwetkę hiszpańskiego intelektualisty i zwróciłby uwagę na najważniejsze wątki jego myśli. Szczególnie że teksty te  co jest największą niespodzianką  są w jakże wielu miejscach nadal zadziwiająco aktualnym komentarzem również do naszej współczesności, czyli do realiów XXI wieku. Autor Buntu mas znakomicie wyczuwał ducha swoich czasów, a przede wszystkim  mechanizmy rządzące społeczeństwami, co pozwoliło mu na diagnozę stanu umysłu ludzkiej zbiorowości, a także na przewidzenie pewnych zjawisk.
José Ortega y Gasset, wskazując na dynamiczny przyrost liczby ludności na świecie, opisuje ważną z punktu widzenia historii myśli społecznej XX wieku koncepcję człowieka masowego. Co ciekawe, dostrzega go na tle  jak to ujmuje  przestrzenno-czasowego rozrostu świata, zatem także w skali planetarnej (treścią życia przeciętnego człowieka jest obecnie cały glob). Jedną z konsekwencji pierwszej wojny światowej było zacieranie się różnic klas, płci i majątków, w czym autor widzi znaczne poszerzenie się możliwości życiowych. Człowiek masowy sam staje na czele świata, nie potrzeba mu już do tego elit. Autor wyróżnia dwie jego podstawowe cechy: swobodną ekspansję życiowych żądań i potrzeb oraz silnie zakorzeniony brak poczucia wdzięczności dla tych, którzy wygodne życie umożliwili (Ortega y Gasset pisze o epoce zadufanego paniczyka, a czyż nie tak dzisiaj boomersi patrzą na millenialsów, jako na tych, którzy nie doceniają tego, co mają?).
Człowiek masowy, mając do dyspozycji więcej możliwości wyboru życiowej drogi, jednocześnie nie dorasta do wyzwań i nie stawia sobie żadnych celów, traktując wszystko dookoła jako coś oczywistego, popada w samozadowolenie i wygodnictwo (jest jak rozpuszczone dziecko  takie określenie pojawia się w książce), nie rozwija myślenia krytycznego. Dzisiaj mówimy o ludziach zinfantylizowanych (pisał o tym m.in. Benjamin Barber), umysłach zamkniętych w swoich bańkach informacyjnych, co może stanowić dobre uzupełnienie tego, o czym pisał Ortega y Gasset. To wymarzona wręcz pożywka dla totalitaryzmów, dzisiaj  raczej dla populizmów, wyłączających myślenie i stawiających na prawa ustanawiane siłą jednorodnych mas.
Hiszpański filozof pisze też, co również brzmi szczególnie aktualnie, o pospolitości intelektualnej w dzisiejszym życiu publicznym, a także o marnej jakości publicznego dyskursu. Masa śmiertelnie nienawidzi wszystkiego, co nie jest nią samą, zauważa Ortega y Gasset, widząc już wtedy niebezpieczeństwa przełożenia tej zasady na uprawianie polityki: [r]ządzić, dopuszczając do głosu opozycję! Czyż taka słabość nie wydaje się już czymś zupełnie niezrozumiałym? Hiszpańska wojna domowa, komunizm i niemiecki nazizm dopisują to tych słów tragiczną puentę.
Autor, już w latach 30. XX wieku, zauważał, że rozwinięta cywilizacja to nic innego jak nagromadzenie się trudnych i zawiłych problemów oraz że zawodzi człowiek, nie nadążając za rozwojem własnej cywilizacji. Warto tu przypomnieć, że w historii myśli pojawia się nieraz pogląd, iż dramat II wojny światowej, a zwłaszcza Zagłada, była w pewnym sensie konsekwencją rozwoju świata nowoczesnego. Co Ortega y Gasset pisałby obecnie, u progu stechnicyzowanej do granic możliwości trzeciej dekady XXI wieku?
Jakie rozwiązania widzi autor Buntu mas, aby nie dochodziło do triumfu bezmyślnej siły człowieka masowego? Tu można dostrzec wizjonerstwo hiszpańskiego intelektualisty. Choć pisząc, nie mógł wtedy jeszcze przewidzieć skali tragedii drugiej wojny światowej, postulował to, co po wojnie rzeczywiście zaczęto wprowadzać w życie (właśnie z przesłaniem, aby wojna jak tamta nigdy się nie powtórzyła)  współpracę między narodami Europy. Ortega y Gasset pisze na przykład o rynku, na który złożyłyby się wszystkie państwa europejskie
Wiele jest w tej książce refleksji o Europie, stanie ducha ówczesnych mieszkańców Europy. Są liczne odniesienia do starożytności, służące do zilustrowania wielu mechanizmów społecznych, a także uniwersalne refleksje dotyczące praw cywilizacji i zanurzonej w niej kulturze. Bunt mas to bardziej przystępny i komunikatywny w stylu esej aniżeli hermetyczna literatura naukowa. Nie ma więc przeszkód, aby sięgnęli po tę książkę ci, którzy chcą zrozumieć, co dzieje się ze współczesnym światem i żyjącymi ludźmi, obecnie doświadczającymi swoistego globalnego przebudzenia. Fascynujące dla mnie osobiście jest to, jak wiele jest w Buncie mas odpowiedzi na te aktualne pytania. I jak mnóstwo tu inspiracji do przemyśleń. W książce, przypomnijmy, która powstała dziewięćdziesiąt lat temu, w epoce, która napawała lękiem.
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  Musi być jakaś alternatywa:Międzywojenne pulp fiction

  Miłosz Cybowski

  Śniąc o potędze
  

  
  Krzysztof Dudek w przedmowie do Śniąc o potędze Agnieszki Haski i Jerzego Stachowicza napisał, że przedwojenne historie alternatywne można nazwać fenomenem, swoistym pulp fiction w polskim wydaniu. Jest w tym stwierdzeniu sporo prawdy, choć rozczaruje się ten, kto sięgnie po tę książkę w poszukiwaniu właśnie tego rodzaju tekstów.
Ekstrakt: 60%
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Śniąc o potędze to jeden z tomów serii wydawniczej Zwrotnice czasu, za którą odpowiadało Narodowe Centrum Kultury. Większość wydawanych w jej ramach książek to fantastyka, którą przyjęło się nazywać historiami alternatywnymi  by wymienić powieści takie jak Wallenrod Marcina Wolskiego, Burza Macieja Parowskiego czy Wieczny Grunwald Szczepana Twardocha. Haska i Stachowicz prezentują nieco inne podejście do tematu. Jako publicyści i kulturoznawcy, a przy tym autorzy cyklu Fantastyka z lamusa publikowanego na łamach Nowej Fantastyki, prezentują wybór fragmentów powieści i opowiadań, które, w zamyśle, miały powstać w okresie międzywojennym oraz należeć do gatunku alternatyw historycznych. Tak przynajmniej sugerują we wstępie, choć już tam można dostrzec pewne nieścisłości związane zarówno z tematyką, jak i chronologią.
W naszym zbiorze czytelnicy znajdą przede wszystkim teksty napisane właśnie w okresie dwudziestolecia międzywojennego  choć robimy również krótkie wycieczki do początków XX wieku oraz do okresu tużpowojennego. Zebrane tu teksty można określić mianem polskich historii alternatywnych przed 1939 rokiem. Trudno tu nie dostrzec braku konsekwencji  z jednej strony autorzy chcą, żeby traktować ich zbiór jako spojrzenie na polską fantastykę międzywojenną, ale z drugiej przyznają, że te ramy czasowe, swoją drogą bardzo konkretne i historycznie uzasadnione, okazały się dla nich zbyt ciasne. I choć faktycznie znacząca większość przedstawionych tutaj tekstów pochodzi z lat 20. i 30. ubiegłego wieku, nie brakuje też wyjątków  chociażby fragmentu Zemsty Bolesława Prusa (z 1908 r.), W XX wieku Włodzimierza Zagórskiego (1896 r.) czy Schronu na Placu Zamkowym Andrzeja Ziemięckiego (1947 r.).
Również przynależność gatunkowa zaprezentowanych fragmentów może budzić wątpliwości. Jak tłumaczą autorzy, ich alternatywność należy jednak rozumieć dwojako. Część utworów ukazuje alternatywne wizje historii z perspektywy autora, czyli jego wersję tego, jak być mogło  mniej lub bardziej fantastyczne wyobrażenie na temat tego, co w momencie powstawania utworu już się odbyło. Zazwyczaj chodziło o historię najnowszą  odzyskanie niepodległości, walkę z zaborcą, wojnę z bolszewikami. Takich opowieści powstało zaskakująco niewiele. Pozostałe utwory to historie, których alternatywny charakter widać dopiero, gdy spoglądamy na nie dzisiaj. Są to opowieści, których fabuła osadzona jest w przyszłości, często bardzo odległej, choć zazwyczaj w XX wieku, a poruszają temat pozycji Polski w Europie i świecie. Z dzisiejszej perspektywy te futurologiczne rozważania, często pełne niewiarygodnych pomysłów, mają walor alternatywnych historii Polski. Choć w tym szaleństwie może i jest jakaś metoda, to jednak faktem jest, że z braku faktycznych alternatyw historycznych autorzy prezentują nam tylko fantastykę w stylu retro.
Każdy rozdział poświęcono innej kategorii fantastycznych wizji, czyli różnym motywom przewodnim, które pojawiały się na kartach powieści i opowiadań. Znajdziemy tam więc teksty katastroficzne (Wszystkie końce świata), oparte na doświadczeniach wojennych (Wojna o niepodległość i Huragan od wschodu) czy literackie próby uczynienia z Polski potęgi kolonialnej (Kolonialne sny). We wstępie do każdego z nich autorzy kreślą historyczne, społeczne i literackie tło dla tych tematów, po czym następuje prezentacja fragmentów (tak  tylko fragmentów) wybranych dzieł. Takie stawianie na ilość bardziej niż na jakość można uzasadnić tym, że w gruncie rzeczy trudno byłoby wśród przytoczonych przykładów znaleźć historie warte większej uwagi. I choć taka forma może pozostawiać sporo do życzenia, Haska i Stachowicz uniknęli dzięki niej książki będącej suchym omówieniem trendów w międzywojennej fantastyce albo prezentacji przydługich, wątpliwej jakości literackiej tekstów z epoki.
Tak naprawdę bowiem, nawet przymykając oko na klasyfikację gatunkową, nie ma w wybranych przez autorów fragmentach zbyt wiele przykładów literatury, która z sukcesem przetrwałaby próbę czasu. Nawet dzieła Prusa i Słonimskiego, autorów o najbardziej rozpoznawalnych nazwiskach, stanowią raczej coś, co powstało na marginesie ich głównej działalności literackiej. Wszystkie zaprezentowane teksty, zgodnie z przedmową, to pulp fiction, które trafiało może do szerokich mas czytelników spragnionych tego typu rozrywki, ale nie wywarło zbyt wielkiego wpływu na trendy literackie międzywojnia. Zawarte w Śniąc o potędze teksty to również przykład literatury niewyczerpanej (nawiązując do tytułu naukowej antologii pod redakcją Krzysztofa Fiołka), czyli takiej, która zniknęła w odmętach czasu, nie doczekała się jeszcze należytej uwagi literaturoznawców i, co najważniejsze, nie istnieje w świadomości czytelników.
Można oczywiście stawiać tych autorów obok klasyków międzywojennej fantastyki, czyli Żuławskiego i Grabińskiego (jak robi to Paweł Dunin-Wąsowicz w posłowiu), ale wydaje mi się to błędnym tropem. Żaden z tekstów przedstawionych na kartach Śniąc o potędze nie wyszedł poza literacki margines i stało się to z dość oczywistych powodów. Dziś nie stanowią one żadnego literackiego odkrycia, które na zawsze zmieni nasze postrzeganie polskiej fantastyki, ale są zaledwie ciekawostką wyciągniętą z lamusa  co forma książki i prezentacja samych fragmentów tylko potwierdza.
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  Niczym w szachach

  Joanna Kapica-Curzytek

  Tomasz Sekielski Sejf. Trylogia
  

  
  Wydane w jednym tomie wszystkie części trylogii Sejf odsłaniają przed nami zakulisowy świat realiów władzy. Całość, napisana sprawnie i z pazurem, może się podobać.
Ekstrakt: 70%
[image: Sejf. Trylogia]
Tomasz Sekielski był przez wiele lat dziennikarzem i publicystą politycznym  telewizyjnym i radiowym. Ostatnim jego sukcesem jest film Tylko nie mów nikomu (współautorem jest jego brat Marek). Ale to nie wszystkie dziedziny aktywności Sekielskiego  jest on także autorem thrillerów politycznych. Sejf, a następnie jego kontynuacje: Sejf. Obraz kontrolny oraz Sejf. Gniazdo kruka ukazały się w latach 2012-2014. Obecnie wydawca zdecydował się na wznowienie książek w formie omnibusa  czyli wszystkich części tej trylogii w jednym tomie. To bardzo dobra decyzja, dzięki której nie musimy polować na kolejne części i możemy się skupić wyłącznie na czytaniu tomów we właściwej kolejności. Na marginesie, takie książkowe omnibusy są na rynku książek anglosaskich dosyć popularne, szkoda, że nie ukazuje się ich u nas więcej. Dla czytelnika to wygodna, poręczna forma zapewnienia sobie lektury, która ma szansę trwać długo.
Wszystkie trzy tomy Sejfu tworzą ścisłą całość, wydarzenia wiążą się ze sobą i nie jest możliwe, aby rozpocząć czytanie od dowolnej części. Kluczowym wydarzeniem jest tutaj zaginięcie szyfranta z Agencji Wywiadu. Pracował w tytułowym Sejfie  czyli podziemnym schronie, gdzie z zastosowaniem odpowiednich zabezpieczeń następuje przepływ ściśle tajnych informacji. Niedługo potem znaleziono zwłoki pracownika Sejfu. Drugim epizodem jest zamach na ambasadę naszego kraju, podczas którego zginął polski żołnierz. I obie te rzeczy: śmierć szyfranta i żołnierza pozostałyby prawdopodobnie ze sobą bez związku, w dodatku niewyjaśnione, gdyby nie dziennikarz telewizyjny Artur Solski, który jest przypadkowym świadkiem odnalezienia zwłok przez agentów wywiadu.
Intryga zakrojona jest szeroko, mamy tutaj krzyżujące się ścieżki ludzi wywiadu, policji, rządu oraz mediów. Sekielski stworzył wiarygodne, twardo stąpające po ziemi postacie agentów, szpiegów, polityków i dziennikarzy, zajęte walką o władzę, pieniądze, wpływy i prestiż. Osób występujących w całej trylogii jest dużo, dlatego bardzo przydałby się przekrojowy indeks bohaterów Sejfu, aby czytelnik mógł w każdej chwili przypomnieć sobie, kto jest kim. Brakuje również spisu treści (lub przynajmniej paginacji stron), aby czytelnik orientował się, gdzie się kończą i zaczynają poszczególne części i mógł do konkretnego miejsca w każdym czasie powrócić.
Szczególnie zwróciłam uwagę na wątek mediów w całej trylogii. Tomasz Sekielski, jako doświadczony dziennikarz telewizyjny, ma z pewnością sporą wiedzę dotyczącą tego, jak wyglądają media za kulisami i ich powiązania z, nazwijmy to, zewnętrznym światem. Autor kreśli tutaj mnóstwo zależności, realia pracy w telewizji są przedstawione ciekawie, ale nie dominują w żadnej z tych trzech powieści. Mogłoby się tu pewnie znaleźć więcej smaczków. Zaletą całości jest także oparcie akcji na realiach polskich oraz na wydarzeniach prawdziwych, jakim była na przykład obecność polskich wojsk w Iraku. Fikcyjne są nazwy partii i nazwiska polityków. Całkiem nieźle została oddana topografia miejsc, w których toczy się akcja wszystkich części Sejfu.
Styl autora jest bardzo dobry, Sekielski pisze z zaangażowaniem, z nerwem, dobitnie i trafnie, doskonałą polszczyzną. Minusem jest jednak rozwlekłość, szczególnie w pierwszym tomie, gdzie autor chce wiele rzeczy opowiedzieć, zamiast je pokazać  to stosunkowo częste warsztatowe niedociągnięcie. Ogólne moje odczucie jest zresztą takie, że w całej trylogii mamy zbyt dużo opisów i szczegółów, które spowalniają tempo narracji i, co za tym idzie, zainteresowanie czytelnika. Choć nie da się zaprzeczyć, akcja jako całość została poprowadzona doskonale, konsekwentnie, a wątki splatają się ze sobą i rozplatają, budząc rozmaite emocje. Trylogia ta została naprawdę nieźle napisana również od strony psychologii, a nawet psychiatrii.
Alicja Kaliska staje się stopniowo (ostatecznie w trzecim tomie) główną bohaterką, choć ogólnie muszę powiedzieć, że postacie kobiet, choć liczne, pozostają tutaj na drugim planie. Trzeba zwrócić uwagę, że jeśli już się tutaj pokazują, to najczęściej są to panienki, których rola jest wiadoma, a jeśli są to przedstawicielki innych zawodów, to dzieje się tak, że nieodmiennie bohaterowie  niezależnie od tego, kto to jest  oceniają kobiety pod względem ich atrakcyjności seksualnej i puszczają wodze fantazji. (Dodajmy, nie wnosi to nic specjalnie istotnego do przebiegu fabuły). Piersi, dekolty, pupy  kobiety zostają tu sprowadzone do roli seksualnych obiektów i umilaczek, przez co całość Sejfu nabiera wydźwięku nieznośnie i nachalnie seksistowskiego. To dlatego zdecydowałam się obniżyć o 10% ogólną ocenę tej publikacji. Miejmy nadzieję, że w trzeciej dekadzie XXI wieku takie podejście autorów (również Tomasza Sekielskiego) do swoich postaci, nawet w tak zwanej literaturze dla facetów (to też krzywdzący stereotyp!) będzie coraz częściej przeżytkiem.
Trzecia część, Sejf. Gniazdo Kruka chyba najbardziej przypomina książkową wersję House of Cards. Są tutaj, jak zresztą we wszystkich tomach, skomplikowane rozgrywki między politykami i agentami, są próby sił, zasadzki, zasłony dymne i mnóstwo innych intryg. Giną ludzie. Obnażone zostają ludzkie słabości. Finał całej trylogii Sejf pozostawia nas z budzącym pewien niepokój poczuciem, że wszystko, co bohaterowie robią i co ich spotyka  jest i tak częścią większej całości, a na wiele rzeczy nie ma się wpływu.
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  Cudzego nie znacie:Kosmiczny grzyb w natarciu

  Miłosz Cybowski

  Tade Thompson Rosewater
  

  
  Rosewater Tadea Thompshona, pierwszy tom trylogii Wormwood, z pewnością należy do ciekawszych powieści traktujących o inwazji obcych. Jednak właśnie z uwagi na to, że mamy do czynienia z początkiem cyklu, historia zdaje się nie wykorzystywać w pełni swojego potencjału.
Ekstrakt: 70%
[image: Rosewater]
Powieść jest klasycznym przykładem sf z przewagą fiction. Głównym bohaterem powieści jest Kaaro, czterdziestoletni agent jednej z rządowych organizacji wyróżniający się zdolnościami, które najłatwiej byłoby określić mianem parapsychicznych. Umie czytać w myślach innych (dzięki czemu często współpracuje przy przesłuchaniach) oraz wpływać na cudze myśli. Nie jest to jednak magiczna cecha, ale coś, co autor tłumaczy jednym z podstawowych elementów świata przedstawionego, czyli obecnością obcych na Ziemi.
Najbardziej widocznym obcym elementem jest tajemnicza kopuła, która pewnego dnia wyrosła z ziemi gdzieś w Nigerii. Od czasu jej powstania pory stała się nie tylko niemożliwą do przeniknięcia w żaden ze znanych sposobów barierą, ale też stanowi centrum dla powstałego wokół niej miasta Rosewater. Dla jego mieszkańców obcy byt stacjonujący to nie tylko element codzienności, ale też źródło energii. Dla rządu jest on czymś, co trzeba zbadać i poznać jak najlepiej. Ale mimo licznych prób, nikomu nie udało się dostać do środka ani zdobyć wystarczającej wiedzy na temat tego, z czym ludzkość tak naprawdę ma do czynienia.
Ale (tutaj wracamy do zdolności głównego bohatera) w powietrzu unoszą się również mikroskopijne cząsteczki obcego grzyba, które  połączone ze sobą  tworzą sieć znaną jako ksenosfera, do której ludzie tacy jak Kaaro mają dostęp. Owszem, jest to dość karkołomna wizja (opierająca się na tym, że skoro ktoś oddycha powietrzem wypełnionym kawałkami obcego, to ich obecność umożliwia bohaterowi oddziaływanie na takiego delikwenta), ale przedstawiona dość zgrabnie i nawet przekonująco. Szczególnie że odpowiednio sterylne powietrze skutecznie powstrzymuje te zdolności.
Akcja powieści toczy się w Nigerii, kraju, który nie stanowi najbardziej oczywistej lokalizacji dla wydarzeń mogących wpłynąć na przyszłość ludzkości. Autorowi udaje się przedstawić lokalny koloryt i uczynić z Rosewater, podobnie jak innych odwiedzanych przez bohatera miast, obce kulturowo i społecznie miejsce (chociażby opis samosądów na złodziejach). Jednak ten afrykański kraj, jego mieszkańcy i zwyczaje stanowią tylko i wyłącznie tło. Tak naprawdę akcja powieści mogłaby rozegrać się gdziekolwiek. I jest to poważny zarzut, szczególnie jeśli mieliśmy możliwość poznać o wiele bardziej dopracowane wizje nie-europejskich przyszłości Iana Macdonalda: Indiami z Rzeki bogów, Turcją Domu derwiszy czy Brazylią Brasyl. Tade Thompson Macdonaldem nie jest i jego starania pozostają no właśnie, tylko staraniami, by uczynić z postkolonialnej, pół cyberpunkowej Nigerii coś więcej niż przewijającą się gdzieś na marginesach ciekawostkę i fabularny dodatek. Zabrakło tu głębi, która wskazywałaby wyraźniej, że taki, a nie inny wybór miejsca akcji był uzasadniony czymś więcej niż tylko pobytem samego autora w tym kraju.
Thompson dorzuca bardzo wiele elementów, które świadczą wyraźnie o tym, że jego pomysł na świat przedstawiony i opowiedzianą historię daleko wykracza poza fabułę Rosewater. Niewiele dowiadujemy się na przykład o losach Ameryki (która, po zidentyfikowaniu obcego zagrożenia, całkowicie odcięła się od reszty świata), nie wiemy zbyt dużo na temat Bicycle Girl i technologii, którą dysponuje. Są to zapewne elementy, których pozbawiona wytłumaczenia obecność w powieści sugeruje, że doczekają się one więcej uwagi w kolejnych tomach. Jeżeli ma to być zachęta do sięgnięcia po następną część, to niestety  na mnie nie zadziałała.
Nie zrozumcie mnie źle  lektura książki należy do przyjemnych, bohaterowie są charakterystyczni i nieszablonowi, a fabuła, z powodzeniem spinająca w całość wątki z różnych okresów życia głównego bohatera, naprawdę wciąga. Czegoś jednak do pełni szczęścia zabrakło. Wydaje mi się, że problem nie leży w sferze klimatu, co raczej w fabule. Mimo całej swojej złożoności, rozpisanej na kilka płaszczyzn czasowych, pod sam koniec historia łapie zadyszkę. Deus ex machina wymieszane z motywem wybrańca prowadzi do obowiązkowego happy endu  może nie dla ludzkości, ale przynajmniej dla głównego bohatera.




Tytuł: Rosewater
Data wydania: 23 lutego 2017
Autor: Tade Thompson
Wydawca:  Apex Publications
Cykl: Wormwood
ISBN: 978-19-37009-29-8
Format: 364s. 140×216mm
Gatunek: fantastyka
Zobacz w: Kulturowskazie
Ekstrakt: 70%
  



  
  
  
  
  Magazyn Esensja - Magazyn Esensja nr 3 (CXCV) kwiecień 2020
  




  
  Publicystyka


  Na rubieżach rzeczywistości:Umieranie wstecz

  Marcin Knyszyński

  
  

  
  W odróżnieniu od omawianych ostatnio wesołych i żartobliwych powieści (Cudowna broń, Inwazja z Ganimedesa), kolejna książka Philipa K. Dicka jest bardzo mroczna i ponura. Wbrew wskazówkom zegara to kolejny poważny krok ku doświadczeniu 2-3-74  objawieniom, których następstwem była trylogia Valis oraz poważnym pytaniom o naturę wszechrzeczy, Boga i Absolutu. Bo jak wiemy już z Trzech stygmatów Palmera Eldritcha Bóg Absolutem być nie musi.
[image: Wbrew wskazówkom zegara]
W sierpniu 1966 roku, w miesięczniku Amazing Stories, ukazuje się szalone opowiadanie Philipa K. Dicka, zatytułowane Your Appointment Will Be Yesterday. Coś niedobrego stało się z czasem  zaczyna on biec do tyłu, w wyniku czego martwi budzą się w grobach i młodnieją, tak jak cała ziemska populacja. Tak zwana faza Hobarta powoduje, że wszyscy dorośli ludzie przeistaczają się z czasem w małe dzieci i  uwaga!  kończą istnienie w macicach wolontariuszek. Redukują się potem do zarodków, które ostatecznie zespalają się z ciałami nosicielek. Specjalne służby państwowe wymazują regularnie cały dorobek naukowy ludzkości, uczeni tracą wiedzę, cała cywilizacja pogrąża się w regresie. Opowiadanie to, które w Polsce możemy znaleźć w zbiorze Elektryczna mrówka wydawnictwa Rebis (gdzie nosi tytuł Umówimy pana na wczoraj), zostało potem, wzorem całej masy innych krótkich tekstów, przerobione przez Dicka na powieść. The Counter-Clock Word wychodzi w 1967 roku nakładem Berkley Books.
Konwersja Umówimy pana na wczoraj na Wbrew wskazówkom zegara cechuje się największym stopniem wierności, jeśli chodzi o wszystkie dickowe rozszerzenia opowiadań do rozmiarów powieści. Główny bohater opowiadania, Niels Lehrer, staje się w powieści Douglasem Applefordem, pracownikiem Ludowej Biblioteki Miejskiej, która, zarządzana przez Radę Eradów (od eradicate), dba o to, aby faza Hobarta przebiegała bez zakłóceń. Otóż Hobart ukuł teorię, wedle której cały wszechświat, cyklicznie, co kilka miliardów lat podlega procesowi cofania czasu. Przypomina to współczesną teorię kosmologiczną  tak zwany Wielki kolaps  która zakłada zatrzymanie rozszerzania się wszechświata i powrót całej jego przestrzeni, energii i materii do jednego punktu, od którego zacznie się kolejny Wielki wybuch i kolejny wszechświat. Ludzie na całym świecie zmuszeni zostali do dziwacznych i absurdalnych zachowań. Nie jedzą  zamiast tego zażywają doodbytniczo bliżej nieokreślony specyfik zwany sogumem, aby potem wymiotować żywnością, która segregowana jest następnie z pojemnikach i zanoszona do sklepu. Nie czekaj na mnie. Zwrócę coś na mieście  tak mężowie uciekają w powieści od trudnych małżeństw. Papierosy nie są palone, lecz powstają z niedopałków, w które należy wdmuchiwać powietrze. I tak dalej, i tak dalej. Dick wykazuje się jednak wielką nonszalancją w stosunku do swoich założeń  otóż ta czasowa anomalia działa bardzo wybiórczo. Tutaj nadal po nocy następuje poranek, nadal przyczyna poprzedza skutek, nadal rozróżniamy przeszłość od przyszłości. Nie wiemy co spowodowało fazę Hobarta (w opowiadaniu chodziło o nieudany eksperyment naukowy i dziwaczne urządzenia zwane gluglutronami), nie wiemy, dlaczego działa tylko w wybranych obszarach życia  i nigdy tego Dick nie tłumaczy. Jak więc wytłumaczyć fragmentaryczność działania antyczasu?
Przede wszystkim mamy do czynienia z powieścią  a więc fabułą, która musi zmierzać w jakimś logicznie uzasadnionym kierunku. Rozpad i regres nie dotyczą tu najważniejszego elementu opowieści  jej liniowości. Odwrócone jest tylko to, co ma służyć do przedstawienia myśli Philipa K. Dicka i jego filozofii. Nie zastanawiamy się zatem, co by było, gdyby bohaterowie zrezygnowali z codziennego, porannego przyklejania zarostu, który potem wrasta i znika pod skórą. Albo gdyby nie spakowali zwróconego jedzenia. To jest nieistotne. Najważniejszy staje się proces powracania do życia staronarodzonych, regres cywilizacji i człowieczeństwa oraz konsekwencje filozoficzne tego faktu.
[image: Wbrew wskazówkom zegara]
Krótko o fabule. Sebastian Hermes, staronarodzony i pamiętający jeszcze przenikliwy chłód grobu, kieruje vitarium  organizacją trudniącą się wydobywaniem z grobów ludzi powracających do życia i opieką nad nimi w pierwszych dniach nowej egzystencji. Zgodnie z obowiązującym prawem, vitarium może handlować swoimi staronarodzonymi  wystawia ich po pewnym czasie na aukcji, po której trafiają do stęsknionej rodziny, zainteresowanej nimi megakorporacji lub do państwowego przytułku, jeśli nie znajdzie się nabywca. Podczas jednej z interwencji na zapomnianym cmentarzu Hermes dokonuje niesamowitego odkrycia. Znajduje grób Thomasa Anarchy Peaka, dawnego religijnego przywódcy, który według rozkładu (faza Hobarta wystartowała w 1986 roku, a ludzie ożywają w kolejności chronologicznej  najpierw zmarli w 1986, 1985, 1984 itd) lada chwila ma przyjść ponownie na świat. Hermes wietrzy niezły interes  przecież o Anarchę upomną się najwięksi gracze na rynku staronarodzonych. Będzie chciała dorwać go Biblioteka, urząd odpowiedzialny nie za gromadzenie, lecz usuwanie wiedzy  wszak jego śmiałe i kontrowersyjne tezy trzeba będzie niezwłocznie eradykować. Upomni się o niego pewnie jego własny kult, tzw. udi, dowodzeni przez następcę Peaka, niejakiego Raymonda Robertsa. Nie wiadomo tylko czy Roberts będzie chciał oddać Peakowi cześć, czy może go zgładzić w obawie o utratę pozycji. Do walki dołączy nagle nowa, trzecia strona  tajemniczy rzymski syndykat, który w naturalny sposób kieruje nasze spojrzenia na Watykan. Sebastian Hermes zostanie wplątany w bardzo poważną aferę, a wraz z nim jego młodniejąca w oczach żona Lotta; wspomniany już bibliotekarz Douglas Appleford; tajna agentka Biblioteki, ponętna i bezwzględna femme fatale Anne McGuire; funkcjonariusz Joseph Tinbane podkochujący się w Lotcie i oczywiście sam Raymond Roberts.
Jak to zwykle u Dicka bywa, część z tych postaci wzorowana jest na prawdziwych osobach  Lotta to Nancy Hackett, a Anne to Anne Williams Rubinstein (kolejno czwarta i trzecia żona  w trakcie pisania Wbrew wskazówkom zegara Dick wymieniał właśnie jedną na drugą). Sam Anarcha Peak to pierwsza, jeszcze bardzo skromna, analiza postaci Jamesa Alberta Pikea, Biskupa Kościoła Episkopalnego Kalifornii, którego autor poznał mniej więcej w tym samym czasie co Nancy Hackett. Alter ego Pikea pojawi się po latach w pełni dojrzałej formie jako tytułowy bohater ostatniej powieści Philipa K. Dicka  Transmigracji Timothyego Archera. Ciekawostką jest fakt, iż do stanowiska pierwowzoru Anarchy Peaka rości sobie prawo również Anthony Peake, autor jednej z najbardziej odlotowych biografii Dicka  Człowieka, który pamiętał przyszłość. Problem w tym, że Dick nigdy Peakea nie poznał, a sam autor biografii twierdzi, że Dick mógł mieć przebłyski z przyszłości i zamazane wizje nazwiska biografa. No, zaiste ciekawe.
Gdy przyjrzeć się dokładnie jak działa Faza Hobarta, wychodzi na to, że dotyka ona przede wszystkim człowieczeństwa. Dick nie pisze nic o zwierzętach, nie wiemy, czy zamykają się w jajku od środka, skąd biorą skorupki i klej do ich połączenia. Nie pisze o roślinach, nie wiemy czy rosną w dół i chowają się do ziarenek. Nieożywiona reszta świata też nie reaguje na antyczasową anomalię, tak jakby dotyczyła ona tylko człowieka. I dokładnie tak jest  materialny wszechświat jest całkowicie obojętny na kierunek upływu czasu, to przecież tylko zbiorowisko atomów krążących w próżni, to tylko mechaniczny układ wykonujący cyklicznie pewien program ograniczony prawami fizyki. Samoświadome istoty zamieszkujące takie miejsce, aby móc funkcjonować muszą nadawać cel (najlepiej transcendentny) swojemu istnieniu, jakiś kierunek  muszą wymykać się owemu mechanicyzmowi. Naturalnym następstwem jest pojęcie czasu i sekwencyjności, a także doświadczenia mistyczne, w których szuka się celów ostatecznych. Upływ czasu jest zatem użytkowym złudzeniem, rejestracją stopklatek czasu ortogonalnego o którym już pisaliśmy w A teraz zaczekaj na zeszły rok.
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Skąd zatem koncept czasu biegnącego wstecz? Skąd ten pomysł na erozję człowieczeństwa? Z odpowiedziami przychodzi Anarcha Peak oraz jego wyznawcy. Mówi głośno o tym, że czas jest iluzją, a sam świat jest wieczny i niezmienny. Przy czym owym światem wcale nie jest nasza rzeczywistość, lecz platoński świat ideałów, form, wzorców, niezmiennych idei i Absolutu. Nasz wszechświat jest tylko niedoskonałą realizacją świata idealnego, tak samo jak Palmer Eldritch był niedoskonałą realizacją Boga. Ludzie zamieszkujący taki świat zawsze będą dążyć do owych nieosiągalnych ideałów  poprzez rozwój i walkę z entropią. Nigdy jednak tam nie dotrą, nigdy nie opuszczą platońskiej jaskini i zawsze będą tylko no właśnie  dążyć. Wbrew wskazówkom zegara to znów kurs ku gnozie  mamy całkowicie materialny świat, powstały jako emanacja świata idealnego i niedoskonały właśnie z powodu zakorzenienia w materii. Na to właśnie zwraca uwagę Philip K. Dick odwracając bieg czasu  wszystkiemu winna jest materia. Wszechświat przestanie się rozszerzać właśnie dlatego, że uwięziony jest w materii. To grawitacja sprowadzi go (i nas w nim) do jednolitej, nieświadomej niczego pramasy, co jak zauważamy jest podstawą wierzeń kultu udi  nazywają siebie wszyscy i nikt oraz postulują Wielkie Boskie Zjednoczenie, czyli połączenie ludzkich umysłów w jednolitą zupę i anihilację człowieczeństwa. W realiach antyczasu wszechświat czeka ten sam los, który przeznaczony jest każdemu człowiekowi z osobna. Różnica polega na tym, że jemu jest to obojętne  nam nie, chyba, że należymy do rzeczonego kultu. Na nic pocieszenie Anarchy, który twierdzi, że przecież idealne formy istnieć będą wiecznie  to, że zostaną użyte ponownie, w kolejnym cyklu wszechświata nie ma dla nas, umierających wstecz, żadnego znaczenia. I to jest najstraszniejsza konsekwencja odwróconego czasu  odbiera on człowiekowi wszystko to, na czym buduje on swą istotę. Poczucie celu i sensu istnienia.
Wbrew wskazówkom zegara jest powieścią niezmiernie ważną w kontekście późniejszych, głęboko zanurzonych w mistyce, gnozie i filozofii, dzieł Philipa K. Dicka, jak chociażby wspominana już trylogia Valis. To tutaj po raz pierwszy Dick opisuje wizję, w której bohater (a konkretnie Hermes) znajduje się rzekomo w IV wieku przed naszą erą i widzi świat prawdziwszy niż na co dzień. To tutaj pojawia się też gnostyckie pojęcie zła, wynikającego nie tyle z intencjonalnego działania jakiegoś ponadczasowego bytu (albo człowieka), ale z samej natury rzeczywistości uwięzionej w materii. No a z drugiej strony jest to też świetna powieść akcji, science fiction i niemal thriller sensacyjny.
Wbrew wskazówkom zegara jest pozycją obowiązkową na drodze do najważniejszych, stawiających głównie na filozofię a nie rozrywkę, powieści Dicka. Za miesiąc zajmiemy się jedną z nich i spróbujemy odpowiedzieć sobie na jedno z najczęściej powtarzanych pytań w popkulturze  Czy androidy marzą o elektrycznych owcach?
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  450 stopni Fahrenheita:Drugie wyjście z Raju

  Karol Franczak,  Kuba Gach,  Dawid Kantor

  
  

  
  W drugiej odsłonie naszych dyskusji wzięliśmy na tapet dwie powieści ze znanej serii Uczta wyobraźni  Ciemny Eden oraz Matkę Edenu. Wychodząc od rozważań o podłożu socjologicznym, kończymy aż na elemencie ewolucyjnym obcego świata. Z uwagi na formułę, w tekście pojawią się pewne elementy fabuły, które można uznać za spojlery.
[image: Ciemny Eden]
Dawid Kantor: Chris Beckett, Anglik, były pracownik socjalny, wykładowca socjologii i pracy socjalnej, a przy okazji  pisarz science fiction, autor kilkunastu opowiadań i kliku powieści, w tym trylogii o historii Edenu. Na rodzimym rynku jak dotąd ukazały się dwa tomy serii, wydane w ramach Uczty wyobraźni: dobrze przyjęty Ciemny Eden oraz przeciętnie oceniana Matka Edenu. Beckett w swoim cyklu postanowił bez wątpienia zaczerpnąć ze swojego dorobku zawodowego, ale chyba nie można określić go jako klasyczną, socjologiczną science fiction. Ciężar tematyczny rozkłada się tutaj inaczej, a autor stawia odmienne pytania i nie podąża ścieżką wytyczoną przez Orwella, Asimova czy Brunnera. Jak pisze sam na swoim blogu: Moje powieści zazwyczaj dotyczą sytuacji, których doświadczyłem w swoim życiu, rzeczy, które działy się dookoła mnie i które próbowałem zrozumieć. Panowie, jak przypadł Wam do gustu pomysł na Ciemny Eden? Co myślicie o fabule?
Kuba Gach: Jeżeli któregoś z Beckettów miałbym ustawić w jednym rzędzie z Orwellem czy Asimovem, to byłby to raczej Samuel, a nie Christopher. Ale zacznijmy od początku: Cykl Ciemnego Edenu to opowieść o losach młodej społeczności zamieszkującej spowitą w niemal całkowitych ciemnościach planetę Eden. Mieszkańcy obcego świata są potomkami dwójki Ziemian, którzy kilkaset lat przed rozpoczęciem właściwej akcji powieści, znaleźli się na odległej planecie i stali się protoplastami populacji, liczącej w momencie zawiązania fabuły  około pięciuset osób. W pierwszym tomie cyklu przyglądamy się zalążkowi cywilizacji, będącej na skutek braku jakiegokolwiek kontaktu ze swym ziemskim matecznikiem, na etapie rozwoju, który swobodnie możemy nazwać na potrzeby niniejszej dyskusji  etapem prehistorycznym. Losy mieszkańców planety obserwujemy przede wszystkim z perspektywy głównego bohatera Ciemnego Edenu  Johna  nonkonformisty, którego kontrowersyjne działania mamy okazje śledzić w trakcie lektury powieści. Są one katalizatorem przemian budzących ferment w harmonijnym do tej pory życiu edeńskiej społeczności.
Odpowiadając na zadane przez Ciebie pytanie dotyczące pomysłu na fabułę powieści, należy uczciwie przyznać, że jest on intrygujący. Dzieje społeczności rozwijającej się w nieprzyjaznym i nienaturalnym dla siebie środowisku to doskonała okazja do ukazania ludzkiej natury, oderwanej od kontekstu ziemskiego, a co za tym idzie, teoretycznie czystszej i bardziej krystalicznej. Z drugiej strony, w makroskali, to świetna perspektywa do przyglądnięcia się punktom zwrotnym w dziejach społeczeństwa oraz do obnażenia mechanizmów prowadzących do rozwoju cywilizacyjnego. Wielkie i trudne tematy. Beckett w mojej ocenie, pomimo posiadania przyzwoitych literackich umiejętności, nie podołał wielkości problemów, które chcąc nie chcąc poruszył w powieści. Moim głównym zarzutem dotyczącym cyklu jest gruba kreska, którą autor rysuje charaktery głównych bohaterów historii, czy nakreśla podłoże konfliktów napędzających akcję powieści. John jest niespokojnym duchem; David jest zły; Jeff jest dobry; David robi tylko rzeczy złe; Jeff robi tylko rzeczy dobre. Takie uproszczenia i kontrasty pewnie korzystnie wpływają na przejrzystość fabuły, gdyż czytelnik (zwłaszcza ten młodszy) wie komu kibicować, lecz przez wspomniany brak subtelności, summa summarum, mamy na koniec do czynienia z prostą baśnią czy też moralitetem dla nastolatków, a nie wiwisekcją fascynujących tematów, której ja naiwnie oczekiwałem po lekturze cyklu Chrisa Becketta.
Karol Franczak: Nie zgodziłbym się z tezą, iż autor nie podołał tematowi na jaki się porwał. O ile kreacja bohatera indywidualnego jest rzeczywiście dość toporna, to przedstawienie człowieka w ramach zbiorowości wychodzi Beckettowi genialnie. Najmocniejszą cechą obu powieści jest bowiem sposób zobrazowania społeczeństwa  jego powstanie, rozwój, a także stopniowy upadek. Człowiek, nawet oderwany od cywilizacji, w kontakcie z innymi ludźmi zawsze będzie dążył do uściślenia i usankcjonowania relacji. To dążenie stanowi genezę rodzin, plemion, społeczeństw a wreszcie i państw. Ludzie są naznaczeni cechami, które nie znikają nawet wtedy gdy zostaną oni wyrwani ze środowiska naturalnego. Tło powieści, tj. rozbicie się (dość przypadkowych zresztą) astronautów na odległej planecie, jest jedynie dodatkiem do tego co pragnie przekazać autor. Równie dobrze akcja mogłaby dziać się na bezludnej wyspie.
Z obydwu części płynie bardzo ważna lekcja jaką jest konieczność nieustannej zmiany. Statyczność, nudna stabilność i sztywne spętanie się więzami tradycji, religii i obrzędów blokuje rozwój nie tylko osobisty, ale także rozwój całych społeczeństw. Zbiorowość potomków rozbitków trzyma się kurczowo miejsca w którym wylądowali ich przodkowie, nie zwracając uwagi na kurczące się zasoby naturalne oraz zmniejszającą się przestrzeń życiową. To dzięki odwadze, zdolności do przełamywania barier oraz zwykłej ciekawości, bohater pierwszej książki cyklu  John, dokonuje przełomu polegającego na eksploracji świata, w którym jemu i jego pobratymcom przyszło z przymusu mieszkać. Bez wyróżniającej się jednostki, która stanie na czele społeczeństwa, nie jest możliwy rozwój. Motyw ten zresztą przewija się również w drugiej odsłonie cyklu.
D.K.: W mojej ocenie najsłabiej (co nie znaczy  tragicznie) było właśnie literacko. Obie powieści prezentowane są z perspektyw kilku bohaterów, posługujących się zdegenerowaną formą języka przywiezionego na Eden przez Angelę i Toma i tym właśnie językiem zostały w całości napisane. Mowa Edeńczyków ma charakter zubożałego, częściowo dziecięcego języka, pozbawionego większości określeń na nieznane im zjawiska, choćby zamiast słowa zabić używają słowa zrobić. Ta stylizacja niewątpliwie wymagała przygotowania i długiego autorskiego szlifu, ale jej ostateczny efekt wywołał we mnie mieszane odczucia. Z jednej strony taka prezentacja języka wydaje się konieczna i pokazuje niewinność społeczeństwa, z drugiej utrudnia lekturę  bo fraza staje się rwana i nieprzystępna, nie daje też możliwości bardziej szczegółowego odmalowania obcej planety. Brakuje też ewolucji języka w perspektywie kilkuset lat historii Edenu. O ile pierwszy tom czytałem z niemałym zainteresowaniem, bo akcja była dość wartka i odkrywanie zamysłu powieści niosło satysfakcję, o tyle przy Matce Edenu chwilami się męczyłem  fabuła momentami kręciła się w miejscu, a język sprawiał, że przez kolejne rozdziały brnęło się coraz ciężej. Bohaterowie faktycznie wydają się dość topornie ociosani, ale tu akurat, tak jak pisał Karol, ikoniczność była konieczna do spełnienia założeń autora. Jeśli idzie o realizację pomysłu na cykl to bliższy jestem stwierdzeniu, że wypadła dobrze. Tematy faktycznie niebłahe i do przedstawienia trudne, ale sposób, w jaki podejmuje je Beckett, zrobił na mnie wrażenie przede wszystkim w warstwie konceptualnej. Nie była to co prawda pierwsza próba przedstawienia społeczności rozwijającej się na obcej planecie w oderwaniu od Ziemi  były przecież choćby Całkowe drzewa Larrego Nivena, a w Polsce Vatran Auraio Huberatha, ale chyba nikt nie skupił się do tej pory na szczegółach rozwoju zalążków nowej cywilizacji u jej zarania. Z obserwacji zawodowych Becketta wynika zapewne, że w pewnych sytuacjach zachowania różnych ludzi powtarzają się i podobne bywają reakcje całej grupy, w której Ci ludzie funkcjonują. Ekstrapolacja tego pomysłu na szerszą skalę i przeniesienie do miejsca nieskalanego historycznymi i symbolicznymi naleciałościami Ziemi, pozwala na retelling historii człowieka w Raju, jako historii uniwersalnej. Już sam tytuł powieści sugeruje skojarzenie, a dalej mamy Adama i Ewę (Toma i Angelę), zerwanie jabłka (zniszczenie kręgu przez Johna), Kaina i Abla (pierwsza przemoc Johna i Davida, na którą w edeńskim języku nie ma nawet nazwy), listek figowy (postępująca wraz z rozwojem cywilizacji formalizacja związków damsko  męskich) i cały szereg innych. Dzikie i mroczne piękno Edenu jako świata także nasuwa skojarzenie z Rajem i pierwotną, obcą człowiekowi Ziemią. Sposób w jaki Beckett to połączył i ubrał w fabułę w pierwszym tomie, po prostu imponuje i Ciemny Eden moje oczekiwania spełnił.
Wracając do postaci  John Czerwoniuch, główny bohater Ciemnego Edenu, wydaje mi się być daleki od jednoznaczności. Popychany przez ambicje, chce być zapamiętanym liderem i z tego powodu jednocześnie czerpie satysfakcję i cierpi, szargają go wewnętrze rozterki uczuciowe, w końcu popełnia zło dla poparcia sprawy grupy, którą przewodzi. Zostaje Kainem. Staje się dla Edenu postacią legendarną  z jednej strony motorem postępu, z drugiej przemocy  jakby obie kwestie były nierozerwalnie połączone.
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K.G.: Panowie, obydwaj usprawiedliwiacie charakterologiczną tekturowość bohaterów Cyklu Edeńskiego, rzekomą autorską koniecznością ich zarchetypizowania. Rzeczony zabieg był  jak rozumiem  w Waszej ocenie warunkiem niezbędnym do klarownego przedstawienia swej wizji przez Chrisa Becketta. Moim zdaniem, takie naskórkowe potraktowanie swoich postaci przez twórcę, świadczy raczej o pójściu przez niego na łatwiznę, gdyż z pewnością o wiele prościej jest ukazać różnego rodzaju mechanizmy społeczne, za pośrednictwem postaci czarnobiałych, posługujących się jasnym dla czytelnika kodeksem moralnym niż przez pryzmat postaci o bardziej zniuansowanych cechach. Lektura cyklu byłaby w mojej ocenie o wiele bardziej intrygująca, gdyby dla przykładu, zły do szpiku kości David  w którym wyraźnie można zauważyć powidoki po postaci Jacka z Władcy much Goldinga  był u Becketta inteligentnym cywilizowanym człowiekiem, a jego argumenty przemawiałyby do czytelnika z podobną siłą co racje przedstawiane przez Johna. Niestety, zamiast konfliktu na argumenty mamy w Edenie pozbawiony subtelności konflikt dobra ze złem. Od początku wiemy przy której stronie sporu powinniśmy umiejscowić nasze sympatie. Po ambitnym sci-fi (bo rozumiem, że tak traktujemy omawiane powieści), oczekiwałem merytorycznego zmierzenia się z materią, a nie starotestamentowej wariacji, która nie wnosi w dodatku niczego nowego do schematu znanego od zarania literatury.
K.F.: O ile drugi tom rzeczywiście jest nieco męczący, to przynajmniej ja przy lekturze pierwszego bawiłem się dobrze. Oczywiście nie jest to jakieś nowatorskie arcydzieło gatunku, ale czy walka dobra ze złem, gdzie granice są jasno postawione, jest czymś złym w literaturze? Ja tak nie uważam.Wracając do powieści, to przywołany John jest pozytywnym bohaterem, niemniej mogłem zrozumieć złość, jaką odczuwała do niego część pobratymców. Zniszczenie pozostałości po lądowaniu, które stało się obiektem kultu jest odważnym i ciężkim do jednoznacznej oceny czynem. W drugim tomie, gdzie bohaterką jest Gwiazdeczka Strumyk, tło powieści jest już inne. Cywilizacja, u której początku legły działania Johna i Davida, jest już nie tylko bardziej rozwinięta, ale także i podzielona na zwalczające się klany. Bohaterka wywodząca się z nieliczącego się plemienia leżącego nieco na uboczu, zostaje zrządzeniem losu partnerką przywódcy frakcji pochodzącej od legendarnego już wtedy Johna Czerwoniucha. Jak się jednak okazuje, jego nauki zostały przekręcone a społeczeństwo uległo feudalizacji, dzięki której panują w nim podziały i nierówności. O ile wątek ten jest dość ciekawy i pokazuje ewolucję plemion w państwa, to zupełnie nie rozumiem wprowadzenia przez autora innych rozwiązań, choćby obcych zamieszkujących Eden. Powoduje to moim zdaniem zupełnie niepotrzebny chaos w powieści. Matka Edenu rozczarowuje do tego stopnia, że nie wiem czy sięgnę po kolejny tom z cyklu.
D.K.: Myślę, że to odczucie polaryzacji w Ciemnym Edenie wynika z tego, że opowieść jest prezentowana z perspektywy Johna, którego czytelnik widzi jako inteligentnego, odważnego, nie obawiającego się podejmowania niepopularnych decyzji. Z drugiej strony okazuje się on pierwszym na Edenie mordercą (ale w obronie innych), pierwszym wiarołomcą (ale by przemówić innym do rozumu), prowadzi do pierwszego rozłamu w jednolitej dotąd społeczności (bo to jedyny sposób by realizować zamierzone cele). Nie odebrałem Johna jako jasno sprecyzowanej dobrej postaci, ani całego Edenu jako prostej powtórki biblijnych początków człowieka  bo pytanie o to czy zbrodnia Kaina była konieczna, żebyśmy mogli ruszyć naprzód (przejść do epoki agrarnej) wydaje się świeże. David jest osobnikiem prymitywnym, skłonnym do przemocy. Muszę przyznać rację, że został niepotrzebnie spłycony i zabrakło rozdziałów z jego perspektywy, bo sama idea utrzymania społecznego status quo, którą reprezentuje, nie jest jednoznacznie zła, ani nielogiczna z perspektywy mieszkańca spowitej w mroku planety. W Matce Edenu wszystko jest już znacznie bardziej czarno-białe, ale poznajemy przynajmniej perspektywę przeciwników Gwiazdeczki Strumyk, rozumiemy ich motywację i sposoby manipulacji społecznością. Drugi tom jest na niższym poziomie nie przez bohaterów, a przez słabszą historię i mniej wyrazisty i interesujący przekaz.
K.G.: W Matce Edenu Beckett wyraźnie odszedł od socjologicznego i historycznego kierunku wytyczonego w pierwszym tomie trylogii na rzecz zmierzenia się z bardziej aktualnymi tematami dotyczącymi problemów świata współczesnego. Kraina zamieszkana przez tzw. Johnowych, to obraz społeczności feudalnej pełnej klasowych nierówności i wyzysku. Autor wprowadza również na karty powieści lud rdzennych mieszkańców planety Eden, celem poddania obserwacji tolerancyjności młodej cywilizacji, w konfrontacji z elementem obcym, uosabianym przez wspomnianych nietoperzopodobnych autochtonów. W Matce Edenu autor skupia się też uważniej na postaciach kobiecych, wprowadzając do historii kilka nowych silnych bohaterek. Wszystkie wymienione zabiegi, choć ciekawe  po raz kolejny nie wybrzmiewają we właściwy sposób. Problem niewolnictwa jest nieźle zarysowany, pogarda dla tubylców jest widoczna, sytuacja kobiet zaś nie jest godna pozazdroszczenia; kłopot w tym, że te wątki donikąd nie zmierzają. Gwiazdeczka Strumyk nagle pojawia się w krainie Johnowych, daje nadzieję na poprawę życia jej mieszkańców, po czym równie szybko ją opuszcza, pozostawiając swój lud z jego problemami, a czytelnika z poczuciem niezaspokojenia. Po raz kolejny autor obiecuje wiele, by w kulminacyjnym momencie wycofać się ze swych zobowiązań.
D.K.: W serii Becketta bezdyskusyjnie robi wrażenie sam Eden  planeta na stałe skąpana w mroku, rozświetlanym tylko przez lokalne formy życia, czerpiące energię z ciepłego wnętrza globu. Nie raz można zanurzyć się w sugestywnych opisach lasów, jezior oraz bezświetlnych gór, przerywanych dzikim śpiewem edeńskich lampartów. Jednak pomimo świetnego klimatu planeta wydawała mi się momentami zbyt swojska z drzewami, nietoperzami i całym ekosystemem uformowanym trochę na wzór ziemskiego. Tak egzotyczne warunki byłyby prawdopodobnie źródłem znacznie bardziej ekscentrycznych form życia. Według Was Eden jest tylko drugim planem dla powieści, czy raczej jednym z jej bohaterów?
K.F.: Opisy fauny i flory nie zrobiły na mnie specjalnego wrażenia, autor mógł zdecydowanie postarać się bardziej. Obydwa tomy to klasyczna science  fiction, choć zdecydowanie więcej tu fikcji niż nauki. Nie wiem bowiem, czy z biologicznego i fizycznego punktu widzenia, roślinność i zwierzęta mogłyby funkcjonować bez dostępu do światła płynącego z pobliskiej gwiazdy. Z drugiej strony, jeśli życie planety powstało w całkowitej ciemności, to w jakim celu drzewa miałyby generować źródła światła, a zwierzęta organy wzrokowe? Bardziej prawdopodobne byłyby zmysły oparte np. na echolokacji. Przemówiłoby to do mnie zdecydowanie lepiej, gdyby ekosystem Edenu był bardziej egzotyczny. Interesującym momentem fabularnym w prezentacji świata był opis gór. Przejście przez masyw w pierwszym tomie zostało oddane bardzo dobrze. Brak światła, powietrza i wszechogarniające zimno znakomicie współgrały z przeżyciami bohaterów. Tym bardziej uwidaczniało się jak wielkie ryzyko musiał podjąć John i jak bardzo musiały zaufać mu osoby, które zdecydowały się za nim podążyć. W drugim tomie autor poszedł trochę na łatwiznę  o ile w Ciemnym Edenie akcja miała miejsce głównie w lokalizacjach górskich, tak w Matce Edenu prym wiodły zupełnie ziemskie oceany.
D.K.: Pomimo zmiany lokalizacji, jeszcze mniej w drugim tomie oryginalności bezświetlnej przyrody, pomijając tylko przejawy inteligencji u nietoperzopodobnej rasy. Z perspektywy ewolucyjnej ten wątek jest całkowicie niewiarygodny  wykształcenie aparatu pozwalającego na mowę u obcego gatunku, tym bardziej w tak odmiennym środowisku, wydaje się ekstremalnie mało prawdopodobne.
Choć całość egzotycznego środowiska jest bardziej efekciarska niż naukowa, a kreacja bohaterów budzi sprzeczne odczucia, po Ciemny Eden warto sięgnąć by sprawdzić jak podszedł to tematu formowania cywilizacji Beckett i jak te założenia spełnił. Obserwacje, jakie poczynił w społeczeństwie autor, okazują się uniwersalne, korespondują z archetypami ludzkich zachowań znanymi z literatury i zdają się układać na kartach Ciemnego Edenu w bardziej złożony wzór. Absolutnym entuzjastom prozy Anglika przypadnie być może do gustu Matka Edenu, ogołocona nieco ze świetnych pomysłów i pierwszego wrażenia, a także słabsza literacko, ale wciąż tematycznie i klimatycznie powiązana z pierwszym tomem Cyklu Edeńskiego.




Tytuł: Ciemny Eden
Tytuł oryginalny: Dark Eden
Data wydania: 15 stycznia 2014
Autor: Chris Beckett
Przekład: Wojciech M. Próchniewicz
Wydawca:  MAG
Cykl: Ciemny Eden
Seria: Uczta Wyobraźni
ISBN: 978-83-7480-416-5
Format: 336s. 135×202mm; oprawa twarda
Cena: 39,
Gatunek: fantastyka
WWW: Polska strona
Zobacz w: Kulturowskazie

Tytuł: Matka Edenu
Tytuł oryginalny: Mother of Eden
Data wydania: 23 lutego 2018
Autor: Chris Beckett
Przekład: Wojciech Próchniewicz
Wydawca:  MAG
Cykl: Ciemny Eden
Seria: Uczta Wyobraźni
ISBN: 978-83-7480-902-3
Format: 416s. oprawa twarda
Cena: 39,
Gatunek: fantastyka
WWW: Polska strona
Zobacz w: Kulturowskazie
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  Recenzje


  Do sedna:Alejandro González Iñárritu. Birdman.

  Marcin Knyszyński

  Alejandro González Iñárritu Birdman
  

  
  Birdman Alejandro Gonzáleza Iñárritu zdobył najwięcej nominacji i nagród wśród wszystkich filmów meksykańskiego reżysera. Choć nazywanie tego filmu jego opus magnum może brzmieć nieco pompatycznie, wydaje mi się, że jest to zdecydowanie najlepszy film Iñárritu.
Ekstrakt: 100%
[image: Birdman]
Głównym bohaterem jest Riggan Thompson, gwiazda kina superbohaterskiego z początku lat dziewięćdziesiątych. Jego sława już dawno przebrzmiała, a on sam znany jest jako ten facet, który grał Birdmana. Riggan próbuje zrobić w końcu coś istotnego, czyli wystawić na Broadwayu sztukę na podstawie opowiadania Raymonda Carvera  What We Talk About When We Talk About Love. Ma to być zarówno hołd dla pisarza, którego autograf skłonił młodego Riggana do rozpoczęcia kariery aktorskiej jak i swego rodzaju udowodnienie, że jest on prawdziwym artystą, a nie tylko zapomnianym nazwiskiem z blockbusterów. 
Według założeń Iñárritu miał to być film, podczas seansu którego dochodzi do najmocniejszego utożsamienia się widza z głównym bohaterem. Całość została nakręcona tak, jak chociażby Ludzkie dzieci Alfonso Cuarona  jedno, nieprzerwane, długie ujęcie zespalające percepcję widza z percepcją filmowej kamery. Widz płynie ciągłym strumieniem emocji i wrażeń, z którego nie sposób się wyrwać  czyli mamy dokładnie to samo, czego doświadczamy w prawdziwym życiu. Trwamy bez ustanku w naszej własnej rzeczywistości od dnia narodzin aż do śmierci. W Birdmanie zatem towarzyszymy Rigganowi w jego subiektywnej, fantasmagorycznej, wewnętrznej podróży, podczas której rozlicza się on ze swoim życiem, dostrzega błędy popełnione w jego trakcie i szuka za nie odkupienia. A przede wszystkim uczy się żyć naprawdę i zaczyna rozumieć o czym mówimy, kiedy mówimy o miłości.
Aby dotrzeć do sedna Birdmana musimy zrozumieć symbolikę postaci, w którą wcielał się kiedyś Riggan, a która teraz nawiedza go podczas przygotowań do premiery sztuki teatralnej. Filmowe superbohaterstwo symbolizuje u Iñárritu popkulturową łatwiznę, prostą drogę ku powszechnej admiracji. Krytyk filmowy, który staje się prawdziwym katalizatorem decyzji Riggana o wystawieniu sztuki ostatecznej, cytuje Rolanda Barthesa: Misja kulturotwórcza, będąca ongiś domeną bogów i epickich sag, została obecnie przejęta przez reklamy proszków do prania. Ten wydumany i w sumie nieco bełkotliwy tekst, w zestawieniu z idiotycznymi pytaniami wysłanniczki tabloida, uświadamia bohaterowi pewną smutną prawdę  nikt nie wielbił jego jako aktora, nikogo nie obchodził Riggan Thompson. Liczył się box office, autografy, sztuczne uśmiechy, pieniądze i lekkostrawna papka. Nikt go nie kocha  ani widzowie (bo dla nich tak naprawdę nie istnieje jako człowiek) ani żona, ani córka (bo dla nich nie istniał inaczej niż w swej sztucznej kreacji i zawsze na odległość). Wystawienie ambitnej sztuki teatralnej staje się zatem obsesją Riggana  podporządkowuje temu celowi całe swoje życie, wszystkie środki jakimi dysponuje i  znowu  relacje z żoną i córką.
Riggan szuka ponownie miłości i akceptacji  i znowu popełnia ten sam błąd co przed laty. Uświadamiają mu to wszyscy po kolei  krytyczka teatralna, nazywająca go zarozumiałym, samolubnym i rozwydrzonym dzieciakiem, który, ze względu na odpustową przeszłość swojej kariery jest niegodzien stąpania po deskach Broadwayu; córka, która wykrzykuje mu prosto w twarz, że próbuje zwrócić na siebie uwagę świata, który już dawno przeminął, a dla obecnego on nic nie znaczy i wreszcie była żona wytykająca mu, że myli admirację z miłością. Wszystko to, co robił kiedyś i robi teraz to budowa sztucznej, całkowicie fałszywej rzeczywistości wokół siebie, w której sens i cel jego życia określane są przez poklask publiczności i krytyków. Dlaczego ciągle muszę ciągle błagać o miłość?!  krzyczy postać grana przez Riggana, w ostatniej, kluczowej scenie sztuki teatralnej, która uświadamia mu jeszcze jedną straszliwą prawdę: Nikt mnie nie kocha, zatem nie istnieję. Zapomina jednak o jednym.
Film rozpoczyna się cytatem z Carvera: I czy zdołałeś osiągnąć w tym życiu to, czego pragnąłeś? Tak. Zwać się ukochanym, czuć się ukochanym na tej ziemi. Aby jednak to osiągnąć Riggan musi w końcu dowiedzieć się czym tak naprawdę jest miłość. Musi się nauczyć, że nie definiują jej miliony na koncie, statuetki i pochwalne peany na pierwszej stronie Variety. Nie może o nią zabiegać, ponieważ w ten sposób nigdy jej nie znajdzie. Musi być po prostu obecny w życiu tych, którzy taką miłość mogą mu zaoferować zupełnie bezinteresownie. Riggan, pojął tę prawdę, gdy było już za późno: Byłem nieobecny we własnym życiu, a teraz dobiega ono końca. 
Niejednoznaczne zakończenie filmu jest jednym z najszerzej dyskutowanych w ostatniej kinowej dekadzie. Czy Riggan jest w końcu obecny? Jeśli tak, to w jaki sposób? Czy w końcu istnieje?  Alejandro Gonzáleza Iñárritu nie odpowiada na te pytania w sposób prosty. Pamiętajmy jednak, że pomimo mnogości interpretacji idei filmu  interpretacja autorska jest tylko jedna. Docieranie do sedna takich filmów, jest jedną z największych korzyści z obcowania z kinem.




Tytuł: Birdman
Dystrybutor:  Imperial CinePix
Data premiery: 23 stycznia 2015
Reżyseria: Alejandro González Iñárritu
Zdjęcia: Emmanuel Lubezki
Scenariusz: Alejandro González Iñárritu, Nicolás Giacobone, Alexander Dinelaris, Armando Bo
Obsada: Emma Stone, Edward Norton, Naomi Watts, Andrea Riseborough, Michael Keaton, Zach Galifianakis, Amy Ryan, Merritt Wever
Muzyka: Antonio Sanchez
Rok produkcji: 2014
Kraj produkcji: USA
Gatunek: komedia
Zobacz w: Kulturowskazie
Ekstrakt: 100%
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  East Side Story:Inwazja śmie(r)ci z kosmosu

  Sebastian Chosiński

  Fiodor Bondarczuk Inwazja
  

  
  Fiodor Bondarczuk niezbyt często staje przed kamerą w roli reżysera. Ale kiedy już to robi, kręci filmy z prawdziwym przytupem i za olbrzymie pieniądze. Podobnie rzecz ma się z najnowszym  fantastycznonaukowym melodramatem Inwazja, który jest kontynuacją wcześniejszego o dwa lata Przyciągania. Niestety, kontynuacją wydumaną, ckliwą i zupełnie niepotrzebną. Filmu nie potrafią uratować nawet przyzwoite efekty specjalne.
Ekstrakt: 50%
[image: Inwazja]
Do tego momentu Fiodorowi Siergiejewiczowi Bondarczukowi (urodzonemu w 1967 roku) udawało się unikać większych wpadek reżyserskich. Wojenna 9 kompania (2005) zebrała doskonałe recenzje i okazała się jednym z najważniejszych filmów poświęconych radzieckiej interwencji w Afganistanie. Przyzwoicie prezentowała się dwuczęściowa ekranizacja fantastycznonaukowej powieści Braci Strugackich Przenicowany świat (2008-2009), mimo że aktor grający główną postać, czyli Maksyma Kammerera, starał się robić wszystko, aby zniweczyć starania twórców. Nawet krytykowany przez wielu (drugo)wojenny Stalingrad (2013) miał świetne momenty, świadczące o tym, że Bondarczuk junior mimo wszystko sporo nauczył się od swego ojca (autora legendarnego Losu człowieka).
Trzy lata temu Fiodor Siergiejewicz powrócił do kina spod znaku science fiction, kręcąc  za ogromne, jak na warunki rosyjskie, pieniądze  fantastycznonaukowo-sensacyjny melodramat Przyciąganie. Choć daleko było mu do arcydzieła, spodobał się na tyle, że krótko po premierze zaczęto myśleć o jego kontynuacji. Scenariusz, pod którym ponownie podpisał się sprawdzony już duet Oleg Małowiczko (Wasilisa, Strażnicy nocy) oraz Andriej Zołotariow (Lodołamacz, Miliard), przystąpił do pracy praktycznie z biegu (co, niestety, widać na ekranie). Do zdjęć przystąpiono w lipcu 2018 roku, wszystko utrzymując w absolutnej tajemnicy, co nie było wcale łatwe, ponieważ część z nich powstawała w centrum Moskwy. Twórcom Inwazji zależało na tym, aby do dnia premiery fabuła stanowiła dla widzów niespodziankę (i trudno dziwić się temu, znając jej zarysy, mogliby nie wybrać się do kina).
Obraz trafił do kin 1 stycznia 2020 roku, był więc pierwszą tegoroczną premierą w Rosji. Producenci wydali na niego 944 miliony rubli, które zwróciły się w ciągu nieco ponad dwóch miesięcy. Ile będzie na górkę, trudno jeszcze ocenić, ale cudów chyba nie można się spodziewać. Dotychczasowa frekwencja, choć okazała  3,5 miliona widzów  daleka jest jednak od rekordów. Ale może to i lepiej. Przynajmniej nikomu nie przyjdzie do głowy realizować część trzecią. Chyba że Od katastrofy, która w dużym stopniu zniszczyła Moskwę, minęły dwa lata. Julia Lebiediewa jest już studentką politechniki, podobnie jak wciąż podkochujący się w niej nieśmiały i zakompleksiony Google. Co stało się z Artiomem Tkaczowem, na razie nie wiadomo, może poza tym, że po dramatycznych przeżyciach, jakie stały się ich udziałem, Julia nie uważa go już za swojego chłopaka. Jej życie zresztą diametralnie się zmieniło. Jest bowiem pod stałą kontrolą służb specjalnych, które starają się wybadać jej moce.
[image: ]
Właśnie, moce! Po tym, jak została uratowana przez kosmitę Hekona, za sprawą kontaktu z obcą technologią, Julia zyskała moc kierowania potokami wody. Wojsko chce poznać tajemnice tej nadprzyrodzonej zdolności. Za zgodą ojca dziewczyny, generała (tak, dostał awans) Walentina Lebiediewa, przeprowadzony zostaje niebezpieczny eksperyment, w którym współuczestniczy, chociaż nie z wolnej woli Artiom. Jak się okazuje, mężczyzna, zamknięty w laboratorium wojskowym, jest królikiem doświadczalnym  testuje się na nim kosmiczny egzoszkielet. Spotkanie tych dwojga wywołuje w dziewczynie tak silne emocje, że nawet ojciec godzi się, aby wieczór spędziła samotnie w barze. W rzeczywistości śledzi ją przez cały czas kapitan Iwan Korobanow, w którym zresztą Julia bez trudu rozpoznaje tajniaka. W barze pojawia się też jednak inny gość, zupełnie niespodziewany  przedstawia się jako Chariton, ale w rzeczywistości jest to Hekon, który rozprawia się z Iwanem i porywa Julię. Chociaż tak naprawdę trudno nazwać to klasycznym porwaniem. Wszak dziewczyna, wciąż wzdychająca do obcego, nie stawia żadnego oporu.
[image: ]
Ponowne pojawienie się kosmity zbiega się z przedziwnymi wydarzeniami. Ktoś przejmuje kontrolę nad światowym systemem cyfrowym i zaczyna manipulować ludźmi, rozsiewając na prawo i lewo oczywiste kłamstwa i fake newsy. Czy stoją za tym Hekon i jego pobratymcy? Wojsko i rząd rosyjski zdają się nie mieć co do tego wątpliwości. W efekcie rozpoczyna się w mieście totalna rozpierducha! Efekty specjalne są na wysokim poziomie, ale nie potrafią zakryć tego, co najistotniejsze  pustki fabularnej. W Inwazji tak naprawdę, mimo ciągłych pościgów i strzelanin, nie dzieje się nic. A przynajmniej nic, co zasługiwałoby na wyróżnienie. Efektowny kostium science fiction wykorzystywany jest przez Bondarczuka po to, aby przedstawić miłosną historię trójkąta, w którym kobieta (Julia) wybiera obcego mężczyznę, przybysza z daleka (Hekon), z czym nie potrafi pogodzić się jej dotychczasowy partner (Artiom). Sytuacja zmusza jednak wszystkich do zakopania topora wojennego i podjęcia wspólnej walki o uratowanie Ziemi. Czy na taką opowieść naprawdę trzeba było wydawać prawie miliard rubli?
[image: ]
Tym bardziej że do tego, co zostało przedstawione już dwa lata wcześniej w Przyciąganiu, tym razem scenarzyści nie wnoszą nic nowego. Ba! przepuszczają takie głupoty, że aż strach. Wyobraźcie sobie: kosmita porywa córkę generała i ucieka z nią do chaty pośrodku lasu, a potem rano ona dzwoni do ojca z komórki, czym oczywiście umożliwia wojsku namierzenie ich miejsca pobytu. To pomysł nie wart nawet dziesięciu kopiejek, a staje się punktem zwrotnym akcji w filmie za wspominałem o tym parę zdań wcześniej. W Inwazji nie ma nic, co usprawiedliwiałoby jej powstanie  żadnego nowego konceptu, żadnej głębszej myśli, żadnej sceny, która zapadłaby na dłużej w pamięć. Znaczy to tyle, że film nakręcono wyłącznie dla kasy. I kasę tę zarobił. Choć słabiej wypadają w nim  w porównaniu z poprzednikiem  zarówno zdjęcia autorstwa Władisława Opieljanca (Selfie, Zakładnicy), jak i muzyka Igora Wdowina (Wilk zmyślony). O ile jednak ten pierwszy niewiele miał do powiedzenia, ten drugi mógł się bardziej postarać. Chyba że producenci wybrali to, co im pasowało, a niekoniecznie to, co sugerował kompozytor.
W rolach głównych i drugoplanowych pojawili się ci sami aktorzy co przed trzema laty. Julię zagrała Irina Starszenbaum (Lato, T-34); jej ojca, generała Lebiediewa  Oleg Mienszykow (Spaleni słońcem, Legenda z numerem 17); ekschłopaka Artioma  Aleksandr Pietrow (Gogol, Tekst), a kosmitę Hekona  Rinal Muchamietow (Abigail). Ze starej obsady są też Jewgienij Michiejew (Donbas. Granica) jako Google oraz Siergiej Garmasz (Dwa bilety do domu) w roli wicepremiera. Najważniejszą nową postacią jest kapitan Korobanow, w którego wcielił się Jurij Borisow (Siedem par nieczystych, Byk).




Tytuł: Inwazja
Tytuł oryginalny: Вторжение
Reżyseria: Fiodor Bondarczuk
Zdjęcia: Władisław Opieljanc
Scenariusz: Oleg Małowiczko, Andriej Zołotariow
Obsada: Irina Starszenbaum, Aleksandr Pietrow, Rinal Muchamietow, Oleg Mienszykow, Siergiej Garmasz, Jewgienij Michiejew, Jurij Borisow, Grigorij Dancygier, Konstantin Bogomołow, Wiktor Szamirow
Muzyka: Igor Wdowin
Rok produkcji: 2019
Kraj produkcji: Rosja
Czas trwania: 129 min
Gatunek: melodramat, sensacja, SF
Zobacz w: Kulturowskazie
Ekstrakt: 50%
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  Klasyka kina radzieckiego:Hamlet w generalskim mundurze

  Sebastian Chosiński

  Grigorij Aronow, Aleksiej German Siódmy towarzysz
  

  
  Reżyserskie duety, zwłaszcza na początku kariery, w chwili artystycznego debiutu, nie były w radzieckiej kinematografii niczym niezwykłym. Niektórym dane było przetrwać nawet wiele lat, zdecydowana większość rozpadała się jednak natychmiast po nakręceniu jednego filmu. Drogi Grigorija Aronowa i Aleksieja Germana rozeszły się od razu po premierze Siódmego towarzysza. Ten drugi został później jednym z najoryginalniejszych twórców w Kraju Rad, o pierwszym mało kto już dzisiaj pamięta.
Ekstrakt: 80%
[image: Siódmy towarzysz]
W tym niecodziennym duecie tym starszym  i to znacznie  i bardziej doświadczonym był Grigorij (a właściwie Gielij) Łazarewicz Aronow (1923-1984), który karierę filmową zaczął jako aktor jeszcze w wieku lat -nastu, a więc przed wybuchem drugiej wojny światowej. Jego naukę w Wyższej Szkole Teatralnej imienia Michaiła Szczepkina przerwała niemiecka agresja na Związek Radziecki. Po zwycięstwie nad faszyzmem powrócił na uczelnię, ale już inną  Wszechzwiązkowy Państwowy Instytut Kinematografii (WGIK). Zamiast aktorem, postanowił bowiem zostać reżyserem. Zadebiutował (do spółki z Lwem Daniłowem) dramatem Marynarz zszedł na brzeg (1957). Następnie z pomocą Budimira Mietalnikowa nakręcił melodramat Zmartwienia jutra (1962) i wreszcie, już samodzielnie, opowieść o trudnej pracy radzieckich lekarzy Dopóki człowiek żyje (1963). W tym czasie młodszy od Aronowa o piętnaście lat Aleksiej Jurjewicz German (1938-2013) dopiero wkraczał do zawodu. 
W 1960 roku został absolwentem wydziału reżyserskiego Państwowego Leningradzkiego Instytutu Teatru, Muzyki i Kinematografii (LGITMiK), po czym przeniósł się na rok do Smoleńska, aby pracować w miejscowym Teatrze Dramatycznym. Stamtąd z powrotem do Leningradu ściągnął go wybitny twórca teatralny Gieorgij Towstonogow (1915-1989), który dał Germanowi etat w Wielkim Teatrze Dramatycznym imienia Gorkiego. Po trzech latach jednak Aleksiej Jurjewicz porzucił scenę teatralną, aby związać się z wytwórnią Lenfilm. Gdy z kolei dwa lata później pojawiła się wreszcie szansa na realizację przez niego pierwszej fabuły, postanowił sięgnąć po liczącą już sobie cztery dekady nowelę Borisa Andriejewicza Ławrieniowa (1891-1959), prozaika znanego głównie dzięki dwukrotnie ekranizowanego Czterdziestego pierwszego (1927 i 1956). Autor był  z punktu widzenia sowieckiej cenzury  bezpieczny, więc i film nie mógł przynieść ze sobą większego zagrożenia. 
Widocznie jednak szefostwo Lenfilmu nie do końca ufało umiejętnościom początkującego twórcy, skoro zdecydowało się dodać mu do pomocy starszego kolegę po fachu, czyli właśnie Aronowa. Co ciekawe, żaden z nich nie miał wpływu na ostateczny kształt scenariusza, który wyszedł spod piór dwóch niewiele starszych od Germana autorów, to jest Jurija Kliepikowa (rocznik 1935) i Edgara Dubrowskiego (1932-2016). Ten pierwszy zapisał się później w historii kina radzieckiego przede wszystkim doskonałym dramatem wojennym Wniebowstąpienie (1976) w reżyserii Łarisy Szepitko, drugi natomiast politycznym pieriestrojkowym Chłodnym latem pięćdziesiątego trzeciego (1987) Aleksandra Proszkina. Nawet jeśli więc, pracując nad Siódmym towarzyszem, byli dopiero na początku swej drogi twórczej, mieli już wówczas ogromny potencjał, którego na szczęście nie zmarnowali w kolejnych latach. 
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Nie jest łatwo, przyglądając się bliżej adaptacji książki Ławrieniowa, stwierdzić dzisiaj, który z reżyserów miał większy wpływ na kształt dzieła  Aronow czy German. A może jeszcze kto inny  na przykład Grigorij Kozincew, opiekun Aleksieja Jurjewicza w jego czasach studenckich. Dylematy moralne, przed jakimi staje będący u kresu swej drogi były carski generał Adamow, jako żywo przypominają bowiem te, jakie targały młodym Hamletem z obrazu Kozincewa. Akcja Siódmego towarzysza rozpoczyna się we wrześniu 1918 roku, w momencie zadekretowania przez bolszewicki rząd, to jest Radę Komisarzy Ludowych  co stało się po przeprowadzeniu dwóch zamachów: udanego na szefa piotrogrodzkiej Czeka Moisieja Urickiego i nieudanego na Włodzimierza Iljicza Lenina  tak zwanego czerwonego terroru. 
To wtedy zastępca Feliksa Dzierżyńskiego, Łotysz Mārtiņš Lācis (a w rzeczywistości Jānis Sudrabs), napisał do swoich podkomendnych następujące słowa: Nie prowadzimy wojny z pojedynczymi osobami. Likwidujemy burżuazję jako klasę. W czasie śledztwa nie szukaj dowodów, że oskarżony słowami i czynem występował przeciwko władzy radzieckiej. Podstawowe pytania, jakie powinieneś zadać to: Do jakiej klasy należy oskarżony? Skąd pochodzi? Jakie jest jego wykształcenie lub zawód? Odpowiedzi na te pytania powinny określić los oskarżonego. W tym leży znaczenie i istota Czerwonego Terroru. W myśl tego zalecenia najpierw w Piotrogrodzie, a następnie na opanowanych przez bolszewików obszarach Rosji zaczynają się masowe aresztowania. Ich ofiarą pada między innymi generał-major Jewgienij Pawłowicz Adamow, niegdyś profesor historii i prawa, wojskowy prokurator, którego los wydaje się być z góry przesądzony.
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Adamow jest człowiekiem starej daty  nie rozumie, dlaczego został zatrzymany, wszak po dojściu do władzy bolszewików nie występował przeciwko nim. Zdaje sobie jednak sprawę, że rewolucja rządzi się swoimi własnymi prawami, jednych wywyższając, innych strącając z piedestału. Nie sprzeciwia się więc, nie gardłuje, jak inni aresztowani, przeciwnie  biernie poddaje się losowi, wykonując polecenia nadzorującego burżuazyjnych więźniów czekisty Kuchtina. Zdobywa tym nawet jego sympatię, ale z kolei nastawia przeciwko sobie innych współosadzonych. Kiedy staje przed rewolucyjnym trybunałem, jest w zasadzie pogodzony z losem i przekonany, że czeka go śmierć przez rozstrzelanie. Na szczęście sędziowie doszukują się w jego przeszłości pewnych okoliczności łagodzących  w 1905 roku (czyli albo w czasie wojny rosyjsko-japońskiej, albo podczas rewolucji) odmówił skazania dwóch marynarzy, którzy nie wykonali zbrodniczego rozkazu swego dowódcy. Teraz dzięki swej decyzji sprzed trzynastu lat zostaje wypuszczony na wolność.
Ale ta wolność jest czysto iluzoryczna. Nie ma bowiem dokąd wrócić  jego wielkie mieszkanie w kamienicy zajęła biedota, przyjaciel z troski o rodzinę boi się przyjąć go pod swój dach, a wdowa po znajomym generale udaje amnezję i wcale go sobie nie przypomina. W akcie desperacji Adamow wraca więc do swoich prześladowców, do Kuchtina  i prosi go o kąt i jakiekolwiek zajęcie. Kolejny przypadek sprawia, że wpada na niego rzutki komisarz polityczny, który dowiedziawszy się o tym, z kim ma do czynienia, oferuje mu służbę w szeregach Armii Czerwonej. Decyzje podejmowane przez generała mogłyby być świetnym materiałem badawczym i poglądowym dla psychologów (zwłaszcza traumatologów). Na jego los ma bowiem wpływ z jednej strony to, co spotkało jego najbliższych, czyli śmierć syna (na froncie) i żony, z drugiej  przekonanie o nieuchronności zmian politycznych, jakie zachodzą w jego ojczyźnie. Przekonany, że powrót do tego, co było, to jest do czasów carskich, jest nie tyle nawet niemożliwy, co niepożądany, stopniowo akceptuje nowy porządek.
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Opowieść Aronowa i Germana ma, chcąc nie chcąc, realny wydźwięk propagandowy  przeciwnicy bolszewizmu pokazani są bądź w sposób karykaturalny, bądź jako bezlitośni szaleńcy, czerwoni natomiast jawią się ludźmi zasadniczymi i srogimi, lecz oddanymi idei i walczącymi o uwolnienie uciśnionych dotąd mas robotniczych i chłopskich. Pokazana na tym tle przemiana Adamowa jest jednak bardzo realistyczna i z punktu widzenia widza przyswajalna. Tym bardziej że nawet jako czerwony prokurator generał stara się postępować sprawiedliwie i zgodnie z obowiązującym prawem. Autorzy robią więc wszystko, co możliwe, aby nie zamienić Siódmego towarzysza w bezrozumną polityczną agitkę. Przydają głównemu bohaterowi antyczny rys tragizmu, prowadząc go do miejsca, w którym każda z podjętych przez niego decyzji musi przynieść nieszczęście. Taka była prawda czasu, w którym rozgrywa się akcja filmu. 
Siódmy towarzysz nie miałby w sobie takiej mocy, gdyby nie doskonała kreacja Andrieja Popowa (1918-1983), wybitnego aktora teatralnego, znanego chociażby z apologetycznego dramatu Wrogie żywioły (1953). Czekistę Kuchtina zagrał Aleksandr Anisimow (1938-2012), którego można było zobaczyć również w Nieszczęściu (1976). Z kolei kaptujący generała do służby w Armii Czerwonej komisarz polityczny ma twarz Aleksieja Batałowa (1928-2017), gwiazdy filmów Lecą żurawie (1957), Dama z pieskiem (1959) oraz Moskwa nie wierzy łzom (1979). W znaczących epizodach można natomiast zobaczyć Gieorgija Jumatowa (Ballada o żołnierzu) jako mordercę o ksywce Turka oraz Gieorgija Sztila (Syberiada) w roli prostego czerwonoarmisty Kimki. Autorem zdjęć był Eduard Rozowski (1926-2011), mający na koncie tak głośne produkcje, jak Don Kichot, Diabeł morski czy eastern Białe słońce pustyni. Przy tym ostatnim filmie spotkał się ponownie z kompozytorem Isaakiem Szwarcem (1923-2009), który po Siódmym towarzyszu zdążył jeszcze stworzyć ścieżkę dźwiękową do Braci Karamazow.
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Premiera Siódmego towarzysza odbyła się w połowie kwietnia 1968 roku. Film nie stał się jednak kinowym przebojem, ale umożliwił rozwój kariery Germanowi. Tyle że nie była to, mimo oczywistego talentu reżysera, wcale droga usłana różami. Kolejne dzieło Aleksieja Jurjewicza, Próbę wierności (1971)  wstrząsający dramat z czasów Wielkiej Wojny Ojczyźnianej  zapółkowano na kilkanaście lat; znacznie krócej, bo jedynie dwa lata, spędził w areszcie Mój przyjaciel Iwan Łapszyn (1982). Problemów z cenzurą nie miały tylko, oparte na wspomnieniach Konstantina Simonowa, Dwadzieścia dni bez wojny (1976). Po upadku Związku Radzieckiego German nakręcił zaledwie dwa filmy fabularne: dramat polityczny o epoce stalinowskiej Chrustalow, samochód! (1998) oraz realizowaną z wielkimi problemami od końca lat 90. ubiegłego wieku ekranizację kultowej powieści Braci Strugackich Trudno być bogiem (2013). Której premiery zresztą nie doczekał




Tytuł: Siódmy towarzysz
Tytuł oryginalny: Седьмой спутник
Reżyseria: Grigorij Aronow, Aleksiej German
Zdjęcia: Eduard Rozowski
Scenariusz: Jurij Kliepikow, Edgar Dubrowski
Obsada: Andriej Popow, Aleksandr Anisimow, Gieorgij Sztil, Piotr Czernow, Władimir Osieniew, Walentin Abramow, Aleksiej Batałow, Sofia Hiacyntowa, Gieorgij Jumatow, Piotr Kudłaj, Grigorij Szpigiel, Aleksandr Michajłow, Władimir Erenburg, Anatolij Romaszyn, Oleg Basiłaszwili
Muzyka: Isaak Szwarc
Rok produkcji: 1967
Kraj produkcji: ZSRR
Czas trwania: 89 min
Gatunek: dramat, wojenny
Zobacz w: Kulturowskazie
Ekstrakt: 80%
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  Mamuśka górą! (erpegowcy trochę też)

  Agnieszka Achika Szady

  Dan Scanlon Naprzód
  

  
  W najśmielszych snach nie przypuszczałabym, że prawie się popłaczę przy scenie, w której zdezelowany samochód zostaje przysypany skalnym rumowiskiem.
Ekstrakt: 70%
[image: Naprzód]
Naprzód to klasyczne wątki kina rodzinnego, połączone z tak zwanym buddy movie (dwóch niedopasowanych towarzyszy w jakiejś misji) i zamieszane magiczną laską. Kto widział zwiastun, ten wie, czego się spodziewać. Mamy tutaj świat podobny do współczesnych Stanów Zjednoczonych, zamieszkany przez elfy, gnomy, trolle, małe wróżki ze skrzydełkami, centaury wyliczankę można by ciągnąć jeszcze długo. 
Mamy nieśmiałego licealistę i jego przesadnie przebojowego starszego brata, którego bardziej niż egzamin na studia interesuje RPG. Mieszkają w miłym domku na przedmieściach, mama ćwiczy aerobik, zwierzątkiem domowym jest smok do pełnej sielanki brakuje tylko ojca, który niestety zmarł tuż po urodzeniu się młodszego syna. Cała akcja opiera się na rozpaczliwym dążeniu chłopców, by choć na chwilę go zobaczyć (w wyniku pewnego zaklęcia), więc nic dziwnego, że scen obliczonych na wyciśnięcie łez jest tu więcej niż w przeciętnej animacji. I nie wiem, czy fakt, że najbardziej wzruszyła mnie ta z furgonetką, jest dla scenarzysty komplementem czy krytyką
Wizualnie film jest przyjemny, chociaż nie zawiera widoków tak zapadających w pamięć jak rąbanie lodu w Krainie lodu czy puszczanie lampionów w Zaplątanych. Fabuła jest przewidywalna, ale film ratują dwie postaci drugoplanowe: Mantykora, o której nie mogę zbyt wiele powiedzieć bez zdradzania ważnych szczegółów, oraz mama bohaterów. Jest kochająca i wspierająca, i czyni to bez narzucania się. Ma poczucie humoru: nadepnąwszy w przedpokoju na figurkę z gry planszowej, kopniakiem posyła ją do pokoju syna, z okrzykiem, że ma trzymać swoje wojska z dala od jej ziem. No i przede wszystkim, w sytuacji kryzysowej wychodzi z niej istna Wonder Woman (+10 punktów do oceny filmu). 
Ładnie też zostało w akcji wykorzystane to, że starszy z braci jest fanem gry fantasy, która w tym świecie jest w zasadzie rekonstrukcją historyczną. Przyznam, że miałam nadzieję na nieco więcej humoru wynikającego z połączenia baśniowego świata z naszymi realiami  jak na przykład troll pobierający opłaty za wjazd na autostradę  ale i tak jest nieźle. Ogólnie biorąc, Naprzód to film, który raczej nie zapisze się w annałach popkultury, tym niemniej warto go obejrzeć. Z zapasem chustek do nosa.




Tytuł: Naprzód
Tytuł oryginalny: Onward
Data premiery: 6 marca 2020
Reżyseria: Dan Scanlon
Zdjęcia: Sharon Calahan, Adam Habib
Scenariusz: Dan Scanlon, Keith Bunin, Jason Headley
Obsada: Tom Holland, Chris Pratt, Julia Louis-Dreyfus, Octavia Spencer, Mel Rodriguez, Kyle Bornheimer, Lena Waithe, Ali Wong
Muzyka: Jeff Danna, Mychael Danna
Rok produkcji: 2020
Kraj produkcji: USA
Czas trwania: 102 min
Zobacz w: Kulturowskazie
Ekstrakt: 70%
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  East Side Story:Czasami lepiej wcale się nie budzić

  Sebastian Chosiński

  Nikita Argunow Koma
  

  
  Początek 2020 roku upłynął w kinach rosyjskich pod znakiem premier wysokobudżetowych widowisk fantastycznonaukowych. Najpierw widzowie mogli zobaczyć Inwazję Fiodora Bondarczuka, a kilka tygodni później Komę Nikity Argunowa. Żal jedynie, że oba obrazy, w których główną rolę zagrał zresztą ten sam aktor (Rinal Muchamietow), nie zaliczają się do arcydzieł.
Ekstrakt: 50%
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Kino rosyjskie spod znaku science fiction miało w minionych trzech dekadach swoje wzloty (choć nigdy nazbyt wysokie)  vide pierwsza część dylogii opartej na powieści Braci Strugackich Przenicowany świat (2008) oraz Przyciąganie (2017), preludium do Inwazji  ale też, niestety, znacznie więcej bolesnych upadków (jak chociażby Zakazana Rzeczywistość czy niewiele tylko ciekawszy Kalkulator). Koma Nikity Argunowa niewiele tu zmienia. Lecz czy można było oczekiwać tak dużo od debiutanta na stołku reżyserskim, który dotąd zajmował się głównie efektami specjalnymi? Argunow urodził się w 1978 roku w Magadanie; do branży trafił jako amator, realizując sensacyjną krótkometrażówkę Nieczysty (2007). Tym samym złapał bakcyla. Kilka lat później założył nawet studio graficzne, które zajęło się tworzeniem efektów wizualnych dla filmów kinowych i telewizyjnych, kręcił także wideoklipy, a później
związał się z firmą producencką Ormianina Sarika Andreasiana, współinwestując w dwa nakręcone przez nią filmy: sensacyjny, choć z elementami fantastyki, Mafia: Gra o przeżycie (2015) oraz superbohaterski Obrońcy (2017)  oba równie nieudane. Trudno więc było oczekiwać, aby debiut reżyserski Argunowa okazał się dziełem wybitnym. Chociaż wydano na niego niebagatelną kwotę 250 milionów rubli. Praca nad Komą trwała kilka lat. Pierwsza zapowiedź wideo trafiła do Internetu już w kwietniu cztery lata temu, ale mimo to na premierę trzeba było czekać aż do 30 stycznia tego roku. Za scenariusz odpowiadał tercet, w którym, oprócz samego reżysera, znaleźli się jeszcze Aleksiej Grawicki  autor powieści, nowel i opowiadań science fiction, także związany z firmą Andreasiana (dla którego pracował nad fabułami dwóch filmów: Trzęsienie ziemi i Bez przebaczenia)  oraz Timofiej Diekin (Zakładnik).
Akcja Komy rozgrywa się współcześnie. Głównym bohaterem jest Wiktor, trzydziestoletni architekt o wielkich ambicjach, ale, jak dotąd, mizernych osiągnięciach. Gdy pewnego dnia budzi się w swoim klaustrofobicznym pokoju, zaczyna odczuwać lęk  coś bowiem bardzo się nie zgadza. Otaczające go przedmioty wydają się inne, zdeformowane, rozpływające się w nicości. Gorzej, że taki też okazuje się cały świat  budynki, samochody na ulicach, a nawet ludzie. Wszystko to wygląda jak obraz szalonego malarza awangardysty, który pomieszał płaszczyzny, nie zapominając przy tym o wprowadzeniu na płótno przerażających potworów, rozmiarami znacznie przewyższających człowieka. Jeden z nich atakuje Wiktora, który niechybnie straciłby życie, gdyby nie pomoc trojga uzbrojonych młodych ludzi. Jeden z nich, chcąc ratować pozostałych, poświęca nawet własne życie  wysadza się w powietrze, niszcząc przy okazji ścigające ich monstrum. Dzięki jego ofierze mogą w miarę bezpiecznie dotrzeć do miejsca schronienia.
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Jak się okazuje, w miejscu przypominającym starą fabrykę mieszka grupa ocaleńców, których przewodnikiem duchowym jest najstarszy z nich wszystkich Jan. Pozostali  co ciekawe, nie pamiętają oni (Wiktor zresztą również) swoich imion i posługują się pseudonimami (Fly, Fantom, Astronom, Tank i inni)  są tu już od dłuższego czasu. Starają się wyjaśnić Architektowi zawiłości świata, do którego wszyscy trafili. Świata, w którym czas płynie zupełnie inaczej, a oni sami posiadają niezwykłe moce. Marzą jednak, aby wrócić do rzeczywistości, lecz nie wiedzą, jak tego dokonać. Od czasu do czasu mają jedynie przebłyski tego, co ich kiedyś spotkało. Wiktor także. Przypomina sobie swoją dziewczynę i niezwykłe zlecenie, jakie otrzymał od pewnej tajemniczej organizacji, dla której miał zaprojektować miasto przyszłości. [image: ]
Pamięć przynosi mu także wizję otoczonego kordonem szpitala i wypadku samochodowego, którego padł ofiarą razem z prowadzącą samochód kobietą. Oczywiście z czasem dowiadujemy się coraz więcej, a scenarzyści starają się nawet jakoś logicznie to powiązać. Udaje im się to średnio, ponieważ im bardziej zagłębiamy się w świat wyobrażony, tym bardziej zadajemy sobie sprawę z tego, że mamy do czynienia z fabularną wydmuszką.
Prawie dwugodzinny film można by spokojnie zmieścić w trzydziestu minutach, na więcej autorzy pomysłu nie mieli. Są za to efekty specjalne (owszem, niezłe) i rozwleczone fragmenty rodem z fantastycznych filmów postapokaliptycznych, służące głównie nabiciu czasu. To, co najistotniejsze dzieje się bowiem i tak w pierwszym i ostatnim kwadransie.[image: ]
 Główną rolę Argunow powierzył wspomnianemu już w leadzie Rinalowi Muchamietowowi (dylogia Przyciąganie i Inwazja); coraz bardziej zauroczoną nim Fly gra Liubow Aksionowa (Beze mnie, Rosyjski demon), a skonfliktowanego z nim Fantoma  Anton Pampusznyj (Załoga, Bałkańska linia). Z kolei w kartografa Astronoma wcielił się Serb Miloš Biković (Udar słoneczny, Poza rzeczywistością), natomiast w statecznego Jana  Konstantin Ławronienko (Terytorium, Bohater). Za kamerą reżyser postawił mało doświadczonego w takich produkcjach operatora Siergieja Dyszuka, co można zrozumieć o tyle, że większość zdjęć przecież i tak powstawała na blue- bądź greenscreenie (a w konsekwencji w komputerze). Autorem ścieżki dźwiękowej, która przypomina muzyczną watę, bo niewiele z niej pozostaje w pamięci, jest natomiast dopiero wkraczający do branży Ilja Andrus.




Tytuł: Koma
Tytuł oryginalny: Кома
Reżyseria: Nikita Argunow
Zdjęcia: Siergiej Dyszuk
Scenariusz: Nikita Argunow, Aleksiej Grawicki, Timofiej Diekin
Obsada: Rinal Muchamietow, Liubow Aksionowa, Anton Pampusznyj, Miloš Biković, Konstantin Ławronienko, Polina Kuźminska, Rostisław Gułbis, Wilen Babiczow, Siergiej Giliew, Albert Kobrowski, Leonid Timcunik, Igor Sigajew
Muzyka: Ilja Andrus
Rok produkcji: 2020
Kraj produkcji: Rosja
Czas trwania: 111 min
Gatunek: sensacja, SF
Zobacz w: Kulturowskazie
Ekstrakt: 50%
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  Klasyka kina radzieckiego:Człowiek  psu  wilkiem!

  Sebastian Chosiński

  Stanisław Rostocki Biały Bim Czarne Ucho
  

  
  Znam przynajmniej kilka przepięknych filmów o przyjaźni człowieka ze zwierzęciem. Ale ten, radziecki obraz Stanisława Rostockiego sprzed ponad czterdziestu lat, jest chyba najwspanialszy. Najbardziej wzruszający i wyciskający łzy. W największym stopniu skłaniający do refleksji. I dzięki temu również najaktualniejszy. Choć nazywa się tak niepozornie  Biały Bim Czarne Ucho.
Ekstrakt: 90%
[image: Biały Bim Czarne Ucho]
To nie jest przypadek, że w 1979 roku Biały Bim Czarne Ucho otrzymał nominację do Oscara w kategorii najlepszy film nieanglojęzyczny. I chociaż statuetki ostatecznie nie zdobył, zyskał popularność na całym świecie. Dochodził do niej dość długo, bo przecież nakręcono go 1976 roku, uroczysta premiera w Kraju Rad odbyła się 15 września roku następnego, po kolejnych dwunastu miesiącach trafił do dystrybucji w Polsce. Wtedy też zaprezentowano go w innych krajach poza Związkiem Radzieckim; również na festiwalach filmowych, jak chociażby w Karlowych Warach (ówczesna Czechosłowacja), gdzie zapracował na Kryształowego Globusa. Jego twórca  Stanisław Iosifowicz Rostocki (1922-2001)  nie był już wtedy reżyserem anonimowym; miał wyrobioną markę nie tylko w ojczyźnie. Urodził się w nadwołżańskim Rybińsku, w rodzinie o korzeniach polskich i francuskich; ojciec był lekarzem, a matka modystką. Kinem zainteresował się jeszcze jako dziecko, po obejrzeniu znanego w całym świecie arcydzieła Siergieja Eisensteina Pancernik Potiomkin (1925). Kierując się jego wskazówkami, że tylko oczytany i świetnie wykształcony człowiek może zostać dobrym reżyserem, postanowił podjąć naukę w Moskiewskim Instytucie Filozofii i Literatury.
Miał wtedy siedemnaście lat; niespełna rok później wybuchła Wielka Wojna Ojczyźniana. W lutym 1942 roku Stanisław Iosifowicz został wcielony do Armii Czerwonej i wysłany na front, gdzie spędził dwa lata. Po odniesieniu ciężkich ran przez pół roku tułał się po szpitalach. Kiedy zdecydowano się odesłać go do cywila, otrzymał zaświadczenie o inwalidztwie drugiej grupy (frontowe rany doskwierały mu do końca życia). Nie użalał się jednak nad sobą i natychmiast wrócił do nauki, tym razem już powędrował prosto do Wszechzwiązkowego Państwowego Instytutu Kinematografii (WGIK)  na wydział reżyserski. Ukończył go w 1952 roku i otrzymał nakaz pracy w mieszczącej się w Moskwie Wytwórni Filmowej imienia Maksima Gorkiego, której zresztą pozostał wierny do ostatnich swych dni spędzonych w zawodzie. Jego dyplomowa krótkometrażówka zatytułowana Drogi (1952) nie spotkała się jednak z uznaniem radzieckiej cenzury i na kilka lat wylądowała na półce. Lepiej poradził sobie debiutancki pełnometrażowy komediodramat Ziemia i ludzie (1955), który powstał na podstawie satyrycznych opowiadań Gawriiła Nikołajewicza Trojepolskiego (zapamiętajcie to nazwisko!). 
Dwa lata później Rostocki nakręcił głośny w ZSRR melodramat Dwie rywalki, w którym jedną z głównych ról zagrał Wiaczesław Wasiljewicz Tichonow (jego także zapamiętajcie!)  artysta ten pojawi się jeszcze w czterech innych dziełach Stanisława Iosifowicza, aż wreszcie stanie się bohaterem jego pełnometrażowego dokumentu Zawód: aktor (1979). Do niego jednak jeszcze droga daleka. Po zyskaniu popularności Rostocki idzie za ciosem i kręci kolejne filmy. Są to: wojenne Gwiazdy majowe (1959) i Dom na rozstajach (1962), dwuczęściowy historyczny, oparty na powieści Michaiła Lermontowa, Bohater naszych czasów (1965-1967), dramat Dożyjemy do poniedziałku (1968) oraz pierwszy z dwóch filmów, które unieśmiertelnią reżysera  monumentalne jeśli chodzi o czas trwania, ale kameralne w formie Tak tu cicho o zmierzchu (1972). Adaptacja niewielkiej objętościowo powieści Borisa Wasiljewa przynosi Stanisławowi Iosifowiczowi pierwszą w karierzę nominację do Oscara i dziesiątki innych nagród. Można więc sobie wyborazić, jaką czuł presję, przystępując do pracy nad kolejnym obrazem. Bo nie miał to już być zwykły film średnio rozpoznawalnego w świecie autora, ale TEGO Rostockiego. Prace trwały długo  cztery lata!  lecz przyniosły zadziwiający efekt w postaci dramatu obyczajowego Biały Bim Czarne Ucho.
[image: ]
Szukając inspiracji, Stanisław Iosifowicz ponownie sięgnął po literaturę i po raz drugi w karierze wykorzystał prozę Trojepolskiego (1905-1995). Gawriił Nikołajewicz był nie tylko prozaikiem, ale także publicystą, satyrykiem, dramaturgiem, rzadziej pisał scenariusze filmowe (w tym przypadku wyręczył go sam reżyser). Zadebiutował w pamiętnym z Wielkiej Czystki 1937 roku, powieść Biały Bim Czarne Ucho ukazała się trzydzieści cztery lata później  i z miejsca podbiła serca czytelników. W tym również Rostockiego i Tichonowa, który zgodził się zagrać główną rolę w obrazie Stanisława Iosifowicza po raz piąty. Ale też trudno się dziwić. Nie wyobrażam sobie, by jakikolwiek aktor o zacięciu dramatycznym  wypisz, wymaluj Wiaczesław Wasiljewicz!  po przeczytaniu scenariusza nie uznał, że jest to dzieło, które naprawdę dobrze rokuje. Zdjęcia kręcono w położonej na południowy-zachód od Moskwy (do trzech godzin drogi pociągiem w połowie lat 70. ubiegłego wieku) Kałudze nad rzeką Oką. Po premierze do kin na Białego Bima udało się ponad dwadzieścia trzy miliony widzów. Którzy mieli pełną świadomość tego, że będą musieli spędzić  w niekoniecznie komfortowych warunkach  bite trzy godziny. Kolejne miliony poznały obraz trzy lata później, kiedy pokazano go  podzielony na dwie części, dwa dni pod rząd (tuż przed końcem wakacji)  w telewizji centralnej, a więc emitowanej na cały, jakże rozległy kraj. 
Tichonow wcielił się tutaj w Iwana Iwanowicza, wojennego weterana, którego los nie oszczędzał. Pamiątką po chwalebnych czasach walki z faszystami są odłamki w ciele, które  jak w prawdziwym życiu reżyserowi filmu  rujnują mu zdrowie. Cztery lata wcześniej w górach zginął jego syn (jedyne dziecko), a rok później  możemy domyślać się, że z rozpaczy po stracie dziecka  zmarła żona. Pozostając samemu w czterech ścianach (jest już bowiem emerytem), poświęca czas pisaniu  od czasu do czasu coś mu nawet w lokalnej prasie wydrukują, ale na sławę i zaszczyty nie ma co liczyć. Kolejne dni są więc wszystkie takie same  puste i bezsensowne. Zmienia się to, gdy pewnego dnia znajomy myśliwy, któremu oszczeniła się suczka setera szkockiego, proponuje mu rasowego szczeniaczka. Iwan Iwanowicz ma do wyboru trzy, ale ostatecznie decyduje się na czwartego  wyrodka, albinosa, którego myśliwy postanowił pozbyć się, bo przecież z takim wyglądem żaden związek kynologiczny ani myśliwski nie wystawi mu certyfikatu psa łowieckiego. Starszy mężczyzna, ujęty losem Bima, postanawia go przygarnąć i tym samym uratować od tragicznego końca. To początek ich wielkiej przyjaźni, a pewnie i nawet miłości  bezinteresownej i partnerskiej.
[image: ]
Iwan Iwanowicz szkoli Bima na psa myśliwskiego; wyprawia się z nim do lasu i poluje. Ale to są bezkrwawe polowania; chodzi tylko o to, aby seter nie stracił instynktu. By, kiedy przyjdzie mu już zdawać egzamin, spisał się, najlepiej jak potrafi. Ale komisja nie chce go nawet dopuścić do egzaminu z uwagi na nietypowe umaszczenie  Bim jest cały biały, tylko jedno ucho ma, jak podpowiada tytuł filmu, czarne. Właściciel czworonoga jest rozczarowany, lecz pies zdaje się nic sobie z tego nie robić. Jest u boku Iwana Iwanowicza równie szczęśliwy jak wcześniej. Jego spokojny świat zamienia się w gruzy, kiedy ciężka choroba sprawia, że emeryt zostaje zabrany do szpitala  najpierw w rodzinnej miejscowości, następnie przetransportowany do specjalistycznej kliniki w Moskwie. Jego stan jest nadzwyczaj ciężki, konieczna staje się operacja, a później wielomiesięczna rehabilitacja. Bim, pozostawiony sam w mieszkaniu, trafia na łaskę bądź niełaskę ludzi. Opiekuje się nim sąsiadka-starowinka Stiepanowna, lecz sama jest schorowana i nie może chodzić na długie spacery, jakie potrzebne są Bimowi. Podobnie jej wnuczka Lusia. Wypuszczają więc setera w ciągu dnia z domu, licząc na to, że na noc sam wróci. On w tym czasie rozpaczliwie poszukuje swego najbliższego ludzkiego przyjaciela, niejenokrotnie narażając się przy tym na niebezpieczeństwo.
Po sielankowej części pierwszej filmu następuje druga, znacznie bardziej dramatyczna i wzruszająca, chwytająca za serce i wyciskająca łzy. Bim w czasie swych poszukiwań trafia na ludzi dobrych i życzliwych (jak moskwianka Dasza, która odbywa staż w miejscowym archiwum, czy mieszkający na wsi Alosza i jego ojciec, wreszcie wzruszony losem czworonoga uczeń Tolik), nie brakuje też jednak ludzi okrutnych i nienawistnych, którzy najzupełniej bezinteresownie gotowi są wbić  nie tylko zrozpaczonemu psu, ale każdemu  nóż w plecy (przede wszystkim sąsiadka Iwana Iwanowicza, ale też emeryt, który kradnie wałęsające się po ulicach psy, czy myśliwy-alkoholik, który pożycza Bima od ojca Aloszy, ba! nawet dbająca na każdym kroku o czystość w mieszkaniu matka Tolika). Biednemu seterowi nic nie zostaje oszczędzone  doświadcza przemocy i upokorzeń, głodu i zimna, a mimo to wciąż potężny jest w nim imperatyw, by wrócić do domu, odnaleźć przyjaciela. Można oczywiście Białego Bima rozpatrywać jedynie w kategorii ciekawostki, kolejnego filmu o przyjaźni człowieka ze zwierzęciem, ale obraz Rostockiego wyniósł to dzieło na znacznie wyższy poziom, czyniąc z niego również  przedstawioną w formie artystycznej  rozprawę socjologiczną na temat kondycji współczesnego człowieka.
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Bo choć od premiery filmu minęły ponad cztery dekady, tak naprawdę niewiele zmieniło się w naszym podejściu do tych, których z łatwością określamy piętnującym mianem innych, wykluczonych, nieprzystających do naszej rzeczywistości. Obojętnie czy chodzi o człowieka, czy zwierzę. Od tamtej pory wcale nie przybyło tych dobrych, raczej obrodziło  idąc tropem wskazanym przez twórców Białego Bima  wrednymi sąsiadkami i niedowartościowanymi starcami (chociaż tak naprawdę to wcale nie jest kwestia płci czy wieku), których jedynym celem jest uprzykrzanie życia innym. Którym trosk przecież i tak nie brakuje. Obraz Stanisława Iosifowicza to jednak również pean pod adresem ludzi dobrej woli. Nie jest ich może, jak(by) życzył sobie tego Czesław Niemen, więcej, lecz bez nich świat byłby jeszcze gorszym miejscem, niż jest w rzeczywistości. Co ciekawe, adaptacja prozy Gawriiła Trojepolskiego pozbawiona jest elementów propagandowych. Owszem, pojawiają się obrazki z codziennego życia człowieka radzieckiego, ale one jedynie odwzorowują realność  nie mają charakteru indoktrynacyjnego. Z perspektywy czasu stanowią raczej smaczek, pozwalający spojrzeć w przeszłość, przyjrzeć się światu, który już nie istnieje (przynajmniej w sferze politycznej, bo z mentalną jest już znacznie gorzej).
[image: ]
Jak wspomniałem już wcześniej, w główną postać Iwana Iwanowicza wcielił się Wiaczesław Tichonow (1926-2009), jedna z największych gwiazd kina radzieckiego (Siedemnaście mgnień wiosny, Wojna i pokój, Oni walczyli za Ojczyznę). Pawła Rydajewa, przewodniczącego komitetu blokowego, zagrał Iwan Ryżow (1913-2004), którego kariera filmowa trwała nieprzerwanie przez kilkadziesiąt lat (Kalina czerwona, Romanca o zakochanych); wredną sąsiadkę, która wydatnie wpływa na nieszczęsny los Bima  Walentina Władimirowa (Lecą żurawie, Cudze listy), natomiast starowinkę Stiepanowną  Maria Skworcowa (Wieczory na chutorze w pobliżu Dikańki. Noc wigilijna, Samolot w płomieniach). Studentka / stażystka Dasza ma twarz młodziutkiej Iriny Szewczuk (Tak tu cicho o zmierzchu), a nieczuły, przynajmniej do pewnego momentu, ojciec Tolika  Michaiła Zimina (Moskwa nie wierzy łzom); niewdzięczna rola złodzieja psów przypadła z kolei Michaiłowi Dadyce (Ballada o żołnierzu). Za zdjęcia odpowiadał Wiaczesław Szumski, który w ciągu ćwierćwiecza współpracował z Rostockim przy siedmiu filmach, jednych z najlepszych w swojej operatorskiej karierze. Zapadająca w pamięć ścieżka dźwiękowa wyszła natomiast spod ręki niezwykle popularnego w latach 70. i 80. XX wieku kompozytora Andrieja Pietrowa (Biurowy romans, Jesienny maraton, Garaż, Dworzec dla dwojga, Gorzki romans). Po Białym Bimie Stanisław Iosifowicz Rostocki nakręcił jeszcze trzy pełnometrażowe fabuły: do spółki z Nikitą Chubowem opowiadający o wojnie rosyjsko-francuskiej 1812 roku Szwadron latających huzarów (1980), z pomocą Knuta Andersena i w koprodukcji z Norwegami historyczny I drzewa rosną na kamieniach (1985), wreszcie oparty na powieści Borisa Możajewa dramat psychologiczny Z życia Fiodora Kuźkina (1989). Reżyser zmarł w dramatycznych okolicznościach. 10 sierpnia 2001 roku jechał na festiwal filmowy do Wyborga, za kierownicą samochodu doznał ataku serca. Zdążono jeszcze przewieźć go do szpitala.




Tytuł: Biały Bim Czarne Ucho
Tytuł oryginalny: Белый Бим Черное ухо
Reżyseria: Stanisław Rostocki
Zdjęcia: Wiaczesław Szumski
Scenariusz: Stanisław Rostocki
Obsada: Wiaczesław Tichonow, Iwan Ryżow, Walentina Władimirowa, Maria Skworcowa, Michaił Dadyko, Irina Szewczuk, Michaił Zimin, Wasilij Worobjow, Anna Rybnikowa, Siergiej Szewliakow, Rimma Manukowska, Giennadij Koczkożarow, Raisa Riazanowa, Anatolij Barancew, Witalij Leonow, Aleksiej Czernow
Muzyka: Andriej Pietrow
Rok produkcji: 1976
Kraj produkcji: ZSRR
Czas trwania: 183 min
Gatunek: dramat, obyczajowy
Zobacz w: Kulturowskazie
Ekstrakt: 90%
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  Zaraza, odc.1: Strzeżcie się wszelkiej chciwości

  Marcin Mroziuk

  Alberto Rodríguez, Rafael Cobos Zaraza
  

  
  Dostępny za darmo w vod.pl pierwszy sezon Zarazy to dowód na to, że Hiszpanie potrafią kręcić seriale historyczne mogące z powodzeniem konkurować z podobnymi produkcjami amerykańskimi. Zanim będziemy mogli oglądać dalszy ciąg tej historii (nowe odcinki będą miały w Polsce premierę telewizyjną w kwietniu), przyjrzyjmy się dotychczas przedstawionym wydarzeniom.
Ekstrakt: 70%
[image: Zaraza]
Akcja Zarazy rozgrywa się pod koniec XVI wieku w Sewilli. Miasto, nazywane wtedy bramą do Nowego Świata, wspaniale się rozwija, ale już od pierwszych scen serialu mamy świadomość nadciągającego niebezpieczeństwa. Dżuma zaczyna bowiem zbierać żniwo na razie wśród biedoty mieszkającej poza murami Sewilli, ale zdajemy sobie sprawę, że podjęte środki ostrożności mogą jedynie opóźnić rozprzestrzenianie się zarazy. Co gorsza, nie wszyscy przestrzegają wprowadzonych zakazów, a niektórzy próbują się wzbogacić nawet na cudzej śmierci
Jednak rosnące zagrożenie epidemiologiczne w pierwszym odcinku nie odgrywa jeszcze pierwszoplanowej roli. Nasza uwaga koncentruje się bowiem na poczynaniach Mateo Núñeza (w tej roli dobrze wypadający na ekranie Pablo Molinero), którego poznajemy, gdy przebywa na wygnaniu w Toledo. Wprawdzie nie znamy dokładnych powodów, które zmusiły go do opuszczenia ojczystego miasta, ale wiele wskazuje na to, że obawia się schwytania przez Inkwizycję.
Teraz głównego bohatera odnajduje pewien mężczyzna, który przekazuje mu ostatnią wolę jego przyjaciela. Otóż Mateo ma wyprowadzić z Sewilli i zająć się jego 15-letnim nieślubnym synem zmarłego. Szkopuł w tym, że odnalezienie młodzieńca nie jest wcale prostym zadaniem. Możemy się przekonać, że Valerio Huertas (gra go obiecująco zapowiadający się Sergio Castellanos) dotychczas musiał radzić sobie sam i nie tylko znakomicie potrafi się ukrywać, ale nie cofa się też przed niecnymi postępkami. Z zainteresowaniem obserwujemy więc, jak Mateo różnymi kanałami próbuje dotrzeć do Valeria, a także zastanawiamy się, co wyniknie z ich spotkania. A na drugim planie pojawiają się już też inne interesujące postacie, jak choćby pewna piękna wdowa po bogatym kupcu, której głowę najwyraźniej zaprzątają nie tylko problemy z niesprzedanymi towarami.
Początek intrygi jest więc niewątpliwie obiecujący, a na ekranie widać też, że spore środki zainwestowane w tę produkcję (10 milionów euro na sezon) zostały naprawdę dobrze wykorzystane. Rozbudowana scenografia, dbałość o oddanie wyglądu wnętrz i kostiumów z epoki zaowocowały przyciągającymi wzrok zdjęciami, a do gry aktorskiej też nie można mieć żadnych zastrzeżeń. Co istotne, finałowa scena pierwszego odcinka skutecznie rozbudza naszą ciekawość co do dalszych losów Mateo Núñeza.




Tytuł: Zaraza
Tytuł oryginalny: La peste
Dystrybutor:  Epic Drama
Data premiery: 25 lutego 2018
Twórca: Alberto Rodríguez, Rafael Cobos
Reżyseria: Alberto Rodríguez, Paco R. Baños
Zdjęcia: Pau Esteve Birba
Scenariusz: Alberto Rodríguez, Rafael Cobos, Fran Araújo
Obsada: Pablo Molinero, Paco León, Sergio Castellanos, Patricia López Arnaiz, Manolo Solo, Lupe del Junco, Tomás del Estal, Paco Tous
Muzyka: Julio de la Rosa
Rok produkcji: 2018
Serial: Zaraza, Sezon 1
Liczba odcinków: 6
Czas trwania odcinka: 50 min
Gatunek: dramat, historyczny
Zobacz w: Kulturowskazie
Ekstrakt: 70%
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  Zaraza, odc. 2: Grzechy wołające o pomstę do nieba

  Marcin Mroziuk

  Alberto Rodríguez, Rafael Cobos Zaraza
  

  
  W drugim odcinku Zarazy twórcy przygotowali dla nas kilka niespodzianek, ale zdecydowanie na największą uwagę zasługuje zupełnie nowy wątek kryminalny.
Ekstrakt: 80%
[image: Zaraza]
Można by się spodziewać, że skoro pod koniec poprzedniego odcinka Mateo Núñez został wtrącony przez Inkwizycję do więzienia, to teraz czeka go już tylko marny los. Tymczasem pobyt za kratkami nie jest wprawdzie dla głównego bohatera niczym przyjemnym, ale trwa on nadspodziewanie krótko. Otóż możemy się przekonać, że reprezentujący Inkwizycję Celso de Guevara najwyraźniej widzi więcej korzyści w wykorzystaniu umiejętności Mateo niż w spaleniu go na stosie! W związku z tym ten ostatni otrzymuje propozycję nie do odrzucenia  odzyska wolność, jeśli wyjaśni zagadkę śmierci pewnego bogatego kupca, którego zwłoki znaleziono w dzielnicy biedoty.
Trzeba zresztą przyznać, że spore wrażenie robi biegłość, z jaką Mateo wyciąga daleko idące wnioski z krótkich oględzin ciała i miejsca, w którym je odkryto. W tym momencie jest jednak dość oczywiste dla widzów, że raczej nie będzie to sprawa łatwa do rozwikłania, ponieważ sposób zadania śmierci był dość wymyślny, a z kolei motywy sprawcy są niejasne.
Z zainteresowaniem obserwujemy więc z jednej strony postępy w śledztwie prowadzonym przez głównego bohatera, a z drugiej podejmowane przez niego próby, aby Valerio Huertas zerwał ze swoim dotychczasowym życiem. I choć prawdopodobnie młodzieniec jeszcze niejednokrotnie sprawi kłopoty swemu nowemu opiekunowi, to okazuje się przydatny, kiedy Mateo musi udać się w okolicę, gdzie szerzy się już dżuma.
Niewątpliwie intrygujące są też poczynania wdowy po ojcu Valeria. Zachodzimy w głowę, czemu Teresa Pinelo próbuje odszukać piękną prostytutkę Eugenię, a także co wyniknie z jej spotkania z Mateo (nie mamy przecież wątpliwości, że w końcu do niego musi dojść). I trzeba przyznać, że zarówno scenarzyści, jak i grająca ją Patricia López Arnaiz postarali się, aby Teresa była naprawdę niezwykłą i przyciągającą uwagę kobietą.
Coraz ciekawsza postacią jest również Luis de Zúñiga, który nie tylko cały czas udziela gościny swemu staremu przyjacielowi, ale wspiera go też w próbach okiełznania Valeria. Jednocześnie jesteśmy świadkami zręcznych zakulisowych działań tego bogatego kupca, które mają odwlec oficjalne ogłoszenie przez władze miasta wybuchu zarazy. Zależy mu, aby nie zostało ono zamknięte aż do czasu przypłynięcia statków z Nowego Świata. W tym przypadku chodzi o naprawdę ogromne pieniądze, a także o monopol Sewilli w handlu z Ameryką, w sumie więc nic dziwnego w tym, że Luis de Zúñiga nie brzydzi się ani przekupstwem, ani szantażem. W związku z tym wiedza o cudzych grzechach i słabościach jest dla niego wręcz bezcenna. Zarazem pozostaje on zupełnie głuchy na głosy tych, którzy mówią, że dżuma może przecież sprawić, iż złoto nie będzie im już na nic potrzebne.
Z przyjemnością można więc stwierdzić, że w drugim odcinku akcja nabiera rumieńców i staje się jeszcze bardziej wciągająca, a przecież możemy się spodziewać, że nieunikniony wybuch epidemii zapewni nam kolejne komplikacje.




Tytuł: Zaraza
Tytuł oryginalny: La peste
Dystrybutor:  Epic Drama
Data premiery: 25 lutego 2018
Twórca: Alberto Rodríguez, Rafael Cobos
Reżyseria: Alberto Rodríguez, Paco R. Baños
Zdjęcia: Pau Esteve Birba
Scenariusz: Alberto Rodríguez, Rafael Cobos, Fran Araújo
Obsada: Pablo Molinero, Paco León, Sergio Castellanos, Patricia López Arnaiz, Manolo Solo, Lupe del Junco, Tomás del Estal, Paco Tous
Muzyka: Julio de la Rosa
Rok produkcji: 2018
Serial: Zaraza, Sezon 1
Liczba odcinków: 6
Czas trwania odcinka: 50 min
Gatunek: dramat, historyczny
Zobacz w: Kulturowskazie
Ekstrakt: 80%
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  Do sedna:Alejandro González Iñárritu. Zjawa.

  Marcin Knyszyński

  Alejandro González Iñárritu Zjawa
  

  
  Zjawa to jak na razie ostatni film Alejandro Gonzáleza Iñárritu. Nie powtórzył sukcesu Birdmana, który rok wcześniej zdobył Oscara w kategorii Najlepszy film, ale przyniósł drugą z rzędu nagrodę reżyserowi, który rozsiadł się na Parnasie i do tej pory zastanawia się co dalej. My w tym czasie cofamy się o dwieście lat i lądujemy na północy Stanów Zjednoczonych.
Ekstrakt: 80%
[image: Zjawa]
Scenariusz filmu oparty jest na powieści Michaela Punke z 2002 roku  The Revenant: A Novel of Revenge. Ta z kolei nawiązuje do prawdziwej historii Hugh Glassa, amerykańskiego trapera, który na początku dziewiętnastego wieku przemierzał dzikie ostępy Ameryki Północnej wraz z myśliwymi i poszukiwaczami futer. W 1823 roku wielu śmiałków ruszyło na niebezpieczne tereny dzisiejszej Dakoty Południowej, gdzie groziła im śmierć z rąk Indian lub dzikich zwierząt  głównie niedźwiedzi grizzly. Jedną z takich wypraw dowodził kapitan Andrew Henry  Glass brał w niej udział jako tropiciel i przewodnik.
Film Iñárritu rozpoczyna się w momencie, gdy ekipa Henryego została zdziesiątkowana przez plemię Arikarów. Myśliwi, którym udało się uciec, zmuszeni zostali do ukrycia zdobytych futer i długiej drogi powrotnej do Fortu Kiowa oddalonego o kilkaset kilometrów. Dookoła mróz, gęsty las i dzika przyroda  przetrwają tylko najsilniejsi. Niestety Hugh Glass został zaatakowany i niemal zabity przez niedźwiedzicę. Ciężko ranny, umierający bohater, transportowany był początkowo na noszach przez resztę ekipy  ostatecznie pozostawiono go pod opieką syna (ta postać jest całkowicie fikcyjna, Glass nie miał dzieci  przynajmniej nie oficjalnie) i dwójki wybranych ochotników. Jeden z nich, John Fitzgerald, zabił syna Glassa i namówił drugiego z opiekunów do porzucenia bliskiego śmierci towarzysza w naprędce wykopanym grobie. Glass jednak nie umarł, wypełzł się z grobu i ruszył (a właściwie poczołgał się) ku cywilizacji. The Revenant, oryginalny tytuł powieści i filmu, oznacza ducha zmarłej osoby, który powraca zza grobu, aby terroryzować winnych swej śmierci. Hugh Glass mówi pod koniec filmu, że nie boi się umierania  już raz przecież to zrobił. Jakim cudem udało mu się przeżyć? Co go napędzało? Chęć ocalenia własnego życia wbrew całej rzeczywistości, która poprzysięgła mu je odebrać? Niezidentyfikowany pęd ku życiu? Wola przetrwania? A może żądza zemsty, która nie zna granic?
Reżyser powiedział, że z założenia nie miała to być po prostu tylko historia o zemście. Pragnienie zemsty jest oczywiście jednym z najważniejszych aspektów trzymających Glassa przy życiu  nie bez przyczyny Iñárritu wprowadził do filmu motyw syna głównego bohatera. Nie jest tu również najważniejszy wątek przygodowy i surwiwalowy, który napędza całą akcję i popycha ją do przodu. Zjawa koncentruje się bowiem na zagadnieniu podobnym do tego, które poruszały filmy Biutiful i Birdman  znaczeniu doczesnego życia i tym, co to znaczenie definiuje. Hugh Glass stracił wszystko  sens życia uosabiany przez jedyną osobę, którą kochał najbardziej na świecie. Płytki grób, w którym wylądował, kończy jednak jego życie tylko symbolicznie  człowiek niemal martwy, obdarty ze skóry, głodny, chory, z ranami pełnymi gangreny i bezgranicznie cierpiący, podnosi się z popiołów i odradza. Pnie się w górę ku życiu  według maksymy walcz, dopóki starczy ci tchu. Robi wszystko, aby przetrwać, nawet jeśli nie ma już dla kogo żyć. Pytanie  po co?
Antagonista Glassa, bezwzględny John Fitzgerald, nie jest człowiekiem złym z samej swej natury. To Uxbal z Biutiful narysowany skrajnie karykaturalną kreską  został tak ukształtowany przez samą rzeczywistość i warunki, które podyktowała. To człowiek swoich czasów i okoliczności  żyje dla samego faktu życia, nie ma uczuć, nie zna litości, nie wie co to humanizm. On dopiero stał się złym człowiekiem. Wie, że musi przetrwać, nawet wbrew temu, co sam mówi: Życie? Jakie życie? Ja nie mam żadnego życia! Istnieję tylko dzięki tym skórom!. Skoro tak, to nasuwa się pytanie  po co?
Jakże ważne jest dla bohaterów (dla wszystkich ludzi tak naprawdę) samo istnienie! Sam jego fakt. Nieważne już czy istniejemy dla kogoś lub czegoś  ważne, że istniejemy w ogóle. Zjawa mówi o pewnym paradoksie  najczęściej jest tak, że nasza walka o zachowanie swojego życia doprowadza do utraty kolejnych, cudzych. Nasza egzystencja ma znaczenie tylko dla nas, nigdy dla niezmiennie obojętnego na nasze pretensje świata. Natura ludzka próbuje zaprowadzić porządek w jego chaotycznej naturze, interpretując doświadczane niepowodzenia w sposób typowo ludzki  poprzez personifikację rzeczywistości. Złorzeczymy światu, widząc w nim wroga. Tymczasem sam świat nie jest wrogiem, nie ma w sobie zła. To ludzie go zamieszkujący niosą przemoc, uprzedzenia, ignorancję, ksenofobię i egoizm  tylko ludzie krzywdzą i zabijają celowo. Dotyczy to zarówno białych jak i Indian  tak często odbrązawianych w recenzjach Zjawy. To nie są kolejne manifestacje potęgi natury, czy bezrozumne żywioły karzące białego człowieka za gwałt na Matce. Nie  to też ludzie. 
Przybyłeś taką długą drogę tylko po to, aby się zemścić?  pyta Fitzgerald, w momencie, gdy widzi śmierć patrzącą na niego oczyma Glassa.  Ciesz się chwilą, bo i tak chłopcu życia nie przywrócisz. Pustka istnienia, której Glass jeszcze nie czuje, a która spadnie na niego później jak grom z jasnego nieba, jest czymś przed czym nie da rady uciec. Będzie obarczony brzemieniem istnienia, jedyną rzeczą jaka prawdziwie do niego (i każdego z nas) należy. Ale go nie zrzuci.




Tytuł: Zjawa
Tytuł oryginalny: The Revenant
Dystrybutor:  Imperial CinePix
Data premiery: 29 stycznia 2016
Reżyseria: Alejandro González Iñárritu
Zdjęcia: Emmanuel Lubezki
Scenariusz: Alejandro González Iñárritu, Mark L. Smith
Obsada: Tom Hardy, Leonardo DiCaprio, Domhnall Gleeson, Will Poulter, Paul Anderson, Lukas Haas, Javier Botet, Brendan Fletcher
Muzyka: Bryce Dessner, Carsten Nicolai, Ryuichi Sakamoto
Rok produkcji: 2015
Kraj produkcji: USA
Czas trwania: 151 min
WWW: Polska strona
Gatunek: dramat, przygodowy, western
Zobacz w: Kulturowskazie
Ekstrakt: 80%
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  East Side Story:Droga przez mękę

  Sebastian Chosiński

  Siergiej Czernikow Zima
  

  
  Nie wątpię, że Siergiej Czernikow kocha kino i jego największym marzeniem jest realizować filmy, które przypadną do gustu widzom. Niestety, jak na razie jest to miłość nieodwzajemniona. Debiutancki dramat Czernikowa powstawał przez kilka lat, a kiedy już doczekał się premiery, okazał się dziełem nad wyraz niedorobionym. Dlatego, jeżeli nie musicie oglądać jej z recenzenckiego obowiązku, unikajcie Zimy.
Ekstrakt: 40%
[image: Zima]
Siergiej Czernikow to postać zaskakująco enigmatyczna. Trudno cokolwiek pewnego znaleźć na jego temat w sieci. Pewnie dlatego, że nie za bardzo ma się czym, przynajmniej jak dotąd, pochwalić. Nie ukończył prestiżowych szkół teatralnych ani filmowych, nie pracował  jako asystent bądź drugi reżyser  z wybitnymi twórcami. Jest, jak można się domyślać, samoukiem, który kocha kino. Więcej: kocha kino gatunkowe. Takie, w którym dużo strzelają. Najlepiej jeszcze w imię wartości. Jako dorastający chłopak (względnie młody mężczyzna) oglądał zapewne  i zachwycił się tymi dziełami  Brata (1997) Aleksieja Bałabanowa i Córki mafii [Siostry] (2001) Siergieja Bodrowa młodszego. W mijającej dekadzie stał się natomiast apologetą dokonań Jurija Bykowa i jego sensacyjnych dramatów  począwszy od debiutanckiego Żyć (2010), poprzez Majora (2013) oraz Durnia (2014), aż po  powstałą już po nakręceniu Zimy  Fabrykę (2018). Nie mam również wątpliwości co do tego, że Czernikow zna na wylot także niektóre z filmów z Charlesem Bronsonem, a już na pewno wczesne odsłony Życzenia śmierci
Skąd to przekonanie? Ponieważ wpływy wszystkich wcześniej wymienionych obrazów  i Bałabanowa, i Bodrowa juniora, i Michaela Winnera  bardzo wyraźnie odznaczają swe piętno na Zimie. I to oczywiście nic złego. Gdyby tylko jej autor potrafił twórczo wykorzystać te inspiracje, wejść w dialog ze swoimi mistrzami, mrugnąć do nich  symbolicznie, bo przecież Bałabanow i Winner już nie żyją  okiem (a zarazem to samo zrobić w stronę widza). Tego, niestety, nie potrafi, zbyt mało ma ku temu jeszcze umiejętności. Choć nie wątpię, że bardzo się stara. A w tych staraniach spotyka się z niebywałym wręcz wsparciem kolegów po fachu. Dość powiedzieć, że Zima miała aż siedmioro koproducentów, którzy starali się, jak tylko mogli, przepchnąć ten projekt do kin. I to im się w końcu, chociaż nie bez problemów, udało. W zrozumieniu tego procesu pomoże przytoczenie kilku dat: Czernikow nakręcił film w 2017 roku; rok później zakończył nad nim prace postprodukcyjne (stąd pojawiająca się w napisach końcowych data 2018); po raz pierwszy pokazał go publiczności w lipcu 2019 roku na niezbyt cenionym przeglądzie Gorki Fest w Niżnym Nowogrodzie; premiera kinowa odbyła się natomiast siedem miesięcy później  pod koniec lutego tego roku.
[image: ]
Mogłoby się wydawać, że dzieło przygotowywane do prezentacji z takim pietyzmem, powinno być wyjątkowo dopieszczone. Ale nie jest. Gdyby Czernikow zdecydował się na realizację krótkiego metrażu, pomysł  zresztą niezbyt oryginalny  dałoby się pewnie jakoś uratować. Tymczasem scenarzysta i reżyser w jednym postanowił rozdąć je aż do niemal osiemdziesięciu minut. W sztuczny sposób. Jak to możliwe? Wystarczyło napisy końcowe puścić w tak ślimaczym tempie, by zajmowały dziesięć minut czasu ekranowego. W momencie kiedy pojawia się pierwsze nazwisko z listy płac, spokojnie możecie wyjść do kuchni (przygotować sobie kawę, herbatę, kolację) bądź do toalety (nawet na dłuższe posiedzenie)  kiedy wrócicie, zdążycie je przeczytać. Rozdęte do granic przyzwoitości są także poszczególne sceny. Jeden z krytyków rosyjskich wyliczył, że samo otwieranie i zamykanie drzwi w samochodach zajmuje bohaterom kolejnych dziesięć minut. A kiedy główny bohater w swoim domu przycina lufę karabinu (by powstał tak zwany obrzyn), robi to niemal w czasie rzeczywistym. Powie ktoś: wypisz, wymaluj  Sergio Leone. Gdybyż tylko te sceny miały choćby promil napięcia charakterystycznego dla dzieł legendy włoskiego kina!
Zima jednak nie trzyma się kupy również na poziomie scenariuszowym. Chociaż akurat te błędy mogą wynikać albo z bardzo niechlujnego montażu, albo ze zwyczajnego braku scen, które wyjaśniałyby pewne zawiłości fabularne. Wszystko zaczyna się pewnego zimowego wieczoru. Aleksander (tak na oko czterdziestolatek) jedzie samochodem ze swoim ojcem, Jegorem Wasiljewiczem, weteranem Wielkiej Wojny Ojczyźnianej. Obaj mężczyźni mają za sobą osobiste dramaty, w czasie jazdy snują więc rozważania na ich temat. Gdy zatrzymują się na przydrożnej stacji benzynowej, dochodzi do tragedii. W czasie gdy syn robi zakupy w sklepie, ojciec tankuje paliwo  w tym momencie zaczepia go młody bandyta o ksywce Fartoczka. Dochodzi między nimi do kłótni, do której dołącza się Maks, kumpel Fartoczki; gdy Sasza zauważa, co się dzieje, staje oczywiście w obronie ojca. Spanikowany Maks sięga wówczas po broń i strzela do obu przyjezdnych mężczyzn, a następnie z kompanem ucieka ze stacji ich samochodem. Pogotowie zabiera Aleksandra i Jegora Wasiljewicza do miejscowego szpitala; starzec wkrótce umiera, młody, pomimo ran postrzałowych w szyję, przeżywa. Dla policji staje się ważnym świadkiem.
[image: ]
Dochodzenie przejmuje major Ministerstwa Spraw Wewnętrznych, który jednak, jak się okazuje, chodzi na pasku miejscowego mafiosa  szefa Maksa i Fartoczki  Siergieja Walerycza i wystawia mu Aleksandra. Maks otrzymuje rozkaz uciszenia świadka. Mężczyzna rusza więc do szpitala, aby dokończyć to, co nie udało mu się na stacji benzynowej. Do tego momentu z filmem Czernikowa jest jeszcze wszystko w porządku  narracja układa się logicznie, dobrze też rokuje na przyszłość. Niestety, wszystko zaczyna pękać w szwach od sceny pościgu Maksa za Saszą. Jak ona wygląda? Ciężko ranny w szyję, jeszcze przed chwilą umierający Aleksander wydostaje się  dzięki swojemu sprytowi  ze szpitala i biegnie przez zamarznięte jeziorko i zaspy śnieżne (tytuł filmu w końcu do czegoś zobowiązuje!) boso i w piżamie. Goni go młodszy o kilkanaście lat bandzior, kompletnie ubrany, z pistoletem w dłoni (z którego co jakiś czas strzela) i przez kilka minut nie może dogonić, nie potrafi nawet o głupi metr skrócić dystansu. Ja rozumiem  adrenalina i strach napędzają Saszę, ale raczej źle wpływają na wyobraźnię scenarzysty.
Później, gdy Aleksander przystępuje do odwetu, robi się jeszcze dziwniej. Zmieniają się nagle pory dnia (raz jest ciemno, potem jasno, następnie znów ciemno), na dodatek samotny mściciel bardzo niekonsekwentnie podchodzi do swego obowiązku, jednych odstrzeliwując bez litości, innym darowując życie. By jakoś uwiarygodnić te niedorzeczności, Czernikow wplata do fabuły wątek religijny. Ba! każe nawet Saszy biegać w sutannie, choć nie jest wyjaśnione, z czego to wynika  czy jest (względnie był) on prawosławnym zakonnikiem, czy też wykorzystuje ją jedynie jako kamuflaż. Aż dziw bierze, że do udziału w takim projekcie udało się namówić naprawdę dobrych aktorów. Jedynym logicznym wytłumaczeniem jest to, że na papierze wszystko wyglądało znośnie, a spaprane zostało dopiero na etapie postprodukcji, kiedy okazało się, że w trakcie kręcenia zdjęć zrobiono za mało dubli i nie ma czym sztukować ewidentnych wpadek. Cóż, nie zazdroszczę operatorowi Grigorijowi Wołodinowi (Gromozeka), który musiał to firmować swoim nazwiskiem.
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Na szczęście wstydzić nie musi się kompozytor, ponieważ twórcy skorzystali z zasobów duńskiej biblioteki muzycznej Apollo Music (współpracującej z producentami rosyjskimi i ukraińskimi). Tak było szybciej i taniej. W efekcie, oglądając Zimę, widz musi zmierzyć się z jeszcze jednym groźnym wrogiem  wszechobecną, z czasem coraz bardziej denerwującą, mroczną elektroniką. Ale wróćmy do aktorów. W Aleksandra wcielił się Igor Pietrenko (Kierowca dla Wiery, Pielgrzym), a w jego ojca  Michaił Żygałow (Skok delfina, Wurdałaki); Maksa zagrał Aleksandr Pietrow (T-34, Tekst, Inwazja), natomiast zdradzieckiego majora milicji  Timofiej Tribuncew (Legenda o Kołowracie, Siedem par nieczystych). Symbolicznym łącznikiem pomiędzy debiutem kinowym Czernikowa a dziełami Jurija Bykowa stał się z kolei, grający zakonnika, ojca Michaiła, Dmitrij Kuliczkow (Major, Dureń, Fabryka, ale też Dama pikowa czy Kwas).




Tytuł: Zima
Tytuł oryginalny: Зима
Reżyseria: Siergiej Czernikow
Zdjęcia: Grigorij Wołodin
Scenariusz: Siergiej Czernikow
Obsada: Igor Pietrenko, Aleksandr Pietrow, Timofiej Tribuncew, Nikita Pawlenko, Michaił Żygałow, Dmitrij Kuliczkow, Nikita Sałopin, Aleksiej Diemidow, Anna Makarienko, Nikita Abdułow, Aleksandr Abliazow
Rok produkcji: 2018
Kraj produkcji: Rosja
Czas trwania: 79 min
Gatunek: dramat, thriller
Zobacz w: Kulturowskazie
Ekstrakt: 40%
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  W lesie jesteśmy z polskimi slasherami

  Piotr Pi Gołębiewski

  Bartosz M. Kowalski W lesie dziś nie zaśnie nikt
  

  
  Przypadek W lesie dziś nie zaśnie nikt pokazuje, że zrobić dobry slasher, będący hołdem dla klasyki, też trzeba umieć.
Ekstrakt: 30%
[image: W lesie dziś nie zaśnie nikt]
Twórcy W lesie dziś nie zaśnie nikt, przed premierą filmu z niemałym samouwielbieniem opowiadali o tym, że tworzą nową jakość w polskim kinie, przenosząc na nasz grunt podgatunek horroru zwany slasherem. Z grubsza rzecz ujmując: w tego typu produkcjach, często zrobionych za psie pieniądze, chodzi o grupkę młodzieży, która musi zmierzyć się z zamaskowanym mordercą, dybiącym na ich życie. Przeważnie jest on bardzo malowniczą wizualnie postacią, a do eliminowania kolejnych nieszczęśników używa niestandardowych sprzętów (np. piły mechanicznej). Choć za pierwszy slasher uważa się włoski film Krwawy obóz z 1971 roku, to wyjątkowo dobrze przyjęły się one w Stanach Zjednoczonych, stając się praktycznie częścią amerykańskiej kultury (nie tylko pop).
Z technicznego punktu widzenia, nakręcenie polskiego odpowiednika slashera nie powinno być trudne. Nie potrzeba do niego skomplikowanej scenografii, ani wysmakowanych efektów specjalnych, a od strony aktorskiej nie wymaga się większego talentu, niż ten, jaki objawiają seryjnie kręcone nieśmieszne komedie romantyczne. Potrzebne są jednak pomysł  głównie na ciekawego antagonistę  i pasja. Miłośnicy tandetnych horrorów z daleka potrafią wykryć ściemę i odróżnić produkcję robioną na odwal się przez sprawnego reżysera, od takiej, która zrobiona została nieudolnie, ale za to z pełnym zaangażowaniem. Dlatego zawsze podkreślam, że zły film nie równa się filmowi po prostu do dupy.
Niestety, W lesie dziś nie zaśnie nikt należy zaliczyć do tej drugiej kategorii. Reżyser Bartosz M. Kowalski może i miał ambitny plan nakręcenia pierwszego polskiego slashera ze względu na sentyment, jakim darzy klasyczne produkcje z lat 80., ale albo coś podkoloryzował w ramach promocji, albo za dużo osób wtrącało mu się do produkcji, o czym może świadczyć, że tak banalny, schematyczny i nijaki scenariusz pisały aż trzy osoby.
Oto bowiem otrzymujemy kopię serii Piątek trzynastego. Młodzi ludzie trafili na obóz organizowany na odludziu, specjalnie dla uzależnionych od internetu, komputerów i telefonów. Następnie podzielono ich na mniejsze grupki, przydzielono im przewodnika  psychologa i wysłano na tydzień w las. Śledzimy jedną z nich, w skład której wchodzą jak najbardziej stereotypowe charaktery: zbuntowana, małomówna Zosia (Julia Wieniawa-Narkiewicz), gapciowaty inteligent, wysportowany chłoptaś, puszczalska blondynka (Wiktoria Gąsiewska) i przekonany o swojej bystrości głupek. Czyli standard. Już pierwszej nocy okazuje się, że zaszli w złe rejony, ponieważ jednego z nich morduje obrzydliwie wyglądający grubas.
Jak widać, nie znajdziemy tu za grosz własnej inwencji, ale niekoniecznie musi to być wadą, bo w sumie taki skład został już ukształtowany w Teksańskiej masakrze piłą mechaniczną z 1974 roku i z powodzeniem wykorzystywany jest do dziś. Gdyby to był film amerykański w zestawie byłby jeszcze Murzyn, a w produkcjach z XXI wieku jakiś Azjata. Widz z marszu wie, wokół kogo będzie kręciła się fabuła, a kto będzie jedynie mięsem armatnim. Celem twórców jest jednak zaprezentowanie tych postaci w taki sposób, aby ich los w jakikolwiek sposób nas obchodził. A z tym mamy tu poważny problem. Pomijając już sztywne aktorstwo, to role zostały rozpisane w tak tendencyjny sposób, że już na dzień dobry mamy ochotę sami wykończyć 90% obsady. Jedynym wyjątkiem jest Julek (Michał Lupa), postać tak żałosna, że aż sympatyczna. Do tego jedyna, która zachowuje się w miarę racjonalne w momencie zagrożenia. Warto też dodać, że to głównie za jej sprawą zostaje oddawany ów słynny hołd dla klasyków gatunku, ponieważ tytułami kultowych produkcji sypie jak z rękawa. Czasem totalnie bez sensu, bo nie mam pojęcia w którym miejscu doszukał się podobieństw Zosi (przypomnijmy  Julia Wieniawa-Narkiewicz) do Sary Connor z Terminatora.
Skoro więc nie główni bohaterowie, to może antagoniści? Tu jest znacznie lepiej. Spasiony mutant dobrze wpisuje się w klimat standardowych slasherowych morderców, pokroju Jasona Voorheesa, Leatherfacea, czy Plutona ze Wzgórza mają oczy. Bez wątpienia to jeden z lepszych elementów całości. Gorzej, jeśli chodzi o pochodzenie zła. To zostało przekombinowane, niczym w Toporze z Victorem Crowleyem, ale tam chodziło o parodię (przynajmniej na początku). Może już lepiej było zostawić w tej kwestii niedopowiedzenie, jak w Drodze bez powrotu. Pod względem wymyślnych, krwawych tortur też mogłoby być lepiej, ale na tle pozostałych elementów filmu i tak nie jest źle. Choć do tego, by zaliczyć W lesie dziś nie zaśnie nikt jako obraz gore, sporo brakuje.
Tradycyjnie naiwna młodzież sama wchodzi mordercy pod tasak. I z jednej strony można to jakoś wytłumaczyć stresem, ale z drugiej  czasem robią wybitnie bezsensowne rzeczy, które nawet przy obniżonym zmyśle krytycznym zaczynają być irytujące. Dlaczego nikomu nie przyszło do głowy, by uciekać z lasu jak najdalej. W końcu akcja dzieje się w Polsce, gdzie ciężko jest znaleźć miejsce oddalone od najbliższego McDonaldsa o więcej niż 100 kilometrów. Dla skomplikowania sprawy dodam, że akcja nie rozgrywa się w Bieszczadach, tylko na ewidentnie równiejszym terenie. Tymczasem spotkany w lesie samotnik zapewnia Zosię, że do najbliższej wioski są dwa dni marszu. Chyba dla niego, bo nosi protezy nóg. Po pierwsze, od obozu, z którego wyszli bohaterowie nie może być dalej, niż pół dnia swobodnego marszu, a po drugie końcówka świadczy o czymś zgoła odmiennym. Tu wyraźnie widać, że piszący scenariusz za bardzo ze sobą nie współpracowali.
I tu dochodzimy do największego problemu omawianej produkcji. Twórcy do samego końca nie mogli się chyba sprecyzować, co tak naprawdę chcą kręcić. Czy chodziło im o rasowy horror, w którym oddają hołd wielkim poprzednikom, czy też o czarną komedię wyśmiewającą utarte schematy. Jeśli o to pierwsze, to całość zdecydowanie nie jest straszna, zaś kopiowanie wzorców najzwyczajniej w świecie irytuje. Jeśli o drugie, to w takim razie chciałem oznajmić, że wyszło czerstwo i nieśmiesznie.
Podsumowując, Polacy w dalszym ciągu nie doczekali się porządnego horroru i nie widać w tej kwestii żadnego światełka w tunelu. Szkoda, bo od strony technicznej W lesie dziś nie zaśnie nikt niewiele można zarzucić. Cóż z tego, skoro reszta to porażka. I nagie piersi Wiktorii Gąsiewskiej nic tu nie pomogą.




Tytuł: W lesie dziś nie zaśnie nikt
Data premiery: 13 marca 2020
Reżyseria: Bartosz M. Kowalski
Zdjęcia: Cezary Stolecki
Scenariusz: Bartosz M. Kowalski, Jan Kwiecinski, Mirella Zaradkiewicz
Obsada: Julia Wieniawa-Narkiewicz, Wiktoria Gasiewska, Miroslaw Zbrojewicz, Gabriela Muskala, Stanislaw Cywka, Sebastian Dela, Michal Lupa
Rok produkcji: 2020
Kraj produkcji: Polska
Gatunek: groza / horror
Zobacz w: Kulturowskazie
Ekstrakt: 30%
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  Zaraza, odc. 3: Na początku było Słowo

  Marcin Mroziuk

  Alberto Rodríguez, Rafael Cobos Zaraza
  

  
  Trzeba przyznać, że twórcy serialu dbają o to, żeby w każdym odcinku czymś zaskoczyć widzów. Tym razem Mateo z jednej strony zmaga się z demonami ze swej przeszłości, a z drugiej w ramach prowadzonego śledztwa odkrywa nowe istotne fakty. A równocześnie obserwujemy, że dżuma też nie próżnuje.
Ekstrakt: 70%
[image: Zaraza]
Z powodu pomysłów scenarzystów nieco traci jednak na spójności wizerunek głównego bohatera. Dotychczas przedstawione wydarzenia kompletnie nie przygotowały nas na widok upijającego się do nieprzytomności i skorego do wywoływania burd Mateo! Wcześniej sprawiał on wrażenie raczej dość opanowanego i potrafiącego dobrze sobie radzić z rozmaitymi trudnościami. Nic nie wskazywało też, że od kilku miesięcy cierpi na bezsenność
Oczywiste jest, że źródło tych problemów tkwi w gdzieś w przeszłości głównego bohatera, ale na razie widzom zostaje ujawniona jedynie niewielka część informacji o nim. Wreszcie zostaje jednak zaspokojona nasza ciekawość odnośnie tego, czym Mateo naraził się Inkwizycji! Dowiadujemy się bowiem, że drukował różne nieprawomyślne książki, między innymi biblię protestancką. Warto dodać, że fakty te będą istotne również z punktu widzenia prowadzonego przez bohatera dochodzenia.
Obserwowanie przebiegu tego śledztwa dostarcza zaś nam naprawdę wielu emocji. Przede wszystkim znaleziona zostaje druga ofiara. Tym razem zabito córkę kapitana Utrery, a sposób jej uśmiercenia wskazuje, że chodzi o tego samego sprawcę. Mateo szybko orientuje się też, że Lucina Utrera za życia nie była wcale tak przykładną panienką, jak można by się spodziewać. Niepokojące jest zaś to, że zabójca najwyraźniej traktuje te zbrodnie jako swoiste wiadomości z przesłaniem quasi-religijnym. A w związku z tym Mateo i Celso de Guevara spodziewają się, że morderca może zabić kolejne dwie osoby.
Zaczyna się więc wyścig z czasem, ale na razie główny bohater ma jeszcze za mało informacji na temat zabójcy i porusza się trochę po omacku. Razem z nim zastanawiamy się więc, co może łączyć te wymyślne zbrodnie z działalnością pewnego protestanckiego myśliciela i w jaki sposób temu ostatniemu udało się uzyskać dostęp do maszyny drukarskiej, która kiedyś należała do Mateo i rzekomo uległa zniszczeniu w trakcie pożaru.
Napięcie rośnie też za sprawą coraz bardziej rozprzestrzeniającej się dżumy. Teraz zaczyna zbierać żniwo już nie tylko wśród biedaków, ale i wśród najbogatszych mieszkańców Sewilli. A mimo to zwolennicy utrzymania otwartego portu nie mają zamiaru rezygnować ze swoich planów! Pierwsze skrzypce wśród nich wydaje się grać Luis de Zúñiga, ale możemy się przekonać, że i on musi liczyć się ze swoimi potężnymi sojusznikami.
Ciekawie rozwija się również wątek związany z Teresą Pinelo, która dość niespodziewanie jeszcze bardziej się angażuje w opiekę nad Eugenią, a z zainteresowaniem obserwujemy też zmieniającą się relację między Mateo i Valeriem czy zawirowania w związku tego ostatniego z Leandrą. W trzecim odcinku dzieje się więc naprawdę sporo, ale na wyjaśnienie większości nurtujących nas zagadek musimy jeszcze poczekać.




Tytuł: Zaraza
Tytuł oryginalny: La peste
Dystrybutor:  Epic Drama
Data premiery: 25 lutego 2018
Twórca: Alberto Rodríguez, Rafael Cobos
Reżyseria: Alberto Rodríguez, Paco R. Baños
Zdjęcia: Pau Esteve Birba
Scenariusz: Alberto Rodríguez, Rafael Cobos, Fran Araújo
Obsada: Pablo Molinero, Paco León, Sergio Castellanos, Patricia López Arnaiz, Manolo Solo, Lupe del Junco, Tomás del Estal, Paco Tous
Muzyka: Julio de la Rosa
Rok produkcji: 2018
Serial: Zaraza, Sezon 1
Liczba odcinków: 6
Czas trwania odcinka: 50 min
Gatunek: dramat, historyczny
Zobacz w: Kulturowskazie
Ekstrakt: 70%
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  Klasyka kina radzieckiego:Cios w jądro ciemności

  Sebastian Chosiński

  Władimir Pietrow Bitwa stalingradzka
  

  
  Przyznam, że długo się wahałem, czy omawiać w tej rubryce filmy powstałe w czasach stalinowskich, będące apologią dyktatora. Z drugiej strony jednak, skoro one także są klasyką kina radzieckiego (choć niekiedy niechcianą), to dlaczego się od nich odżegnywać. Poza tym dzisiaj jest ważny dzień. Prima aprilis! I choćby z tego powodu mogę sobie pozwolić na monumentalną Bitwę stalingradzką Władimira Pietrowa z końca lat 40. XX wieku.
Ekstrakt: 40%
[image: Bitwa stalingradzka]
O bitwie pod Stalingradem  przełomowej dla przebiegu drugiej wojny światowej  napisano setki książek. Nakręcono też całkiem sporo filmów  zarówno dokumentalnych, jak i fabularnych (kinowych i seriali). Ale do powszechnej świadomości przeboło się zaledwie kilka. Ten pierwszy, a więc zrealizowany jeszcze w czasie trwania Wielkiej Wojny Ojczyźnianej, dokumentalny Stalingrad (1943) Leonida Warłamowa (1907-1962). Czterdzieści pięć lat później swoje zdanie w temacie przedstawił twórca monumentalnych epopei wojennych Jurij Ozierow (1921-2001). Jednocześnie jego dzieło poświęcone rozgromowi armii Friedricha Paulusa okazało się ostatnim oryginalnym w karierze (potem już tylko przerabiał i montował starocie). Jedną z epizodycznych ról  snajpera Iwana  zagrał w nim dwudziestopięcioletni Fiodor Bondarczuk (syn legendarnego Siergieja), który z okazji sześćdziesiątej rocznicy zwycięstwa, czyli w 2013 roku, postanowił przedstawić własną wersję wydarzeń. Po drodze był oczywiście jeszcze głośny hollywoodzki dramat Wróg u bram (2001) Jean-Jacquesa Annauda, ale przede wszystkim pierwsze fabularne przedstawienie przebiegu operacji, to jest dwuczęściowa Bitwa stalingradzka Władimira Pietrowa.
Władimir Michajłowicz Pietrow urodził się w Petersburgu w 1896 roku. Jeszcze przed wybuchem pierwszej wojny światowej zdążył rozpocząć studia prawnicze oraz uczęszczać na kursy dramatyczne w Imperatorskiej Szkole Teatralnej, ale gdy nastał 1914 roku musiał na kilka lat rozstać się z uczelnianymi murami. Został wcielony do armii i wysłany na front; później wziął udział w wojnie domowej w Rosji. I to jest najbardziej tajemniczy epizod w jego życiorysie, skrzętnie przez samego reżysera skrywany. Do dzisiaj krążą na ten temat plotki, jakoby Pietrow służył w oddziałach białych, a nawet, że był w tym czasie agentem brytyjskiego wywiadu. W każdym razie w 1918 roku znalazł się na Wyspach Brytyjskich; do ojczyzny wrócił dopiero po dwóch latach. W połowie lat 20. ukończył kursy filmowe i został asystentem reżysera w wytwórni Sewzapkino, która później przekształciła się w dużo bardziej znany Lenfilm. Najwcześniejsze dzieła Władimira Michajłowicza nie zachowały się do dzisiaj. A było ich całkiem sporo; część zresztą  zgodnie z ówczesną modą panującą w Związku Radzieckim na pracę kolektywną  nakręcił z pomocą innych twórców (Nikołaja Bieriesniowa, Mariana Chuchunaszwilego, Borisa Brodianskiego). 
Te obrazy, których już pewnie nigdy nie poznamy, to dramaty Złoty miód (1928), Dżoj i Przyjaciel (1928), Lodowy los (1929), Adres Lenina (1929), Fritz Bauer (1930), Zapora wodna (1931) oraz Towarowy numer 717 (1931). Zachowała się natomiast polityczna krótkometrażówka Uciekinier (1932), opowiadająca o komuniście, który zbiegł z więzienia i ukrywa się przed policją. Rok później powstała Burza, oparta na sztuce Aleksandra Ostrowskiego, a po kilku kolejnych latach dwuczęściowy biograficzny Piotr Pierwszy (1937-1938). Kiedy hitlerowcy zaatakowali Związek Radziecki, Pietrow zabrał się za realizację filmów powstających ku pokrzepieniu serc. Taki charakter miały dziesięciominutowy propagandowy Czapajew z nami (1941), rozgrywający się w okupowanej przez nazistów Czechosłowacji Nieuchwytny Jan (1942) oraz historyczny Kutuzow (1943). Odpoczynkiem od tematyki wojennej były natomiast adaptacje Jubileuszu (1944) Antona Czechowa i Grzeszników bez winy (1945) Aleksandra Ostrowskiego. Ale nie był to długi odpoczynek, ponieważ krótko po zakończeniu wojny Władimir Michajłowicz otrzymał propozycję z gatunku tych nie do odrzucenia  miał nakręcić film o bitwie pod Stalingradem. Odnoszące się do tego wydarzenia wątki pojawiły się już wprawdzie w Przysiędze (1946) Michaiła Cziaurelego, ale Józef Stalin uważał (a jego wola była przecież prawem), że tak wspaniałe zwycięstwo zasługuje na osobne nobilitowanie. I miał, oczywiście, rację!
[image: ]
W 1948 roku, kiedy w zasadzie zakończono pracę nad filmem, pamięć wojny była bardzo żywa. Stalingrad, mimo intensywnej odbudowy, wciąż straszył ruinami; był praktycznie gotowym plenerem  wystarczyło wejść na plan i No tak, ale przydałby się jeszcze jakiś scenariusz. Jego autorem był Nikołaj Wirta (1905-1976)  pisarz, dramaturg, dziennikarz i korespondent wojenny, który tak naprawdę nazywał się Karelski. Uznawany był za bardzo bezpiecznego, ponieważ bez zająknięcia uznawał za słuszne wszystkie decyzje podejmowane przez Partię i towarzysza Stalina. Pytanie tylko, czy to, co stworzył, można uznać za klasyczny scenariusz filmowy? Ale do tego jeszcze wrócę. Gdy prace zostały zakończone, okazało się, że materiału jest tyle, iż spokojnie wystarczy go na dwie pełnometrażowe części. Premiera pierwszej odbyła się 9 maja 1949 roku, a więc w czwartą rocznicę kapitulacji III Rzeszy, drugiej  siedem miesięcy później (18 grudnia). W tym samym roku dzieło Pietrowa zaprezentowano na festiwalu filmowym w Mariańskich Łaźniach (a w zasadzie to w Karlowych Warach), gdzie otrzymało główną nagrodę. Oczywiście nic, poza względami politycznymi, nie usprawiedliwiało decyzji jurorów. Film absolutnie na takie wyróżnienie nie zasługiwał. Ale czy można było w skomunizowanej już Czechosłowacji zlekceważyć wkład Stalina w pokonanie hitlerowskiej żmii? 
Dlaczego ten film tak naprawdę nie ma scenariusza? Ponieważ nie ma w nim żadnej intrygi, żadnego wątku poprowadzonego przez te trzy godziny, żadnego  poza sowieckim dyktatorem  pierwszoplanowego bohatera, z którym widz mógłby się utożsamiać. Ze Stalinem też zresztą nie mógł, ponieważ nie jest on tu zwykłą postacią historyczną  jest mędrcem, geniuszem, prorokiem, mesjaszem, który zstąpił na Ziemię, aby uszczęśliwić ród ludzki. Jest chodzącym (rzadko jednak) pomnikiem, który nie mówi, ale peroruje, wygłasza, oświadcza, a każde jego słowo, każda światła myśl zmienia losy wojny. Gdy pochyla się nad mapą wojskową i bierze do ręki ołówek kopiowy, wiadomo, że za chwilę zaznaczy na niej kreskę, która nie będzie zwykłą kreską  będzie ciosem wymierzonym w samo jądro ciemności, uderzeniem, które zetrze w proch i pył setki dywizji niemieckich, rumuńskich i włoskich, które nieopatrznie (i zupełnie niepotrzebnie) zapędziły się aż tak daleko na wschód. Cudownie karykaturalny jest ten Stalin  z połkniętym kijem od miotły i wiecznie zafrasowanym obliczem. W mig, z niewielką tylko pomocą Wiaczesława Mołotowa, rozpracowujący nędzne knowania Winstona Churchilla, który wzdraga się przed otwarciem drugiego frontu na zachodzie, aby nie ulżyć przypadkiem Sowietom. Co innego Franklin Delano Roosevelt, który jawi się jako wielki przyjaciel Rosji, również psioczący na Churchilla.
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Widz od pierwszych minut Bitwy jest odpowiednio urabiany. Dowiaduje się więc, że w 1942 roku Związek Radziecki pozostał sam na sam w walce z Hitlerem. I niechybnie by przegrał, gdyby nie towarzysz Stalin, którego jasny i przenikliwy umysł pozwala w lot pojąć zamierzenia Niemców. Patrzy więc na mapę i oznajmia: Oni idą na Stalingrad. To jasne. A Stalingradu oddać w ręce wroga przecież nie można. Raz, że wiadomo, kto po jego kamieniach stąpał (w filmie znajdują się subtelne nawiązania do czasów wojny domowej i obrony Carycyna). Dwa, że mogłoby to zostać źle odebrane przez obywateli Kraju Rad. Jeden z drugim niedowiarek mógłby pomyśleć, że Stalin nie jest tak silny i wszechwładny, jak się kreuje, gdyby miasto jego imienia zbrukali naziści. Należy je więc obronić za wszelką cenę. Kiedy Niemcy, a zwłaszcza 6. Armia Polowa generał Friedricha Paulusa, zamykają powoli pierścień okrążenia, dowództwo na Kremlu śle kolejne oddziały  do generałów Andrieja Jeriomienki, dowódcy Frontu Stalingradzkiego, oraz Wasilija Czujkowa (dowódcy 62. Armii) dołączają zatem, na różnych etapach walk, kolejni generałowie: Aleksandr Wasiliewski (szef Sztabu Generalnego Armii Czerwonej), Nikołaj Woronow (zastępca ludowego komisarza obrony i szef artylerii), Konstanty Rokossowski (który w styczniu 1943 roku odpowiadał za realizację operacji Pierścień) i Aleksandr Rodimcew (dowódca 13. Gwardyjskiej Dywizji Strzeleckiej). 
Szwenda się tam także między nimi Nikita Chruszczow (co można poznać po wyglądzie wcielającego się w niego aktora Nikołaja Dorochina), aczkolwiek jego nazwisko w odrestaurowanej w 2008 roku wersji nie pada. Pewnie kazał je usunąć jeszcze w latach 70. XX wieku Leonid Breżniew. Tak samo jak w 1960 roku Chruszczow kazał wyciąć wszystkie sceny z szefem NKWD Ławrientijem Berią (w którego wcielił się Michaił Kwarelaszwili). Tak w Kraju Rad zmieniano przeszłość; George Orwell w niczym nie przesadził w słynnym Roku 1984. Choć oczywiście nie mógł jeszcze wiedzieć, co następcy Stalina będą wyprawiać z Bitwą stalingradzką. Wróćmy jednak na moment do pojawiających się w dziele Pietrowa sowieckich generałów. Jest tu ich największe zagęszczenie na metr kwadratowy. Wypełniają ekran przez dwie trzecie filmu. I także nie rozmawiają, a jedynie słuchają Stalina, by zaraz potem składać meldunki i wydawać rozkazy. Jak w akademickim bryku. By jednak widzowie nie zanudzili się na śmierć, kolejne dywagacje przetykane są scenami batalistycznymi. Owszem, robiącymi wrażenie rozmachem, ale poupychanym od czapy. One tak naprawdę niczemu nie służą, poza przekonaniem oglądających, że bitwa o Stalingrad była wielką, ponieważ brały w niej udział nieprzebrane wojska. Równie dobrze można by je powycinać, wymieszać i losowo wmontować w inne momenty  w niczym nie zaburzyłoby to narracji. Bo najważniejsze przecież i tak jest to, co powie towarzysz Stalin i co zaraportują mu liczni generałowie.
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Na tle kompletnie wyzutych z cech jednostkowych bohaterów radzieckich nieźle wypadają naziści. Owszem, Adolf Hitler jest przedstawiony w sposób zamierzony karykaturalnie, ale już generał Alfred Jodl jest wręcz demoniczny, a Paulus to tak naprawdę jedyna postać z krwi i kości, która przeżywa wewnętrzne rozterki i bierze na swoje barki ciężar odpowiedzialności. Aż żal, że z góry został skazany na porażkę. Pietrow nie zapomniał też o umieszczeniu w filmie ważnych dla legendy o obronie Stalingradu miejsc w mieście: pojawiają się więc i Dom Pawłowa i Fontanna Barmalej (z tańczącymi dziećmi), przed którą kapitulujący żołnierze niemieccy składają swoje karabiny. W żaden sposób nie podnosi to, niestety, artystycznej atrakcyjności dzieła. Nad Bitwą pracowało aż trzech operatorów: głównym był Jurij Jekielczik (Szczors), a pomagali mu Konstantin Pietriczenko (Przysięga), natomiast za efekty specjalne, które nie są szczególnie wyszukane, ale mogły wtedy na widzu radzieckim robić wrażenie, odpowiadał Grigorij Ajzenberg (tę samą funkcję powierzono mu później przy Wojnu i pokoju oraz Stalingradzie Ozierowa). Największą atrakcją obrazu jest natomiast bezsprzecznie monumentalna muzyka ormiańskiego kompozytora Arama Chaczaturiana (1903-1978), najbardziej znanego z Tańca z szablami z baletu Gajane (1942).
Do udziału w Bitwie stalingradzkiej zaproszeni zostali wybitni aktorzy, często mający za sobą niezwykle bogatą karierę teatralną i filmową. W Stalina wcielił się Aleksiej Diki (1889-1955), który w latach 40. wyspecjalizował się w graniu postaci historycznych (był też Aleksandrem Kutuzowem i admirałem Pawłem Nachimowem); w Mołotowa  Maksim Sztrauch (Przysięga), zaś w Gieorgija Malenkowa  Wiktor Chochriakow (A jeśli to miłość). Role sowieckich generałów przypadły z kolei: Woronowa  Wasilijowi Mierkurjewowi (Lecą żurawie), Jeriomienki  Nikołajowi Koliesnikowowi, Wasiliewskiego  Jurijowi Szumskiemu, Rokossowskiego  Borisowi Liwanowowi (Październik), a Czujkowa  Nikołajowi Simonowowi (Diabeł morski). Roosevelt patrzy na nas oczyma legendarnego Nikołaja Czerkasowa (Aleksander Newski, Iwan Groźny), Churchill  Wiktora Stanicyna (Wojna i pokój), Hitler  Michaiła Astangowa (Więźniowie, Marzenie), natomiast najlepiej wypadający spośród całej braci aktorskiej Paulus  Władimira Gajdarowa (1893-1976), który w latach 1920-1932 mieszkał w Niemczech, gdzie grał między innymi w filmach Carla Theodora Dreyera oraz Friedricha Wilhelma Murnaua.
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Co ciekawe, po Bitwie stalingradzkiej Władimir Michajłowicz Pietrow nigdy już nie powrócił do tematyki drugowojennej. Można wręcz odnieść wrażenie, że uciekał od niej najdalej, jak tylko się dało. Wystarczy przywołać, że pierwszym obrazem nakręconym po tym, który jest dzisiejszym bohaterem, była sportowo-futbolowa Drużyna (1951); później poświęcił się głównie adaptacjom literatury, przenosząc na ekran Rewizora (1952) Nikołaja Gogola, Pojedynek (1957) Aleksandra Kuprina, W przededniu (1959) Iwana Turgieniewa oraz Rosyjski las (1964) Leonida Leonowa. Wojna zaistniała jedynie w historycznym Trzysta lat temu (1956), w którym Władimir Michajłowicz opowiedział swoją wersję przebiegu powstania Chmielnickiego (akcentując głównie miłość Ukraińców do Rosjan i cara Aleksego Romanowa). Pietrow zmarł w 1966 roku w Moskwie. Wciąż, choć od jego śmierci minęło ponad pół wieku, uznawany jest za jednego z najwybitniejszych reżyserów radzieckich. I wcale nie za sprawą Bitwy stalingradzkiej




Tytuł: Bitwa stalingradzka
Tytuł oryginalny: Сталинградская битва
Reżyseria: Władimir Pietrow
Zdjęcia: Jurij Jekielczik, Konstantin Pietriczenko, Grigorij Ajzenberg
Scenariusz: Nikołaj Wirta
Obsada: Aleksiej Diki, Władimir Gajdarow, Maksim Sztrauch, Wiktor Chochriakow, Jurij Szumski, Wasilij Mierkurjew, Boris Liwanow, Nikołaj Koliesnikow, Nikołaj Simonow, Nikołaj Czerkasow, Wiktor Stanicyn, Michaił Astangow, Nikołaj Komissarow, Boris Swoboda, Rostisław Pliatt
Muzyka: Aram Chaczaturian
Rok produkcji: 1949
Kraj produkcji: ZSRR
Czas trwania: 183 min
Gatunek: wojenny
Zobacz w: Kulturowskazie
Ekstrakt: 40%
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  Zaraza, odc. 4: Niezbadane są ścieżki Pana

  Marcin Mroziuk

  Alberto Rodríguez, Rafael Cobos Zaraza
  

  
  Zbiorowe groby po brzegi wypełnione ciałami zmarłych na dżumę i szpitale niemogące pomieścić chorych (którym zresztą niewiele można pomóc)  takich widoków nie brakuje w czwartym odcinku, ale należało się ich spodziewać w zasadzie już od początku serialu. Rozszerzająca się epidemia to jednak zaledwie jeden z czynników, które sprawiają, że z coraz większym napięciem obserwujemy rozwój wydarzeń na ekranie.
Ekstrakt: 70%
[image: Zaraza]
Oczywiście najbardziej zainteresowani jesteśmy postępami w dochodzeniu prowadzonym przez Mateo, a ten próbuje właśnie odnaleźć pewnego czarnoskórego niewolnika, który najprawdopodobniej miał związek z popełnionymi zbrodniami. Po raz kolejny przydają się znajomości Valeria, dzięki którym główny bohater dowiaduje się, że poszukiwanym przez niego człowiekiem jest potężnie zbudowany Nubla, którego kupił rzeźbiarz Martín del Valle.
Mateo i Valerio podążają tym tropem, ale zanim dotrą do kryjówki niewolnika, czeka ich kilka rozczarowań. W końcu ich wysiłki zostają jednak wynagrodzone, gdyż odnajdują zaginioną kochankę Azuagi  właściciela fabryki indygo, którego ciało zostało znalezione w w drugim odcinku. Zeznania Carmen Gálvez pozwalają zaś ustalić kolejną ofiarę, a także obciążają coraz bardziej tajemniczego Ledesmę. Szkopuł w tym, że zdaniem Mateo coś tutaj zwyczajnie się nie zgadza. Czemuż to protestancki myśliciel miałby mordować swoich współwyznawców? Nasza ciekawość nie zostaje jednak w pełni zaspokojona, nic dziwnego więc, że niecierpliwie będziemy czekać na rozwój wydarzeń w kolejnym odcinku.
Z kolei niezwykle interesująco poczyna sobie Luis de Zúñiga. Możemy się przekonać, że chociaż został już członkiem rady miejskiej, to jeszcze nie jest pozycja, która pozwoliłaby mu na łatwe zrealizowanie jego planów. Może on jednak z jednej strony liczyć na wsparcie działających zakulisowo potężnych sojuszników, a z drugiej dysponuje sporymi zapasami zboża, które przecież z każdym dniem zyskują na wartości.
W międzyczasie możemy też obserwować, jak Teresa Pinelo próbuje nie tylko pomóc byłej prostytutce, ale przy okazji wybić się na prawdziwą niezależność w świecie zdominowanym przez mężczyzn. Wdowa nie załamuje się nie tylko wtedy, gdy przeciw jej decyzjom buntują się pracownicy w tkalni, którą odziedziczyła po zmarłym mężu, ale nawet kiedy zostaje zaatakowana na ulicy. Wkrótce możemy się też przekonać, że jest ona kobietą, z którą naprawdę lepiej nie zadzierać. Zupełnie inne emocje wywołują losy Leandry, której przecież na pierwszy rzut oka też nie brakowało odwagi. Nie dość bowiem tego, że  aby zdobyć jedzenie dla siebie i brata  została prostytutką, to teraz  gdyby nie pomoc Valeria  niechybnie umarłaby.
Trzeba przyznać, że w miarę rozwoju wydarzeń większość postaci nabiera coraz większej wyrazistości, a zarazem często trudno przewidzieć ich następny krok. Precyzyjnie prowadzona intryga w połączeniu z przyciągającymi wzrok zdjęciami sprawia zaś, że Zaraza jest naprawdę świetnym widowiskiem.




Tytuł: Zaraza
Tytuł oryginalny: La peste
Dystrybutor:  Epic Drama
Data premiery: 25 lutego 2018
Twórca: Alberto Rodríguez, Rafael Cobos
Reżyseria: Alberto Rodríguez, Paco R. Baños
Zdjęcia: Pau Esteve Birba
Scenariusz: Alberto Rodríguez, Rafael Cobos, Fran Araújo
Obsada: Pablo Molinero, Paco León, Sergio Castellanos, Patricia López Arnaiz, Manolo Solo, Lupe del Junco, Tomás del Estal, Paco Tous
Muzyka: Julio de la Rosa
Rok produkcji: 2018
Serial: Zaraza, Sezon 1
Liczba odcinków: 6
Czas trwania odcinka: 50 min
Gatunek: dramat, historyczny
Zobacz w: Kulturowskazie
Ekstrakt: 70%
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  East Side Story:A mógł do końca życia grać w szachy

  Sebastian Chosiński

  Władimir Chotinienko Lenin. Nieuchronność
  

  
  Nie ukrywam, że po słabych produkcjach fantastycznonaukowych i sensacyjnych, jakie były przeze mnie omawiane w poprzednich odsłonach East Side Story, sięgnięcie po film stricte historyczny miało być odwróceniem tych negatywnych tendencji. Niestety, Lenin. Nieuchronność Władimira Chotinienki okazał się przydługim szkolnym brykiem, na dodatek całkowicie pozbawionym napięcia.
Ekstrakt: 50%
[image: Lenin. Nieuchronność]
Droga do filmu, który swą kinową premierę miał 31 października ubiegłego roku, była długa i wyboista. Dość powiedzieć, że w pracach nad pierwszą wersją jego scenariusza brał udział  zmarły w 2012 roku  Eduard Wołodarski (Próba wierności, Swój wśród obcych, obcy wśród swoich, Mój przyjaciel Iwan Łapszyn, Przenicowany świat, Jesteśmy z przyszłości), twórca niezwykle zasłużony dla radzieckiej i rosyjskiej kinematografii. Wieloletni współpracownik Aleksieja Germana i Nikity Michałkowa, a w późniejszych latach  Władimira Iwanowicza Chotinienki (rocznik 1952). Chotinienko, który do zawodu również wkraczał u boku Michałkowa (na przełomie lat 70. i 80. ubiegłego wieku) należy do grona reżyserów bardzo bliskich Kremlowi, realizując obrazy może niekoniecznie na zamówienie władz, ale na pewno takie, które nie stoją w sprzeczności z ich polityką (czy to współczesną  zagraniczną, czy też historyczną). Płaci zresztą za to często bardzo wysoką cenę
Na łamach Esensji omawialiśmy już kilka filmów kinowych Władimira Iwanowicza: od dramatu 72 metry (2004), poprzez historyczne Rok 1612 (2007) i Pop (2009), aż po kompletnie nieudanych współczesnych Spadkobierców (2015). Żaden z nich, poza Popem, nie prezentował szczególnych wartości artystycznych. Na szczęście Chotinienko dużo lepiej radzi sobie jako twórca seriali telewizyjnych, zwłaszcza jeżeli ich akcja rozgrywa się w XIX bądź na początku XX wieku. W tym okresie umieścił chociażby akcję Upadku Imperium (2005), Dostojewskiego (2010) oraz  opartych na powieści Fiodora Michajłowicza  Biesów (2014). Podobnie rzecz miała się z Demonem rewolucji  serialem poświęconym postaci Włodzimierza Iljicza Lenina (Uljanowa), który powstał przed trzema laty i pierwotnie miał nosić tytuł Memorandum Parvusa.
Aleksandr Parvus (czy też Izrael Helphand) to także, podobnie jak Lenin, postać historyczna. Był żydowskim intelektualistą, doktorem filozofii i dziennikarzem, który głosił poglądy rewolucyjne. Gdy zatem w 1905 roku w carskiej Rosji wybuchła rewolucja, opuścił Berlin i przybył do Imperium Romanowów, aby włączyć się w bieg wydarzeń. Został aresztowany i zesłany do Kraju Turuchańskiego, skąd jednak zdołał uciec i wrócić do Niemiec. Miał bliskie kontakty z Lwem Trockim i Julianem Marchlewskim. To jednak nie przeszkodziło mu dorobić się ogromnego majątku na handlu bronią (głównie z Turcją). W czasie pierwszej wojny światowej współpracował z wywiadem niemieckim  i to on właśnie podsunął mu pomysł rozmontowania od środka państwa rosyjskiego poprzez doprowadzenie do kolejnej rewolucji, tym razem bolszewickiej. Na jej przywódcę wybrał jednak nie doskonale sobie znanego Trockiego, którego uważał za nazbyt radykalnego, ale, jak sądził, bardzo pragmatycznego Uljanowa.
Po wojnie Parvus spisał pamiętniki, w których zresztą negatywnie odnosił się do władzy bolszewików i samego Lenina (przeżył go zresztą jedynie o jedenaście miesięcy). Scenariusz Demona rewolucji oparty został właśnie na tych wspomnieniach. Chotinienko postanowił nakręcić na ich podstawie ośmioodcinkowy serial, który potem producenci przykroili do trzech półtoragodzinnych filmów, odrzucając dwa ostatnie odcinki, opowiadające właśnie o całej operacji przerzucania Uljanowa i kilkoro jego bliskich współpracowników do Rosji. Chotinienko nie chciał jednak, aby nakręcony materiał się zmarnował. Najpierw odcinki te zaprezentował publiczności na jednym z przeglądów filmowych, a potem zdecydował się na ich bazie zmontować samodzielny film pełnometrażowy  i tym sposobem powstał Lenin. Nieuchronność. Pierwotny scenariusz Eduarda Wołodarskiego został po drodze poddany wielu przeróbkom; ostatecznie za jego kształt odpowiadał zaprawiony w tworzeniu seriali duet Kirył Żurenkow i Nadieżda Worobjowa.
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Czy to przykrajanie i sklejanie na nowo wyszło kinowemu Leninowi na dobre? W żadnym wypadku. Mimo że fabuła skupia się na jednym wątku, jest poszatkowana i rozłazi się w szwach; w niektórych miejscach brak ciągu logicznego, a jeden z istotniejszych motywów, dotyczący próby storpedowania planu Parvusa, zostaje nagle i brutalnie przerwany, bez koniecznych dla widza wyjaśnień. I chociaż da się dzieło Chotinienki obejrzeć bez wcześniejszej znajomości serialu, przyjemność nie jest zbyt duża. Akcja filmu rozpoczyna się jesienią 1916 roku. Ofensywa generała Aleksieja Brusiłowa, mimo początkowych sukcesów, ostatecznie załamała się. Armia rosyjska wciąż jednak była potężną siłą, której w żadnym wypadku, zwłaszcza walcząc na dwóch europejskich frontach, nie można było lekceważyć. Jeśli Niemcy chcieli pokonać Francję i Anglię, musieli więc za wszelką cenę zakończyć działania zbrojne na wschodzie. Aleksandr Parvus jest przekonany, że można to zrobić, wywołując w zdestabilizowanym kraju kolejną rewolucję. Potrzebny jest tylko zapalnik  człowiek, który wznieci jej iskrę.
Wybór Parvusa, jak było wspomniane już wcześniej, pada na przebywającego w tym czasie w Zurychu Lenina. Nie namyślając się długo, eksrewolucjonista opuszcza swą bezpieczną berlińską przystań i rusza do Szwajcarii, aby w cztery oczy rozmówić się z człowiekiem, który jest niezwykle zmotywowany, aby obalić carat i zemścić się za śmierć brata na dynastii Romanowów. Uljanow ma wątpliwości, bo przecież pieniądze, które wykorzystałby do działań rewolucyjnych, pochodzą od Niemców, ale z drugiej strony nie odrzuca od razu propozycji Parvusa. Przeciwnie! Wykazuje zainteresowanie, bo przecież doskonale zdaje sobie sprawę z tego, że druga taka okazja może się nie nadarzyć. Tym bardziej że nastroje społeczne w kraju, związane z ogólnym zniechęceniem z powodu przedłużającej się wojny, działają na korzyść tych, którzy chcieliby doprowadzić siłą do zmiany ustroju politycznego. Tylko czy Lenin jest gotowy porzucić spokojny los emigranta i bezpieczną Szwajcarię, gdzie przez nikogo nie niepokojony może pisać swoje artykuły i planować przyszłość, romansować z francuską komunistką Inessą Armand, sprzeczać się z młodym żydowsko-polskim intelektualistą Karolem Radkiem, dyskutować i grać w szachy z rumuńskim poetą-dadaistą Tristanem Tzarą w lokalu Cabaret Voltaire
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Te dylematy, owszem, są obecne w dziele Chotinienki, ale nie zostały należycie zaakcentowane. W żaden sposób też nie angażują widza emocjonalnie. Szansę na to dawał inny, petersburski wątek opowieści, którego główną postacią jest agent carskiego kontrwywiadu Aleksiej Nikołajewicz Miezencew. Pewnego dnia zostaje ściągnięty z frontu przez swego przełożonego, pułkownika żandarmerii, księcia Wasilija Turkiestanowa (to postać historyczna) i skierowany do rozwiązania tak zwanej sprawy Parvusa. Ma wykryć jego powiązania z miejscowymi rewolucjonistami i przede wszystkim odpowiedzieć na pytanie, co planuje przebiegły berlińczyk. Chcąc nie chcąc, ta opowieść rozgrywa się na marginesie głównego nurtu, chociaż jest dużo bardziej interesująca od gierek mających miejsce w Zurychu. Na dodatek jest tak posklejana, że brak jej ciągłości, brak pogłębienia charakterystyki postaci. Żal jest tym większy, że Miezencew jawi się jako bohater dużo ciekawszy niż Lenin. Lenina przyćmiewa zresztą również Parvus. Skupienie się przez reżysera na kimś tak bezbarwnym i nudnym, jak Uljanow, musi więc odbić się także na filmie. Ta bezbarwność i nuda przenika bowiem do scenariusza.
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Zdjęcia do Nieuchronności powstawały przede wszystkim w dwóch miastach: Petersburgu (co oczywiste) oraz Budapeszcie, który wcielił się zarówno w Berlin, jak i w Zurych. Odpowiadał za nie natomiast chilijsko-rosyjski operator Denis Alarcón Ramirez (Szpieg, Spadkobiercy), syn zmarłego nie tak dawno twórcy Opozycjonisty. Autorem ścieżki dźwiękowej był z kolei ceniony i rozchwytywany przez filmowców kompozytor Aleksiej Ajgi (Klatka, Pielgrzym), który tym razem stworzył muzykę szybko wypadającą z pamięci. Niezaprzeczalnym plusem produkcji Chotinienki była na pewno wyśmienita obsada. Zdeterminowanego w realizacji swego planu Parvusa zagrał Fiodor Bondarczuk (Przyciąganie, Inwazja), agenta Miezencewa  Maksim Matwiejew (Weekend, Anna Karenina. Historia Wrońskiego), księcia Turkiestanowa  Aleksandr Bałujew (Ślad tygrysa, Bohater). Aaa, no tak, o aktorze grającym Lenina również wypada wspomnieć  to Jewgienij Mironow (Karp rozmrożony, Czas pionierów). Honoru kobiet broniły natomiast Daria Jekamasowa (Anioły rewolucji, Korytarz nieśmiertelności) jako Nadieżda Krupska, żona Lenina, oraz Wiktoria Isakowa (Na żywo!, Rosyjski demon) w roli Inessy Armand, kochanki przyszłego wodza rewolucji proletariackiej.




Tytuł: Lenin. Nieuchronność
Tytuł oryginalny: Ленин. Неизбежность
Reżyseria: Władimir Chotinienko
Zdjęcia: Denis Alarcón Ramirez
Scenariusz: Kirył Żurenkow, Nadieżda Worobjowa, Władimir Chotinienko, Marina Denisewicz, Eduard Wołodarski
Obsada: Jewgienij Mironow, Fiodor Bondarczuk, Maksim Matwiejew, Aleksandr Bałujew, Daria Jekamasowa, Wiktoria Isakowa, Paulina Andriejewa, Danił Ławrienow, Aleksandr Miczkow, Gieorgij Fietisow, Dmitrij Łysenkow, Daniił Worobjow, Jurij Utkin
Muzyka: Aleksiej Ajgi
Rok produkcji: 2019
Kraj produkcji: Rosja, Węgry
Czas trwania: 114 min
Gatunek: historyczny, wojenny
Zobacz w: Kulturowskazie
Ekstrakt: 50%
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  Spiesz się powoli!

  Sebastian Chosiński

  Brian De Palma Domino
  

  
  Brian De Palma nikomu już nic nie musi udowadniać. Ma już niemal osiemdziesiąt lat na karku i nakręcił wystarczająco dużo arcydzieł, aby zajmować poczesne miejsce w panteonie najwybitniejszych reżyserów XX wieku. Właśnie, XX, bo w XXI radzi już sobie znacznie gorzej. Oparty na scenariuszu Norwega Pettera Skavlana thriller Domino nie pozwala, niestety, zmienić tego zdania.
Ekstrakt: 60%
[image: Domino]
Ale  żebyśmy dobrze się zrozumieli  to nie jest zły film. Spokojnie można poświęcić na niego półtorej godziny, aby oderwać się od rozmyślań o niewesołej rzeczywistości, jaka nas otacza. Domino, chociaż daleko mu poziomem do takich dzieł mistrza, jak Carrie (1976), Człowiek z blizną (1983), Nietykalni (1987) czy Życie Carlita (1993), ogniskuje uwagę i trzyma w napięciu na tyle, by nie zrezygnować z seansu przed pojawieniem się napisów końcowych. Z których to dopiero dowiadujemy się, kto jest autorem obrazu. Inna sprawa, że jest to oczywiste już po kwadransie (zakładając, że wcześniej nic nie wiedzieliśmy na ten temat)  Amerykanin prowadzi bowiem narrację w typowy dla siebie sposób. Dzisiaj już mocno archaiczny, wywodzący się z lat 70. XX wieku, ale mający w sobie także sporo uroku.
De Palma donikąd się nie spieszy i skutecznie powściąga swoich bohaterów przed wybieganiem przed szereg. O ile jednak taka formuła świetnie sprawdzała się we thrillerach psychologicznych (W przebraniu mordercy, 1980; Mój brat Kain, 1992), o tyle we współczesnym kinie akcji bywa denerwująca. Zwłaszcza gdy później fabuła wymaga od autora nagłego przeskoku i okazuje się, że drogę samochodem z Kopenhagi do Holandii gliniarze ścigający okrutnego zabójcę pokonują w kilka sekund. Cóż, można i tak. Zwłaszcza gdy jest się zdeterminowanym. A oni, kopenhascy policjanci Christian Toft (w tej roli duński aktor Nikolaj Coster-Waldau) i towarzysząca mu Alex Boe (którą gra Holenderka Carice van Houten), są  i to bardzo! Za wszelką cenę chcą dorwać Ezrę Tarziego (Francuz Erik Ebouaney), który w czasie policyjnej interwencji ciężko ranił Larsa Hansena (Duńczyk Søren Malling), partnera Christiana i kochanka Alex.
I zapewne nie byłoby to wcale takie trudne, gdyby do prowadzonego przez Skandynawów śledztwa nie wtrąciła się wszechmocna CIA  tu pod postacią działającego w Kopenhadze agenta Joego Martina (Brytyjczyk Guy Pearce)  która postanowiła wykorzystać paskudnego Tarziego do schwytania jeszcze paskudniejszego terrorysty z ISIS Salaha Al-Dina (marokańsko-holenderski aktor Mohammed Azaam). Kto wyjdzie z tego pojedynku zwycięsko  duńscy policjanci, Amerykanie, a może planujący kolejne zamachy w Europie spadkobierca Saladyna? Odpowiedź wcale nie jest taka oczywista. Co jest plusem Domina? Intrygująca, międzynarodowa obsada. Dwie sceny w typowym dla De Palmy stylu: otwierająca, w której na arenę wprowadzeni zostają Christian, Lars i Ezra, oraz finałowa, rozgrywająca się w czasie corridy w andaluzyjskiej Almeríi. Do tego dodajcie sobie jeszcze szczyptę ironii (głównie pod adresem CIA)  i zapewne uznacie, że elementów pozytywnych jest tyle, by jednak nowy film klasyka oglądnąć.




Tytuł: Domino
Reżyseria: Brian De Palma
Zdjęcia: José Luis Alcaine
Scenariusz: Petter Skavlan
Obsada: Nikolaj Coster-Waldau, Søren Malling, Sus Wilkins, Paprika Steen, Helena Kaittani, Eriq Ebouaney, Guy Pearce, Thomas W. Gabrielsson
Muzyka: Pino Donaggio
Rok produkcji: 2019
Kraj produkcji: Belgia, Dania, Francja, Holandia, USA, Wielka Brytania, Włochy
Czas trwania: 89 min
Zobacz w: Kulturowskazie
Ekstrakt: 60%
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  Zaraza, odc. 5: Boże, czemu nas opuściłeś?

  Marcin Mroziuk

  Alberto Rodríguez, Rafael Cobos Zaraza
  

  
  W piątym odcinku Zarazy na pierwszy plan wybija się wreszcie Valerio Huertas, którego czekają teraz wyjątkowo trudne chwile, ale na znaczeniu zyskuje też Luis de Zúñiga, a ponadto sporo emocji dostarcza nam dochodzenie prowadzone przez Mateo. Widzowie z pewnością więc nie będą narzekać na nudę.
Ekstrakt: 70%
[image: Zaraza]
Już pierwsze sceny uświadamiają nam, że sytuacja w Sewilli jest już tak napięta, ze w każdej chwili w mieście może rozpętać się prawdziwe piekło. Problem nie jest zaś jedynie zbierające liczne żniwo dżuma, ale wizja straszliwego głodu zagrażającego mieszkańcom. Nic dziwnego, że biedacy nie wahają się zaryzykować napaści na domy bogaczy, którzy przecież z pewnością mają ukryte zapasy 
Możemy się przekonać, że w tych trudnych warunkach Luis de Zúñiga czuje się jak ryba w wodzie. Po trupach dąży on do realizacji jednego celu  otwarcia portu choć na jeden dzień, tak aby towary ze statków przybywających z Ameryki wyładowano w Sewilli, a nie w Kadyksie. Z jego bezwzględnością w tych działaniach kontrastuje zaś troska, jaką cały czas wykazuje w stosunku do Mateo. I właśnie to sprawia, że Luis de Zúñiga jest postacią, którą trudno jednoznacznie ocenić  a przez to przyciąga on też skutecznie naszą uwagę.
Nie da się jednak ukryć, że z największym zainteresowaniem obserwujemy postępy Mateo w poszukiwaniu tajemniczego zabójcy. A tutaj pojawia się nowy trop. Otóż główny bohater nabiera podejrzeń, że jego przyjaciel Germán Larrea wcale nie popełnił samobójstwa, lecz został zamordowany. Jasne jest, że w tym przypadku na dotarciu do prawdy zależy zarówno żonie zmarłego  Teresie Pinelo, jak i jego nieślubnemu synowi. O tym zaś, jak wielka jest determinacja Valeria Huertasa, może świadczyć choćby to, że nie zawaha się przed wyciągnięciem ciała ojca ze zbiorowej mogiły, w której pochowano także ofiary zarazy! Mamy jednocześnie świadomość, że głowę młodzieńca zaprzątają nie tylko myśli o ojcu. Mocno przeżywa on bowiem również chorobę Leandry, którą powierzył jakiś czas temu opiece Monardesa. Wybitny lekarz robi, co w jego mocy, ale dżuma to naprawdę straszna choroba
Z punktu widzenia rozwoju fabuły najbardziej istotne jest jednak to, że Mateo zaczyna zadawać właściwe pytania właściwym osobom. Cenne wskazówki, jakie otrzyma od administratora Teresy i syna zabitego właściciela fabryki indygo, przybliżają głównego bohatera do odkrycia tożsamości Ledesmy. Inną sprawą jest, że do końca nie możemy być pewni, czy poznamy wyjaśnienie tej zagadki kryminalnej, czy jednak śledztwo Mateo trafi w ślepy zaułek.
Wszystko to sprawia, że piaty odcinek serialu oglądamy rzeczywiście z niesłabnącym zainteresowaniem. Zawiedzeni możemy być jedynie tym, jak mało miejsca poświęcono na ekranie konfliktowi Teresy z przedstawicielami władz miejskich. Jedna mocna scena w tkalni to bowiem zdecydowanie za mało, by zaspokoić ciekawość widzów odnośnie poczynań odważnej wdowy.




Tytuł: Zaraza
Tytuł oryginalny: La peste
Dystrybutor:  Epic Drama
Data premiery: 25 lutego 2018
Twórca: Alberto Rodríguez, Rafael Cobos
Reżyseria: Alberto Rodríguez, Paco R. Baños
Zdjęcia: Pau Esteve Birba
Scenariusz: Alberto Rodríguez, Rafael Cobos, Fran Araújo
Obsada: Pablo Molinero, Paco León, Sergio Castellanos, Patricia López Arnaiz, Manolo Solo, Lupe del Junco, Tomás del Estal, Paco Tous
Muzyka: Julio de la Rosa
Rok produkcji: 2018
Serial: Zaraza, Sezon 1
Liczba odcinków: 6
Czas trwania odcinka: 50 min
Gatunek: dramat, historyczny
Zobacz w: Kulturowskazie
Ekstrakt: 70%
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  Klasyka kina radzieckiego:Kto boi się śmierci

  Sebastian Chosiński

  Julij Rajzman Niezłomny [Komunista]
  

  
  Zastanawiam się, czy dzisiaj  gdy w konstytucji mamy wpisany zakaz propagowania ustroju komunistycznego (jako przejawu totalitaryzmu)  mógłby zostać zaprezentowany w telewizji jeden z najsłynniejszych powojennych obrazów Julija Rajzmana. Przedstawia on przecież mit o dobrym komuniście  człowieku prostym, ale uczciwym, niewykształconym, lecz marzącym o świetlanej przyszłości chłopów i robotników. W Polsce Ludowej wyświetlano go pod tytułem Niezłomny
Ekstrakt: 80%
[image: Niezłomny [Komunista]]
chociaż tytuł oryginalny  Komunista  nie pozostawiał złudzeń, o co chodzi naprawdę. Trzeba jednak przyznać, że szyld nadany temu dziełu przez państwowego peerelowskiego dystrybutora także był bardzo trafiony. I na pewno w dużo większym stopniu zachęcający polskiego widza do tego, aby wybrał się do kina. Kiedy Julij Jakowlewicz Rajzman (1903-1994) zabrał się do pracy nad Niezłomnym, był już bardzo doświadczonym reżyserem. Do 1939 roku nakręcił sześć filmów, a najsłynniejszym spośród nich była adaptacja Zoranego ugoru (1939) Michaiła Szołochowa. W czasie Wielkiej Wojny Ojczyźnianej dorzucił dwie kolejne pełnometrażowe fabuły i jeden dokument (o szturmie na Berlin); po 1945 natomiast zrealizował kolejno: młodzieżową komedię romantyczną Pociąg jedzie na wschód (1947), która nie spodobała się Stalinowi, dramat biograficzny Rainis (1949) oraz dramaty obyczajowe Kawaler Złotej Gwiazdy (1950) i Lekcja życia (1955). Następny na liście Niezłomny był więc pierwszym filmem Rajzmana, jaki doczekał się premiery już po XX Zjeździe Komunistycznej Partii Związku Radzieckiego.
To istotne, ponieważ, jak powszechnie wiadomo, XX Zjazd odmienił oblicze Kraju Rad. To podczas niego został wygłoszony słynny tajny referat Nikity Chruszczowa, w którym piętnował on zbrodnie epoki stalinowskiej (w tym Wielką Czystkę z drugiej połowy lat 30. XX wieku). Pewne jest więc, że Niezłomny nakręcony dwa, trzy lata wcześniej zapewne byłby nieco  a może nawet bardzo  odmiennym dziełem. Na co innego reżyser musiałby położyć wtedy nacisk. Przede wszystkim obowiązkowo musiałby pokazać w nim, obok Włodzimierza Iljicza Lenina, również Josifa Wissarionowicza Stalina (a może nawet tylko tego drugiego). Stalina na szczęście w obrazie Rajzmana nie ma; jest jedynie dobroduszny i ojcowski Włodzimierz Iljicz, którego na swojej drodze spotyka główny bohater dramatu. Co jest dla niego zresztą niebywałym wręcz przeżyciem.
Fabuła Niezłomnego wyszła spod ręki prozaika, dramaturga i scenarzysty Jewgienija Josifowicza Gabriłowicza (1899-1993), który miał już wcześniej na koncie między innymi głośne antypolskie Marzenie (1941) Michaiła Romma, a przed sobą jeszcze nie mniej cenione dzieła Gleba Panfiłowa (Trzeba przejść i przez ogień, 1967; Początek, 1970) czy Ilji Awerbacha (Monolog, 1972; Wyznanie miłości, 1977). Jak również wyśmienity psychologiczny melodramat Rajzmana  zrealizowany równo dwie dekady po Niezłomnym  Dziwna kobieta. Zdjęcia kręcono w Pere(ja)sławiu Zaleskim w obwodzie jarosławskim, mieście powstałym w XII wieku, w którym przyszedł na świat Aleksander Newski. Premiera odbyła się na początku lutego 1958 roku; siedem miesięcy później dzieło Julija Jakowlewicza zaprezentowano na festiwalu w Wenecji, gdzie otrzymało dyplom honorowy. Rozbiło za to bank na drugim Wszechzwiązkowym Festiwalu Filmowym, który w 1959 roku odbył się w Kijowie, zdobywając trzy pierwsze nagrody: dla najlepszego obrazu, za najlepszą reżyserię oraz za najlepszą pierwszoplanową rolę męską. I raczej nie należy mieć wątpliwości, że słusznie.
[image: ]
Po przejęciu władzy przez bolszewików towarzysz Lenin miał wypowiedzieć takie oto słowa: Komunizm to władza radziecka plus elektryfikacja całego kraju. I one właśnie są punktem wyjścia fabuły Niezłomnego. Rosja radziecka kończy swój udział w pierwszej wojnie światowej 3 marca 1918 roku, podpisując pokój z Niemcami (a szerzej: z państwami centralnymi) w Brześciu Litewskim (nad Bugiem). Nie oznacza to jednak wcale końca trosk dla rządu Lenina. Wręcz przeciwnie! Dopiero teraz kraj pogrąża się w krwawej wojnie domowej. Włodzimierz Iljicz zdaje sobie jednak sprawę z tego, że nie można jedynie skupiać się na walce z białymi, trzeba też stopniowo odbudowywać kraj ze zniszczeń, bo tylko w ten sposób gospodarka podźwignie się z ruiny, co z kolei zapewni nieprzerwane dostawy broni dla Armii Czerwonej. Pada więc pomysł  na razie wstępny, jeszcze nie ujęty w ramy Narodowego Planu Elektryfikacji Rosji (GOELRO), co stanie się dopiero w grudniu 1920 roku  budowy elektrowni i stacji przekaźnikowych. Jedna z nich ma powstać w Zagorze, dokąd zostają wysłani z Moskwy robotnicy mający pracować przy budowie.
Jednym z nich jest Wasilij Gubanow, młody, dwudziestokilkuletni mężczyzna, w czasie walk na froncie kontuzjowany w nogę i z tego też powodu odesłany na tyły. Kierowany ideałami, rusza na prowincję, aby przysłużyć się dziełu elektryfikacji. Jest przekonany, że skoro ma ona służyć całemu państwu i narodowi, to wszyscy takich jak on będą przyjmować z otwartymi rękoma. Chłopi jednak wcale się do tego nie kwapią. Owszem, udostępnią dach nad głową i miejsce na podłodze, ale tylko za pieniądze, chleb bądź cukier. Zaskoczeniem dla Gubanowa jest też fakt, że miejscowi wcale nie interesują się planowaną po sąsiedzku budową; odnoszą się do niej z wrogością, w najlepszym wypadku  z obojętnością bądź rezerwą. Kiedy na dodatek dowiadują się, że Wasia jest komunistą  patrzą na niego spod byka. Jedynie Aniuta, żona Fiodora Fokina, gospodarza, u którego Wasilij zatrzymuje się, żywi wobec niego przyjaźniejsze uczucia. Imponuje jej ten przystojny przybysz z daleka, który nocami z wypiekami na twarzy czyta Manifest komunistyczny i wygłasza płomienne deklaracje typu: Kto boi się śmierci, niczego nie osiągnie w życiu.
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Wkrótce Gubanow zostaje przez swoich partyjnych przełożonych mianowany kierownikiem magazynu budowlanego. Szybko zaprowadza w nim porządek, przepędzając złodziei i defraudantów (w tym byłego popa Jakowa), czym jeszcze bardziej naraża się miejscowym kułakom. Nic sobie jednak z tego nie robi, przekonany, że przecież racja jest po jego stronie. Chcąc zdobyć zapas gwoździ, wybiera się nawet do Moskwy  i to właśnie wtedy dociera do samego towarzysza Lenina, który telefonicznie załatwia Wasilijowi deficytowy towar. Problemem dla Gubanowa i jego kompana Denisa Iwanowicza nie jest nawet to, że odebrać trzeba na Ukrainie. Wszak dla człowieka radzieckiego nie ma rzeczy niemożliwych! Po powrocie do Zagora Wasia wyprowadza się od Fokinów  raz, że musi teraz zamieszkać bliżej magazynu i budowy, dwa, że dalszy pobyt pod ich dachem grozi konfliktem z Fiodorem na tle rodzącej się miłości do Aniuty. To uczucie dostrzega natomiast podstępny Stiepan, sąsiad Fokina, który także podkochuje się w kobiecie i nie może znieść faktu, że znacznie przychylniej spogląda ona na przybłędę.
To wszystko wpływa na dalszy, bardzo dramatyczny rozwój wydarzeń. Gabriłowicz eksploruje zwłaszcza dwa wątki: ideologiczny oraz miłosny. Ten pierwszy, zbudowany na fundamencie walki z kułakami i białymi, jest jeszcze z poprzedniej, stalinowskiej epoki. Za to ten drugi, w którym na plan pierwszy wybija się uczucie komunisty do zamężnej chłopki, znamionuje nadejście zupełnie nowych czasów. To akcent, który w kinematografii radzieckiej przed 1956 rokiem był nie do pomyślenia, a przynajmniej nie w takim kontekście, w jakim przedstawili to Gabriłowicz i Rajzman. Miłość nie gra tu bowiem wcale roli drugoplanowej, nie jest podporządkowana ideologii. Porywy serca Gubanowa są tak samo ważnym motorem napędowym fabuły, jak jego wierność ideałom leninizmu. W niektórych momentach trudno nawet rozdzielić, czym tak naprawdę kieruje się bohater, jakie są jego priorytety, na kim zależy mu bardziej. I nie chodzi wcale o to, że ma wątpliwości, dylematy moralne, że zastanawia się, czy wybrać coś, co będzie korzystne dla Aniuty, czy dla partii. Sam fakt, że można oba te elementy postawić na tym samym poziomie rozważań, parę lat wcześniej byłby uznany za herezję.
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Pomijając warstwę ideologiczną Niezłomnego, to jest po prostu doskonały film  z pełnokrwistymi, kapitalnie zagranymi bohaterami. Ponad wszystkich wybija się oczywiście grający Gubanowa, chwytający za serce Jewgienij Urbanski (1932-1965). Aż trudno uwierzyć, że dla aktora, który później zagrał jeszcze między innymi w tak głośnych obrazach, jak Ballada o żołnierzu (1959) oraz Czyste niebo (1961), był to ekranowy debiut. Podobnie zresztą dla wcielającej się w postać Aniuty Sofii Pawłowej (1926-1991), która równie dobrą kreację zaliczyła dopiero pod koniec kariery artystycznej, w opartym na powieści Fiodora Dostojewskiego serialu Młokos (1983) Jewgienija Taszkowa. Z aktorów drugoplanowych warto wyróżnić Borisa Smirnowa (Bitwa stalingradzka, Wojna i pokój), który użyczył swej twarzy Leninowi, oraz Jewgienija Szutowa (Opowieść o prawdziwym człowieku), który zagrał Fiodora, męża Aniuta. Ach! nie należy też zapominać Siergieja Jakowlewa (Lecą żurawie, Dziecko wojny), bez talentu którego Stiepan nie byłby tak odrażającą kreaturą. Na dużą wartość artystyczną filmu wpływ miały również bardzo ekspresyjna i emocjonalna ścieżka dźwiękowa autorstwa Rodiona Szczedrina (A jeśli to miłość, Anna Karenina) oraz kolorowe, skrzące się wyrazistymi barwami zdjęcia rosyjsko-chińskiej pary małżeńskiej Aleksandr Szelienkow i Jolanda Czen, a właściwie Chen Ju-lan (Wojna i pokój), którzy pracowali wspólnie od 1944 roku.




Tytuł: Niezłomny [Komunista]
Tytuł oryginalny: Коммунист
Reżyseria: Julij Rajzman
Zdjęcia: Jolanda Czen / Chen Ju-lan, Aleksandr Szelienkow
Scenariusz: Jewgienij Gabriłowicz
Obsada: Jewgienij Urbanski, Sofia Pawłowa, Boris Smirnow, Jewgienij Szutow, Siergiej Jakowlew, Walentin Zubkow, Wiktor Kołpakow, Władimir Adlerow, Arkadij Smirnow, Iwan Kowal-Samborski, Władimir Picek, Iwan Kaszyrin
Muzyka: Rodion Szczedrin
Rok produkcji: 1957
Kraj produkcji: ZSRR
Czas trwania: 105 min
Gatunek: historyczny, melodramat
Zobacz w: Kulturowskazie
Ekstrakt: 80%
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  Zaraza, odc. 6: Poznał Pan tych, którzy są Jego

  Marcin Mroziuk

  Alberto Rodríguez, Rafael Cobos Zaraza
  

  
  Koniec pierwszego sezonu Zarazy stał się dla twórców serialu okazją do pożegnania się z częścią postaci, a z kolei w przypadku innych bohaterów następują diametralne zmiany w ich życiu. Z punktu widzenia widzów kluczowe jest jednak to, że poznają wyjaśnienie tajemnicy serii morderstw, o których dowiedzieliśmy się w poprzednich odcinkach.
Ekstrakt: 80%
[image: Zaraza]
Odkrycie tożsamości Ledesmy to z punktu widzenia Inkwizycji doskonały finał dochodzenia prowadzonego przez Mateo. Nic dziwnego, że Celso de Guevara chce dotrzymać danego słowa i zwrócić wolność głównemu bohaterowi. Ten ostatni ma jednak wciąż ma wątpliwości, gdyż nie dostrzega motywu, którym miałby kierować się domniemany morderca.
Sytuację jeszcze komplikuje odnalezienie w kryjówce Ledesmy egzemplarza protestanckiej biblii z zaszyfrowanymi notatkami na niektórych stronach. Okazują się one bowiem kolejną cenną wskazówką dla Inkwizycji, w efekcie czego będziemy później również świadkami palenia heretyków na stosach. I trzeba przyznać, że twórcy serialu zadbali, aby było to naprawdę przerażające widowisko. 
Co istotne, w odcinku tym czeka na nas jeszcze kilka zaskakujących zwrotów akcji. Mateo kontynuuje bowiem  mimo że już przecież nie musi  swoje śledztwo i odkrywa, że w tej historii nie chodziło jedynie o sprawy wiary, ale równie ważne były pieniądze i kwestie polityczne. Główny bohater przekona się też jednak, że nadmierna ciekawość bywa bardzo niebezpieczna, a w związku z tym widzowie będą tylko mogli trzymać kciuki za to, aby Monardes potwierdził w praktyce swe wielkie umiejętności lekarskie.
Niewątpliwą zaletą pierwszego sezonu Zarazy jest to, że w ostatnim odcinku kluczowe zagadki zostają wyjaśnione, a wszystkie wątki sensownie domknięte. Oczywiście nie oznacza to, że nie będziemy czekać z zainteresowaniem na drugi sezon  bo przecież chętnie poznamy dalsze losy bohaterów, których zdążyliśmy już polubić bądź znienawidzić. Czy Mateo odpłynie do Ameryki? Co stanie się z tkalnią i pracującymi w niej kobietami? Jak ułożą się dalsze relacje Valeria i Teresy?  to przecież tylko niektóre pytania, na które chętnie otrzymamy odpowiedzi. Nie bez znaczenia jest też to, że w naszej pamięci pozostają słowa Monardesa, który ostrzegał, iż dżuma nigdy nie znika, lecz pozostaje uśpiona w ubraniach czy meblach i cierpliwie czeka, aż człowiek ją obudzi




Tytuł: Zaraza
Tytuł oryginalny: La peste
Dystrybutor:  Epic Drama
Data premiery: 25 lutego 2018
Twórca: Alberto Rodríguez, Rafael Cobos
Reżyseria: Alberto Rodríguez, Paco R. Baños
Zdjęcia: Pau Esteve Birba
Scenariusz: Alberto Rodríguez, Rafael Cobos, Fran Araújo
Obsada: Pablo Molinero, Paco León, Sergio Castellanos, Patricia López Arnaiz, Manolo Solo, Lupe del Junco, Tomás del Estal, Paco Tous
Muzyka: Julio de la Rosa
Rok produkcji: 2018
Serial: Zaraza, Sezon 1
Liczba odcinków: 6
Czas trwania odcinka: 50 min
Gatunek: dramat, historyczny
Zobacz w: Kulturowskazie
Ekstrakt: 80%
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  East Side Story:Czarna Pantera z Moskwy

  Sebastian Chosiński

  Wasilij Cziginski Lew Jaszyn. Bramkarz moich marzeń
  

  
  Do dzisiaj  choć od jego ostatniego meczu minęło prawie pół wieku, a od śmierci niemal równe trzydzieści lat  jest piłkarską legendą. Zawodnikiem uznawanym za najlepszego golkipera świata w dziejach futbolu. W tym kontekście dziwić może fakt, że dopiero teraz, przy okazji dziewięćdziesiątej rocznicy urodzin, doczekał się w Rosji filmu biograficznego na swój temat. Nakręcił go Wasilij Cziginski, a nadał mu tytuł Lew Jaszyn. Bramkarz moich marzeń.
Ekstrakt: 60%
[image: Lew Jaszyn. Bramkarz moich marzeń]
To jedna z tych legend piłkarskich, jak Pele czy Eusebio, o której wszyscy wielbiciele futbolu słyszeli bądź czytali, której nazwisko wymawiane jest niemal z nabożną czcią, ale którą mało kto już pamięta z boiska. Swój pożegnalny mecz Lew Iwanowicz Jaszyn  nazywany potocznie, nie bez powodu, Czarną Panterą (niekiedy Czarnym Pająkiem)  zagrał 27 maja 1971 roku, a zmierzyły się w nim gwiazdy światowego futbolu i reprezentacja radzieckich klubów zrzeszonych w towarzystwie sportowym Dynamo (z Moskwy, Kijowa i Tbilisi). Urodził się w rodzinie robotniczej w 1929 roku i wszystko wskazywało na to, że tak, jak ojciec, będzie pracował w fabryce, do czego przysposabiał się w czasie Wielkiej Wojny Ojczyźnianej. Chęć grania w piłkę była w nim jednak tak wielka, że postanowił przezwyciężyć wszystkie przeciwności losu. Jak się po latach okazało, jego wybór był słuszny. Został w końcu mistrzem olimpijskim, mistrzem i wicemistrzem Europy, pięciokrotnym mistrzem kraju, dwukrotnie uczestniczył także, chociaż tu akurat bez większego powodzenia, w mundialach
Dla pokolenia obywateli Związku Radzieckiego, którzy wchodzili w dorosłość w latach 50. i 60. ubiegłego wieku, był jednym z najważniejszych sportowców, obiektem uwielbienia. Ale i on doświadczył prawdziwości powiedzenia, że łaska pańska na pstrym koniu jeździ. Jemu także los nie oszczędził upokorzeń. Niezwykle smutny zresztą był kres życia Lwa Jaszyna. O tym wszystkim, choć nie zawsze z odpowiednim naciskiem, postanowił opowiedzieć reżyser Wasilij Cziginski (rocznik 1969), który do tej pory nie cieszył się zbyt wielkim uznaniem krytyków. Żaden z jego dotychczasowych filmów pełnometrażowych  od dramatu wojennego Ostatni po bogu (2005) i sensacyjnych Podniebnych wojen (2005) aż po Anomalię (2017), dość specyficzną przygodówkę grozy  nie spotkał się z wielkim uznaniem. Mogło więc zaskakiwać, że to właśnie w jego ręce producenci oddali 360 milionów rubli na realizację filmu biograficznego o Jaszynie.
Na szczęście tym razem Cziginski poradził sobie nieco lepiej niż udawało mu się to dotychczas i chociaż Bramkarza moich marzeń trudno uznać za arcydzieło, trzeba przyznać, że jest najlepszym obrazem w dorobku reżysera. Jako materiał wyjściowy wykorzystał on scenariusz nieżyjącego już Władimira Wałuckiego (1936-2015), współautora między innymi Testu pilota Pirxa (1979), Admirała (2008) oraz Szpiega (2012). Gotowy tekst został jeszcze poddany przeróbkom, za które odpowiadali producent Oleg Kapanec (Gagarin. Pierwszy w kosmosie) oraz scenarzysta Aleksandr Połozow, którego głównym doświadczeniem była praca na planie kilkunastu seriali. Cóż, należało wierzyć, że intryga zaproponowana przez Wałuckiego będzie na tyle dobra, iż nie uda się jej już znacząco popsuć. Praca nad filmem trwała w sumie dwa lata, zdjęcia kręcono w Rosji i Bułgarii, a premierę wyznaczono na
rocznicę dziewięćdziesiątych urodzin Lwa Jaszyna, która przypadała 22 października 2019 roku. Nie udało się trafić idealnie, w efekcie do szerokiej dystrybucji obraz trafił z tygodniowym poślizgiem. Właściwa akcja filmu, nie licząc retrospekcji odnoszących się do czasu wojny, rozpoczyna się pod koniec lat 40. XX wieku, kiedy to dwudziestoletni Lew Iwanowicz jest drugim bramkarzem moskiewskiego Dynama, mogącym na razie jedynie marzyć o tym, aby kiedyś zastąpić między słupkami znakomitego Aleksieja Chomicza (1920-1980). Młodzian odznacza się jednak ogromną pracowitością i tym przykuwa uwagę starszego kolegi, który postanawia poświęcać mu dodatkowo czas po treningach, dzieląc się swoim doświadczeniem. Sportowy los sprawia później, że gdy Chomicz odnosi bardzo groźną kontuzję, to Jaszyn wskakuje za niego do składu, aż wreszcie wbrew sobie wygryza go w ogóle z drużyny. Aleksiej, starszy od Lwa o niemal dekadę, nie ma jednak o to żalu  przeciwnie, wróży Jaszynowi wielką karierę.
[image: ]
Kilka lat później te przewidywania zaczynają się spełniać. Kolejni trenerzy Dynama i reprezentacji Związku Radzieckiego, jak chociażby Michaił Jakuszyn (1910-1997), Gawriił Kaczalin (1911-1995) czy Aleksandr Ponomariow (1918-1973), konsekwentnie stawiają na uzdolnionego golkipera, a on odwdzięcza się doskonałą grą, dzięki którym drużyny  klubowa i narodowa  odnoszą sukcesy. Aż do wielkiego załamania kariery, jakie nadchodzi wraz z nieudanym występem Sbornej na chilijskim mundialu (w 1962 roku), kiedy to drużyna Kaczalina przegrywa w pierwszej fazie pucharowej mecz z gospodarzami turnieju, tracąc dwie bramki po ewidentnych błędach Czarnej Pantery. Z bohatera narodowego Lew Iwanowicz staje się praktycznie z dnia na dzień wrogiem numer jeden. To chyba najciekawszy fragment filmu, swoiste studium upadku, z którego jednak  w dużej mierze dzięki wsparciu ukochanej żony  Jaszynowi udaje się jeszcze wrócić na piedestał. Rok później otrzymuje on przecież Złotą Piłkę  zaszczytne wyróżnienie magazynu France Football, jedyny raz w historii przyznane zawodnikowi z bramki.
[image: ]
W tym samym roku Jaszyn zachwyca świat fenomenalnymi interwencjami podczas rozgrywanego na londyńskim stadionie Wembley pokazowego spotkania Anglia kontra Reszta Świata. Dzieło Wasilija Cziginskiego nie jest jednak dokładnym odzwierciedleniem życiorysu bohatera (na to potrzebny byłby zapewne kilkunastoodcinkowy serial, który może jeszcze kiedyś powstanie); reżyser skupił się na paru najistotniejszych wydarzeniach  początku kariery, największym jej załamaniu, a następnie odrodzeniu. Z dramaturgicznego punktu widzenia można to oczywiście zrozumieć. Tym samym jednak po wielu innych, równie ciekawych epizodach autor Bramkarza moich marzeń jedynie się prześlizgnął. Na pewno więcej czasu można było poświęcić na mecze piłkarskie, a przede wszystkim głębiej umieścić je w kontekście, aby widz  zwłaszcza zagraniczny  w trakcie seansu nie musiał głowić się, dlaczego tak wielką tragedią staje się słaba dyspozycja Jaszyna podczas rywalizacji z Chile.
[image: ]
Spora luka następuje też po 1971 roku, czyli pożegnalnym meczu Lwa Iwanowicza. Cziginski przeskakuje wówczas od razu o dziewiętnaście lat, aby wzruszającą sceną zamknąć obraz. Tych wzruszeń byłoby jeszcze więcej, gdyby przybliżyć to, co spotkało bohatera filmu w latach 80. (amputacja nogi spowodowana gangreną, rak żołądka, który bezpośrednio przyczynił się do śmierci wybitnego sportowca), ale być może reżyser nie chciał tym sposobem demitologizować postaci ani sprawiać na nowo ból najbliższej rodzinie Jaszyna (wdowa po legendarnym bramkarzu wciąż żyje). Wszak lepiej zapamiętać go schodzącego ze sceny niepokonanym. Na odtwórcę tytułowej roli wybrano debiutanta  urodzonego w Kołomnie w 1988 roku Aleksandra Fokina, absolwenta (sprzed czterech lat) moskiewskiej Wyższej Szkoły Teatralnej imienia Borisa Szczukina. Żonę Lwa Iwanowicza, Walentinę, zagrała natomiast młodsza od Fokina o cztery lata, ale już bardzo doświadczona w pracy na planie filmowym, Julia Chłynina (Legenda o Kołowracie, Kup mnie).
[image: ]
Plejada gwiazd pojawiła się za to na drugim planie: w bramkarza Dynama Chomicza wcielił się Aleksiej Krawczenko (Idź i patrz), w trenera Jakuszyna  Aleksiej Guskow (Znalezisko), w selekcjonera Sbornej Kaczalina  Michaił Jelisiejew (Kozak), z kolei w przysparzającego Jaszynowi kłopotów korespondenta agencji TASS  Jan Capnik (Braterstwo). Ba! nawet trzeci plan może poszczycić się cenionymi artystami. Dość powiedzieć, że byłego napastnika, a potem trenera Dynama Ponomariowa zagrał Witalij Chajew (Tato, umrzyj!), generała z kierownictwa klubu  Boris Kamorzin (Główny), kierowcę klubowego autobusu Mironycza  Boris Szczerbakow (Stary Nowy Rok), a macochę Jaszyna  Natalia Surkowa (Dureń). W ścieżce dźwiękowej wykorzystano mało charakterystyczną muzykę cypryjskiego Greka Georgea Kallisa (Ostatni bohater), po którego dokonania coraz częściej sięgają rosyjscy producenci, prawdopodobnie dlatego, że jest tani. Autorami zdjęć byli zaś aż trzej operatorzy. Główny ciężar jednak na swoje barki wzięli Anton Antonow (Pułapka na zabójcę, Powrót do Afganistanu) oraz Wiaczesław Łazariew (Anomalia).




Tytuł: Lew Jaszyn. Bramkarz moich marzeń
Tytuł oryginalny: Лев Яшин. Вратарь моей мечты
Reżyseria: Wasilij Cziginski
Zdjęcia: Anton Antonow, Wiaczesław Łazariew, Jewgienij Priwin
Scenariusz: Władimir Wałucki, Aleksandr Połozow, Oleg Kapanec
Obsada: Aleksandr Fokin, Julia Chłynina, Aleksiej Krawczenko, Aleksiej Guskow, Andriej Leonow, Michaił Jelisiejew, Jan Capnik, Aleksandr Samojlenko, Anastazja Wiedienska, Jarosław Żałnin, Jewgienij Diatłow, Jewgienij Antropow, Natalia Surkowa, Witalij Chajew, Boris Szczerbakow, Boris Kamorzin, Francisco Olmo
Muzyka: George Kallis
Rok produkcji: 2019
Kraj produkcji: Bułgaria, Rosja
Czas trwania: 116 min
Gatunek: biograficzny, dramat
Zobacz w: Kulturowskazie
Ekstrakt: 60%
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  Klasyka kina radzieckiego:Za kołem podbiegunowym

  Sebastian Chosiński

  Grigorij Czuchraj Był sobie dziad i baba
  

  
  W swojej kilkudziesięcioletniej karierze reżyserskiej nakręcił zaledwie sześć filmów fabularnych (i dwa pełnometrażowe dokumenty). Każdy z nich jednak odegrał istotną rolę w dziejach radzieckiej  i nie tylko  kinematografii. Był sobie dziad i baba to czwarte dzieło Grigorija Czuchraja, będące kameralnym dramatem psychologicznym, w którym pobrzmiewają echa tragedii epoki stalinowskiej.
Ekstrakt: 80%
[image: Był sobie dziad i baba]
Grigorij Naumowicz Czuchraj (1921-2001) to jeden z najwybitniejszych radzieckich twórców filmowych. Reżyser, którego dzieła w latach 50. i 60. ubiegłego wieku stały się synonimem Chruszczowowskiej Odwilży w polityce kulturalnej Kraju Rad. Już swoim debiutem, czyli Czterdziestym pierwszym (1956), opartym na powieści Borisa Ławrieniowa dramatem z czasów wojny domowej, odniósł sukces nie tylko w ojczyźnie, ale i na Zachodzie. Powtórzył go trzy lata później wstrząsającą Balladą o żołnierzu, kameralną opowieścią o widzianej przez pryzmat jednostki tragedii Wielkiej Wojny Ojczyźnianej. Przypieczętował natomiast wielkim oskarżeniem systemu stalinowskiego pod postacią Czystego nieba (1961). Te trzy filmy wystarczyłyby, aby Czuchraj po wsze czasy zajmował trwałe miejsce w historii radzieckiej kinematografii. Ale i kolejne jego obrazy  zwłaszcza Był sobie dziad i baba (1964) oraz Grzęzawisko (1976)  choć nie miały już tak wielkiej siły rażenia, uznawane są za nadzwyczaj ważne.
Pierwszy z nich powstał na podstawie scenariusza spółki autorskiej Julij Teodorowicz Dunski (1922-1982) i Walerij Siemionowicz Frid (1922-1998), której najbardziej znanym dziełem jest katastroficzny Samolot w płomieniach (1979). Obaj autorzy mieli zaskakująco podobne życiorysy. Frid, mając dwadzieścia dwa lata, został aresztowany przez NKWD pod zarzutem przynależności do młodzieżowej grupy antyradzieckiej, która planowała w kraju zamachy terrorystyczne. Trafił najpierw do więzienia, a następnie do łagru Inta w Republice Komi. Tam poznał Dunskiego. Obaj zostali zrehabilitowani po XX Zjeździe KPZR; wtedy też pozwolono im na powrót do Moskwy i dokończenie studiów na wydziale scenariopisarskim Wszechzwiązkowego Państwowego Instytutu Kinematografii (WGIK), który ukończyli w 1957 roku. Wspólne łagrowe przeżycia połączyły ich tak bardzo, że stworzyli duet pisarski, który istniał do śmierci Julija Teodorowicza w 1982 roku.
Pisząc scenariusz filmu Był sobie dziad i baba, jego akcję umieścili w Incie, czyli w tym samym miejscu, w którym odbywali zasądzoną karę, a które w 1954 roku oficjalnie zostało przemianowane z łagru w miasteczko górnicze. Tam też powstały zdjęcia, za które odpowiadał operator Siergiej Połujanow (1924-1983), z którym Czuchraj pracował wcześniej przy Czystym niebie, a który później, mając już dość tak poważnej i wciąż niepewnej politycznie w Związku Radzieckim tematyki, postanowił zostać etatowym współpracownikiem znanego z satyrycznych komedii Leonida Gajdaja (między innymi Dwanaście krzeseł i Iwan Wasiljewicz zmienia zawód). Tak było po prostu bezpieczniej. Mimo łagrowych konotacji, które oczywiście pojawiają się na marginesie fabuły, Był sobie dziad i baba nie jest wcale dziełem politycznym, lecz psychologicznym dramatem rodzinnym, w którym nic nie jest tak oczywiste, jak wydaje się na pierwszy rzut oka.
[image: ]
Głównymi  można by rzec, że tytułowymi  bohaterami dramatu są ciężko doświadczeni przez los staruszkowie: Grigorij Iwanowicz Gusakow i jego żona Natalia Maksimowna. Pewnego dnia ich drewnianą wiejską chałupę trawi ogień. Kołchozowa społeczność obiecuje pomoc w odbudowie domu, ale Gusakow dochodzi do wniosku, choć nie artykułuje tego głośno, że to znak (kwestią sporną pozostaje fakt od kogo, ponieważ starzec jest zdeklarowanym ateistą) i podejmuje decyzję o wyprowadzce z dotychczasowego miejsca zamieszkania. Mogą przenieść sie do któregoś z trojga swoich dzieci. Jeden z synów mieszka w Moskwie, drugi jest głównym lekarzem w sanatorium nad Morzem Czarnym. Mieszkając z nimi, na pewno nie mieliby na co narzekać; krzywda żadna by się im nie stała. Oni jednak wybierają trzecią opcję  postanawiają przenieść się do córki Niny, mieszkającej w osadzie za kołem podbiegunowym.
[image: ]
We wsi dziwią się: Tam przecież jeszcze nie tak dawno ludzi za karę na długie lata zsyłano, a oni chcą dobrowolnie. Natalia Maksimowna przekonuje jednak męża, że ich córka żyje tam, w dziczy, samotnie. Jej są potrzebni, a nie synom, którzy sobie dobrze radzą. Gdy po wielu dniach i trudach docierają wreszcie do miejsca przeznaczenia, nie zastają Niny; w drewnianej chacie mieszka jedynie porzucony przez nią mąż Walentin  górnik w kopalni  i kilkuletnia córeczka Wiera. Kiedy zięć trzeźwieje następnego dnia rano, dowiadują się od niego, że ich córka odeszła dziewięć dni temu z innym mężczyzną, nie podając żadnego adresu. W takiej sytuacji Grigorij Iwanowicz chce wracać, jego żona upiera się jednak, by zostać. Ta decyzja, jak się później okazuje, zmienia nie tylko ich życie, ale wpływa również na los kilkorga innych  Walentina, mieszkającej po sąsiedzku Galiny (pracującej w tej samej kopalni laborantki), a nawet pojawiającego się dopiero w drugiej części filmu Wołodii, członka sekty religijnej.
[image: ]
Był sobie dziad i baba to bardzo kameralny dramat psychologiczno-obyczajowy rozgrywający się w nadzwyczaj złowrogiej scenerii, której głównym zadaniem jest przypominanie o tym, co jeszcze nie tak dawno było udziałem całego społeczeństwa radzieckiego. Dunski i Frid, chociaż mieli ku temu wszelkie powody, nie nasączyli jednak scenariusza wątkami politycznymi. Ale też wcale nie musieli. Widzowie doskonale przecież pamiętali nie tak dawną  od śmierci tyrana minęła dopiero nieco ponad dekada  epokę stalinowską; potrafili też doskonale czytać między wierszami. Czuchraj mógł więc spokojnie skupić się na dramacie rodzinnym Gusakowów, wiedząc, że resztę  jak chociażby losy Wołodii, chyba najbardziej tragicznej postaci dzieła, jakby żywcem wyjętej z filmów Andrieja Tarkowskiego  oglądający dopowiedzą sobie sami. Co niezwykle ważne, Grigorij Naumowicz nie pozwolił sobie na brzmiący fałszywą nutą happy end, choć jednak gdzieś w oddali pośród tej wiecznej zmarzliny dla niektórych zaświeciło słońce.
Premiera filmu odbyła się 11 maja 1965 roku; w ciągu kilku następnych miesięcy w radzieckich kinach obejrzało go nieco ponad 25 milionów widzów. W tym samym roku obraz Czuchraja zaprezentowano również na festiwalu w Cannes, gdzie nagrodę specjalną  za mistrzostwo artystyczne  otrzymała, wcielająca się w babę Natalię Maksimowną, Wiera Kuzniecowa (1907-1994). Po aktorkę tę Grigorij Naumowicz sięgnął również kilkanaście lat później, kręcąc Grzęzawisko. W dziada wcielił się natomiast Iwan Marin (1905-1983)  aktor teatralny, dla którego rola Grigorija Iwanowicza była filmowym debiutem. Poza tym na ekranie można zobaczyć jeszcze między innymi Gieorgija Martyniuka (Tak tu cicho o zmierzchu) jako Walentina, Galinę Polskich (Chodząc po Moskwie, Wierność) jako Galę, Ludmiłę Maksakową (Przyciąganie) jako Ninę oraz wcielającego się w sekciarza Wołodię Anatolija Jabbarowa (Hełm Aleksandra Macedońskiego). Kameralną muzykę do obrazu Czuchraja skomponowała zaś  znana głównie jako autorka kilkuset pieśni  Aleksandra Pachmutowa (Dziewczęta).




Tytuł: Był sobie dziad i baba
Tytuł oryginalny: Жили-были старик со старухой
Reżyseria: Grigorij Czuchraj
Zdjęcia: Siergiej Połujanow
Scenariusz: Julij Dunski, Walerij Frid
Obsada: Iwan Marin, Wiera Kuzniecowa, Gieorgij Martyniuk, Galina Polskich, Ludmiła Maksakowa, Anatolij Jabbarow, Wiktor Kołpakow, Nikołaj Kriuczkow, Giuli Czochonelidze, Nikołaj Siergiejew
Muzyka: Aleksandra Pachmutowa
Rok produkcji: 1964
Kraj produkcji: ZSRR
Czas trwania: 139 min
Gatunek: dramat
Zobacz w: Kulturowskazie
Ekstrakt: 80%
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  Ręka La Garduñi, odc. 1: Nadzieja dla nierządnic

  Marcin Mroziuk

  Alberto Rodríguez, Rafael Cobos Ręka La Garduñi
  

  
  Już od 16 kwietnia br. widzowie kanału Epic Drama mogą po raz kolejny przenieść się do XVI-wiecznej Sewilli, by śledzić dalsze losy bohaterów Zarazy. Na podstawie wydarzeń przedstawionych w pierwszym odcinku Ręki La Garduñi można zaś wnioskować, że w drugim sezonie serialu Mateo Núñez i Valerio Huertas wprawdzie nie będą musieli aż tak bardzo obawiać się dżumy czy Inkwizycji, ale za to zagrożeniem dla nich będzie potężna tajna organizacja przestępcza.
Ekstrakt: 70%
[image: Ręka La Garduñi]
Od momentu, w którym rozstaliśmy się z bohaterami, minęło już kilka lat, a w Sewilli w zasadzie jedyną pamiątką po ówczesnej epidemii dżumy są wciąż niezamieszkane domy ofiar. Możemy się też przekonać, że Valerio Huertas nadspodziewanie dobrze dogaduje się z Teresą Pinelo. Nie tylko bowiem nie kłócą się o majątek, który pozostawił po sobie Germán Larrea, lecz zgodnie działają na rzecz poprawienia losu prostytutek zmuszanych do uprawiania nierządu poza murami miasta. Szybko staje się jednak jasne, że młodzieńcowi z tego powodu grozi śmiertelne niebezpieczeństwo. Wprawdzie udaje mu się uciec strzelającym do niego mężczyznom, ale od tej pory musi się ukrywać. 
Dowiadujemy się, że tylko nieliczni znają kryjówkę Huertasa, a w ich gronie jest Baeza  znany nam z pierwszego sezonu karciarz. Valerio próbuje go nakłonić do zabicia tajemniczego Conrado, który  według słów jednej z prostytutek  jest szefem terroryzujących je ludzi. I chociaż Baeza woli się nie mieszać w tę sprawę, to wkrótce jego sytuacja się skomplikuje. Dwóch rzezimieszków od Conrado składa mu bowiem propozycję nie do odrzucenia  ma zgładzić Huertasa. A Baeza doskonale zdaje sobie sprawę, że z La Garduñą nie ma żartów Z napięciem czekamy więc by się dowiedzieć, po której stronie się on opowie, a także co stanie się z Valeriem.
Oczywiście na ekranie nie mogło zabraknąć również Mateo Núñeza, ale tym razem widzimy go bardzo daleko od Sewilli. Otóż walczy on o przetrwanie w niezwykle trudnych warunkach na Ziemi Ognistej. Kiedy wyczerpują się zapasy, a statki nie przypływają na czas, hiszpańscy zdobywcy okazują się bowiem niemal całkowicie bezbronni w zetknięciu z okrutnymi siłami natury. Oczywiście możemy zakładać, że Mateo wyjdzie obronna ręką i z tych opałów, ale nie bez znaczenia jest też, że możemy podziwiać tutaj malowniczą scenerię dziewiczego Nowego Świata. Wydaje się jednak, że tamtejsze perypetie Núñeza zejdą na drugi plan w porównaniu z tym, co nastąpi po jego powrocie do Sewilli (którego spodziewamy się przecież już od pierwszej sceny z udziałem Mateo).
W pierwszym odcinku Ręki La Garduñi dowiadujemy się więc o zmianach, jakie zaszły w międzyczasie w życiu bohaterów, a także zostaje tu zawiązana intryga kryminalna, która ma szanse być równie ciekawa jak ta przedstawiona w pierwszym sezonie Zarazy. Wszystko wskazuje też na to, że również w kolejnych odcinkach nie będziemy mogli narzekać na brak emocji.




Tytuł: Ręka La Garduñi
Tytuł oryginalny: La peste: La mano de la Garduña
Dystrybutor:  Epic Drama
Data premiery: 16 kwietnia 2020
Twórca: Alberto Rodríguez, Rafael Cobos
Reżyseria: Alberto Rodríguez, David Ulloa
Zdjęcia: Pau Esteve Birba
Scenariusz: Alberto Rodríguez, Rafael Cobos, Fran Araújo, José Rodríguez Suárez, Isabel Peña
Obsada: Pablo Molinero, Paco León, Sergio Castellanos, Patricia López Arnaiz, Manolo Solo, Lupe del Junco, Tomás del Estal, Paco Tous
Muzyka: Julio de la Rosa
Rok produkcji: 2018
Serial: Zaraza, Sezon 2
Liczba odcinków: 6
Czas trwania odcinka: 50 min
Gatunek: dramat, historyczny
Zobacz w: Kulturowskazie
Ekstrakt: 70%
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  Ręka La Garduñi, odc. 2: Nic tak nie łączy jak wspólny wróg

  Marcin Mroziuk

  Alberto Rodríguez, Rafael Cobos Ręka La Garduñi
  

  
  W drugim odcinku Ręki La Garduñi akcja nie zwalnia ani na moment, a twórcy przygotowali też dla nas kilka niespodzianek. W efekcie fabuła robi się coraz bardziej wciągająca, co w połączeniu z dbałością o oddanie na ekranie realiów XVI-wiecznej Sewilli i znakomitymi zdjęciami zapewnia nam pierwszorzędne widowisko.
Ekstrakt: 90%
[image: Ręka La Garduñi]
Tego, że Mateo Núñez opuści Nowy Świat, można było się spodziewać od samego początku drugiego sezonu. Jednak spotkanie głównego bohatera z Teresą Pinelo zapewne wyglądałoby zupełnie inaczej, gdyby nie zniknięcie Valeria Huertasa. Ciała młodzieńca wprawdzie nie znaleziono, ale wiele wskazuje na to, że przypłacił on życiem swą działalność na rzecz ratowania prostytutek pracujących dla La Garduñi. Jak łatwo można było przewidzieć, Mateo nie zamierza spocząć, dopóki nie wyjaśni tej sprawy do końca. A przecież doskonale wiemy, że wielu śledczych mogłoby mu pozazdrościć umiejętności zbierania informacji i błyskotliwej dedukcji na ich podstawie.
Co istotne, już sama rozmowa z Teresą daje Mateo dwa tropy. Pierwszy prowadzi do właściciela statku, na którym odpłynęły prostytutki. Szkopuł w tym, że kiedy bohater przybywa do domu Ernesto Lujána, okazuje się, że nie ma już szansy na wydobycie czegokolwiek od genueńskiego kupca. Dochodzi tam jednak do brzemiennego w skutki spotkania. Otóż nowy burmistrz Sewilli, hrabia Pontecorvo również chciał przesłuchać Ernesto Lujána, aby odnaleźć odpowiedzialnych za zabicie prostytutek uciekających z Sewilli. Pontecorvo pozostaje przy tym głuchy na ostrzeżenia swoich współpracowników i nie chce przymykać oka na działalność La Garduñi. W sumie nic dziwnego więc, że w tych okolicznościach między burmistrzem a Mateo nawiązuje się nić porozumienia.
Drugą wskazówką od Teresy jest rysopis mężczyzny, który jako ostatni widział się z Valeriem. Kobieta wprawdzie nie zna tożsamości Baezy, ale Mateo ma swoje sposoby, by go odnaleźć. Wkrótce z zainteresowaniem obserwujemy więc, jak Arquímedes pokazuje głównemu bohaterowi ludzi La Garduñi, którzy w praktyce kontrolują wszystko, co dzieje się na ulicach Sewilli. Co istotne, dzięki pomocy starca Mateo odnajduje również Baezę, ale to spotkanie bynajmniej nie przebiega zgodnie z założonym planem. W efekcie na widzów czeka tutaj mnóstwo emocji, które kulminują się w znakomitej scenie finałowej, która notabene jest też perfekcyjnie wykadrowana.
W drugim odcinku w głównej mierze skupiamy się na śledzeniu postępów w dochodzeniu Mateo, ale warto też zwrócić uwagę na podejmowane przez Teresę kolejne próby niesienia pomocy prostytutkom czy różnorakie działania Baezy. Ten ostatni okazuje się bowiem niezwykle ciekawą postacią  i to nie tylko z powodu znajomości z Valeriem. Możemy się bowiem przekonać, że ten obracający się wśród przestępców karciarz z jednej strony potrafi z oddaniem troszczyć się o chorą na syfilis Escalante, a z drugiej ryzykować życiem, aby zdobyć przychylność Conrado. I w związku z tym zastanawiamy się, czy Baeza będzie w tej historii w końcu jednym z rozgrywających, czy też tylko pionkiem, który w każdej chwili może zostać zbity.




Tytuł: Ręka La Garduñi
Tytuł oryginalny: La peste: La mano de la Garduña
Dystrybutor:  Epic Drama
Data premiery: 16 kwietnia 2020
Twórca: Alberto Rodríguez, Rafael Cobos
Reżyseria: Alberto Rodríguez, David Ulloa
Zdjęcia: Pau Esteve Birba
Scenariusz: Alberto Rodríguez, Rafael Cobos, Fran Araújo, José Rodríguez Suárez, Isabel Peña
Obsada: Pablo Molinero, Paco León, Sergio Castellanos, Patricia López Arnaiz, Manolo Solo, Lupe del Junco, Tomás del Estal, Paco Tous
Muzyka: Julio de la Rosa
Rok produkcji: 2018
Serial: Zaraza, Sezon 2
Liczba odcinków: 6
Czas trwania odcinka: 50 min
Gatunek: dramat, historyczny
Zobacz w: Kulturowskazie
Ekstrakt: 90%
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  Projekt Błękitna Księga, odc. 1: UFO to bzdura  udowodnij to!

  Marcin Mroziuk

  David OLeary Projekt Błękitna Księga. Sezon 1
  

  
  Nie da się ukryć, że UFO to temat wykorzystywany wręcz bez umiaru w kulturze popularnej, jednak niezidentyfikowanymi obiektami latającymi interesowali się nie tylko wszelkie maści fantaści, ale również amerykańska armia. I właśnie jej autentyczne działania zapoczątkowane w latach 50. XX wieku stały się punktem wyjścia dla fabuły serialu Projekt Błękitna Księga. A ta okazuje się całkiem wciągająca i powinna przypaść do gustu widzom lubiącym historie w stylu Z Archiwum X.
Ekstrakt: 60%
[image: Projekt Błękitna Księga. Sezon 1]
W pierwszym odcinku jesteśmy świadkami formowania zespołu, który będzie odpowiadać za powodzenie projektu. Kluczową postacią w nim zostanie doktor J. Allen Hynek (świetnie gra go znany m.in. z Gry o tron Aidan Gillen). Jego zadaniem nie będzie jednak poszukiwanie śladów pobytu kosmitów na Ziemi, lecz przygotowywanie wiarygodnych wyjaśnień, które przekonają opinie publiczną, że żadne latające spodki nie istnieją. Armia amerykańska w tym okresie nie poszukiwała bowiem wrogów w kosmosie, gdyż sen z powiek spędzali jej przede wszystkim komuniści.
Jednocześnie niemal od samego początku serialu zdajemy sobie sprawę, że w przypadku tego projektu dowódcom wcale nie zależy na dotarciu do prawdy i w związku z tym chętnie ukrywają oni wszelkie niewygodne fakty  także przed doktorem Hynekiem. Ten z kolei niekoniecznie jest idealnym człowiekiem do tej roboty. Owszem, niewątpliwie ma ogromną wiedzę i łatwość w budowaniu całkiem sensownych teorii wyjaśniających zaobserwowane nietypowe zjawiska, ale  jak przystało na rasowego naukowca  zadaje zdecydowanie zbyt dużo pytań. To największe zmartwienie jego partnera w mundurze  kapitana Michaela Quinna (w tej roli całkiem przyzwoicie wypadający na ekranie Michael Malarkey). Jego przełożeni oczekują bowiem szybkiego przygotowywania raportów, które pozwolą na szybkie uznanie kolejnych spraw za zamknięte. A już w przypadku pierwszej z nich nie wszystko odbywa się bez problemów. O ile kapitan nie ma wątpliwości, że pilot opowiadający o starciu z latającym spodkiem w rzeczywistości natknął się na balon, o tyle Hynek chce mieć na to dowody. I w efekcie obaj o mało nie przypłacą tego życiem! 
Dodatkową atrakcją w Projekcie Błękitna Księga jest wątek związany z rodziną doktora Hyneka. Jego syn, który zaczytuje się w komiksach, bywa po prostu rozczulający, natomiast żona może niechcący stać się źródłem kłopotów dla naukowca. Otóż Mimi Hynek w trakcie zakupów poznaje sympatyczną Susie Miiller i między kobietami szybko nawiązuje się nić sympatii. Szkopuł w tym, że nowa przyjaciółka pani Hynek najwyraźniej nie jest tym, za kogo się podaje
Nagromadzenie rozmaitych tajemnic i sprawnie prowadzona akcja powodują, że pierwszy odcinek Projektu Błękitna Księga ogląda się z rosnącym zainteresowaniem. Wrażenie jednak byłoby zdecydowanie lepsze, gdyby twórcy dysponowali większym budżetem na efekty specjalne, gdyż sceny lotnicze  niezwykle istotne w tym odcinku  są po prostu kiepsko sfilmowane.




Tytuł: Projekt Błękitna Księga. Sezon 1
Tytuł oryginalny: Project Blue Book. Season 1
Dystrybutor:  Epic Drama
Data premiery: 4 października 2019
Twórca: David OLeary
Reżyseria: Robert Stromberg, Pete Travis, Norma Bailey, Thomas Carter, Alex Graves
Zdjęcia: C. Kim Miles, Ken Krawczyk
Scenariusz: David OLeary, Sean Jablonski, Harley Peyton, Thania St. John, Emily Brochin, Aaron Rapke, Stewart Kaye
Obsada: Aidan Gillen, Michael Malarkey, Laura Mennell, Ksenia Solo, Michael Harney, Neal McDonough
Muzyka: Daniel Wohl
Rok produkcji: 2018
Kraj produkcji: USA
Serial: Projekt Błękitna Księga, Sezon 1
Liczba odcinków: 10
Czas trwania odcinka: 42−44 min
Gatunek: dramat, historyczny
Zobacz w: Kulturowskazie
Ekstrakt: 60%
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  East Side Story:A gdyby im się udało

  Sebastian Chosiński

  Andriej Krawczuk Związek Ocalenia
  

  
  W epoce Związku Radzieckiego dekabryści, wbrew pozorom, nie byli wcale wynoszeni na sztandary. Owszem, podkreślano ich antycarską postawę i chęć walki o wolność dla chłopów, ale byli jednak niebezpiecznymi buntownikami, którzy podnieśli rękę na władzę (jakakolwiek by ona była). Może dlatego doczekali się jedynie dwóch filmów na swój temat. Trzeci powstał dopiero teraz  to Związek Ocalenia Andrieja Krawczuka, który dokładnie przedstawia przygotowania do rewolty i jej przebieg.
Ekstrakt: 70%
[image: Związek Ocalenia]
Dwa poprzednie dzieła poświęcone temu tematowi to niemi jeszcze, nakręceni z okazji setnej rocznicy buntu, Dekabryści Aleksandra Iwanowskiego z 1926 roku oraz zrealizowana pół wieku później, a więc przy okazji kolejnej okrągłej rocznicy, dwuczęściowa Gwiazda zwodniczego szczęścia (1975), pod którą jako reżyser podpisał się ceniony Władimir Motyl, a w której jedną z głównych ról zagrała Ewa Szykulska. A potem nastąpiło ponad czterdzieści lat milczenia. Aż w końcu powstaniem dekabrystów zainteresował się Andriej Jurjewicz Krawczuk (rocznik 1962)  twórca, któremu historia ojczystego kraju jest bardzo bliska. Choć pierwsze dwa filmy pełnometrażowa, jakie ma swoim dorobku, dotyczyły spraw jak najbardziej współczesnych. Były to: zrealizowany do spółki z Jurijem Fetingiem melodramat Bożonarodzeniowa tajemnica (2000) oraz wysoko oceniony przez krytyków, już w pełni samodzielny, dramat sensacyjny Italianiec (2005). W kolejnych dwóch obrazach Andriej Jurjewicz zagłębił się już jednak w przeszłość: w Admirale (2008) opowiedział o rosyjskiej wojnie domowej, za punkt wyjścia biorąc biografię admirała Aleksandra Kołczaka, natomiast w Wikingu (2016) cofnął się do początków Rusi Kijowskiej.
A potem wziął na warsztat dekabrystów! Przygotowywał się do tego przez kilka lat, gromadząc olbrzymi budżet, sięgający kwoty 980 milionów rubli. Scenariusz napisali dla niego dwaj autorzy. Specjalizujący się w wysokobudżetowych fantastycznonaukowych projektach Oleg Małowiczko (Strażnicy nocy oraz dylogia Przyciąganie i Inwazja), mający jednak również na koncie  wprawdzie średnio udaną, ale jednak popularną  opowieść o kampanii 1812 roku Wasilisa (2014). Drugim scenarzystą był natomiast Nikita Wysocki, syn legendarnego rosyjskiego barda Włodzimierza, który na co dzień jest aktorem (Piątek. 12, Dom Słońca), a od święta także pisarzem (Wysocki). Okres zdjęciowy rozpoczął się na początku 2018 roku; ekipa pracowała głównie w Petersburgu, Gatczynie i Moskwie, niekiedy przy temperaturach sięgających minus dwudziestu pięciu stopni (co przydawało całej historii realizmu).
Po zakończeniu zdjęć pełne ręce roboty mieli zwłaszcza specjaliści od efektów komputerowych, którzy musieli sprawić, by przed oczyma widzów pojawił się Petersburg z pierwszej ćwierci XIX wieku. Należało więc przede wszystkim zmienić otoczenie stojącego na obecnym Placu Senatorskim Jeźdźca Miedzianego, czyli słynnego konnego pomnika cara Piotra Wielkiego, oraz ustawić rusztowania wokół Soboru świętego Izaaka, który w tamtym czasie ciągle znajdował się ciągle jeszcze w budowie. Rosjanie mają jednak, co wielokrotnie już udowodnili, znakomitych komputerowców, więc poradzili sobie z tym w pełni profesjonalnie. A na pewno nie gorzej od swoich hollywoodzkich kolegów po fachu. Pierwszy pokaz Związku Ocalenia odbył się w petersburskim kinie Oktiabr 18 grudnia ubiegłego roku, a więc niemal w rocznicę (tym razem nie okrągłą) powstania, a do szerokiej dystrybucji trafił on osiem dni później. Po seansie trzeba przyznać, że Krawczuk, Wysocki i Małowiczko przyłożyli się nadzwyczajnie, aby nie tylko oddać realia dziewiętnastowieczne, lecz także jak najbardziej obiektywnie przedstawić dzieje buntu. Z jednej strony są więc dekabryści idealistami gotowymi ginąć dla reform, ale z drugiej  również radykałami gotowymi dla obalenia caratu zabijać (brano bowiem pod uwagę zamordowanie cara Mikołaja I Romanowa i jego całej rodziny).
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By jednak wraz z reżyserem dojść do 1825 roku, trzeba najpierw cofnąć się o kilkanaście lat. Buntu dekabrystów nie byłoby zapewne, gdyby nie Napoleon Bonaparte i jego wojna przeciwko Rosji. Gdyby nie późniejsze zwycięstwo wojsk carskich i krótka okupacja Francji w 1814 roku. Wielu młodych oficerów pochodzenia arystokratycznego, wychowanych już wcześniej w kulturze francuskiej, na własne oczy zobaczyło wówczas, jak kraj ten odmieniły Wielka Rewolucja Francuska i stojące za nią idee oświeceniowe (czyli wprowadzone w czyn poglądy Woltera, Monteskiusza i Rousseau). Zapragnęli więc tego samego  swobód i wolności (nie tylko dla siebie, także dla chłopów), zerwania z carskim samodzierżawiem. Po powrocie do ojczyzny powołali więc pierwsze konspiracyjne kółka, które w 1816 roku przekształcili w Związek Ocalenia. Dwa lata później został on przemianowany na Związek Dobra Publicznego, który w 1821 roku (gdy car Aleksander I wprowadził zakaz działalności masonerii) podzielił się na rezydujące w stolicy umiarkowane Towarzystwo Północne oraz radykalne Towarzystwo Południowe, które zagnieździło się w ukraińskim Tulczynie, gdzie mieścił się sztab 2. Armii. W największym skrócie: ci pierwsi wierzyli, że da się dokonać reform wewnątrz systemu, drudzy z kolei dążyli do obalenia monarchii i ustanowienia ustroju republikańskiego.
By w pełni zrozumieć zawiłości ideologiczne filmu Krawczuka, dobrze jest wiedzieć co nieco o tym, jak funkcjonowała Rosja w ostatnich latach panowania Aleksandra I, który oprócz tego, że był carem Rosji, był również  nie zapominajmy o tym  królem Polski. Jako władca Królestwa Polskiego w pewnym momencie zaprzysiągł konstytucję, zgodził się na funkcjonowanie parlamentu i wiele reform, które wprowadzali nad Wisłą książę Adam Jerzy Czartoryski (prywatnie przyjaciel cara) i książę Ksawery Drucki-Lubecki. Nie ma co ukrywać, że elity rosyjskie  także przyszli dekabryści  spoglądali na Polskę z zazdrością; w Rosji wszak wciąż panował zamordyzm. Inna sprawa, że po 1820 roku, gdy car obrał kurs konserwatywny, także w Królestwie Polskim skończył się okres politycznej prosperity, a zaczął czas bezpardonowej walki (jeszcze nie zbrojnej, chociaż do niej szykowało się Towarzystwo Patriotyczne majora Waleriana Łukasińskiego). Punktem zapalnym stała się kwestia dziedziczenia tronu. Zgodnie ze starszeństwem po śmierci Aleksandra tron przysługiwał wielkiemu księciu Konstantemu, który jednak od 1814 roku przebywał w Warszawie (ożenił się nawet z Polką) i nie miał zamiaru tego zmieniać. Zrezygnował więc oficjalnie z praw do tronu rosyjskiego, ale pismo to nie zostało opublikowane.
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W efekcie po śmierci cara wielu właśnie w Konstantym widziano następcę, natomiast Mikołaja (młodszego brata), który faktycznie zasiadł na tronie, postrzegano jako uzurpatora, którym w rzeczywistości nie był. Dekabryści nie mieli jednak pojęcia o tych zakulisowych grach w rodzinie Romanowów i kiedy doszło do kryzysu, opowiedzieli się po stronie Konstantego, który kojarzył im się z liberalną polityką prowadzoną w Królestwie Polskim, a przeciwko oskarżanemu przez nich o ciągotki despotyczne Mikołajowi. Tyle jeżeli chodzi o tło wydarzeń Andriej Jurjewicz, budując narrację, jako moment narodzin buntu (jeszcze nie otwartego, ale już blisko) wskazuje wydarzenia, do jakich doszło w Petersburgu wiosną 1820 roku, kiedy to żołnierze Lejb-Gwardyjskiego Siemionowskiego Pułku sprzeciwili się odwołaniu swego dowódcy, generała Jakowa Potiomkina (bohatera wojny z Napoleonem), który został zastąpiony generałem Fiodorem Szwarcem, protegowanym ówczesnego ministra wojny Aleksieja Arakczejewa i wielkiego księcia Mikołaja Pawłowicza (czyli przyszłego cara). Cała przedstawiona w filmie afera, jakiej ton nadawał wielki książę, kończy się rozformowaniem pułku i rozesłaniem oficerów w różne regiony Rosji. Dla nich jest to nie tylko wielkie upokorzenie, lecz także zapowiedź tego, jakim krajem może stać się Rosja, kiedy do władzy dojdzie Mikołaj.
To pozwala zrozumieć, skąd ta zajadłość przeciwko wielkiemu księciu Mikołajowi Pawłowiczowi w czasie dramatycznych grudniowych dni 1825 roku. Pokazując, jak rodzi się przyszły bunt, na arenę zostają po kolei wprowadzeni najważniejsi jego przywódcy: Siergiej Murawjow-Apostoł (przed wojną 1812 roku syn rosyjskiego dyplomaty w Paryżu, który miał nawet okazję poznać samego Napoleona Bonapartego), książę Siergiej Trubieckoj (którego w momencie największej próby owładają wątpliwości), znany z radykalizmu Paweł Pestel, Michaił Bestużew-Riumin, Piotr Kachowski oraz Kondratij Rylejew. Po drugiej stronie mamy członków rodziny carskiej  Aleksandra I, Mikołaja I, a nawet przewijającego się w tle najmłodszego z czterech braci, wielkiego księcia Michaiła Pawłowicza  oraz najważniejszych dowódców wojskowych: od generała Aleksieja Orłowa, poprzez generała Aleksandra Benckendorffa, aż po ówczesnego szefa Sztabu Głównego, generała Iwana Dybicza (później znanego z tłumienia powstania listopadowego). Postacią najciekawszą wydaje się jednak ktoś zupełnie inny, Nikołaj Mordwinow  mający bezpośredni dostęp do cara działacz polityczny i ekonomiczny, który sprzyja dekabrystom (sam głosi poglądy liberalne) i życzy sobie zwycięstwa ich umiarkowanego skrzydła.
[image: ]
Krawczuk dość skrupulatnie, ale tak, aby nie zanudzić widza, przedstawia wydarzenia, jakie doprowadziły do krwawego wystąpienia na Placu Piotra Wielkiego (obecnym Senatorskim) 14 grudnia 1825 roku (według kalendarza juliańskiego). A potem niemal połowę filmu poświęca na to, co tam zaszło, rekonstruując przebieg powstania niemal minuta po minucie. To najciekawsze fragmenty Związku Ocalenia, pokazane z nerwem i dzięki temu trzymające w napięciu do ostatniej chwili (choć przecież wiadomo od samego początku, czym to wszystko się zakończy). Aby opowieść była pełna, reżyser dorzuca też dwa aneksy. Najpierw oglądamy stoczoną na początku stycznia 1826 roku bitwę pod Białą Cerkwią (na Ukrainie), w której rozbito zbuntowany Pułk Czernihowski, a następnie przenosimy się o pół roku wprzód, do lipca, dzięki czemu dowiadujemy się, jaki był ostateczny los przywódców powstania. Sukces filmu w dużej mierze zależał od tego, jak pokazany zostanie bunt od strony batalistycznej. Wielką rolę miał zatem do odegrania operator Igor Griniakin (Terytorium, Korytarz nieśmiertelności, Braterstwo), który pracował już z Andriejem Jurjewiczem przy jego wcześniejszych filmach historycznych. I tym razem autor zdjęć nie zawiódł swego mentora. Szkoda jedynie, że równie udana nie jest ścieżka dźwiękowa, pod jaką podpisał się nie mający zbyt wielu osiągnięć artystycznych, Dmitrij Jemieljanow (Zagubiona wyspa).
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Związek Ocalenia to dzieło, w którym pojawiają się głównie mężczyźni. Kobiety zepchnięte są tu na absolutny margines, służą nawet nie jako dekoracja. Trochę szkoda, ale z drugiej strony trudno dziwić się temu. Pocieszające za to jest to, że na planie filmu udało się Krawczukowi zebrać prawdziwą międzypokoleniową plejadę gwiazd. Murawjowa-Apostoła zagrał Leonid Biczewicz (Dziewczyna i śmierć, Chagall  Malewicz), wątpiącego w sens zbrojnego powstania księcia Trubieckoja  Maksim Matwiejew (Anna Karenina. Historia Wrońskiego, Lenin. Nieuchronność), Rylejewa  Anton Szagin (Bikiniarze), Pestela  Paweł Priłucznyj (Rubież), a Kachowskiego  Siergiej Agafonow (Dwudziestu ośmiu panfiłowców). W cara Aleksandra I wcielił się Witalij Kiszczenko (Żyła sobie baba, Matylda), natomiast w jego młodszego brata Mikołaja  Iwan Koliesnikow (Koniec pięknej epoki, Toboł). Drugi i trzeci plan także skrzą się gwiazdami: generał Aleksiej Szczerbatow, jedna z ofiar buntu ma twarz Aleksieja Guskowa (Port), generał Michaił Miłoradowicz  Aleksandra Domogarowa (Bolszoj), generał Aleksiej Orłow  Aleksandra Ustiugowa (Kryptonim Gwiazda), dowódca Pułku Czernihowskiego pułkownik Gustaw Gebel  Władimira Wietrowa (Bohater), a zbyt skory do rozmów po pijanemu major Baranow  Igora Pietrenki (Kierowca dla Wiery).




Tytuł: Związek Ocalenia
Tytuł oryginalny: Союз спасения
Reżyseria: Andriej Krawczuk
Zdjęcia: Igor Griniakin
Scenariusz: Nikita Wysocki, Oleg Małowiczko
Obsada: Leonid Biczewicz, Witalij Kiszczenko, Iwan Koliesnikow, Maksim Matwiejew, Anton Szagin, Paweł Priłucznyj, Iwan Jankowski, Siergiej Agafonow, Igor Pietrenko, Aleksandr Domogarow, Aleksiej Guskow, Siergiej Kołtakow, Aleksandr Ustiugow, Władimir Wietrow, Ingeborga Dapkunaite, Michaił Jelisiejew
Muzyka: Dmitrij Jemieljanow
Rok produkcji: 2019
Kraj produkcji: Rosja
Czas trwania: 136 min
Gatunek: dramat, historyczny
Zobacz w: Kulturowskazie
Ekstrakt: 70%
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  Projekt Błękitna Księga, odc. 2: Niczym grom z jasnego nieba

  Marcin Mroziuk

  David OLeary Projekt Błękitna Księga. Sezon 1
  

  
  Drugi odcinek serialu nie tylko przynosi ze sobą kolejną porcję niezwykłych wydarzeń, ale pozwala nam też lepiej poznać bohaterów. Co istotne, sprawa, którą tym razem badają Michael Quinn i J. Allen Hynek, przynajmniej na pierwszy rzut oka nie wygląda na taką, którą da się łatwo zamieść pod dywan. Nie ulega bowiem wątpliwości, że we Flatwoods w Wirginii Zachodniej naprawdę coś spadło z nieba.
Ekstrakt: 70%
[image: Projekt Błękitna Księga. Sezon 1]
Oczywiście szybko nasuwa się myśl, że pożar i spore zniszczenia mógł spowodować meteoryt. I zapewne takim wyjaśnieniem najchętniej zakończyłby od razu raport kapitan Quinn  ale niestety problemem okazują się zeznania naocznych świadków. Utrzymują oni bowiem, że widzieli kosmitę, a co ciekawe jego wygląd bardzo podobnie opisują osoby, które nie miały możliwości ustalenia wspólnej wersji zeznań. A jakby tego mało, sytuacja ta wywołuje spore poruszenie wśród miejscowej ludności, która chętnie przemówiłaby do rozsądku kobiecie i dzieciom opowiadającym takie niestworzone historie. 
I właśnie tutaj otwiera się pole do popisu dla doktora Hyneka. Trudno nie podziwiać jego metodycznego postępowania, które ma mu umożliwić precyzyjnie odtworzyć faktyczny przebieg wydarzeń, a także nieprzeciętnej wyobraźni naukowca, która pozwala mu stworzyć brawurową teorię, która w racjonalny sposób wyjaśnia wszystko, co zaobserwowano we Flatwoods. Po prostu kawał naprawdę dobrej roboty! Mogłoby się wydawać, że docenia to także armia, skoro Quinn i Hynek zostają zaproszeni na spotkanie z generałami. Mamy jednak pełna świadomość, że dowództwo ma własne cele i pewne fakty trzyma w tajemnicy zarówno przed opinią publiczną, jak i ludźmi pracującymi nad Projektem Błękitna Księga.
Inną sprawą jest, że również J. Allen Hynek ma swoje sekrety. Jesteśmy bowiem świadkami tego, jak w nietypowych okolicznościach otrzymuje kolejną tajemniczą wiadomość, łączącą się z tymi, na które natrafił pracując nad przedstawioną w pierwszym odcinku sprawą pilota twierdzącego, że walczył z latającym spodkiem. Cały czas zastanawiamy się też, jakie cele przyświecają tajemniczym mężczyznom w kapeluszach, na których ślad co jakiś czas trafia naukowiec Zapewne wątek ten będzie powracać w kolejnych odcinkach i można mieć nadzieję, że dostarczy nam jeszcze wielu emocji. 
Z zainteresowaniem obserwujemy też poczynania Susie Miiller. Wciąż wprawdzie nie wiemy, dla kogo pracuje ta piękna kobieta (choć najbardziej prawdopodobne wydaje się, że dla Rosjan), ale mamy już pewność, że nie działa ona na własną rękę. Jej współpracownik myszkuje bowiem po pustym domu Hyneków, próbując znaleźć materiały, nad którymi pracuje naukowiec. Nowa przyjaźń żony doktora może więc stać się źródłem poważnych kłopotów  i to nie tylko dla niego.
Być może to tylko kwestia przyzwyczajenia się do sposobu filmowania, ale tym razem całkiem dobrze wyglądają sceny przedstawiające zniszczenia, do jakich dochodzi we Flatwoods. Ma to zaś spory wpływ na to, że drugi epizod Projektu Błękitna Księga ogląda się z przyjemnością i rosnącym zainteresowaniem. Pozostaje mieć nadzieję, że tendencja ta zostanie utrzymana w kolejnych odcinkach.




Tytuł: Projekt Błękitna Księga. Sezon 1
Tytuł oryginalny: Project Blue Book. Season 1
Dystrybutor:  Epic Drama
Data premiery: 4 października 2019
Twórca: David OLeary
Reżyseria: Robert Stromberg, Pete Travis, Norma Bailey, Thomas Carter, Alex Graves
Zdjęcia: C. Kim Miles, Ken Krawczyk
Scenariusz: David OLeary, Sean Jablonski, Harley Peyton, Thania St. John, Emily Brochin, Aaron Rapke, Stewart Kaye
Obsada: Aidan Gillen, Michael Malarkey, Laura Mennell, Ksenia Solo, Michael Harney, Neal McDonough
Muzyka: Daniel Wohl
Rok produkcji: 2018
Kraj produkcji: USA
Serial: Projekt Błękitna Księga, Sezon 1
Liczba odcinków: 10
Czas trwania odcinka: 42−44 min
Gatunek: dramat, historyczny
Zobacz w: Kulturowskazie
Ekstrakt: 70%
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  Publicystyka


  Z filmu wyjęte:Książkę należy szanować niezależnie od okoliczności

  Jarosław Loretz

  
  

  
  Ani pośpiech, ani gorączka twórcza i związane z nią źródłowe poszukiwania, nie usprawiedliwiają brzydkiego traktowania książek, nawet tych najpodlejszych.
[image: ]
Jak widać na dzisiejszym kadrze, twórcy jednego z filmów postanowili błysnąć konceptem i zaserwować widzowi książkę wciśniętą w posiłek, dodatkowo tymże posiłkiem ubabraną. W założeniu miało to podkreślić zaaferowanie bohatera, prowadzącego pewnego skomplikowane poszukiwania dotyczące lokalnej historii, w praktyce jednak  ponieważ scena pojawia się na samym początku filmu  widok ufaflunionej książki co najwyżej nastraja negatywnie do całej historii. Bo zrozumienie sceny i wstąpienie w klimat opowieści bynajmniej nie potrzebują krzywdzenia naszego brata w celulozie. Na to powinien być wręcz jakiś paragraf.
Cały twórczy trud idzie jednak i tak na marne, bo film  a mowa tu o brytyjskim horrorze Demon Eye, nakręconym w 2019 roku  zrealizowany porządnie od strony technicznej i posiadający szereg całkiem oryginalnych elementów fabuły, w pewnym momencie zaczyna uginać się pod ciężarem mnogich, zapożyczanych z prawa i lewa straszydełek, ledwo doczołgując się do finału w oparach chaosu i sztampy. Mimo to warto nań rzucić okiem, bo kilka scen potrafi postawić włosy na karku, a nad rdzeniem intrygi scenarzysta (i reżyser w jednej osobie) rzeczywiście spędził sporo czasu, fundując widzowi ciasny kłąb splątanych fabularnych nici.
Na koniec dwa słowa o fabule. Bohaterką jest córka zmarłego w dziwnych okolicznościach reportera bulwarówki z jakiejś zapadłej wyspiarskiej dziury. Mimo że od kilku lat mieszka w USA, przyjeżdża w rodzinne strony i z mety otrzymuje posadę po ojcu. Zaraz też rozpoczyna romans z dawnym współpracownikiem ojca. Co jest o tyle istotne, że współpracownik ma narzeczoną, i to dość zaborczą, zaś cały romans staje się możliwy tak naprawdę wyłącznie dzięki tajemniczemu amuletowi, odziedziczonemu przez bohaterkę po ojcu. Kłopot w tym, że amulet może i spełnia życzenia, ale jednocześnie zsyła na właściciela niebezpieczne, bardzo namacalne wizje, w których główną rolę odgrywa pewna dziewczyna i pies, spaleni żywcem w połowie XIX wieku. Wystarczy nadmienić, że zjawiska nadprzyrodzone występują raz za razem, a i trup pada  choć może nie tak gęsto, jak można by z początku sądzić.
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  Z filmu wyjęte:Trudny taniec na trudne czasy

  Jarosław Loretz

  
  

  
  Ponieważ ostatnio zaczęły się wyczerpywać sposoby na kreatywne tracenie czasu, nadeszła pora rozejrzeć się po propozycjach serwowanych przez filmowych twórców. Na przykład taki breakdance
[image: ]
Trochę oszukałem, bo widoczna na zdjęciu pozycja nie wywodzi się z breakdance′u, a raczej No, w sumie to nie za bardzo wiadomo, z czego. Może trochę z danse macabre Jedno jest pewne  gdybyśmy chcieli naśladować odstawiany przez odzianą w czerń kobietę taniec, byłby to z pewnością ostatni pląs w naszym życiu. W końcu głowa tancerki  notabene pozbawiona oczu  jest przekręcona w stopniu anatomicznie niemożliwym do osiągnięcia bez skręcenia karku. Jak by nie było, pokraczna pozycja, w jakiej kobieta stoi, ma wedle fabuły ma konkretne zastosowanie. Inaczej przedstawia się sprawa głowy. Takie, a nie inne, jej ułożenie miało sugerować obcowanie z osobą martwą. Zamiast jednak tworu budzącego dreszcze grozy wyszło coś, co po części bawi, a po części zmusza do zadumy nad ścieżkami, jakimi podążał umysł kreatora tego cudactwa w trakcie twórczego zapału.
Niniejszy kadr pochodzi z opisywanego w poprzednim odcinku cyklu brytyjskiego horroru Demon Eye. Jak więc ktoś lubi dziwactwa, jakich wcześniej nikt nie pokusił się tworzyć, to zapraszam do łowów na film.
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  Z filmu wyjęte:Opłakane skutki nieuwagi w trakcie kąpieli

  Jarosław Loretz

  
  

  
  Przyjemnie ciepła woda, odprężenie, niekiedy niebezpiecznie balansujące na krawędzi senności. Kto by w tym momencie sprawdzał, czym został zakorkowany odpływ
[image: ]
Dzisiaj proponuję trzeci i ostatni kadr z brytyjskiego horroru Demon Eye. Tym razem możemy na nim podziwiać młodą kobietę, która niepotrzebnie zainteresowała się korkiem od wanny. A raczej tym, co za korek robiło. Scena w zasadzie jest całkiem przyzwoicie zrobiona, ale wyjadaczy kina grozy raczej nie zadowoli, nie ma tu bowiem ani żywych włosów, oplatających się wokół torsu czy wślizgujących się między nogi, ani dorzuconych w komplecie bezcielesnych pazurów. Ot, jest głowa. Absolutnie nieruchoma i bezwolna. I podejrzanie lekka. Znaczy się  gumowa. Bo w innym wypadku aktorka musiałaby włożyć sporo wysiłku, żeby unieść te 4-5 kilo jedną ręką, i to trzymając wraży przedmiot namydloną dłonią za nie aż tak gęsty kłąb kudłów.
Dla przypomnienia  skrótowy opis fabuły Demon Eye znajduje się tu, a drugi z kadrów tu.
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  10 najlepszych filmów Stuarta Gordona

  Piotr Pi Gołębiewski

  
  

  
  Stuart Gordon nie był wybitnym reżyserem. A jednak jak mało kto potrafił odtworzyć klimat lovecraftowskiej grozy na taśmie celuloidowej. Co ciekawe, mimo szeregu rewelacyjnych i zapadających w pamięć horrorów, największą sławę (i pieniądze) zdobył dzięki produkcji rodzinnej. Zmarł 24 marca 2020 roku w wieku 72 lat.
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10. Robot Jox 1: Bezlitośni mordercy (1989)
Zaczniemy od filmu nietypowego dla stylu i twórczości Stuarta Gordona, a mianowicie produkcji science fiction z imponującym rozmachem. Oto bowiem mamy świat po wojnie nuklearnej, podzielony na wpływy amerykańskie i radzieckie. Aby więcej nie dopuścić do masowego rozlewu krwi wszystkie konflikty rozwiązuje się poprzez pojedynki gigantycznych robotów. Dziś jest to sentymentalna ramotka, ale oglądana kiedyś na pirackim VHS powodowała entuzjastyczny orgazm zmysłów.
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9. Dentysta (1996)
Reżyserem niniejszej produkcji jest inny klasyk horroru gore Brian Yuzna. Stuart Gordon podpisał się za to jako współscenarzysta. Również kultowej dla fanów makabry. Jakby mało było, że opowiada o dentyście, od czego samo w sobie film powoduje ciarki na plecach, to jeszcze ma on mordercze skłonności. Zwłaszcza wobec swojej niewiernej żony i jej kochanka.
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8. Inwazja pożeraczy ciał (1993)
Wierny remake czarno-białego horroru science fiction Inwazja porywaczy ciał z 1956 roku. Więcej w nim jednak obrzydliwych scen, związanych z przejmowaniem ciał mieszkańców pewnej bazy wojskowej przez kosmitów. Podobnie, jak przy Dentyście, Gordon dopisany jest do listy współscenarzystów.
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7. Potwór na zamku (1995)
Wracamy do filmów reżyserowanych przez bohatera tego tekstu. Potwór na zamku to kolejny klasyk, który powinni pamiętać bywalcy wypożyczalni wideo. Głównie ze względu na odrażającą grafikę zdobiącą pudełko (z tytułowym potworem). Niemniej gdy ktoś już zdecydował się na wypożyczenie, czekał go miły seans w gotyckim klimacie. Akcja filmu rozgrywa się bowiem na zamku, który odziedziczył bratanek pewnej ekscentrycznej hrabiny. Jak się okazuje, spadek obejmował nie tylko posiadłość, ale także skrywającą się w niej tajemnicę.
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6. Zza światów (1986)
Pierwsza na naszej liście bezpośrednia adaptacja prozy Lovecrafta. Choć może adaptacja to zbyt mocne słowo. Pomimo wykorzystania centralnego pomysłu i tytułu opowiadania Samotnika z Providence, tak po prawdzie mamy całkiem inną historię. Szczęśliwie udało się w niej utrzymać nastrój grozy i niesamowitości, związany z otwarciem drzwi do innego wymiaru i spotkanie oko w oko z Przedwiecznymi.
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5. Kochanie, zmniejszyłem dzieciaki (1989)
A teraz wspomniany na początku największy sukces kasowy w dorobku Stuarta Gordona. Na dobrą sprawę wcale nie jako reżysera, czy scenarzysty, a producenta. Familijne kino o zakręconym naukowcu o swojsko brzmiącym nazwisku Waynie Szalinskim (fantastyczny Rick Moranis), który wynajduje maszynę do zmniejszania przedmiotów. Przypadkowo pod jej wpływ dostaje się grupa nastolatków. Kochanie, zmniejszyłem dzieciaki to jeden z tych filmów z lat 80., które do dziś są wzorami w jaki sposób powinno kręcić się interesujące kino przygodowe przeznaczone dla najmłodszych. Produkcja okazała się tak popularna, że dorobiła się dwóch sequeli (Kochanie, zwiększyłem dzieciaka i Kochanie, zmniejszyliśmy siebie) i serialu kręconego w latach 1997  2000.
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4. Dagon (2001)
Z ciężkim sercem, tuż za podium, zmuszony jestem umieścić kolejną, o wiele wierniejszą, adaptację opowiadania Lovecrafta. Dla zmyłki wcale nie chodzi o Dagona, a Widmo nad Innsmouth. Niemniej reszta, poza rozwiniętym zakończeniem, z grubsza pozostaje podobna  Paul i Barbara rozbijają się jachtem u wybrzeży Hiszpanii, koło miasteczka Imboca. Choć wydaje się im, że szczęśliwie wyszli z opresji cało, prawdziwe kłopoty dopiero się zaczynają, kiedy odkrywają, że koszmarnie zdeformowani mieszkańcy miasteczka oddają kult jakiejś pradawnej istocie z głębin. Choć gołym okiem widać niedostatki finansowe przy realizowaniu niniejszej produkcji, to jednak stanowi ona przykład jednego z najtrafniej odzwierciedlających psychodeliczny i klaustrofobiczny klimat twórczości mistrza horroru.
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3. Reanimator (1985)
I kolejne kultowe dzieło, powstałe na bazie opowiadań Lovecrafta. Jednak w przeciwieństwie do Dagona, trudno tu mówić o czymś więcej, niż luźnej inspiracji. Film stanowi bowiem czarną komedię o naukowcu, który wynalazł metodę na ożywianie zmarłych. Zapomnijcie o klimacie grozy i niepewności. Reaniamator to bowiem całkowita jazda bez trzymanki, którą prawdziwie docenią maniacy złego smaku i ekranowej makabry.
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2. Forteca (1992)
Nieco zapomniany dziś, świetny film science fiction z Christopherem Lambertem w roli głównej. W niedalekiej przyszłości zakazane jest posiadania więcej niż jednego dziecka. Karen i John złamali ten przepis za co zostają osadzeni w futurystycznym więzieniu o zaostrzonym rygorze. Rządzi nim psychopatyczny dyrektor Poe (Kurtwood Smith), który bierze sobie Johna na celownik. Ten wymyśla plan ucieczki. Całość posiada dobre tempo i trzyma w napięciu. Do tego dochodzi świetne aktorstwo i przekonująca sceneria. W 2000 roku powstała kontynuacja Fortecy, także z Lambertem. Trochę słabsza, ale też dająca się obejrzeć.
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1. Studnia i wahadło (1991)
Nie będę ukrywał, że mam sentyment do tego filmu. Nie tylko ze względu na wstydliwe wspomnienie o występującej w nim nagości, ale przede wszystkim ze względu na niesamowity klimat. Długo byłem pod wrażeniem otwierającej go sceny, przedstawiających batożenie dawno zmarłego człowieka, posądzonego o herezję. Mamy bowiem XV wiek i Hiszpanię, w której rządzą okrutni inkwizytorzy. Jednym z nich jest Torquemada (Lance Henriksen w szczytowej formie). Za poddanie pod wątpliwość jego działań, rozkazuje uwięzić młodą i atrakcyjną żonę piekarza Marię, którą niesłusznie oskarża o czary. Tym razem nie mamy do czynienia z prozą Lovecrafta, a Edgara Allana Poego, którym zainteresowałem się właśnie po obejrzeniu tego filmu. Przyznam, że oryginalne opowiadanie Studnia i wahadło mnie jednak rozczarowało. Chociażby ze względu na brak wątku wewnętrznej walki Torquemada, który czuje pożądanie do Marii. Świetne, klimatyczne, choć nieco przerysowane, kino.
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  Z filmu wyjęte:Polska zaraza w Albionie

  Jarosław Loretz

  
  

  
  Zdaje się, że nie wszyscy nasi rodacy gładko wtopili się w brytyjski tygiel. Niektórzy wystają tak mocno, że aż powstają o nich filmy
[image: ]
Każdy film, w którym występują postaci Polaków jest interesujący, pokazuje bowiem, na jaki odcisk nadepnęli miejscowym nasi rodacy, zarabiający na chleb na obczyźnie. Niekiedy jest to tylko rzucone gdzieś w środku dialogu soczyste kurwa (The Amityville Asylum) lub kurwa mać (Mum & Dad), niekiedy błyśnie na ekranie odziany w koszulkę I Love Warsaw ochlapus z parówką w ręku (Mad Cow), ale niekiedy wokół przybyszów znad Wisły zostaje opleciony całkiem solidny wątek. Tak właśnie jest w przypadku brytyjskiej komedii fantasy Polterheist, oferującej w tytule ładną, ale nieprzetłumaczalną grę słów (poltergeista złączono z heist, czyli napadem).
Komedia ta  nieśmieszna, choć sympatyczna  powstała w 2018 roku. Jej fabuła koncentruje się na poczynaniach dwóch niezbyt lotnych członków działającego w Bradford gangu handlarzy narkotyków. Co istotne  gangu azjatyckiego, którego szefem jest Pakistańczyk, który chce się wywinąć od ślubu zaaranżowanego lata temu w jego ojczystym kraju. Nasze dwie sierotki mają odzyskać podwędzoną przez kumpla kasę. Sęk w tym, że ów kumpel został niechcący ukatrupiony przez głupszego z bohaterów i jedyną teraz drogą wyciągnięcia informacji jest zatrudnienie medium, żeby nawiązało kontakt z duchem zamordowanego i wypytało go o detale kradzieży. Pech chciał, że duch przejmuje kontrolę nad medium i  ponieważ okazało się, że pieniędzy formalnie już odzyskać się nie da  nakłania bohaterów do przeprowadzenia napadu na kuriera lokalnego polskiego gangu.
Nic więcej z fabuły nie zdradzę  w końcu film jest na tyle znośny, że mimo wszystko warto na niego rzucić okiem  pochylę się natomiast nad sprawą polskiego gangu. Otóż tworzy go grupa posiwiałych schabów, z których każden jeden odzian jest w hawajską, mocno kolorową koszulę z krótkim rękawem. Praktycznie wszyscy strasznie kaleczą naszą ojczystą mowę, z zadowoleniem oglądają niemrawe tańce rozgogolonych, nieładnych kobiet, i obowiązkowo chleją wódkę. Wódką tą zaś jest Okocim Zagłoba. Trudno stwierdzić, czy celowo dokonano tak haniebnego zamachu na cną pamięć nieistniejącego już piwa (dziś jest to Zagłoba Okocimski, ale odnoszę wrażenie, że smakowo jest to już zupełnie inny trunek), czy po prostu ktoś miał w piwnicy czy na strychu garść starych etykiet i uznał, że z braku aktualnych polskich wódczanych produktów świetnie się nadadzą antykwarskie starocie. Bo widoczna na załączonym kadrze etykieta była w użyciu dobre dwie dekady temu, kiedy to zdobiła brzuchy eksportowych butelek z bursztynowym płynem.
Polecam więc Polterheista w celach edukacyjnych (jak nas widzą inni), jednocześnie zwracając uwagę na Jo Mousley, która świetnie sobie radzi w roli medium. Jej przemiana z zahukanej kobiety w pinglach w rzutką, wyszczekaną zdzirę, jest doprawdy godna podziwu.
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  Z filmu wyjęte:Komunikat bezpieczeństwa

  Jarosław Loretz

  
  

  
  Każdy twórca lubi chronić swoje dzieła przed bezprawnym kopiowaniem. Niektórzy jednak wykazują w tej materii wyjątkową pomysłowość.
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Drzewiej, gdy królował VHS, twórców filmowych do białej gorączki doprowadzała świadomość, że byle widz może sobie przegrać wypożyczony film na własną kasetę. Ba! Może też wykonać kilka dodatkowych kopii i rozprowadzić je po znajomych, a może nawet i zupełnie obcych amatorach ruchomych obrazków. Dziś jest to już egzotyką, filmy bowiem w zasadzie zostały oderwane od fizycznych nośników i na ogół krążą po sieci jako zbitki elektronicznych bitów, kiedyś jednak dwojono się i trojono, żeby tylko uniemożliwić osobom niepowołanym wykonywanie nielegalnych kopii filmów. Załączano komunikaty o odpowiedzialności karnej, uczulano na obecność na obudowie kasety hologramów, próbowano nawet blokować możliwość przegrywania specjalnym kodem. Wszystkie te metody były jednak bardziej lub mniej sformalizowane. Dzisiaj jednak proponuję nostalgiczny rzut oka na metodę zaproponowaną w tanim filmie  metodę zapewne absolutnie nieskuteczną, ale całkiem dowcipną.
Metodą tą jest widoczny na załączonym kadrze napis, w luźnym tłumaczeniu brzmiący: GROŹBA ŚMIERCI. Jeśli skopiujesz tę taśmę, przyczłapiemy dziś w nocy do twojego pokoju, wyrwiemy ci płuca, i pożremy twoje serce (Kodeks Zombie punkt 17, paragraf 501 i 506).
Napis tej treści pojawia się na początku taniej, czysto amatorskiej produkcji o wszystko mówiącym tytule Zombie Army. Film  zresztą nakręcony kamerą VHS  powstał w 1991 roku i zasadniczo przedstawia sobą obraz nędzy i rozpaczy. Posiada marne zdjęcia, słabiutką grę aktorską i niemądrą fabułę. Jednocześnie jednak dysponuje uroczą, popową ścieżką dźwiękową, a przy tym jest zrealizowany z dużym przymrużeniem oka, w związku z czym nie męczy, i nie nudzi, co w przypadku produkcji kręconych przez grono świetnie się bawiących kumpli jest osiągnięciem wręcz wybitnym. Jeśli zaś chodzi o fabułę  opowiada o zombie, i o armii. W skasowanym, przejętym przez wojsko psychiatryku, uwalniają się przeoczeni podczas ewakuacji pacjenci  wyjątkowo niebezpieczny morderca i jego kochanka. natychmiast ogłuszają dwóch plączących się po pijaku żołnierzy i elektrowstrząsami przemieniają ich w mocno umowne zombie, mówiące i w sumie myślące. Po czym wysyłają je w teren, by łapały następnych żołnierzy, których można przerobić na zombie. W zasadzie o nic więcej tu nie chodzi, jeśli oczywiście nie liczyć finałowej walki regularnego wojska z ofiarami elektrowstrząsów.
Jak już mówiłem, film mądry nie jest, ale zapewnia całkiem zauważalna dawkę rozrywki. To prawda, trochę niezdrowej

  



  
  
  
  
  Magazyn Esensja - Magazyn Esensja nr 3 (CXCV) kwiecień 2020
  




  
  DVD


  Król i hrabiowie

  Sebastian Chosiński

  Janusz Majewski Czarny Mercedes
  

  
  Mimo mody na kryminalne powieści retro, pewien okres z przeszłości nie został jeszcze odpowiednio spenetrowany przez pisarzy. Wciąż brakuje interesujących książek detektywistycznych, których akcja rozgrywałaby się w czasie nazistowskiej okupacji Polski. do takiego samego wniosku doszedł chyba Janusz Majewski, który najpierw napisał Czarnego mercedesa, a potem przeniósł go na ekran. Z marnym skutkiem.
Ekstrakt: 40%
[image: Czarny Mercedes]
Na początek małe wyjaśnienie. Najnowsze dzieło Janusza Majewskiego nie jest ekranizacją klasycznej powieści milicyjnej Zygmunta Zeydlera-Zborowskiego (z końca lat 50. ubiegłego wieku), ale jego własnej prozy. Majewski natomiast to jeden z ostatnich żyjących wielkich mistrzów polskiego kina, autor tak znakomitych dzieł, jak Sublokator (1966), Zbrodniarz, który ukradł zbrodnię (1969), Zazdrość i medycyna (1973), Zaklęte rewiry (1975), Sprawa Gorgonowej (1977) czy C.K. dezerterzy (1985). Słowem: postać wielka! Tym bardziej boli fakt, że schodzi ze sceny w tak złym stylu. Choć pomysł miał doskonały. Cóż z tego jednak, skoro nie wykorzystał nawet połowy jego potencjału.
Akcja filmu rozgrywa się w okupowanej Warszawie. Do gabinetu mecenasa Karola Holzera (Artur Żmijewski, który nie zdążył zejść z planu Ojca Mateusza) zgłasza się jego przedwojenna studentka Aneta Landau (Maria Dębska) i prosi o pomoc. Dużo żąda, jest bowiem Żydówką, ale Holzer  związany z Armią Krajową  postanawia zaryzykować. Umieszcza ją w swoim domu, przedstawiając służącej Celinie (Natalia Rybicka) jako przybyłą z Pomorza żonę Krystynę. Wcielenie się w panią Holzer to, zdawałoby się, doskonały kamuflaż, tym bardziej że mecenas przyjaźni się z często bywającym w jego domu oficerem SS, hrabią Maximilianem von Fleckensteinem (Aleksandar Milićević). Pewnego dnia po powrocie do domu Karol zastaje małżonkę nieżywą, z wbitym w plecy nożem.
Śledztwo przejmuje Rafał Król (Andrzej Zieliński), przedwojenny specjalista od zabójstw, nadkomisarz działającej niezależnie od tak zwanej policji granatowej Polskiej Policji Kryminalnej. Od pewnego momentu dochodzeniem zaczyna jednak interesować się także radca kryminalny Ernst Kluge z Kripo (Bogusław Linda). I właśnie to, co najbardziej intrygujące w całej tej historii, pojawia się na styku relacji polsko-niemieckich  vide Holzer i von Fleckenstein oraz Król i Kluge. Niestety, wszystko jest jedynie pobieżnie naszkicowane, reżyser każe widzom wierzyć na słowo, że jest tak, jak on mówi, lecz w rzeczywistości nie robi nic, by ich w tym utwierdzić. Przy większych staraniach hrabia-esesman mógłby stać się postacią na miarę Clausa von Stauffenberga, a Kluge  drugim Eberhardem Mockiem.
Tak się jednak nie dzieje. Trudno nawet powiedzieć, by Król prowadził jakieś normalne śledztwo  głównie przesłuchuje ludzi, których doprowadzają mu do biura (majstersztykiem są natomiast rozmowy z hrabią-erotomanem granym z dużym dystansem przez Andrzeja Seweryna). Dochodzenie w żaden sposób nie napędza też fabuły, o co zresztą i tak byłoby trudno, ponieważ jest ona wyjątkowo poszatkowana. Ostateczny efekt tych zabiegów jest taki, że Czarny mercedes zostaje całkowicie wyprany z emocji i napięcia. Dość powiedzieć, że najwięcej dreszczyku przynosi mniej więcej półminutowe preludium rozgrywające się na peronie dworca kolejowego. Potem jest już coraz nudniej.




Tytuł: Czarny Mercedes
Reżyseria: Janusz Majewski
Zdjęcia: Arkadiusz Tomiak
Scenariusz: Wlodzimierz Kowalewski, Janusz Majewski
Obsada: Maria Debska, Aleksandar Milicevic, Artur Zmijewski, Andrzej Zieliński, Lukasz Sikora, Sonia Bohosiewicz, Andrzej Mastalerz, Izabela Dabrowska
Muzyka: Pawel Lucewicz
Rok produkcji: 2019
Kraj produkcji: Polska
Czas trwania: 110 min
Zobacz w: Kulturowskazie
Ekstrakt: 40%
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  Z szamba wyszedłeś a dokąd wrócisz?

  Sebastian Chosiński

  Jean-François Richet Władca Paryża
  

  
  Vidocq Gerarda Depardieu ścigał obdarzonego nadprzyrodzonymi mocami przestępcę w lustrzanej masce, Vidocq Vincenta Cassela musi natomiast zadowolić się normalnymi psychopatami. Ale to właśnie realizm czyni Władcę Paryża dziełem znacznie ciekawszym, niż steampunkowo-horrorowa wizja Pitofa.
Ekstrakt: 70%
[image: Władca Paryża]
Przyznam, że Vidocq (2001) Pitofa, choć dzięki niezliczonym efektom specjalnym olśniewający wizualnie, był dla mnie mimo wszystko sporym rozczarowaniem. Jeżeli chodzi o podejście do klasycznego kryminału, lubię bowiem gdy jest on stylistycznie czysty, a już na pewno bez domieszek fantastyki, która najczęściej dodawana jest po to, aby szeroko otwierać furtkę do rozwiązań typu deus ex machina. Po siedemnastu latach Eugène-François Vidocq powrócił jednak do kin, ale tym razem w dziele dużo bardziej realistycznym i dzięki temu też ciekawszym. Co zresztą nie powinno dziwić, skoro za jego reżyserię odpowiadał Jean-François Richet, specjalista od twardej sensacji (Atak na posterunek, Wróg publiczny numer jeden).
Bohater dzieła Richeta, grany przez Vincenta Cassela, to samotnik rodem z kryminalnych dramatów Jean-Pierrea Melvillea, który pod wpływem dramatycznych przeżyć postanawia przejść na drugą stronę barykady i wspomóc paryską policję w walce z rosnącym w siłę przestępczym półświatkiem. Jego głównym przeciwnikiem staje się psychopatyczny król podziemia Maillard (Denis Lavant), czerpiący zboczoną radość z zadawania innym cierpień i śmierci. W walce z nim Vidocq zyskuje niespodziewanego sojusznika, Nathanaëla de Wenger (niemiecki aktor August Diehl), byłego skazańca, z którym parę lat wcześniej uciekł z transportu do kolonii karnej. Teraz Nathanaël ma nadzieję, że po wyeliminowaniu konkurencji będą razem rządzić stolicą pogrążonej w porewolucyjnym chaosie Francji.
Vidocq nie ma jednak zamiaru wracać do niechlubnej przeszłości, nawiązuje więc kontakt z szefem paryskiej policji Jeanem Henrym (Patrick Chesnais)  i tym samym zaczyna nadzwyczaj niebezpieczną grę, która może wynieść go na arystokratyczno-polityczne salony, choćby za sprawą znajomości z tajemniczą baronową Oksaną de Giverny (w tej roli Ukrainka Olga Kurylenko), bądź strącić na dno piekła. Snując swoją opowieść, Richet korzysta zarówno z doświadczeń francuskiego czarnego kryminału, jak i historii spod znaku płaszcza i szpady. To połączenie okazuje się zresztą zaskakująco intrygujące i emocjonujące, tym bardziej że w tle mamy świetnie odtworzone realia przełomu XVIII i XIX wieków. Fakt, że Władca Paryża jest też przy okazji obrazem historycznym, zachęcał do tego, aby do wydania DVD dorzucić jakiś dokument o epoce. Niestety, jedynym dodatkiem specjalnym jest zwiastun filmu.




Tytuł: Władca Paryża
Tytuł oryginalny: LEmpereur de Paris
Dystrybutor:  Galapagos
Data premiery: 5 czerwca 2019
Reżyseria: Jean-François Richet
Zdjęcia: Manuel Dacosse
Scenariusz: Éric Besnard
Obsada: Olga Kurylenko, Vincent Cassel, Freya Mavor, August Diehl, Denis Ménochet, Patrick Chesnais, James Thierrée, William Sciortino
Muzyka: Marco Beltrami, Marcus Trumpp
Rok produkcji: 2018
Kraj produkcji: Francja
Czas trwania: 115 min
Gatunek: przygodowy
EAN: 7321950612062
Zobacz w: Kulturowskazie
Ekstrakt: 70%
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  Komiksy


  Plansze


  Argentyna

  

  
  

  
  Prezentujemy plansze z komiksu Argentyna. Album ukaże się nakładem wydawnictwa Kurc.
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  Recenzje


  Jodorowsky sobie odpuszcza

  Andrzej Goryl

  Georges Bess, Alexandro Jodorowsky Anibal 5
  

  
  Anibal 5 to komiks, który Alejandro Jodorowsky stworzył wspólnie z Georgesem Bessem. Ten duet można kojarzyć z kilku udanych serii: Juana Solo, Białego Lamy i Legendy Białego Lamy. Jak wypada ich kolejne wspólne dzieło?
Ekstrakt: 40%
[image: Anibal 5]
Jodorowsky jest twórcą, który od dziesięcioleci spełnia się w wielu dziedzinach sztuki. Większość osób kojarzy go zapewne jako reżysera awangardowych filmów (Święta góra, Kret) lub twórcę komiksów (zwłaszcza tych stworzonych w duecie z Moebiusem, takich jak m.in. Incal, czy Szalona z Sacre-Coeur). Chilijski artysta jest też jednak performerem, muzykiem, tarocistą, rzeźbiarzem długo by wymieniać. Wróćmy jednak do komiksów. Bibliografia (komiksografia?) Jodorowskyego jest bogata, a polscy wydawcy dokładają wszelkich sił, by przybliżyć ją czytelnikom. Kiedyś przodował w tym Egmont, obecnie najwięcej albumów tego autora dostarcza nam Scream, ale tytuły z jego nazwiskiem na okładce w swoim katalogu mają też Taurus oraz Bum Projekt. I bardzo dobrze. Wśród tych pozycji znajdują się dzieła wybitne, wiele jest całkiem niezłych, znalazło się też kilka bardzo słabych. Do tych ostatnich zaliczyć niestety trzeba Anibala 5.
Tytułowy Anibal 5 to wysokiej klasy cyborg, wyposażony w multum zabójczych usprawnień oraz niepohamowany popęd seksualny. Jego przeznaczeniem jest walka z różnymi zagrożeniami, jakie dotykają naszą planetę. Szalony tyran, budujący pod ziemią niewolniczą armię? Szamanka atakująca Europę przy pomocy lewitujących zwierząt? Wyślijcie Anibala 5!
Seria Jodorowskyego i Bessa miała być w założeniu parodią przygód Jamesa Bonda. I teoretycznie można tak ten komiks odczytywać  przy dużej dozie dobrej woli. Jednak jak na parodię, Anibal 5 jest zadziwiająco mało zabawny. Autor wyraźnie starał się wykrzesać jakiś komizm z przygód cyborga, ale żarty w Anibalu 5 są ciężkie, toporne i przez większość czasu po prostu żenujące. Humor jakim operował Jodorowsky był zawsze specyficzny. Często balansował na granicy dobrego smaku (i równie często ją przekraczał), jednak przeważnie udawało mu się przy okazji zrobić dobre (lub przynajmniej poprawne) komiksy. W przypadku tego albumu to po prostu nie wyszło.
Poza nieudaną warstwą humorystyczną, Anibal 5 to też po prostu słabo napisany scenariusz. Jodorowsky prawdopodobnie miał na początku jakiś zarys fabuły, ale po drodze wszystko mu się rozjechało. Narracja się rwie, absurdalne pomysły nie mają okazji nawet wybrzmieć, bo zaraz zastępowane są kolejnymi. Wszyscy bohaterowie zachowują się infantylnie, a ich dialogi brzmią po prostu okropnie. Wyszedł komiks ciężkostrawny i męczący  całość wygląda, jakby Jodorowsky wrzucił do jednego worku wszystko co akurat mu przyszło do głowy i nawet się nie zastanowił jak to będzie ze sobą grało.
Bess wyraźnie marnuje się w tym komiksie. To świetny artysta, o bardzo plastycznej kresce, co doskonale to widać we wspomnianych wcześniej dziełach. W Anibalu 5 też można dostrzec jego umiejętności  zwłaszcza przy przedstawianiu postaci ludzkich (mało kto umie tak sugestywnie pokazać dynamikę ciała). Jednak artysta nie błyszczy tak jak powinien. I to nie do końca ze swojej winy. W wielu miejscach Bess po prostu nie ma jak pokazać swojego talentu, bo plansze przeładowane są dymkami i ramkami z tekstem.
Anibal 5 jest komiksem chaotycznym i bardzo słabo napisanym. Nie ratują go nawet świetne rysunki Bessa. Szkoda  po Jodorowskym można spodziewać się więcej.
Plusy:
	Rysunki Bessa


Minusy:
	Infantylna, nielogiczna fabuła
	Kiepsko napisane postaci
	Ciężki, żenujący humor






Tytuł: Anibal 5
Scenariusz: Alexandro Jodorowsky
Data wydania: 28 sierpnia 2018
Rysunki: Georges Bess
Wydawca:  Scream Comics
ISBN: 9788365454812
Format: 144s. 240x320 mm
Cena: 89,99
Gatunek: sensacja
Zobacz w: Kulturowskazie
Ekstrakt: 40%
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  Czarno to widać

  Piotr Pi Gołębiewski

  Ales Kot, Danijel Zezelj Czas nienawiści #1
  

  
  Jeśli martwi Was stan współczesnego świata, niepokoją rosnące w siłę ruchy nacjonalistyczne, a do tego nie lubicie administracji Donalda Trumpa, w takim razie Czas nienawiści jest pozycją dla Was. W każdym razie tom pierwszy.
Ekstrakt: 50%
[image: Czas nienawiści #1]
Mamy rok 2022. W Stanach Zjednoczonych twardą ręką rządzi posttrumpowska świta, której daleko do szeroko pojętej tolerancji. Każdy przejaw inności jest natychmiast piętnowany, co wywołuje napięcia społeczne, a za nimi brutalnie tłumione protesty uliczne. O tym, jak niełatwo być innym, przekonują się dwie kobiety Huian Xing oraz Amanda Parker. Niegdyś były kochankami, ale ich związek zniszczyła polityka. Punktem kulminacyjnym, który bezpośrednio doprowadził do rozstania była utrata oczekiwanego dziecka. Z tym, że w kwestii tego, jak do tego dokładnie doszło otrzymujemy wykluczające się wersje. Obecnie Amanda należy do ortodoksyjnych bojówek antyrządowych, planując zamachy terrorystyczne. Huian zaś współpracuje z wysłannikiem służb bezpieczeństwa, chcącym powstrzymać jej byłą.
Powyższy opis może spowodować wrażenie, że mamy do czynienia z pozycją nasyconą akcją, niczym najlepsze thrillery szpiegowskie. Nic bardziej mylnego. Tak po prawdzie, to jak na tak dużo stron, dzieje się tu zaskakująco mało. Scenarzysta Aleš Kot robi za to dużo, by uzmysłowić nam w jak bardzo opresyjnym świecie żyją bohaterowie komiksu. Nikt nie wypowiada się w normalny sposób, a każdy dialog ma wywołać w czytelniku moralny niepokój. Do tego dochodzą cytaty wielkich myślicieli, otwierające każdy rozdział (choć znajduje się także wśród nich fragment utworu Manic Street Preachers), co wraz z efektowną okładką, każe nam traktować niniejszą pozycję niczym dzieło objawione.
Przyznam, że nie dałem się złapać na te sztuczki. Choć wspomniana przednia grafika z dłońmi oplecionymi drutem kolczastym zapowiadała coś intrygującego, finalnie otrzymaliśmy przerysowany świat, którego nie zamieszkują normalni ludzi, a posągi. Agitka ideologiczna nie przeszkadza mi, o ile jest ubrana w intrygującą fabułę, po której poruszają się ciekawe postacie (patrz Wbrew naturze, także wydane przez Non Stop Comics). Tymczasem w Czasie nienawiści tego brakuje. Ani Amanda, ani Huian (choć ta bardziej) nie wywołują większych emocji. Biorąc pod uwagę ich trudną relację, na kartach powinno iskrzyć. Tymczasem najciekawszą postacią całości wydaje się przesłuchujący Xing funkcjonariusz Freeman, który jako jedyny został pokazany, jako postać z krwi i kości.
Czas nienawiści nie porywa także pod względem wizualnym. Za rysunki odpowiada Danijel Žeželj, którego polscy czytelnicy mogą kojarzyć z serii Loveless. Trzeba przyznać, że posiada on ciężką rękę do grafiki, tworząc toporne kadry, grubo nasączone tuszem. W połączeniu z ciemnymi kolorami, nie tylko możemy mieć problem z rozpoznaniem postaci, ale także ze stwierdzeniem, czy mamy dzień, czy noc.
Połączenie ponurej kreski z mozolną fabułą i jasno ukierunkowanym przesłaniem może okazać się dla niektórych nie do przebrnięcia. Przyznam, że tez myślałem, czy aby się nie poddać, ale szczęśliwie pod koniec intryga robi się bardziej interesująca, co pozwala mieć nadzieję, iż drugi tom Czasu nienawiści okaże się bardziej wciągający. Na razie jednak nie dowiadujemy się niczego. Pytania się mnożą, a atmosfera gęstnieje, choć i tak od początku była niczym smoła. Krótko mówiąc: pozycja dla wytrwałych.




Tytuł: Czas nienawiści #1
Scenariusz: Ales Kot
Data wydania: październik 2019
Rysunki: Danijel Zezelj
Przekład: Paweł Cichawa
Wydawca:  Non Stop Comics
Cykl: Czas nienawiści
ISBN: 978-83-8110-922-2
Cena: 45,00
Gatunek: sensacja, SF
Zobacz w: Kulturowskazie
Ekstrakt: 50%
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  Superbohaterka z Kanady

  Maciej Jasiński

  Faith Erin Hicks Przygody Superhero Girl
  

  
  Przygody Superhero Girl to tytuł, który otrzymał nagrodę Eisnera za najlepszy komiks dla dzieci. Może to jednak trochę mylić, bo to tytuł przeznaczony bardziej dla młodzieży i to nawet takiej starszej, która mogłaby być rówieśnikami tytułowej bohaterki.
Ekstrakt: 80%
[image: Przygody Superhero Girl]
Superhero Girl to bohaterka pochodząca z rodziny obdarzonej mocami. Jej brat może latać niczym Superman, ona jednak musi zadowolić się jedynie superskokiem, wielką siłą czy palącym wzrokiem. Jej brat działa jako superbohater Kevin i jest uwielbiany przez ludzi  ma swoich fanów, którzy zbierają wszelkie kolekcjonerskie gadżety z nim. Siostra ma problemy ze zdobyciem popularności  nie potrafi grać pod publiczkę, uśmiechać się i zadba o promocję. Pozostaje jej więc robić swoje  walczyć ze złem, które pojawia się każdego dnia na ulicach, a jeśli nie ma aktualnie wrogów  to chociaż ściągać koty z drzew.
Autorka albumu, Faith Erin Hicks, koncentruje się jednak mocniej na codziennym życiu bohaterki. Superhero Girl przeżywa typowe problemy nastolatki, która wchodzi w dorosłość i chce być samodzielna. Mieszka z koleżanką, która wynajęła jej pokój tylko dlatego, że wydawała się najnormalniejszą spośród wszystkich kandydatów na współlokatora. Jednak z pełnoetatowej pracy superbohaterki nie ma dochodów, wiec jej wkład w utrzymanie staje się problemem. Kłopotliwe są też kontakty z innymi ludźmi, zwłaszcza z mężczyznami. Jest również irytująca ją matka, która nie przestała kontrolować życia córki i gdy wyczuje jakieś problemy w trakcie rozmowy telefonicznej, wysyła od razu starszego brata, żeby dokonał inspekcji jak sobie radzi.
Ta codzienność została przedstawiona w lekkiej i zabawnej formie  to pewnie zdecydowało o jego popularności w dobrym przyjęciu przez krytyków. Bowiem to życie superbohaterki zaprezentowano bez zadęcia i patosu. Nawet jej walki nie mają nic wspólnego ze spektakularnymi bitwami rodem z DC czy Marvela, a do rangi największych wrogów urasta Liga Przestępczych Kanadyjskich Stereotypów.
Przygody Superhero Girl to bardzo sympatyczny tytuł dla młodzieży, który spodoba się zwłaszcza nastolatkom, odnajdującym w tej historii sceny ze swego życia. Jest lekko i z humorem  warto przeczytać.
Kiedy jesteś superbohaterką i mieszkasz w Kanadzie, nie masz szans na walkę z takimi superłotrami, z jakimi mierzą się Avengers czy Liga Sprawiedliwości. Pozostaje więc zmierzenie się z Ligą Przestępczych Kanadyjskich Stereotypów.
Plusy:
	zabawne historyjki o superbohaterce z Kanady
	problemy dnia codziennego superbohaterki






Tytuł: Przygody Superhero Girl
Scenariusz: Faith Erin Hicks
Data wydania: 5 sierpnia 2019
Rysunki: Faith Erin Hicks
Wydawca:  Scream Comics
ISBN: 9788366291188
Format: 128s. 260x170 mm
Cena: 59,99
Gatunek: humor / satyra, superhero
Zobacz w: Kulturowskazie
Ekstrakt: 80%
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  Ale im pokazaliśmy, nie?

  Piotr Pi Gołębiewski

  Ales Kot, Danijel Zezelj Czas nienawiści #2
  

  
  Po lekturze tomu 2 Czasu nienawiści przypomniała mi się scena z Żywotu Briana, kiedy pojawia się oddział samobójczy Judejskiego Frontu Narodowego. Przebijają się mieczami i jeden z konających mówi: ale im pokazaliśmy, nie?.
Ekstrakt: 40%
[image: Czas nienawiści #2]
Może jestem niewrażliwy, ale kompletnie nie kupuję scenariusza Aleša Kota. Ewidentnie chciał on bowiem przekazać uniwersalne myśli dotyczące naszej rzeczywistości, ale zrobił to w tak mało subtelny sposób, że aż trudno w to uwierzyć, iż dokonał tego tak doświadczony pisarz. Tymczasem przedstawiony przez niego świat jest nijaki, główne postacie tragedii wygłaszają pompatyczne, nieżyciowe kwestie, zaś zakończenie Jest jakby zupełnie o czym innym.
Amanda Parker i Huian Xing były kochankami, które poza seksem łączyła płomienna miłość. Przerwało ją jednak tragiczne wydarzenie, a mianowicie poronienie jednej z nich, które było efektem pobicia w czasie nielegalnej demonstracji przeciwników faszyzującej posttrumpowskiej dyktatury, jaka rządzi obecnie w Stanach Zjednoczonych. W czasie, kiedy Amanda snuje wywrotowe plany, Huian nawiązuje współpracę z rządowym agentem Freemanem, który ma za zadanie złapać tę pierwszą. Pod koniec poprzedniego tomu zasygnalizowano, że role kobiet mogą być jednak nieco inne, niż z początku nam się wydawało. Zawieszenie akcji w tym momencie zwiastowało, że być może kontynuacja okaże się pozycją ciekawszą i subtelniejszą w przesłaniu.
Nic bardziej mylnego. Kot wali nas dydaktyką pomiędzy oczy, jasno wskazując po czyjej stronie leży jego sympatia. Obrzydza nam do granic agenta Freemana (nazwisko oczywiście także ma mieć symboliczno-prześmiewczy charakter), który wdaje się w romans z Xing, a swoją rodzinę traktuje przedmiotowo. Jednocześnie otrzymujemy sygnały, że uczucie między Huian nią a Amandą nie wygasło. Wpisuje się to w stereotypy dystopijnych opowieści, w których goście w garniturach nie mogą wieść szczęśliwego życia rodzinnego. A już nie daj Boże, kiedy są białymi zwolennikami rządu. Widzieliśmy to setki razy i pewnie byłoby to do łyknięcia, gdyby nie fakt, iż scenarzysta stoi nad czytelnikiem i potępia go z góry, jeśli tylko przypadkiem nie będzie się zgadzał z jego wizją. A ja się nie zgadzam, ponieważ zakończenie odbieram całkiem inaczej, niż to sobie zaplanował Aleš Kot. Miało demaskować hipokryzję władzy, a także pokazywać poświęcenie dla ukochanej osoby, tymczasem dla mnie działania kobiet ocierają się o psychopatyczny fanatyzm, który w niczym nie odróżnia ich od znienawidzonych faszystów. Patrząc na to z tej strony jestem poniekąd w stanie zrozumieć skrajnie twarde działania Freemana, który zasadniczo nie chce dopuścić do szerzenia się anarchii i terroru.
Pod względem estetycznym niewiele się zmieniło. Niespieszna fabuła została zaprezentowana za pomocą topornych rysunków Danijela Žeželja, który ma tu do zaprezentowania więcej, niż w tomie pierwszym. Przede wszystkim dlatego, że zdarzają się całe strony, kiedy bohaterowie nic nie mówią, co zasadniczo przyspiesza lekturę, ale też każe zastanowić się nad tym, czy aby nie dało się całej opowieści zaprezentować w bardziej skompresowanej i, co tu dużo mówić, atrakcyjniejszej formie.
Jeśli Czas nienawiści stanowi wykrzyczany głos sprzeciwu autorów wobec świata, to pozostaje cieszyć się, iż zrobili to w formie komiksu, bo gdyby zamierzali do tego celu używać pięści, mogłoby się to skończyć fatalnie. A tak, pozostaje tylko uczucie zmarnowanej szansy by przeczytać poruszające dzieło o tym jak system (nie koniecznie tak opresyjny, jak prezentowany na kartach komiksu) nie pozwala cieszyć się dwójce ludzi wzajemną miłością. Pierwsza część była przytłaczająca, ale dawała nadzieję, że jednak coś z tego będzie. Druga kompletnie pogrążyła ten tytuł.




Tytuł: Czas nienawiści #2
Scenariusz: Ales Kot
Data wydania: 15 stycznia 2020
Rysunki: Danijel Zezelj
Przekład: Paweł Cichawa
Wydawca:  Non Stop Comics
Cykl: Czas nienawiści
ISBN: 978-83-66460-42-3
Format: 168s. 170x260mm
Cena: 47,00
Gatunek: sensacja, SF
Zobacz w: Kulturowskazie
Ekstrakt: 40%
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  Miłość w cieniu śmiertelnego zagrożenia

  Sebastian Chosiński

  Emilio Van der Zuiden Agatha Christie: Beresfordowie. Pan Brown
  

  
  O trzecim albumie z serii Agatha Christie można powiedzieć dokładnie to samo, co o jego dwóch poprzednikach  nie jest arcydziełem, ale na pewno interesującą adaptacją klasycznej powieści królowej kryminału. W Tajemniczym przeciwniku zadebiutowała niezwykła dla Brytyjki para bohaterów  Tommy i Tuppence Beresfordowie.
Ekstrakt: 60%
[image: Agatha Christie: Beresfordowie. Pan Brown]
Wielbiciele twórczości angielskiej pisarki pomysł przerabiania na komiksy jej najbardziej znanych dzieł uznają zapewne za nadzwyczaj trafiony (choć mimo wszystko niepozbawiony pewnego ryzyka). Tym bardziej że, przynajmniej jak do tej pory, dostępne w naszym kraju opowieści obrazkowe z serii Agatha Christie należy zaliczyć do udanych. Tak było zarówno w przypadku Morderstwa w Orient Expressie (z Herkulesem Poirotem w roli głównej), jak i Nocy w bibliotece  (ze starającą się rozwikłać zagadkę zbrodni popełnionej na młodej i pięknej kobiecie Jane Marple). Po lekturze dwóch wartościowych adaptacji można było założyć, że i trzecia nie powinna sprawić zawodu. I, możecie być pewni, nie sprawi. Mimo że w porównaniu z wyżej wspomnianymi jej kaliber jest najmniejszy. Co zresztą wynika wprost z literackiego pierwowzoru.
Tommy (Thomas Beresford) i Tuppence (Prudence Cowley) to niezwykła para detektywów-amatorów. Niezwykła z dwóch powodów: po pierwsze  są, choć nie od razu, małżeństwem, po drugie  w rozwiązywaniu nawet najtrudniejszych spraw zawsze towarzyszy im duże poczucie humoru. Owszem, nie brakuje go także w powieściach z Poirotem i panną Marple, ale tam jest ono jednak trochę kamuflowane, tutaj natomiast mamy do czynienia z prawdziwymi jego erupcjami. Co oczywiście w dużej mierze wynika z różnic charakterologicznych obojga bohaterów: Tuppence to obdarzona wielką wyobraźnią pięknotka, z tych, co to najpierw działają, a dopiero potem zastanawiają się nad skutkami swoich czynów, z kolei Tommy jest jej całkowitym przeciwieństwem  twardo stąpa po ziemi, a wyobraźnia jest u niego towarem deficytowym. Agatha Christie (1890-1976) powołała ich do życia na początku swojej drogi twórczej. Pojawili się bowiem już w drugiej wydanej przez Angielkę powieści  Tajemniczym przeciwniku (1922). A potem powracali jeszcze czterokrotnie: w Śledztwie na cztery ręce (1929), N czy M? (1941), Domie nad kanałem (1968) oraz Tajemnicy Wawrzynów (1973).
Preludium do właściwej fabuły stanowią wydarzenia rozgrywające się w maju 1915 roku, kiedy to na Atlantyku zostaje zatopiony przez niemiecką łódź podwodną amerykański okręt pasażerski RMS Lusitania (to fakt historyczny). Na jego pokładzie znajduje się między innymi Jane Fish, do której już po trafieniu przez torpedę zgłasza się jej rodak, niejaki pan Danvers. Przekazuje Jane tajne dokumenty, które kobieta ma oddać ambasadorowi USA w Londynie, by finalnie trafiły do rąk króla Jerzego V. Podkreśla ich wagę, przekonując, że mogą zmienić bieg wojny. Kilka minut później ginie podstępnie zamordowany na oczach panny Fish; ona z kolei, w ciężkim szoku, trafia do szalupy ratunkowej. Czy, dotarłszy do Anglii, wypełniła swą misję? Raczej nie, skoro cztery lata później, już po zakończeniu wojny, wciąż jest poszukiwana przez swego amerykańskiego narzeczonego Juliusa Herrsheimera, który w nadziei na odnalezienie ukochanej pofatygował się nawet do Londynu.
To jeden wątek. Drugi związany jest już bezpośrednio z głównymi bohaterami książki i komiksu. Tommy i Tuppence poznali się jeszcze w czasie wojny, ona była pielęgniarką w szpitalu, on żołnierzem leczącym bitewną ranę. Ponownie los styka ich ze sobą na londyńskiej ulicy kilka miesięcy po zakończeniu działaj zbrojnych. Oboje nie mają pracy, postanawiają więc, co zdecydowanie nie jest typowe dla flegmatycznych Brytyjczyków, założyć spółkę poszukiwaczy przygód, którzy za odpowiednią zapłatę podejmą się wykonania najbardziej nawet szalonego zadania. Przeczytawszy w Timesie ogłoszenie o poszukiwaniu niejakiej Jane Fish, uznają, że to może być ich pierwsza misja. W swej naiwności nie przewidują nawet, w jak potężne wdepną tym samym tarapaty. Wkrótce na ich drodze stają bowiem bardzo niebezpieczni ludzie  i to zarówno z brytyjskiego rządu (i podległych mu służb specjalnych), jak i z obcych wywiadów.
Powieść Christie, chociaż utrzymana w lekkim tonie, podejmowała temat bardzo poważny i na czasie  infiltracji osłabionego wojną państwa przez zdecydowanie źle życzące mu mocarstwo. Też jeszcze wsparte na dość koślawych fundamentach, ale za to napędzane dającą mu wielką siłę nienawistną ideologią. Fabułę książki na komiksowy scenariusz zaadaptował, dokonując przy tym kilku zmian (istotnych, ale w żaden sposób nie wypaczających przesłania pisarki), belgijski twórca Emilio Van der Zuiden (vide nieznane w Polsce serie McQueen, Samochodowe śledztwa Margot czy Przygody Boba Neyreta, kierowcy dżentelmena). Wyszła z tego bardzo zgrabna sensacyjno-szpiegowska historia, obfitująca w zaskakujące zwroty akcji. Trochę staromodna, ale przecież takie ramotki mają w sobie sporo uroku. Podobnie jak Tuppence Cowley, czyli przyszła pani Beresford. Van der Zuiden odpowiadał także za stronę graficzną albumu  i tu poradził sobie nie mniej przyzwoicie. Co oznacza, że czytelnikom nie grozi ani popadnięcie w ekstazę, ani też irytacja wynikająca z braku umiejętności rysownika. Ot, miła lekturka na dłuuuugie wiosenne dni z konieczności spędzane w domu.
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  Po Słowo Boże na Dach Świata

  Sebastian Chosiński

  Alex Alice, Xavier Dorison, Thimothée Montaigne, Robin Recht Trzeci Testament #1: Juliusz
  

  
  Kilkanaście lat temu sporą popularnością cieszyła się w Polsce komiksowa tetralogia Alexa Alicea i Xaviera Dorisona Trzeci testament. Po siedmiu latach przerwy ta dwójka postanowiła wrócić do tematu i stworzyła pierwszy tom kontynuacji zatytułowanej Juliusz. Polscy czytelnicy otrzymali całość za jednym zamachem, w liczącym ponad trzysta stron woluminie.
Ekstrakt: 100%
[image: Trzeci Testament #1: Juliusz]
To prawdziwa komiksowa cegła. Dzieło monumentalne. Nie tylko z uwagi na swój rozmiar (format A4) i ciężar (na pewno ponad dwa kilogramy), ale nade wszystko  wagę tematu. Na dodatek sięgając po nie, nie trzeba znać fabuły oryginalnie wydanego na przełomie tysiącleci, dzisiaj już trudno dostępnego Trzeciego testamentu. Inna sprawa, że tamto dzieło Alexa Alicea (również Gwiezdny zamek) i Xaviera Dorisona (vide Fechmistrz, Pewnego razu we Francji bądź Undertaker) w porównaniu z jego kontynuacją  choć biorąc pod uwagę chronologię wydarzeń, jest to raczej prequel  prezentuje się nieco słabiej i w większym, stopniu mogłoby zniechęcić aniżeli zachęcić do zapoznania się z Juliuszem. Żeby jednak oddać sprawiedliwość tetralogii sprzed dwóch dekad, należy jasno stwierdzić, że tom otwierający ją  to jest Marek, czyli przebudzenie lwa (1997)  był majstersztykiem, za to ostatni  Jan, czyli dzień kruka (2003)  prezentował się już, niestety, bardzo średnio.
Może właśnie dlatego przez kilka kolejnych lat Alice i Dorison nie podejmowali wątku. A może zwyczajnie, wyczerpani pracą, musieli odpocząć od tematu W każdym razie kiedy już odetchnęli, doszli do wniosku, że jeszcze nie wszystko zostało opowiedziane. Że dobrze byłoby cofnąć się w czasie i przyjrzeć się bliżej epoce, w której powstał ów tajemniczy tekst, jakiego na początku XIV wieku poszukiwali hrabia Konrad z Marburga i towarzysząca mu sierota Elizabeth z Elsenor. Scenarzyści wsiedli więc w wehikuł czasu i przenieśli się tysiąc dwieście lat wstecz. Akcja wszystkich pięciu odsłon Juliusza rozgrywa się bowiem w drugiej połowie I wieku po Chrystusie, w czasach Cesarstwa Rzymskiego, które przechodzi właśnie kolejne wewnętrzne wstrząsy. Jest pamiętny dla mieszkańców Wiecznego Miasta 64 rok, imperium włada pogrążający się w szaleństwie Neron. Niewiele sygnałów zwiastuje jednak nadchodzący kres jego panowania. Legiony wszędzie tam, dokąd docierają, odnoszą bowiem sukcesy.
Jak na przykład w Egipcie, gdzie zbuntowanych aleksandryjskich Żydów, czekających na przyjście Mesjasza, przywołuje właśnie do porządku rzymski wódz i senator Juliusz Publiusz Windeks. Po zadaniu im ostatecznego ciosu stara się z upokorzonego tłumu starozakonnych wyłuskać chrześcijan. Jednego z nich zabiera nawet potem ze sobą do Rzymu. Pragnie wykorzystać go w realizacji swego niecnego planu, który ma polegać na wywołaniu w stolicy Imperium potężnego pożaru, o co mają zostać oskarżeni właśnie chrześcijanie. Strawiony przez ogień Rzym ma następnie zostać odbudowany jako miasto jeszcze potężniejsze, piękniejsze i nowocześniejsze. Przez przypadek o wszystkim dowiaduje się córka Juliusza, Liwia, która donosi na ojca samemu cesarzowi. W efekcie jeszcze niedawny bohater ląduje w lochu, a parę tygodni później w kopalni siarki w judejskiej Dolinie Siddim. Tam, ku swemu zaskoczeniu, trafia na dobrze sobie znanego Żyda z Aleksandrii. Rzymianin prowokuje go do walki, ale ten odpowiada atakującemu, jak nakazał mu jego bóg, miłością.
Jakiś czas później z nowym transportem niewolników do kopalni trafiają Liwia, córka Juliusza, oraz jego sługa Iram, który miał opiekować się dziewczyną. Były senator i wódz legionów sięga tym samym dna, zostaje upodlony przez cesarza i swoich rodaków. Rodzi się w nim gniew przeistaczający z czasem w nienawiść. To samo czują do rzymskich strażników także zniewoleni Żydzi, którzy szykują bunt. Jednym z nich jest zelota Kefas, który nawiązuje kontakt ze znanym Juliuszowi aleksandryjczykiem. Ma dla niego niezwykłą wiadomość od swojego rabbiego Galamiela, który w młodym Izraelicie widzi nowego Mesjasza. A skoro jest wybrańcem, musi mieć do wypełnienia Misję (sic, z wielkiej litery!). Pierwszy tom opowieści (wydany pierwotnie w 2010 roku) to zaledwie nadzwyczaj intrygujące preludium do historii, która zyskuje z każdym kolejnym albumem. Wyprawa Sar Ha-Sarima na Wschód po Słowo Boże obfituje w niezwykłe przygody i zwroty akcji. Wiedzie przez Mezopotamię aż po Himalaje (dwuczęściowe Objawienie, 2012-2013), by finalnie przenieść się z powrotem pod mury Cezarei (Księga IV, 2015) i Jerozolimy (Księga V, 2018).
Choć fabuła Juliusza nie stroni od wątków fantastycznych, wpisana jest w rzeczywiste dzieje Rzymu i Judei. Na kartach komiksu pojawiają się postaci historyczne, jak cesarze Neron i Wespazjan. Przedstawione są również prawdziwe konflikty polityczno-religijne, jakie w tamtych czasach targały Cesarstwem i jego wschodnimi prowincjami (bunt przeciwko Neronowi w roku czterech cesarzy czy też walka umiarkowanych zelotów z radykalnymi sykariuszami). Niezwykle ważny jest też aspekt metafizyczny opowieści, polegający na poszukiwaniach Słowa Bożego, dzięki któremu możliwe będzie otwarcie bram Królestwa Niebieskiego. Z miejsca rodzi się też wiele pytań, na które Alex Alice, od tomu drugiego będący samodzielnym scenarzystą serii, sukcesywnie udziela odpowiedzi. Kim naprawdę jest Sar Ha-Sarim? Czy okaże się godny poznania trzeciego testamentu? Czy uchroni się przed pokusami, jakie ofiarowują mu  służący fałszywemu bogu  Synowie Nocy? Wielowątkowa, ale logicznie poprowadzona narracja sprawia czytelnikowi wiele frajdy, zwłaszcza takiemu, który lubi sobie pogdybać na temat przeszłości.
Za grafikę tomu pierwszego odpowiadał Francuz Robin Recht (Notre Dame, Conan Cymmeryjczyk, Elryk), natomiast cztery kolejne rysował jego rodak Timothée Montaigne (nowe odsłony Księcia Nocy Yvesa Swolfsa). Obaj wykonali swoje zadanie perfekcyjnie, nie tylko z najdrobniejszymi szczegółami przywołując realia epoki (vide monumentalny cesarski Rzym, zachwycające ogrody Babilonu, majestatyczna jerozolimska świątynia króla Salomona), ale również pokazując stworzenia i miejsca fantastyczne (podziemia Gomory, ścigające Sar Ha-Sarima i jego towarzyszy hordy mroku). Wszystko to składa się na komiksowe arcydzieło  epicką sagę, którą pochłonąć można z wypiekami na twarzy w ciągu jednego dnia, a potem, rozkoszując się poszczególnymi planszami bądź kadrami, cieszyć nią oko po trochu każdego dnia. To jedno z tych zbiorczych wydań, którego nie odkłada się po przeczytaniu na półkę, aby nigdy więcej po nie już nie sięgnąć, ale które chce się mieć bez przerwy w zasięgu ręki.
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  Jeszcze więcej prehistorycznych gadów

  Maciej Jasiński

  Bloz, Arnaud Plumeri Dinozaury w komiksie #2
  

  
  Pierwszy album z serii Dinozaury w komiksie okazał się być zbiorem zabawnych, krótkich historyjek przedstawiających życie codzienne tych gadów. Przy okazji tych opowieści można było poznać specyfikę poszczególnych gatunków oraz dowiedzieć się o wielu interesujących rzeczach. Ta sama formuła została powtórzona w tomie numer 2.
Ekstrakt: 80%
[image: Dinozaury w komiksie #2]
Autorzy oczywiście nie są w stanie uniknąć pewnych powtórek tematów i motywów, ale zdecydowana większość historii przedstawia aspekty wcześniej pominięte, czy też rozwija te jedynie uprzednio wspomniane. Mamy więc chociażby przedstawienie form i strategii obronnych, siły szczęk, maksymalny wiek lub sposoby rozmnażania. Zostało też dokładniej zaprezentowane wiele nowych gatunków, nieobecnych w poprzednim tomie.
Towarzyszą im też bardziej edukacyjne komiksy, które w prosty sposób przybliżają wiedzę najmłodszym czytelnikom, jak na przykład wyjaśnienie przy pomocy zegara jak wyglądały ery w historii Ziemi. Powraca też znany już z poprzedniego tomu paleontolog Indino Jones. Postać ta potrafi opowiadać z prawdziwą pasją i bardzo obrazowo. Porównuje dinozaury do znanych nawet małym czytelnikom rzeczy (jak autobus czy czteropiętrowy blok), dzięki czemu są oni w stanie wyobrazić sobie prawdziwe rozmiary i możliwości gadów. Opowiada również historię o jednych z najsłynniejszych odkrywców dinozaurów, którzy znaleźli i opisali szczątki osiemdziesięciu nowych gatunków.
Nie są to więc naukowe wykłady niczym w podręcznikach, ale krótkie humorystyczne historyjki z dinozaurami w roli głównej. Mamy tu kilku bohaterów, którzy przewijają się w wielu opowieściach, jak choćby kompsognat robiący w tej serii za pechowego klauna. Ten niewielkich rozmiarów teropod zostaję albo zdeptany przez większych kolegów albo nawet przygnieciony jajkiem brachiozaura.
Drugi tom serii Dinozaury w komiksie jest jeszcze lepszy niż poprzedni. Autorzy ograniczyli nieco długość opisów, stawiając w większym stopniu na humor i prezentację ciekawostek, kosztem akademickiej wiedzy. I to słuszny kierunek rozwoju tej serii, bo dzięki temu stała się bardziej przystępna dla młodych czytelników, którzy przy okazji zabawy dowiedzą się sporo na temat wymarłych gadów.
Plusy:
	dużo humoru
	postać paleontologa Indino Jonesa, który potrafi z pasją opowiadać o dinozaurach
	sporo ciekawostek


Jak wielkie były dinozaury albo jak szybkie i w jaki sposób się rozmnażały? Odpowiedzi na te nurtujące pytania zaprezentowano w tym komiksie w bardzo zabawnej formie.
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  Jak rozpoznać nerwicę lękową

  Agnieszka Achika Szady

  Shannon Hale, LeUyen Pham Najlepsze przyjaciółki
  

  
  W drugim tomie Przyjaciółek Sara trafiła wreszcie do wymarzonej Grupy. To jednak nie znaczy, że wszystko układa się jak po maśle. Przeciwnie: przybywa intryg towarzyskich, a dodatkową komplikację wprowadza obecność ignorowanych wcześniej chłopaków.
Ekstrakt: 60%
[image: Najlepsze przyjaciółki]
Komiks powinien mieć w tytule raczej koleżanki lub kumpelki niż przyjaciółki. W języku angielskim słowo friend ma o wiele szersze znaczenie  po polsku nie powiemy na przykład przyjaciel z pracy. Osobiście wybrałabym słowo psiapsiółeczki, jako chyba najbardziej kojarzące się z przedstawionymi tutaj relacjami międzyludzkimi: znajomość powierzchowna, pełna intryg i podszyta wszechobecną rywalizacją.
Bohaterka, zdobywszy popularność w szkole, rozpaczliwie stara się utrzymać na fali. Do tego stopnia, że nieszczęsne dziecko śpi w wałkach do włosów, żeby dodać sobie atrakcyjnego wyglądu. Ale to i tak pestka przy tym, jak łamie własny kręgosłup moralny, kłamiąc lub ciesząc się, że dla zdobycia jej względów Aśka okłamała Asię (dobór imion nie ułatwia, niestety, śledzenia zawiłości dynamiki w grupie).
Nieustanna szarpanina  zilustrowana obrazkami planszy do gry, na której pionkami są Sara i jej koleżanki  sprawia, że dziewczynce pogłębiają się objawy nerwicy. W poprzednim tomie były to głównie bóle brzucha oraz przymus liczenia cegieł na ścianie szkolnego korytarza. Teraz Sarę nęka nieustane poczucie winy, połączone z natrętnymi myślami w rodzaju kiedy będziesz w szkole, dom się spali, ostatni raz widzisz mamę, będziesz po niej płakać do końca życia. Przed wyjściem z domu musi najpierw na pożegnanie dotknąć każdego ze swoich pluszaków. W sytuacjach stresowych dostaje duszności. W dodatku nie ma żadnego oparcia w rodzicach: ojciec jest praktycznie nieobecny, matka faszeruje ją mądrościami w rodzaju jeśli chcesz, żeby chłopcy cię lubili, musisz być cicha i miła. Sara nawet pozwolenie na oglądanie Drużyny A musi wybłagać, ponieważ telewizję ogląda się u niej tylko w weekendy (zaś nieznajomość aktualnych piosenek i filmów powoduje spadek na szkolnej giełdzie towarzyskiej).
Jedynym lekarstwem na to wszystko jest ucieczka w fikcję: Sara zaczyna pisać powieść o pięknej i dobrej czarodziejce, a fabuła w symboliczny sposób odzwierciedla to, co dzieje się w jej życiu. Sceny z powieści są rysowane bez konturu, pozbawione dymków i ramek, i zaopatrzone w streszczenia wyglądające jak wydruk z drukarki igłowej (mamy w końcu lata 80.), dzięki czemu bardzo wyraźnie widać, że przechodzimy w świat wyobraźni. Jednak finalnie ta ucieczka okazuje się sposobem na życie: Sara zdobywa się na odwagę, by w gimnazjum wybrać przedmioty związane z pisaniem (nawiasem mówiąc, Shannon Hale jest autorką kilkudziesięciu książek fantasy).
Przebadana przeze mnie jednoosobowa grupa doświadczalna czytelniczek w wieku 11 lat stwierdziła, że pierwszy tom realistycznie oddawał zachowania panujące wśród dziewczynek z podstawówki. Przypuszczam więc, że to samo można powiedzieć o drugim. Mam nadzieję, że pomoże on jakiemuś nieśmiałemu dziecku zrozumieć, co się z nim dzieje i być może poprosić o pomoc. Posłowie sugeruje, że taki właśnie był zamysł autorki.
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  Fani Conana - to nie jest komiks, którego szukacie!

  Piotr Pi Gołębiewski

  Scott Hanna, Tini Howard, Katarzyna Niemczyk Era Conana #1: Belit
  

  
  W jaki sposób sprawić, że jednocześnie w grobach przewracają się Poul Anderson, Lin Carter, L. Sprague de Camp, Robert Jordan i oczywiście Robert E. Howard? Stworzyć kuriozum w postaci komiksu Era Conana: Bêlit.
Ekstrakt: 10%
[image: Era Conana #1: Belit]
W 2018 roku po dłuższej przerwie Marvel odzyskał od Dark Horse Comics prawa do wykorzystywania postaci Conana. Z tej okazji powstał plan wielotorowego wykorzystania tej postaci. Poza wznowieniem cyklów Savage Sword of Conan i Conan the Barbarian, pojawiły się tytuły uzupełniające z wykorzystaniem innych postaci stworzonych przez Roberta E. Howarda, czyli Age of Conan: Valeria oraz Age of Conan: Bêlit. Póki co w Polsce mieliśmy nieszczęście poznać ten drugi.
Klimatyczna okładka autorstwa Sany Takedy, twórczyni Montressy, nie zapowiadała jeszcze katastrofy. W sumie wydawało się, że będzie co najmniej dobrze. Szybko jednak okazało się, że jest to podpucha dla W sumie nie wiadomo dla kogo, ponieważ skąpo ubrana Bêlit zwiastuje pozycję dla starszych czytelników, tymczasem w środku znajdziemy bajeczkę, która poraża swoją infantylnością. Tyczy się to zarówno scenariusza Tini Howard, jak i rysunków Katarzyny Niemczyk.
Bêlit oryginalnie pojawiła się tylko w jednym opowiadaniu o Conanie Królowej Czarnego Wybrzeża, ale natychmiast zwróciła uwagę fanów silnych charakterem. Był więc materiał na solidną feministyczną heroic fantasy. Tymczasem Tini Howard zaprezentowała coś, co z dużą ostrożności można nazwać pozycją dla zbuntowanych jedenastolatek. Brak wyczucia klimatu howardowskiego świata i jego postaci jest wręcz porażający. Nie mieści mi się w głowie, jak ktokolwiek mógł klepnąć taką chałturę do druku. Nie tłumaczy tego nawet silny atak pomroczności jasnej. Nie mam pojęcia jakiego klucza dobrano przy typowaniu Howard na miejsce twórczyni przygód Bêlit. Chyba jedynym kryterium było zbieżność nazwisk z twórcą postaci piratki.
Dobrze, niech już będzie, że jakiekolwiek zarysowanie osobowości bohaterów w niniejszej pozycji nie zaistniało (nie w tej pierwszej i nie ostatniej), ale żeby w tak koncertowy sposób spartolić każdy element komiksu? Oto bowiem mamy w telegraficznym skrócie przedstawiony życiorys Bêlit, która ze zbuntowanej, nastoletniej córki króla piratów przechodzi kolejne szczeble kariery, by samemu zostać królową. Irytujące są już przeskoki czasowe, z których niewiele wynika. Jak w kalejdoskopie zmieniają się również lokalizacje, które nic nam nie mówią. Sama Bêlit do samego końca zostaje rozkapryszoną dziewczyną, która nie wie, czego chce, zaś najdziwniejsze jest to, że w brutalnym, hyboryjskim świecie, w którym kobiety aby zdobyć jakąkolwiek pozycję, musiały manipulować samcami, wykorzystując swój intelekt i powab ciała, butny podlotek spotyka się z godnym podziwu zrozumieniem wszystkich antagonistów. Bez względu, czy mamy do czynienia z kapitanami pirackich statków, którzy nic nie robią sobie z tego, że jakaś smarkula rości sobie do nich prawo i panoszy się na pokładzie, czy wysokim kapłanem Seta z Luxoru, puszczającego mimo uszu wszelkie przechwałki.
O tym jak bardzo Tini Howard rozminęła się z powołaniem podejmując się kontynuowania dzieła Roberta E. Howarda świadczy rozmowa wspomnianych kapitanów pirackich statków. Gdy jeden z nich rzuca siarczyste przekleństwo na włochaty tyłek Mitry, drugi upomina go w kwestii kultury języka.
Poznęcałem się nad fabułą, pora na rysunki. I tu mnie autentycznie boli serce, ponieważ powinienem pogratulować rodaczce Katarzynie Niemczyk, że udało jej się dostać do tak prestiżowego wydawnictwa, jakim jest Marvel, ale niestety jest współwinną zarżnięcia postaci Bêlit. Może i przywykłem do gigantów, pokroju Johna Buscemy, Barry′ego Windsor-Smitha, czy Garego Kwapisza, którzy w przeszłości bezbłędnie portretowali przygody Conana, ale proste, pozbawione szczegółów i statyczne prace Niemczyk bardziej nadają się do dekoracji pamiętnika, czy nastoletniego romansu, a nie brutalnej opowieści o wyrąbywaniu sobie mieczem drogi na piracki tron.
Niestety komiksu Era Conana: Bêlit nie ratują nawet eleganckie okładki Sany Takedy. Ktoś nie wyczuł, że Conan to nie Harry Potter, a Bêlit to nie Patsy Walker, czy inna Squirrel Girl i nie da się hyboryjskiego świata opisać w sposób grzeczny i przyzwoity. W efekcie wyszła sztampa fantasy w najgorszym wydaniu, obrażająca każdego miłośnika prozy Howarda. Chyba nigdy jeszcze nie wystawiłem najniższej noty w komiksowej recenzji. Szkoda, że dzieje się to przy okazji mojego ulubionego książkowego bohatera.
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  Nowy, wspaniały świat?

  Paweł Ciołkiewicz

  Mathieu Bablet Shangri-La
  

  
  Shangri-La to nie jest komiks science-fiction. Choć akcja rozgrywa się w odległej przyszłości, to jest opowieść o naszym, współczesnym świecie. Znajdziemy tu refleksje autora na temat ludzkiej pychy, głupoty oraz okrucieństwa. Nie sposób również uciec przed aktualnymi skojarzeniami. Lektura komiksu w czasie globalnej epidemii pozwala jeszcze głębiej wniknąć w przesłanie autora i zastanowić się nad własnym życiem. W tych dniach mamy przecież na to sporo czasu.
Ekstrakt: 100%
[image: Shangri-La]
Shangri-La to mityczna kraina szczęścia i harmonii. Ludzie żyją tu w zgodzie ze sobą oraz z naturą. To miejsce, w którym można schronić przed chaosem i złem świata zewnętrznego. Można w nim znaleźć spokój. Nic zatem dziwnego, że takie miejsce nie istnieje w świecie materialnym. Jest to jedynie idea; wyobrażenie pozwalające żyć nadzieją, że jednak kiedyś je jednak odnajdziemy. Ta utopijna kraina zawdzięcza swoje istnienie Jamesowi Hiltonowi. Pisarz powołał ją do życia w roku 1933 w książce Zaginiony horyzont. Później tę pięknie brzmiącą nazwę można byłoby odnaleźć w wielu innych utworach literackich i muzycznych. Do traktatu o Lidze Niezwykłych Dżentelmenów włączył ją nawet Alan Moore, przedstawiająca losy Orlanda w Czarnych Aktach. Mathieu Bablet zatytułował tak natomiast swój komiks, otwierając tym samym furtkę do rozlicznych interpretacji swojej opowieści rozgrywającej się w odległej przyszłości.
Scott i Virgile są braćmi. Ten pierwszy na zlecenie korporacji Tianzhu prowadzi śledztwo w sprawie tajemniczych wybuchów na stacjach kosmicznych. Pomaga mu w tym brat wraz ze swoimi przyjaciółkami. Aisza oraz Nova to dwie wojowniczo nastawione do życia dziewczyny biorące udział w tych misjach. O ile jednak Scott ślepo wierzy w dobre intencje korporacji i wykonuje wszystkie rozkazy bez mrugnięcia okiem, o tyle Virgile, Aisza oraz Nova próbują się buntować i chcą przeciągnąć Scotta na swoją stronę. Podejrzewają bowiem, że Tianzhu prowadzi jakieś ukryte działania na szkodę społeczności. Dodać od razu trzeba, że chodzi o bardzo specyficzną społeczność. Ludzkość bowiem żyje stłoczona na ogromnej stacji kosmicznej, zwanej Kolonią, krążącej wokół Ziemi. Ludzie zniszczyli swoją planetę i uczynili ją niemożliwą do zamieszkania. Jedynym ratunkiem jest stacja zbudowana, rzecz jasna, przez Tianzhu.
Korporacja kontroluje każdy aspekt życia  zapewnia pracę oraz rozrywkę w postaci produktów, na które można wydawać zarobione pieniądze. W tym celu oczywiści musi odpowiednio stymulować potrzeby konsumpcyjne  wszechobecna reklama wsącza się niepostrzeżenie do ludzkich umysłów. Przeciętny człowiek chce pracować, by zarabiać i kupować nowe modele tabletów produkowanych przez Tianzhu. Brzmi znajomo? I tu właśnie dochodzimy do sedna sprawy. Mathieu Bablet snując opowieść o odległej przyszłości, portretuje w gruncie rzeczy współczesny świat. Życie w Kolonii do złudzenia przypomina życie we współczesności, a rozmowy Scotta i Virgilea nasuwają skojarzenia ze sporami toczonymi dziś pomiędzy globalistami i antyglobalistami. Virgile próbuje otworzyć oczy Scottowi na specyfikę działania korporacji oraz jej prawdziwe cele. Scott tkwi jednak w tym systemie i nie ma zamiaru rezygnować z wygodnego życia. W końcu ma wszystko, czego potrzebuje. Pracę, dach nad głową i pieniądze na nowe produkty  na przykład niezwykły pojemnik na kubek. Oczywiście w pięćdziesięcioprocentowej przecenie. Okazja!
Sprawy jednak układają się tak, że Scott będzie musiał zrezygnować z dotychczasowego życia. Opowieść Bableta rozwija się powoli. Śledzimy kolejne zdarzenia, przysłuchujemy się rozmowom, ale przede wszystkim chłoniemy obrazy świata. Czy jednak jest to ta mityczna kraina Shangri-La? Czy rację Scott, czy może jednak Virgile? Widzimy jak Tianzhu dba o mieszkańców kolonii, poznajemy kulisy działania Naukowców, dążących do stworzenia nowego życia i zasiedlenia Tytana  największego satelitę Saturna. Długotrwały i skomplikowany proces wchodzi właśnie w finalną fazę. Działalność kolejnych pokoleń badaczy doprowadziła do tego, że ludzkość stoi u progu stworzenia nowego życia. Człowiek stanie się bogiem. Nowy stworzony przez niego gatunek, nazwany Homo Stellaris (człowiek gwiazd) ma zaludnić równiny jednego z obszarów na Tytanie. Człowiek w swojej pożałowania godnej pysze nazwał to nowe miejsce Shangri-La. Scott zostaje uwikłany w konflikt interesów pomiędzy Tianzhu oraz Naukowcami.
Jednak kolejne wydarzenia i przygody całej piątki (do Scotta, Virgilea, Aiszy oraz Novy dołącza jeszcze John-John  animoid, czyli człekokształtny pies) stanowią jedynie pretekst do refleksji na temat ogólnych procesów społecznych. Towarzysząc bohaterom, mamy okazję poznawać ich świat. Świat w którym ludzka buta, pycha, próżność i głupota tworzą mieszankę wybuchową. Świat, w którym człowiek nie jest zdolny do jakiegokolwiek, prawdziwego poświęcenia. Nie jest ono możliwe, ponieważ, jak mówi w pewnym momencie przywódca ruchu oporu: Pokazanie ludziom, że ich przyzwyczajenia mogą mieć swoje konsekwencje, i że musieliby poświęcić odrobinę swojego komfortu dla ratowania sprawy bardzo dla nich odległej to karkołomne zadanie. Te słowa nabierają zupełnie innej, złowieszczej wymowy w świetle dzisiejszych zdarzeń. Okazuje się bowiem, że dla wielu ludzi wysiłkiem ponad siły jest pozostanie w domu i przyczynienie się w ten sposób do walki a z aktualnym zagrożeniem. A jeśli nawet tego człowiek nie potrafi zrobić, to miałby godzić się na dalej idące ustępstwa? Wolne żarty, przecież nie można żyć bez nowego modelu TZ-Phone s7.
W przypadku komiksu Balbeta na pewno kluczową rolę odgrywa warstwa narracyjna, ale nie sposób nie wspomnieć o rysunkach. W największym skrócie  są fenomenalne. Precyzja z jaką rysownik przedstawia technologiczne szczegóły świata przyszłości jest godna szacunku. Tła przywołują pewne skojarzenia z mangami, ale trzeba pamiętać, że nad nimi pracuje zazwyczaj kilku rysowników wspomagających mistrza, a Bablet (najprawdopodobniej) pracował sam. Autor postawił na hiperrealizm. Obrazy statków kosmicznych, wnętrz i całego kosmicznego oprzyrządowania są przedstawione z fotograficzną dokładnością. Kolorystyka natomiast nadaje grafikom charakter impresjonistycznych obrazów. Bablet przedstawia poszczególne plansze w odcieniach tego samego koloru, Nawet postacie nie wybijają się z tła, tylko do pewnego stopnia się z nim zlewają. Wszystko tu zależy od oświetlenia. Gdy podążamy z bohaterami po wnętrzach pozbawionych naturalnego światła, dominują żółcie i brązy, gdy natomiast znajdujemy się w przeszkolonych wnętrzach w widokiem na kosmiczną przestrzeń, pojawiają się błękity i czernie. Jeśli już znajdą się na zewnątrz kolonii, spowija ich głęboka, kosmiczna czerń. Jedynym odstępstwem od tego realizmu są wizerunki bohaterów. Bablet przedstawia ich twarze w nieco stylizowany, kreskówkowy sposób.
Shangri-La to bez wątpienia komiks, który trzeba znać. Autor w bardzo dojrzały sposób porusza najważniejsze problemy trapiące współczesny świat, czyniąc z nich filary swojej narracji. Degradacja środowiska, eksperymenty na zwierzętach, okrucieństwo wobec nich, rasizm, szalejący konsumpcjonizm oraz postępująca głupota ludzi przekonanych o swojej mądrości i niepowtarzalności to główne motywy tej opowieści. W szczególnie poruszający sposób ukazane są relacje ludzi i zwierząt. Status animoidów jest co najmniej dwuznaczny, a okrucieństwo człowiek wobec zwierząt jest niewyobrażalne. I nie chodzi bynajmniej tylko o codzienną agresję. Chodzi o systemowe, powszechnie akceptowane bestialstwo, rozgrywające się dziś obok nas. Dlatego też, gdyby spełniło się marzenie wielu dzieci, i zwierzęta nagle zaczęłyby mówić, to nie usłyszelibyśmy od nich nic miłego. Bardzo prawdopodobne jest, że powiedziałyby nam to, co John-John wykrzykuje w twarz Novej, w jednej z bardziej wstrząsających scen komiksu. I trzeba byłoby mieć nadzieję, że na tym nasze czworonogi by poprzestały i nie poszłyby w ślady biednego psiego animoida z komiksu. Chociaż, w zasadzie powinny
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  Perła obyczajowego komiksu

  Konrad Wągrowski

  Adrian Tomine Śmiech i śmierć
  

  
  Śmiech i śmierć Adriana Tominea to absolutna perełka komiksu obyczajowego. Dzieło wybitne nie tylko pod względem zawartych w nim treści, ale też zachwycające kreatywnością w wykorzystywaniu komiksowej narracji.
Ekstrakt: 100%
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Kilka lat temu zachwycałem się na łamach Esensji pierwszym wydanym w Polsce komiksem amerykańskiego rysownika i ilustratora Adriana Tominea (współpracującego na stałe z New Yorkerem)  znakomitymi obyczajowymi Niedoskonałościami. Pisałem wówczas: «Niedoskonałości» to mistrzostwo portretowania bohaterów i nadania im wiarygodnego rysu psychologicznego. Nie ma tu odautorskich komentarzy, nie ma naciąganych scen, nie ma obrazowania ukrytych myśli bohaterów, wszystko budujemy sobie w oparciu o konkretne słowa i konkretne czyny. Komiks przepełniony jest prawdziwymi, soczystymi dialogami, a bohaterowie są postaciami z krwi i kości.. Nie inaczej jest w przypadku najnowszego wydanego w Polsce dzieła, Śmiech i śmierć, różniącego się od Niedoskonałości tym, że nie jest jedną spójną całością, lecz zbiorem komiksowych opowiadań, ale wciąż będąc zbiorem arcyciekawych portretów psychologicznych zwykłych ludzi i ich problemów.
Komiks otwiera obszerna nowelka o intrygującym tytule Krótka historia sztuki zwanej rzeźbiarstwem ogrodowym. Jej główny bohater, Harold, jest sfrustrowanym ogrodnikiem, człowiekiem niespełnionym, szukającym jakiegoś pomysłu na życie. Pewnego dnia doznaje olśnienia. Okleja glinianą obwiednią jedną ze swych roślin tak, że tylko z niektórych otworów opakowania wyłaniają się gałęzie i liście. Rzecz, obiektywnie mówiąc, nie wygląda zbyt estetycznie, ale Harold jest pewny swego. Mówi: To połączenia natury i rzemiosła, mariaż dzikości z wytworem ludzkich rąk. Żywe, oddychające dzieło sztuki. Brzmi pięknie, nieprawdaż? Harold rozpoczyna więc wieloletnią kampanię przekonania świata do swego pomysłu, w czym próbuje wspierać go oddana, choć sceptyczna żona. Jak długo jednak można czekać na sukces, gdy w domu potrzebne są pieniądze na codziennie życie? Krótka historia to opowieść o życiu złudzeniami, o zaklinaniu rzeczywistości, oszukiwaniu samego siebie, ale też o tym, jak czasem niełatwo jest realizować ślubną przysięgę o pozostawaniu z tą drugą osobą na dobre i na złe.
Druga opowieść  Amber Sweet  to lżejsza w treści i krótsza historyjka, w której głównym problemem bohaterki jest ogromne podobieństwo do znanej aktorki porno. Wiąże się to z szeregiem życiowych niedogodności. Z jednej strony dziewczyna wciąż nagabywana jest przez nieznajomych mężczyzn, którzy uważają, że gwiazda filmów dla dorosłych może być chętna na erotyczną przygodę, z drugiej ów nietypowy problem owocuje dość niespodziewaną niepewnością  bohaterka nie jest pewna czy jej chłopak jest z nią dla niej samej, czy też stała się dla niego seksualną porno-fantazją. Po latach frustracji dziewczyna ucieka od swego wyglądu, by po latach niespodziewanie spotkać swą bliźniaczkę To słodko-gorzka opowieść o tym, że życie może być pełne naprawdę zaskakujących sytuacji
Jeśli pomyśleliście sobie, że Harold z pierwszego opowiadania jest żałosnym człowiekiem, poznajcie Barryego z trzeciego epizodu, zatytułowanego Do boju, Sowy!. Barry jest podstarzałym lowelasem, podrywającym zmagającą się z osobistymi problemami dziewczynę i tworząc z nią naprawdę toksyczny związek. Będąc w gruncie rzeczy żałosnym nieudacznikiem Barry wciąż zgrywa się na pewnego siebie cwaniaka, który o życiu i ludziach wie wszystko. Jego partnerka trwa w tej dziwnej relacji, najprawdopodobniej nie widząc dla siebie atrakcyjnej alternatywy, choć sytuacja staje się coraz gorsza, a Barry, gdy coś idzie nie po jego myśli, potrafi nawet odwołać się do przemocy. Do boju, Sowy! w gruncie rzeczy nie jest jednak opowieścią o nim, ale o mechanizmach, jakie mogą zmuszać ludzi do wchodzenia i pozostawania w toksycznych związkach oraz o tym, jak z nich się wyzwolić.
Króciutki Przekład z japońskiego to jedna z dwóch absolutnych perełek w tym i tak w całości znakomitym albumie. Opowieść o pewnej podróży z Japonii do Stanów jest jednocześnie opowieścią o kryzysie w pewnym związku, opowiedziany w sposób po równi przejmujący i nieoczywisty, na dodatek w formalnie niezwykle oryginalnej formie. To trzeba przeczytać i przemyśleć.
Tytułowy Śmiech i śmierć to kolejna perła. Tym razem będzie to nieco dłuższa forma (najdłuższa w tym albumie) opowiadająca historię pewnej rodziny  zagubionej córki, pragnącej realizować się w stand-upie, jej troskliwej matki i jej niecierpliwego ojca, który będzie musiał nauczyć się rozumieć swą córkę. Arcyciekawa forma, znakomite dialogi, zniuansowani bohaterowie, kapitalna analiza rodzinnych relacji, ale też dodatkowo kapitalne pokazanie, że stand-up na kartach komiksu może wyglądać bardzo ciekawie.
A na koniec nieskomplikowana formalnie, ale jak każda w tym zbiorku interesująca psychologicznie nowelka Intruzi. Pewien żołnierz otrzymuje przypadkiem klucze do swojego starego mieszkania. Jak się okazuje, mimo tego, że mieszka już tam ktoś inny, klucze nadal pasują. Bohater z nie do końca zrozumiałych przez siebie powodów zaczyna pomieszkiwać u obcych ludzi pod ich nieobecność. Wszystko to staje się dziwną kuracją, leczącą go z wojennej traumy.
Każde z opowiadań z tego albumu jest inne  pod względem tematu, klimatu (czasem bardziej refleksyjne, czasem bardziej dramatyczne, nie brakuje też humoru), przesłania. Każde jednak wrzuca nas w jakąś złożoną psychologicznie sytuacje; Tomine potrafi dosłownie na kilku kadrach nakreślić skomplikowane charaktery i dylematy. Czasem są to sprawy dość absurdalne, ale obrazujące typowo ludzkie problemy  szukania swojego miejsca w życiu, nakładania maski wobec innych ludzi, budowania relacji z innymi. A jednocześnie nic nie jest tu podane na tacy, każda z historii pozostaje z jakimś niedopowiedzeniem, każe czytelnikowi zbudować swą własną interpretację.
Wspomniałem na początku również o narracyjnym mistrzostwie. Tomine z pozoru nie jest specjalnie kreatywny w doborze komiksowych środków  małe, regularne kadry, dosyć realistyczny rysunek, dbałość o tło. Ale co i rusz potrafi zaskoczyć jakimś niekonwencjonalnym, znakomicie dopasowanym do przekazu pomysłem. W Przekładzie z japońskiego będzie nim pomysł by cały komiks narysować ani na chwilę nie pokazując głównych bohaterów, co dodatkowo podkreśla ich zagubienie we współczesnym świecie. W jednym z opowiadań uważne oko czytelnika widzi, że bohaterka ma najpierw długie włosy, potem krótkie, potem nosi na głowie chustę  bez słowa komentarza w tekście można domyślić się, że jest chora na raka. Absolutnym mistrzostwem jest też narysowanie stand-upowego monologu, powodujące, że czytelnik ma poczucie, jakby właśnie uczestniczył w pokazie. Takich pomysłów i sztuczek można znaleźć dużo więcej, warto głębiej zanalizować warstwę graficzną komiksu, która  podobnie jak w dziełach Alana Moorea  niesie własną część historii, niezależną od tego, co opisano w dymkach i didaskaliach.
Śmiech i śmierć to z pewnością wspaniały przykład na możliwości komiksowego medium w zakresie prostych historii obyczajowych, udowadniający, że obrazkowe opowieści, nawet w formie nowelowej, są w stanie nieść bardzo złożony przekaz, psychologiczną wiarygodność, intrygujące przesłanie, niebanalną refleksję. Komiks Adriana Tominea to jedna z tegorocznych lektur obowiązkowych.
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  Krótko o komiksach:Bajka zdana na siebie

  Konrad Wągrowski

  Marcin Podolec Bajka na końcu świata #5: Odległe krainy
  

  
  Piąty tom Bajki na krańcu świata Marcina Podolca przypomina nam, kto jest naprawdę głównym bohaterem tej opowieści.
Ekstrakt: 60%
[image: Bajka na końcu świata #5: Odległe krainy]
To już piąta część postapokaliptycznej opowieści komiksowej dla dzieci. Do tej pory wiedzieliśmy, że świat jaki znamy uległ tajemniczej katastrofie (od razu nadmienię, że nie było nic na temat jakiejkolwiek epidemii), a jego zgliszcza rządzą się zupełnie nowymi prawami. Zwierzęta mówią, tu i ówdzie pojawiają się jakieś dziwne, tajemnicze istoty. Mała Wiktoria z napotkanym psem imieniem Bajka przemierza ten świat w poszukiwaniu rodziców.
W poprzednim tomie nadeszła wielka zmiana. Wiktoria otrzymała propozycję skorzystania z machiny czasu i powrotu do szczęśliwych chwil sprzed kataklizmu. Bajka, dla której nowy świat był dużo atrakcyjniejszy od dawnego sprzed katastrofy, w którym była zmuszona do życia w schronisku dla psów, wcale nie była zachwycona perspektywą powrotu do przeszłości. Nie chciała utrudniać dziewczynce decyzji i postanowiła  w imię przyjaźni  opuścić ją i pójść dalej własną drogą.
I tę właśnie drogę poznajemy w tomie piątym zatytułowanym Odległe krainy. Tym razem porzucamy Wiktorię i podążamy za Bajką  nie ma się co dziwić, wszak seria nie nosi tytułu Wiktoria na końcu świata i powinniśmy porzucić nasze antropocentryczne spojrzenie na świat, pamiętając, kto tak naprawdę jest główną bohaterką cyklu. A Bajka, co zrozumiałe, zaczyna szukać nowej przyjaciółki. Staje się nią ogromna ćma, a owa świeża przyjaźń już wkrótce będzie wystawiona na próbę, gdy mały pies i wielki owad trafią do z pozoru sympatycznej komuny zarządzanej przez dużego buldoga imieniem Pułkownik
Komiks, jak przystało na emocjonującą serię przygodową, kończy się dramatycznym cliffhangerem. A my czekamy na szósty tom. Czy Wiktoria powróci? (to akurat nie jest trudne pytanie). Czy dowiemy się czegoś więcej o Wybuchu? Czy wędrówka dobiegnie wreszcie końca? I właściwie jaki będzie to koniec?
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  Zagadka nieśmiertelności?

  Marcin Osuch

  Hugo Pratt Corto Maltese #11: Przygody szwajcarskie
  

  
  Z czym się kojarzyć może Szwajcaria? Z górami, zegarkami, papieskimi gwardzistami, pięknie położonymi jeziorami. W Przygodach szwajcarskich nie uświadczymy nic z tych klasyków, co więcej, dostajemy bodaj najtrudniejszą w odbiorze historię o człowieku bez linii szczęścia na dłoni.
Ekstrakt: 70%
[image: Corto Maltese #11: Przygody szwajcarskie]
Corto w krainie Helwetów towarzyszy profesorowi Jeremiaszowi Steinerowi w podróży do miasteczka Montagnola. Czytelników nie powinno już dziwić ani to, że Maltańczyk w każdym zakątku świata ma znajomych, ani to, że osoby te mają bardzo specyficzne zainteresowania. Podobnie jest w przypadku Steinera, z tą maleńką różnicą, że nie uczestniczy on aktywnie w przygodach Corto a jest kimś pełniącym rolę klucza do właściwej historii. Profesor zaprasza marynarza do posiadłości pisarza Hesse [bookmark: a1]1) i już pierwsza scena tam zapowiada, że nie będzie to łatwa opowieść. Tak ulubiony przez Pratta pierwiastek nierzeczywisty i magiczny będzie tu dominował. Corto jeszcze przed wejściem do budynku zaczyna filozofowanie a chwilę później spotykają niejakiego Klingsora. Kim jest tajemniczy młodzieniec twierdzący, że ma cztery lata? Być może jest bohaterem opowiadania Hessego Ostatnie lato Klingsora. Ale pojawia się też Klingsor w Parsifalu Ryszarda Wagnera. Będąc rycerzem starał się o wstąpienie do bractwa Graala. Aby nie ulegać pokusom cielesnym sam się wykastrował. Do bractwa jednak przyjęty nie został więc przeszedł na stronę zła. I to z tym Klingsorem Corto ma do czynienia przede wszystkim. Można odnieść wrażenie, że Pratt postanowił częściowo wprowadzić swojego bohatera w rolę wagnerowskiego Parsifala. Tak jak ten ostatni, musiał udać się do zamku Klingsora, tak i dla Maltese, tkwiącego w dziwacznym śnie, klucz do powrotu do normalnego świata znajduje się siedzibie upadłego rycerza. Dążąc o celu przechodzi próby podobne do tych jakim Parsifala poddawał Klingsor. Po drodze spotyka Corto inne postacie z opery Wagnera, z dwulicową Kundry na czele. O ile Parsifala ratowała w potrzebie jego czystość moralna i prostota, o tyle Maltese posługuje się swoim cynizmem i bezczelną szczerością.
Przygody szwajcarskie swoją magiczną tematyką najbardziej przypominają Baśń wenecką z tą różnicą, że tamta opowieść rozgrywała się w realnym świecie a tutaj do końca nie wiemy. Ale nie ma to większego znaczenia, bo po pierwsze u Pratta podział na światy realny i magiczny praktycznie zawsze jest mocno zatarty, a po drugie Przygody szwajcarskie wciągają, tym bardziej, że Corto nigdy nie był w takich opałach. Pratt rzucając go do wagnerowskiego świata, wydał go na pożarcie różnej maści demonom, orkom i samej śmierci. I podobnie jak Baśń wenecka jedenasty tom przygód maltańskiego marynarza nie jest łatwy w lekturze. Wymaga skupienia i co raz zweryfikowania z kim to Corto ma do czynienia. Kto wie, może jakiś bardziej wnikliwy czytelnik odkryje zagadkę wiecznej młodości Maltese?

[bookmark: a1t]1)  jak to często u Pratta bywa, Hermann Hesse był postacią historyczną, laureatem Nagrody Nobla w dziedzinie literatury w 1946 r., i rzeczywiście mieszkał w Montagnoli, gdzie obecnie znajduje się jego muzeum
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  Ewangelia według Alejandro Jodorowskyego

  Andrzej Goryl

  Zoran Janjetov, Alejandro Jodorowsky Technokapłani: Technokapłani #2 (wyd. zbiorcze)
  

  
  Oficyna Scream niestrudzenie wydaje kolejne komiksy Alejandro Jodorowskyego  zarówno te zupełnie nowe, jak również te, które już kiedyś były publikowane w Polsce. W tej drugiej kategorii mieszczą się Technokapłani. Nowe wydanie zamknęło się w dwóch grubych tomach, zbierających po cztery albumy serii  w twardej oprawie, na niezłym papierze i w powiększonym formacie. W tym tekście zajmiemy się drugą częścią tego cyklu.
Ekstrakt: 70%
[image: Technokapłani: Technokapłani #2 (wyd. zbiorcze)]
Główna oś fabularna komiksu skupia się na Albino, młodym geniuszu, który dołącza do Technokapłanów, by tworzyć najwspanialsze gry we wszechświecie. Utalentowany młodzieniec szybko odkrywa straszliwą prawdę o tej organizacji. Nie zbacza jednak z obranej ścieżki; pnie się po kolejnych szczeblach hierarchii, jednocześnie starając się zniszczyć tę sektę. Ostatecznym celem Albino staje się wyłonienie 500 000 wybranych i wyprowadzenie ich do galaktyki obiecanej, gdzie będą mogli żyć w spokoju, nie zatruci technologią. Oprócz tego ważnymi wątkami w Technokapłanach są perypetie matki Albino i jego przyrodniego rodzeństwa; w drugim tomie ich drogi ponownie się schodzą.
Technokapłani po raz pierwszy pojawili się w słynnym Incalu (stworzonym przez Jodorowskyego wspólnie z Moebiusem), w tej serii dowiadujemy się więcej o tej organizacji, jej celach i strukturze. Autor z każdym rozdziałem pokazuje coraz dziwniejsze sekrety.
Nie można odmówić Jodorowskyemu rozmachu  Technokapłani to rozbuchana epopeja kosmiczno-religijna. Można wręcz uznać ją za wykład poglądów na duchowość samego Jodorowskyego. Twórca nie bawi się w subtelności. Patrząc na jego wypowiedzi oraz porównując z innymi utworami, można dojść do wniosku, że artysta wkłada w usta pozytywnych postaci własne poglądy na cywilizację oraz wytwory współczesnej kultury. Sam sposób prowadzenia narracji przypomina z kolei natchnione księgi. Wypowiedzi bohaterów są pełne patosu, wielkich słów i głoszonych z pełnym przekonaniem prawd objawionych. Momentami to drażni  zarówno fiksacja autora na pewnych tematach, jak i wspomniany patos wylewający się z niemal każdej strony. Miejscami gubi się gdzieś fabuła, a autor zbyt mocno skupia się na powtarzaniu przesłania swojego dzieła. Postaci szybko tracą swoje indywidualne cechy, stają się jedynie nosicielami pewnych idei  to powoduje, że trudno przejmować się ich losami; pomiędzy nimi a czytelnikiem nie ma żadnej więzi na poziomie ludzkim. Nawet wiewiórkopodobny Tinigrifi, mający być elementem humorystycznym, nie do końca spełnia swoją rolę.
Ale Technokapłani mają też swoje dobre strony. Jodorowsky wykreował fascynujący wszechświat, pełen nieprawdopodobnych stworzeń i dziwacznych zjawisk. Stworzona przez niego rzeczywistość jest niepokojąca, często bardzo okrutna, a często wręcz surrealistyczna. Czytelnik nie raz będzie zaskakiwany. Trudno odbierać tę serię jako fantastykę naukową  to raczej psychodeliczna space opera. Ale w takiej kategorii sprawdza się całkiem nieźle.
Rysunki Zorana Janjetova od początku sprawiały wrażenie zimnych i obcych, co jeszcze bardziej podkreślają sterylne kolory nałożone przez Freda Beltrana. Nie każdemu się ten styl spodoba. Wielu pewnie odrzuci. Jednak po przeczytaniu całości serii nie można nie przyznać, że taki styl jak najbardziej pasuje do opowiadanej historii. Plansze serbskiego artysty dobrze akcentują dziwność wszechświata Jodorowskyego.
Technokapłani nie są najlepszym komiksem Jodorowskyego, jednak fani tego twórcy powinni być usatysfakcjonowani. Pozostali czytelnicy też oczywiście mogą sięgnąć po ten tytuł  jednak nie polecałbym go jako pierwszego kontaktu z pomysłami chilijskiego artysty.
Plusy:
	Niesamowity, surrealistyczny wszechświat
	Dziwaczne pomysły Jodorowskyego
	Rysunki pasujące do scenariusza


Minusy:
	Słabo nakreśleni bohaterowie
	Wszechobecny patos
	Zbyt duże skupienie się autora na przesłaniu komiksu, kosztem płynnej narracji






Tytuł: Technokapłani #2 (wyd. zbiorcze)
Scenariusz: Alejandro Jodorowsky
Data wydania: maj 2019
Rysunki: Zoran Janjetov
Wydawca:  Scream Comics
Cykl: Technokapłani
ISBN: 9788366291072
Format: 196s. 240x320 mm
Cena: 139,99
Gatunek: SF
Zobacz w: Kulturowskazie
Ekstrakt: 70%
  



  
  
  
  
  Magazyn Esensja - Magazyn Esensja nr 3 (CXCV) kwiecień 2020
  




  
  

  Na kolana, psy, Conan powrócił!

  Piotr Pi Gołębiewski

  Jason Aaron, Mahmud Asrar, Gerardo Zaffino Conan Barbarzyńca #1: Życie i śmierć Conana
  

  
  Po latach rozłąki Conan Barbarzyńca powraca do macierzy, czyli wydawnictwa Marvel. I, na Croma, jest to powrót udany, czego dowodzi Conan Barbarzyńca: Życie i śmierć Conana księga pierwsza.
Ekstrakt: 80%
[image: Conan Barbarzyńca #1: Życie i śmierć Conana]
Przyznam, że zaliczyłem mały falstart. A to dlatego, że zamiast z przygodami Cymeryjczyka, najpierw zapoznałem się z odpryskiem, wprowadzającym na arenę jego ukochaną królową piratów z Czarnego Wybrzeża, czyli Era Conana: Bêlit. Powiedzieć, że poczułem się zmrożony tym, co ujrzałem, to nic nie powiedzieć. A tak się cieszyłem, że Conan wraca do Marvela, bo choć przekonałem się do tego, co prezentowało wydawnictwo Dark Horse Comics, to jednak sentyment pozostał. Nawet mając świadomość, że klasycy, którzy pracowali nad najlepszymi komiksami o barbarzyńcy albo nie żyją (John Buscema, Alfredo Alcala, Tony DeZuniga), albo dawno już rozstali się z Domem Pomysłów (Gary Kwapisz). Z drugiej strony scenarzysta Roy Thomas, który fenomenalnie czuje klimat prozy Roberta E. Howarda powrócił do dawnego pracodawcy właśnie z zamiarem kontynuowania pracy nad rosłym barbarzyńcą.
Na razie jednak stery nad serią powierzono doświadczonemu Jasonowi Aaronowi, mającemu na koncie pozycje poświęcone największym ikonom Marvela. Można było zastanawiać się, czy spec od superbohaterów poradzi sobie z czystym heroic fantasy, ale od razu je rozwiewam  dał radę. Choć nie opierał się na opowiadaniach Howarda, zaprezentował własną wizję przygód Conana, które idealnie wpisują się w kanon stworzony przez pisarza i jego kontynuatorów.
W albumie znajdziemy sześć zeszytów z czego każdy stanowi odrębną opowieść, ale łączą je zakończenia. W każdym z nich przenosimy się do czasów, kiedy Conan jest już sędziwym królem Akwilonii i dopada go klątwa z czasów młodości. Na razie nie wiemy z jakim skutkiem, ale poszczególne historie układają się w cegiełki, które mają nas doprowadzić do wielkiego finału. Ta swoista fabularna klamra wyjątkowo dobrze się sprawdza, podsycając napięcie i nie sprowadza kolejnych części do pokonania zagrożenia / potwora / wroga (niepotrzebne skreślić).
Co zaś się tyczy owych osobnych historii, to prezentują różny charakter, od czysto batalistycznego, po mroczny horror, niczym z prozy Lovecrafta, albo twórczości Mike′a Mignoli (co w sumie na jedno wychodzi). Nie trzymamy się także chronologii zdarzeń. Raz mamy do czynienia z nieokrzesanym Conanem, który niedawno opuścił rodzinne strony, kiedy indziej z królem Conanem Wielkim, zmęczonym urzędniczymi czynnościami i spragnionym konfrontacji oko w oko z przeciwnikiem. Aaron należycie przygotował się do swojego zadania, oferując mięsiste dialogi, wartką akcję i krwawe pojedynki. Zadbał także, by epizody dało się umiejscowić w życiorysie barbarzyńcy, a także na mapie ery Hyboryjskiej. Każdy z zeszytów rozpoczyna się grafiką przedstawiającą krainy po których podróżował Conan z zaznaczonym miejscem akcji. A jakże by inaczej, na czerwono.
Nieco więcej uwag mam do kwestii graficznych. Główny artysta pracujący nad serią Mahmud Asrar nie preferuje ani czystego, wypełnionego szczegółami stylu, jak John Buscema, ani nie posiada tak charakterystycznej, dynamicznej kreski, niczym Cary Nord, który tworzył przygody barbarzyńcy dla Dark Horse Comics. I tej wyrazistości trochę mi brakuje, bo pod względem technicznym trudno mu cokolwiek zarzucić. Pod tym względem lepiej wypadają grafiki Gerarda Zaffino, który stworzył zeszyt numer cztery. Zgodzę się, że strony jego autorstwa są mniej czytelne, ale przez to jego styl posiada pewne cechy oryginalności.
W sumie mamy więc do czynienia z bardzo udanym i obiecującym powrotem. Dobrze, że jednak decydenci Marvela nie poszli miałką ścieżką wytyczoną przez Bêlit i postawili na twarde, męskie historie z których zasłynął Conan. Miejmy nadzieję, że to tylko rozgrzewka przed tym, co nas czeka w przyszłości.
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  Krew, seks i zaczarowane smartfony

  Agnieszka Achika Szady

  Marco B. Bucci, Jacopo Camagni Nomen Omen #2: Wicked Game
  

  
  Nie pozwolisz, by echo tego słodkiego czasu zgniło w posępnej puszczy niepamięci. To cytat z wiersza, czy może inwokacji, znajdującej się w drugim tomie Nomen Omen. Trudno powiedzieć, co znaczy, ale całość brzmi wzniośle, romantycznie i nieco mrocznie, więc zapewne spodoba się domyślnej grupie docelowej tego komiksu.
Ekstrakt: 70%
[image: Nomen Omen #2: Wicked Game]
Połączenie magii z XXI-wieczną techniką nie jest nowym pomysłem  już czternaście lat temu Aleksandra Janusz w  Domu Wschodzącego Słońca opisywała magów przesyłających sobie doładowanie magii przez krótkofalówkę. Becky, bohaterka komiksu idzie dalej: projektuje magiczny interfejs i podłącza się do częstotliwości zaklęć, a następnie używa smartfonów, dronów i elektronicznych zegarków w celu przedostania się na bal mitycznych istot. Czy też opowieści, jak same się nazywają i jak nazywa je narrator we wstępie opisującym Arkadię: Tam zaklęcia, opowieści i duchy miały ciała z krwi i kości.
Fabuła rozwija się mniej więcej tak, jak można by oczekiwać, to znaczy jeśli wyjaśnia się jakiś detal z poprzedniego tomu, to natychmiast pojawiają się dwie kolejne tajemnice. Czasem bywa, że nieco irytująco przeciągane: na przykład Becky widzi ptasio-humanoidalnego stwora, który na początku historii powstał z jednego z towarzyszących jej prześladowcy ptasich szkieletów, i rzuca: To jeden z moich, ale nie dowiadujemy się, jakich moich, ani skąd ona to wie.
Nadal fascynująca jest warstwa graficzna. Zaznaczanie czarów kolorem na czarno-białych planszach daje mnóstwo możliwości, nie tylko związanych z akcją, ale i czysto estetycznych, kiedy na przykład cała strona staje się czarno-biało-zielona. Dzięki temu ten tom jest o wiele bardziej barwny od poprzedniego. Co ciekawe, sekwencje snów Becky rysuje inna osoba, niż resztę komiksu, chociaż bardziej niż ewentualna zmiana kreski rzuca się w oczy zmiana stylu na pełny kolor bez konturów. Dobrze wykorzystane jest też liternictwo w dymkach: zaklęcia i przysięgi pisane są inną czcionką  oczywiście kolorową  a w pewnej chwili pojawia się też krój kojarzący się ze starymi komputerami. Jednak najlepsza jest scena, w której pewna postać (konkretnie, Medea  ta z mitu o złotym runie) dosłownie odrywa fragment dymka przesłuchiwanego przez nią mężczyzny i odczytuje to, czego nie chciał on powiedzieć.
Erotyki i przemocy jest w drugim tomie co najmniej tyle, co w pierwszym. Tutaj pojawia się dodatkowo erotyka połączona z przemocą: antagonista, porwawszy jednego z przyjaciół Becky, używa go, dość brutalnie, jako swojej zabawki seksualnej. Większość fabuły skupia się na przygotowaniach do uratowania chłopaka, i trzeba przyznać, że niezłomna lojalność Becky w tym względzie jest jedną z przyjemniejszych rzeczy w tej historii.
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Scenariusz: Marco B. Bucci
Data wydania: 12 lutego 2020
Rysunki: Jacopo Camagni
Przekład: Jacek Drewnowski
Wydawca:  Non Stop Comics
Cykl: Nomen Omen
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  Nienazwane

  Marcin Knyszyński

  Jacen Burrows, Alan Moore Providence #3
  

  
  Trzeci i ostatni tom Providence Alana Moorea i Jacena Burrowsa jest nie tylko kontynuacją tomu drugiego. To również zamknięcie i podsumowanie Neonomiconu, pierwszego komiksu Moorea skupiającego się na literaturze i kulturowym dziedzictwie Howarda Philipsa Lovecrafta. Wracamy do Nowej Anglii roku 1919 i wraz z głównym bohaterem kontynuujemy poszukiwania prawdziwego oblicza Ameryki. Wiemy już, że znajdziemy o wiele więcej.
Ekstrakt: 80%
[image: Providence #3]
Robert Black, młody dziennikarz nowojorskiego Heralda, zaczął stopniowo docierać do prawdy o otaczającym go świecie. W poszukiwaniu starożytnej Księgi Halego, w której zawarte są tajemnice rzeczywistości i w której na nadzieję znaleźć natchnienie potrzebne do napisania swojej wielkiej powieści o ukrytej Ameryce, przemierza Nową Anglię, poznaje dziwne osoby, bierze udział w coraz bardziej niepokojących wydarzeniach i zaczyna wątpić w swą poczytalność. Pod koniec tomu drugiego trafia na ślad Zakonu Stella Sapiente  tajnej organizacji, której głównym celem jest przywrócenie światu jego pierwotnej formy i urzeczywistnienie tak zwanego świata snów, czyli warstwy rzeczywistości wypartej z naszych umysłów w trakcie ewolucji ludzkiego gatunku. Robert Black poznaje w końcu charyzmatycznego i intrygującego pisarza  Howarda Philipsa Lovecrafta  i postawia udać się do jego rodzinnego miasta. Uważam, że cała moja dotychczasowa tułaczka prowadzi mnie do jedynego prawdziwego i pewnego celu. Do Providence.
Miłośnicy literatury Lovecrafta nie będą zaskoczeni przebiegiem fabuły trzeciego tomu. Spina ona wielką klamrą całą historię rozpoczętą Neonomiconem i zmierza prostą drogą do kierunku, który sygnalizowany był przez cały czas. Moore wkłada wszystkie elementy układanki na przeznaczone im miejsca i wiąże wszystkie luźne końce. Pod względem stricte fabularnym nie pozostajemy z żadnym pytaniem bez odpowiedzi  naprawdę trudno pisać o przebiegu wydarzeń tego tomu, aby ustrzec się spojlerowania. Dosłowna interpretacja wydarzeń jest wręcz napisana wielkimi literami  sprawa komplikuje się w momencie, gdy próbujemy dorobić do niej interpretacje niedosłowne i zaczynamy się zastanawiać, co tak naprawdę Moore chciał nam powiedzieć.
Alan Moore pisze o odmienności i naszej reakcji na nią. Zaznaczaliśmy już wcześniej, że Ameryka drugiej dekady dwudziestego wieku, przedstawiona jest w komiksie jako piękny salon, w którym poupychano pod dywanami masę brudu i śmieci. Ameryka ukryta, uciekająca przez rasizmem, homofobią, uprzedzeniami i ksenofobią manifestuje się w komiksie w postaci pewnej metafory. Świat snów i Mitów Cthulhu pełni tu dwojaką rolę  symbolizuje inność w znaczeniu powyższym, ale jest także jak najbardziej realnym poziomem rzeczywistości. Więcej  motyw wszystkich wynaturzeń i tajemnic, wybrzuszających nieskazitelnie gładką skórę Ameryki, zdaje się być w trzecim tomie odsunięty na dalszy plan. To kosmicyzm Lovecrafta i cała jego filozofia grają teraz pierwsze skrzypce. Moore staje się o wiele bardziej dosłowny.
Widać, że autor zna i rozumie twórczość Lovecrafta. Podobnie jak autor Mitów Cthulhu pisze o staraniach swego bohatera o zachowanie poczytalności. Robert Black czuje, że widzi tylko fragment obrazu  bardzo chce zobaczyć całość i jednocześnie przed tym ucieka. Boi się bardzo, że prawda, którą pozna zniszczy go całkowicie, co barwnie opisuje w swym raptularzu: Wrażenie, jakby całe życie, cały umysł i cały wszechświat nieodwołalnie legły w gruzach, a wszelkie istniejące do tej pory na świecie nici zdrowego rozsądku i racjonalizmu zostały raptem zerwane, pękły z trzaskiem, uwalniając pozbawioną sensu nawałnicę miliarda niepowiązanych ze sobą faktów, które tak naprawdę składają się na prawdę o ludzkim istnieniu, na kłębiący się w nieskończoność chaos wymykający się wszelkim próbom narzucenia własnej narracji.
Dokładnie to jest podstawą lovecraftowskiej filozofii grozy. Zakłada ona, że ludzka rzeczywistość jest tylko delikatnym konstruktem nałożonym na fundamentalny chaos istnienia. Chaos ów jest pierwotny wobec świata ludzi, wyrosłego na całej historii naszego gatunku, zainicjowanej powstaniem świadomości. Oznacza to też, że jest pierwotny wobec języka oraz konieczności ewidencjonowania i etykietowania wszystkich składników świata, w którym przyszło nam żyć. Dla nas istnieje to, co potrafimy opisać  człowiek-Linneusz kataloguje rzeczywistość, aby czuć się bezpiecznie i nadać użytkowy sens otaczającemu go światu. Okazuje się teraz, że sporo pominęliśmy  tylko dlatego, że nie zmieściło się w naszych granicach pojmowania. Dlatego to właśnie nienazwane straszy najbardziej  w obliczu zjawiska, o którym wiemy, że nie powinno istnieć, bo nie poddaje się opisowi, jesteśmy bezradni. Nieodwołalnie tracimy rozum  to dlatego u Lovecrafta nigdy nie było szczęśliwych zakończeń.
To jest właśnie weird fiction w pełnym tego słowa znaczeniu  ludzka wizja świata, zbudowana przez tysiące lat ewolucji naszego gatunku, jest fałszywa u samych podstaw. Komiks sygnalizuje jeszcze jedną rzecz  język ma moc kreacyjną. Dosłownie  na początku było słowo. Ale było to LUDZKIE słowo, które uzyskuje szczególne właściwości w ustach osób mogących wpływać na masy, tworzyć religie, prądy intelektualne, uczyć sposobów myślenia, wypełniać rezerwuary uprzedzeń, niesprawiedliwości i ludzkiej krzywdy. Moore rozumie to doskonale, interpretując myśl HPL-a dosłownie i metaforycznie.
Strażnicy i Miracleman Alana Moorea były odpowiedzią na pytanie, jak wyglądałby świat, gdyby rzeczywiście istnieli w nim kolorowo ubrani superbohaterowie. A dokładnie, gdyby komiksowa idea superbohaterstwa, była jak najbardziej akceptowalną i normalną w naszej rzeczywistości. Neonomicon i Providence odpowiadają na podobnie sformułowane pytanie. Załóżmy, że potwory Lovecrafta naprawdę istnieją. Pisząc potwory Lovecrafta nie myślę jednak dosłownie o Cthulhu, Dagonie i reszcie Wielkich Przedwiecznych, lecz o idei za nimi stojącej. O świecie i zasadach nim rządzących, które były obecne już przed nadejściem człowieka i erą dominacji antropocentrycznej wizji świata. Co by było, gdyby wszystkie wyparte przez ludzką świadomość elementy rzeczywistości przełamały barierę naszej percepcji i nie tyle powróciły do świata, co zdemaskowały fałsz ludzkiego postrzegania? Jak wtedy wyglądałby świat publiczny za oknem i światy prywatne schowane wewnątrz naszych umysłów? I w końcu  wzorem W paszczy szaleństwa, genialnego filmu Johna Carpentera, również opartego o twórczość Lovecrafta  co jest pierwotne, wobec czego? Słowo wobec opisywanego czy opisywane wobec słowa? Autor, czy jego kreacja? Lovecraft był twórcą czy odkrywcą  megafonem ukrytego świata? O to dokładnie pyta Alan Moore.
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  Bunt skończony

  Tomasz Nowak

  Tony Brescini, Edurdo Francisco, Dan Jackson, Stephen Thompson, Brian Wood Aliens - Bunt #2
  

  
  W pojawiającej się co jakiś czas fabularnej stagnacji Obcych wyczekujemy nieustannie powiewów świeżości. Pierwszy tom Aliens: Bunt jej umiarkowaną dozę dostarczył. Tym samym oczekiwania wobec kontynuacji nabrzmiały trochę za bardzo: druga cześć spełniła je tylko po części.
Ekstrakt: 60%
[image: Aliens - Bunt #2]
Szeregowa Zula Hendricks ledwo przetrwała (wraz z androidem Davis 01 i doktor Hollis) akcję komandosów nasłanych przez Weyland-Yutani. Misja wyniszczenia ksenomorfów nie może trwać nadal wobec braku środków  ich statek Europa jest w opłakanym stanie. Nadchodzi zatem czas radykalnych decyzji.
Zainfekowana Hollis musi coś zrobić ze wzrastającym w niej pasożytem. Zula staje wobec dylematu: czy zaufać obiecanym gwarancjom i przywieźć wraz z sobą na Ziemię ogrom straszliwej wiedzy o zabójcach z kosmosu? Davis z kolei uznaje swój los za przesądzony. Napisawszy kod przybliżający go do pełni człowieczeństwa, ma żal do świata, który traktuje go jak przedmiot, podczas gdy on chciałby po prostu żyć. Do tego ich poważnie uszkodzony statek, wiozący na pokładzie morderczy ładunek, abordażuje nieznana jednostka bardzo nieprzyjemnych gości.
Jak widać Brian Wood nieźle tu zakombinował. Nadal unika mielizn i banałów, a swą historię tka z wielu wątków, w których nie braknie tak cenionych przez fanów Aliensów skrajnych uczuć i emocji. Przynajmniej do czasu.
W pewnym momencie, wraz ze zmianą otoczenia, zmienia się układ sił i napięcie towarzyszące zwykle stałej obecności ksenomorfów siada wyraźnie. Wówczas wrogiem staje się ktoś inny, a choć ludzka chciwość i głupota są w zasadzie straszniejsze, takiego wrażenia już nie robią. Nic nie zastąpi obecności samych obcych.
W sposób naturalny nie ma tu też aż tylu nowości, co w tomie pierwszym. Wood kontynuuje i rozwija, a nawet definitywnie rozwiązuje poszczególne wątki. I choć wychodzi mu to nader dobrze, brak zdecydowanego przytupu wieńczącego dzieło.
Zamiast ksenomorfów w tomie drugim Buntu mnożą się ilustratorzy, a to zawsze pociąga za sobą graficzną nierówność i niekonsekwencję. Aktualna mieszanka też momentami wypada słabo i nie jest w stanie zatuszować tego jednolity kolor kładziony przez Dana Jacksona. Być może dzięki temu, że sen i jawa, rzeczywistość bieżąca i przeszła czasem się zacierają, udało się dłużej utrzymać poczucie wszech ogarniającego zagrożenia i atmosferę lęku, ale osłabiło to czytelność głównej osi akcji.
Starzy fani Obcych, pamiętający pierwsze filmy, przywykli do radykalnych, jednoznacznych rozwiązań. To już jednak przeszłość. Obecnie wszystko staje się względne, tak na ekranie, jak i na kartach książek. Tym samym zakończenie Buntu, które jednym wyda się zbyt miękkie, innych ucieszy. Będą chcieli więcej. My już jesteśmy w tym komfortowym położeniu, że wiemy, iż to nie koniec absolutny. Amanda Ripley (córka Ellen) i Zula Hendricks powrócą jeszcze w kolejnym podcyklu Aliens: Opór. Zobaczymy, co dalej wymyśli Brian Wood
Plusy:
	niebanalna, wielowątkowa fabuła
	umiejętne rozwiniecie wielu wątków zapoczątkowanych w tomie 1
	zgrabne wybrnięcie w finale z zawiłości rozgrywających się wydarzeń


Minusy:
	zbyt miękkie zakończenie
	zbyt wielu rysowników i stylów graficznych


Mniej Aliensów w Aliensach trudno uznać za patent na sukces w tej serii. A jednak Woodowi udało się coś cenniejszego  wprowadzenie i rozwiązanie kilku wątków naraz. I nieważne, że miał do dyspozycji aż dwanaście zeszytów, czyli jedną z najdłuższych komiksowych podserii spod szyldu Obcych. To, co zniechęci fanów prostolinijnej nawalanki, większość powinno ucieszyć. Szkoda, że kroku nie dotrzymali graficy.
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  Zemsta jest słodka

  Paweł Ciołkiewicz

  José Homs, Zidrou Shi #3: Revenge
  

  
  Jennifer, jej japońska towarzyszka Kita oraz żyjąca na londyńskich ulicach Pickles znalazły się między młotem a kowadłem. Z jednej strony osacza je demoniczny komisarz Kurb będący na usługach królowej Wiktorii, z drugiej zaś nęka grupa weteranów wojennych bawiących się w Indian pod przywództwem ojca Jennifer  pułkownika Winterfielda. Mimo tego, a może właśnie na przekór wszystkiemu, trzy kobiety kontynuują swoje dzieło zemsty.
Ekstrakt: 100%
[image: Shi #3: Revenge]
Po dramatycznych zdarzeniach, jakie miały miejsce w lupanarze prowadzonym przez lady Muse, sytuacja dziewczyn stała się bardzo trudna. Okazało się, że tzw. Alkowa prowadziła nie tylko działalność polegającą na zaspokajaniu seksualnych popędów klientów z wyższych sfer. Ich swawolne igraszki były fotografowane, a teraz, gdy właścicielka została zabita, ktoś robi użytek z kompromitujących zdjęć. Szantażowani dygnitarze muszą spełniać żądania zamaskowanych mężczyzn. O całej sprawie, dzięki pracy niezwykle skutecznego komisarza Kurba, dowiaduje się królowa Wiktoria. Wszystko wskazuje na to, że niebawem szantażujący mogą stać się szantażowanymi. W tę grę postanawiają włączyć się trzy zdeterminowane kobiety  no może dwie kobiety i jednak dziewczynka. Jennifer, Kita i Pickles mają wspólny motyw: zemstę. Każda z nich ma powody, by ukarać dumnych i pewnych siebie mężczyzn, którym wydaje się, że są bezkarni.
Akcja trzeciego tomu serii rozgrywa się już tylko w jednym planie czasowym. Zostawiliśmy na chwilę szefa koncernu zbrojeniowego SVPPB Lionela Barringtona z jego kłopotami. Teraz koncentrujemy się już tylko na zdarzeniach rozgrywających się w dziewiętnastowiecznej Anglii. To tutaj rodzi się bunt i pragnienie zemsty, które najwyraźniej znajdzie swe ujście także w XXI wieku. Autorzy oferują naprawdę porządną porcję sensacji oraz zaskakujących zwrotów akcji. Zidrou prowadzi opowieść w bardzo zajmujący sposób i nie pozwala czytelnikowi ani na chwilę oderwać się od lektury. Świetną robotę nadal wykonuje również rysownik. José Homs tworzy efektowne plansze, pełne dynamiki oraz szczegółów. Dzięki temu kreuje przekonującą atmosferę brudnego (pod każdym względem Londynu).
Intrygujący pomysł, świetny scenariusz i doskonałe rysunki to niezmiennie główne filary tej historii. Wielowymiarowa charakterystyka postaci nadaje zaś tej historii dodatkowy walor realizmu. Bohaterowie są wiarygodni a ich motywy w pełni uzasadnione i zrozumiałe. Nawet te osobistości, którym trudno kibicować, zostały przedstawione w intrygujący sposób. Wraz z rozwojem akcji pewne uwagi można mieć do grupy prowadzonej przez pułkownika Winterfielda. W gruncie rzeczy to, co oni planują, jest dość problematyczne. No, ale z drugiej strony mówimy o mężczyznach, którzy pomimo sędziwego wieku bawią się w Indian, więc może jednak ich tyleż brawurowy, co oderwany od rzeczywistości plan staje się w tym kontekście bardziej zrozumiały. Kilka zaskakujących rozwiązań oraz cliffhanger kończący trzeci tom zapowiadają jeszcze większe sensacje w kolejnych odsłonach tej opowieści.
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  Ciechanów wolny i Christowy

  Tomasz Nowak

  Dariusz Cybulski, Rafał Kado 1918 Ciechanów
  

  
  Rocznica odzyskania niepodległości była znakomitym pretekstem do opublikowania kilku tytułów komiksowych. Miały one edukować, uświadamiać, propagować i  w myśl mistrza Papcia Chmiela  bawić. Założenia te do serca wzięli sobie twórcy tytułu o wyzwoleniu Ciechanowa - tyle że nie do końca wiedzieli, co z nimi począć.
Ekstrakt: 40%
[image: 1918 Ciechanów]
Komiks w formie mocno sfabularyzowanej, umownej, prezentuje wypadki rozgrywające się w Ciechanowie w przełomowych dniach listopada 1918 roku. Bohaterami są autentyczne postaci, stanowiące motor ówczesnych zdarzeń, zmierzających ostatecznie do usunięcia zasiedziałych Prusaków i ustanowienia na Mazowszu niepodległego państwa polskiego.
Ogólny ich przebieg przypomina to, co działo się wówczas również w innych częściach zaboru pruskiego. Pojawiają się też jednak wydarzania i bohaterowie wyjątkowi, nierzadko tragiczni. Nie do końca jednak wiadomo czy prawdziwi, o czym autorzy lojalnie uprzedzają już na wstępie.
1918 Ciechanów miał przybliżać zwłaszcza młodemu czytelnikowi wycinek historii zwykle pamiętany i znany słabo. Jakoś nam ta tradycja odzyskania niepodległości nie leży ani na sercach, ani w pamięci, więc inicjatywa to nader zacna. Niestety nie za bardzo wiadomo czy autorom chodziło o prezentację humorystyczną czy też rozcieńczenie uśmiechem dramatyzmu towarzyszącego ówczesnym wydarzeniom. Zarówno z jednej, jak i z drugiej strony wgląda to trochę nieporadnie.
Ów nieszczęsny tragikomiczny anturaż i niemożność rozróżnienia faktów od fikcji zagęszczają fragmenty edukacyjne. Niektóre dymki nasycone są ogromną ilością wiedzy  faktów, dat, nazwisk  są nie do ogarnięcia dla kogoś niewtajemniczonego. Bez stosownych uzasadnień fabularnych, przypisów po prostu pozostają ciężkostrawne dla czytelnika z zewnątrz. Wędrówki po nich nie ułatwia też brak głównych, przewodnich bohaterów, wokół których rozgrywałaby się akcja, stanowiących niejako punkt zaczepienia.
Ciekawe także, czy to wyłącznie członkom Polskiej Organizacji Wojskowej Ciechanów zawdzięcza wyzwolenie? Bo tak jednoznacznie sugeruje właśnie komiks przepełniony okrzykami czci dla marszałka Piłsudskiego, bez najmniejszej wzmianki o innych ruchach, organizacjach czy ludziach ważnych dla polskiej niepodległości.
Rysownik Rafał Kado, podobnie jak scenarzysta Dariusz Cybulski, nie jest komiksowym debiutantem. Ma już w swoim dorobku ciechanowski tytuł superbohaterski. Tym razem przyjął zupełnie inną formułę graficzną. 1918 Ciechanów jest w całości czarno-biały. Ponadto z jakiegoś względu grafik postanowił upodobnić swoją kreskę do tej, którą znamy doskonale z komiksów Janusza Christy.
Widać, że Kado stara się jak może i momentami wychodzi mu nieźle. Kształtowane przez niego postaci przypominają zdecydowanie te kreowane przez autora Kajtka i Koka, jednak nie zawsze. Bywa, że zaburzona zostaje perspektywa czy proporcje. Bohaterowie odróżnialni przez cechy charakterystyczne, bez nich potrafią zlewać się w masę, w czym nie pomaga ich szybka niekiedy rotacja pomiędzy kolejnymi stronami.
No i jeszcze te humorystyczne skojarzenia rysunków tam, gdzie humoru w fabule próżno szukać Nawet tam, gdzie dowcip pojawia się w dialogach, brzmi on przyciężko. Patos i łopatologia stają się niekiedy wręcz groteskowe.
Na pewno cennym akcentem jest powiązanie zdarzeń sprzed stu lat z miejscem, gdzie w Ciechanowie wciąż kultywuje się ich pamięć. Jest to plac Kościuszki, gdzie wznosi się pomnik Polskiej Organizacji Wojskowej. W finale autorzy ładnie ukazali, jak bardzo różni się podejście różnych pokoleń do zdarzeń sprzed stu lat. To najbardziej udany fragment komiksu, który akurat i bawi, i daje do myślenia.
Plusy:
	przypomnienie postaci i zdarzeń, które ulegają coraz powszechniejszemu zapomnieniu


Minusy:
	brak jednoznacznego bohatera, wiążącego całą akcję komiksu
	niejednoznaczny wydźwięk komiksu, ni humorystyczny, ni edukacyjny
	mnogość informacji, które przeciążają dialogi
	nie w pełni udana oprawa graficzna, sugerująca humorystyczny wydźwięk całości


Komiks powstał przy okazji rocznicy odzyskania niepodległości i podobną ma strukturę  taką przy okazji. Sprawia wrażenie stworzonego bez wyrazistego pomysłu fabularnego i graficznego. Szkoda o tyle, że sprawia to, że jego lektura dla czytelnika niezaangażowanego, czyli spoza Ciechanowa, będzie trudna i mało czytelna. Tym samym podstawowe założenie edukacyjne nie zostanie spełnione.




Tytuł: 1918 Ciechanów
Scenariusz: Dariusz Cybulski
Data wydania: 15 lipca 2019
Rysunki: Rafał Kado
Wydawca:  Coyot Presents,  
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  Monstrum po drugiej stronie czarnej dziury

  Paweł Ciołkiewicz

  Don Lawrence, Martin Lodewijk Storm #8: Żyjąca planeta / Vandaal Niszczyciel
  

  
  Kolejne dwie przygody Storma, Rudowłosej i Nomada przedstawione w ósmym tomie serii dostarczają solidnej porcji niezobowiązującej i bezpretensjonalnej rozrywki. Bohaterowie najpierw muszą zdobyć Jajo Pandarwii, a później uchronić żyjącą planetę przez całkowitą destrukcją. Normalka!
Ekstrakt: 80%
[image: Storm #8: Żyjąca planeta / Vandaal Niszczyciel]
Ósmy tom Storma przynosi dalszy ciąg przygód trójki bohaterów, które rozgrywają się na żyjącej planecie Pandarwii. Tym razem demoniczny Marduk pozostaje na drugim planie, a Storm i jego towarzysze muszą stawić czoła innym niebezpieczeństwom. Najpierw czeka ich dość dziwna misja, opisana w albumie Żyjąca planeta. By uchronić swój statek przed rozłożeniem na czynniki pierwsze przez jakieś dziwne liliputy, muszą dostarczyć im pewną drogocenną rzecz. Chodzi o Jajo Pandarwii. Choć ani Storm, ani jego przyjaciele nie mają pojęcia, co to jest, wyruszają w podróż. Czeka ich rzecz jasna wiele atrakcji  na przykład walka z wielkim robalem, oraz spotkanie z bohaterami Alicji w krainie czarów. Później robi się jeszcze niebezpieczniej. Na Pandarwię trafia bowiem tajemniczy przybysz z innego wymiaru. Vandaal Niszczyciel, jak można spodziewać się po jego przydomku, zaraz po tym, jak zostaje odmrożony, próbuje zniszczyć planetę. Podczas lektury tej opowieści niektórzy mogą mieć skojarzenia z komiksem Monstrum Tadeusza Raczkiewicza. Tajfun i jego dwie towarzyszki również walczyli z niebezpiecznym intruzem.
Ósmy tom oferuje dokładnie to, do czego fani serii już się przyzwyczaili: zwariowane przygody, odrobinę drewniane dialogi, mnóstwo opisów tego, co i tak widać na kadrach. Młodym czytelnikom może się to wydać się cokolwiek archaiczne, natomiast miłośnicy klasycznych serii komiksowych będą w siódmym niebie. No i oczywiście gwóźdź programu  rysunki Dona Lawrencea. Rysownik pozostaje wierny malarskiej stylistyce i tworzy kadry stanowiące ucieleśnienie pulpowej konwencji. Efektowne krajobrazy Pandarwii, precyzyjne projekty statków kosmicznych i realistyczne wizerunki coraz bardziej porozbieranych bohaterów to kluczowe elementy jego prac. Można odnieść wrażenie, że z jakichś względów autorzy postanowili coraz śmielej poczynać sobie z cielesnością postaci. Do bardziej niż skromnych strojów Rudowłosej już się przyzwyczailiśmy (tym razem są jeszcze skromniejsze), ale Storm chyba po raz pierwszy prezentuje tak odważnie swoje atuty. Wszyscy, którzy niedawno prowadzili zażarte dysputy o niesfornym batarangu Mrocznego Rycerza, niewątpliwie znajdą tu coś dla siebie.
Lektura obu opowieści zawartych w ósmym tomie nadal stanowi źródło czystej, bezpretensjonalnej i lekkiej rozrywki. Tym razem opowieść została wzbogacona szczyptą surrealizmu i groteski, co dodatkowo zwiększa jej atrakcyjność. Szczególnie w dzisiejszej sytuacji dobrze jest mieć pod ręką komiks oferujący możliwość oderwania się od codzienności i wyruszenia w niezobowiązującą, ale emocjonującą podróż przez kosmiczne światy. Jeśli dodamy do tego świetne rysunki, niezmiennie cieszące oko, to otrzymamy dobry komiks na złe czasy.




Tytuł: Storm #8: Żyjąca planeta / Vandaal Niszczyciel
Scenariusz: Martin Lodewijk
Data wydania: 30 września 2019
Rysunki: Don Lawrence
Wydawca:  Kurc
Cykl: Storm
ISBN: 978-83-953925-5-9
Format: 104s. 210 x 297 mm
Cena: 75,00
Gatunek: SF
Zobacz w: Kulturowskazie
Ekstrakt: 80%
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  Coraz bliżej Kajka i Kokosza

  Piotr Pi Gołębiewski

  Janusz Christa Kajtek i Koko w kosmosie #5: Obce świadomości
  

  
  Egmont dzielnie kontynuuje wydawanie pokolorowanej edycji najdłuższego polskiego komiksu, a mianowicie Kajtka i Koka w kosmosie. Tom piąty otrzymał nazwę Obce świadomości i w niczym nie ustępuje znakomitym poprzednikom.
Ekstrakt: 80%
[image: Kajtek i Koko w kosmosie #5: Obce świadomości]
Jak pamiętamy, ostatni odcinek zakończył się w dramatycznych okolicznościach dla naszych marynarzy. Koko poddany czarom maga destrukcyjnych Burbli stał się ich hersztem i zapomniał o przyjacielu. Pała teraz gniewem do wszystkich i wszystkiego. Kajtek, by go ratować wyrusza po radę do lokalnego mędrca, a towarzyszy mu przedstawiciel pokojowo nastawionych Łąkali. To oczywiście początek ich przygód, które zostały w niezwykle atrakcyjny sposób przygotowane przez Janusza Christę. Poza tym, że stanowią przemyślaną, trzymającą w napięciu całość, to jeszcze każdy z czterech kadrów, które pierwotnie były publikowane w Wieczorze Wybrzeża, zawiera swoistą puentę.
Warto też odnotować, że znajdujemy się w momencie, kiedy autor zdecydował się, ulegając naciskom fanów, przedłużyć serię. Wyraźnie było widać w którym momencie miał zamiar zakończyć kosmiczne wojaże marynarzy. I tak w wyniku buntu Komputera Centralnego, zamiast na Ziemię, ich rakieta poleciała w stronę nieznanych światów. Dla fanów jest to także interesujący punkt zwrotny w samej karierze Christy, którego zaczęło już ciągnąć w stronę słowiańskości Kajka i Kokosza. Planeta na której lądują ich poprzednicy jest bowiem swojskim, pseudośredniowiecznym krajem z baśni, w którym kosmiczni przybysze, roboty i skafandry astronautów, zaczynają kłuć w oczy. Nie oznacza to jednak, że elementy te nie odgrywają znaczących ról. Moim faworytem jest robot, który uległ uszkodzeniu i reaguje agresją na wszelkie głośniejsze dźwięki.
Uważni czytelnicy znajdą także cała masę pomysłów, które w późniejszych latach Christa z powodzeniem wykorzystywał w albumach poświęconych Kajkowi i Kokoszowi. Tu szczególnie kłaniają się Szranki i konkury oraz Dzień Śmiechały. Trudno w tym przypadku mówić jednak o autoplagiacie, skoro autor zapewne nie podejrzewał, że komuś uda się kiedykolwiek wydać gazetowe paski Kajtka i Koka w kosmosie w innej formie. Podobnie ma się sytuacja z pracami Papcia Chmiela, który również zaczynał w gazetach.
A jednak przy całej mojej sympatii do twórczości Janusza Christy i tego, że jako pierwszy jestem gotów stanąć w jego obronie, jako bardzo oryginalnego twórcy, nie sposób nie zauważyć oczywistych inspiracji Przygodami Gala Asteriksa. Nie tylko wojsko srogiego Apodyktusa przypomina Rzymian okupujących Galię, ale także zaczerpnięto stamtąd kilka gagów. Na szczęście nie na tyle, by zepsuło to przyjemność z lektury.
Obce świadomości to wciąż wyśmienita porcja rozrywki na najwyższym poziomie. Zarówno jeśli chodzi o stronę wizualną, dodatkowo uatrakcyjnioną przez umiejętne dobranie nowych kolorów, jak i intelektualną. Fantazja Christy wydaje się, że nie znała granic, dzięki czemu potrafił w umiejętny sposób poruszać się zarówno w historiach rodem z baśni, jak i mocno podbitych wątkami science fiction. A wszystko to splata inteligentny, choć momentami może nieco slapstikowy, ale zawsze bezbłędny humor.




Tytuł: Kajtek i Koko w kosmosie #5: Obce świadomości
Scenariusz: Janusz Christa
Data wydania: 22 stycznia 2020
Rysunki: Janusz Christa
Kolor: Janusz Christa, Arkadiusz Salamoński
Wydawca:  Egmont
Cykl: Kajtek i Koko w kosmosie, Kajtek i Koko
ISBN: 9788328135819
Format: 96s. 216x285mm
Cena: 39,99
Gatunek: humor / satyra
Zobacz w: Kulturowskazie
Ekstrakt: 80%
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  Męskie granie

  Marcin Knyszyński

  Raule, Roger Jazz Maynard #2: Trylogia islandzka
  

  
  Wydawnictwo Non Stop Comics wydało przed rokiem trzy pierwsze odcinki serii Jazz Maynard w jednym zbiorczym tomie, zatytułowanym Trylogia barcelońska. Teraz przyszła pora na kolejny tryptyk, Trylogię islandzką, zbierający części od czwartej do szóstej. Zmieniamy klimat  ale tylko w znaczeniu meteorologicznym, bo drugi tom dostarcza czytelnikom dokładnie to samo, co pierwszy.
Ekstrakt: 70%
[image: Jazz Maynard #2: Trylogia islandzka]
Tytuł albumu wprowadza w błąd. Powinien brzmieć Zakończenie tetralogii barcelońskiej i dylogia islandzka. Czwarty odcinek Jazza Maynarda to bezpośrednia kontynuacja wydarzeń z odcinka trzeciego  tak naprawdę dopiero tutaj mamy podsumowanie i zamknięcie poprzedniej historii. Oto Jazz Maynard, trębacz jazzowy, mistrz sztuk walki, włamywacz dżentelmen, niepoprawny zawadiaka i łobuz, wyglądający jak Adrien Brody grający w ekranizacji Cowboya Bebopa. To wychowanek barcelońskich ulic, ale tych pokazanych w Biutiful Iñárritu a nie w Vicky Cristina Barcelona Woodyego Allena. Uciekł przed laty z piekła dzielnicy El Raval za ocean, ale przegrał z bezlitosnym przyciąganiem dawnego życia. Tom pierwszy skończył się w momencie poważnych rozliczeń z przeszłością.
Jazz nie chce już żyć na krawędzi. Po ostatniej wielkiej zadymie, podczas której o mało nie stracił życia, złapał za trąbkę i gra po nocach w barcelońskich barach  gra, jakby każdy dzień był jego ostatnim. Pewnego wieczoru spotyka swą dawną znajomą, która proponuje mu kolejny skok życia i obiecuje (jak to zwykle w heist popkulturze bywa), że ten będzie już na pewno ostatnim. Trzeba polecieć na Islandię i wykraść Złote Oko ze spalonego miasta w Sistanie  rzekomo magiczny artefakt wykradziony z Uniwersytetu Teherańskiego. Barcelona nie lituje się nad Jazzem  znowu dochodzi do wydarzeń, w wyniku których ucieczka ze stolicy Katalonii jest dla Jazza najlepszym rozwiązaniem. Kierunek  Reykjavik.
Piąty i szósty odcinek Jazza Maynarda to już akcja na skutej lodem północy. Poznajemy agentów irańskiego wywiadu; tajną faszystowską organizację, która chce oczyścić ląd Wikingów z kolorowego śmiecia; no i przede wszystkim kolejne potwierdzenie tezy, że gdziekolwiek Maynard by się nie udał  przeszłość go dopadnie. Okazuje się bowiem, że w całą aferę Złotego Oka zamieszany jest też pewien stary znajomy naszego bohatera, którego ten bardzo dobrze zna z okresu, gdy przebywał w Nowym Jorku. Retrospekcje Jazza, dotyczące czasów jego wczesnej młodości i nauki złodziejskiego fachu za oceanem, zajmują mniej więcej tyle samo miejsca co intryga z perskim klejnotem  świetnie się to wzajemnie uzupełnia i zmienia co chwilę czytelniczą perspektywę obydwu wątków.
Osób, które znają tom pierwszy, nie muszę do niczego przekonywać, ani niczego im odradzać. Dostajecie dokładnie to samo  ten sam rodzaj komiksu, z tak samo prowadzoną fabułą, o tej samej jakości scenariusza i rysunku. Koniec, kropka  taka informacja wystarczy, wiecie już dobrze, czy kupić kontynuację. Osoby, które stykają się z tytułem po raz pierwszy, nie muszą koniecznie szukać tomu pierwszego  fabuła jest poprowadzona tak, że nie stwarza żadnych problemów poznawczych. Mamy tylko wrażenie (słuszne), że pierwszy odcinek z trzech, podsumowujący wątek barceloński, oderwany jest od większej całości. Co trzeba wiedzieć więcej? Jazz Maynard to odpowiednik filmowego Johna Wicka. Znajdziemy tu też elementy Jasona Bournea, Szybkich i wściekłych, Transportera czy Mission Impossible  jest to komiks bardzo generyczny, zbudowany według wypracowanego przez lata przepisu i nie zaskakujący zupełnie niczym. Ale prawdą jest to, że nie miał na celu nikogo specjalnie zaskakiwać.
Rysunki Rogera to manga dla dorosłych. Zaznaczałem to przy okazji recenzji tomu pierwszego i powtórzę również teraz. Sceny akcji, bijatyki, strzelanin  wystarczy raz spojrzeć i nie da się uniknąć skojarzeń. Roger rysuje bardzo realistyczne i bogate w szczegóły tła  mroczne uliczki Barcelony, wnętrza domów, dzikie pejzaże Islandii i jej bary, w których łatwo dostać łomot (gdzie zresztą trudno w realiach Jazza Maynarda?). Epizody w Reykjaviku narysowane są w zimnych, metalicznych i szarych barwach. Epizod barceloński to znana już ciepła, brązowa (wpadająca w sepię) kolorystyka. Wiadomo  Hiszpania to nie Islandia. Rysunki postaci są z kolei bardzo umowne i zdecydowanie komiksowe  faceci są żylaści i twardzi jak skała, kobiety jak klepsydry, a wszyscy razem dość przerysowani. W bardzo pozytywnym sensie oczywiście  właśnie ten dysonans jest tu niezaprzeczalnym plusem.
Lektura Jazza Maynarda jest bardzo szybka i naprawdę przyjemna, choć nie pozostanie w pamięci zbyt długo. Ale gdy za parę lat do wydanego przed kilkoma miesiącami siódmego odcinka dołączą dwa kolejne i powstanie dajmy na to Trylogia rosyjska (czy jakakolwiek inna) przeczytam na pewno.




Tytuł: Jazz Maynard #2: Trylogia islandzka
Scenariusz: Raule
Data wydania: luty 2020
Rysunki: Roger
Wydawca:  Non Stop Comics
Cykl: Jazz Maynard
Cena: 59,90
Gatunek: sensacja
Zobacz w: Kulturowskazie
Ekstrakt: 70%
  



  
  
  
  
  Magazyn Esensja - Magazyn Esensja nr 3 (CXCV) kwiecień 2020
  




  
  

  Blast It!

  Marcin Knyszyński

  Jean-Michel Charlier, Jean Moebius Giraud, Christian Rossi Jim Cutlass #1
  

  
  Czytaliśmy ostatnio Western Jeana Van-Hammea i Grzegorza Rosińskiego. Dziś znowu udajemy się na komiksowy Dziki Zachód  ale trochę bardziej na południe i o dziesięć lat wcześniej. Jim Cutlass pełen jest humoru i pędzącej na złamanie karku przygody  jakże jest inny od wspomnianego Westernu.
Ekstrakt: 80%
[image: Jim Cutlass #1]
Gdy spojrzymy na lata kolejnych wydań komiksu Blueberry, autorstwa Jeana-Michela Charliera i Jeana Girauda, zauważymy pięcioletnią wyrwę między odcinkiem siedemnastym i osiemnastym. Seria miała przerwę wydawniczą od 1975 do 1980 roku  panowie pokłócili się wtedy trochę z Dargaudem i postanowili zrobić coś nowego. Efekt ich pracy nie był jednak jakoś specjalnie odmienny od tego, co tworzyli do tej pory  znowu napisali przygodowy western, który wystartował w odcinkach w magazynie Pilote już w 1976 roku. Przygody Jima Cutlassa zostały wydane w albumie zbiorczym pod koniec 1979 roku, a potem panowie wrócili do Blueberryego. Dziesięć lat później Charlier zaczął pisać drugi tom, ale niestety zmarł w lipcu 1989 roku  scenariusz miał już trzydzieści sześć stron. Jean Giraud zrobił to samo, co Albert Uderzo po śmierci René Goscinnego  sam napisał resztę. Zrezygnował jednak z rysowania i zaprosił do współpracy młodszego kolegę po fachu, Christiana Rossiego. Razem stworzyli jeszcze potem pięć kilkudziesięciostronicowych albumów  siódmy, ostatni, wyszedł w roku 1999.
Pierwszy zbiorczy tom Jima Cutlassa polskiej edycji Egmontu zawiera trzy pierwsze odcinki serii. Akcja Mississippi River rozpoczyna się w przeddzień wojny secesyjnej. Tytułowy bohater jest młodym awanturnikiem z Południa, który jednak popiera Abrahama Lincolna i jest podporucznikiem w armii generała Ulyssesa Granta. Podróżuje właśnie do Luizjany, gdzie niedaleko Nowego Orleanu leży wielka plantacja bawełny, którą odziedziczył po swoim wuju. Na miejscu okazuje się, że drugą spadkobierczynią jest jego kuzynka (niespokrewniona  co, jak się domyślacie, jest nie bez znaczenia) Carolyn. Awanturniczy charakter Jima powoduje niestety, że zamiast zostać ziemskim posiadaczem musi salwować się ucieczką i powraca do Luizjany dopiero po wojnie. Plantacja jest w ruinie, Jankesi zdewastowali ją doszczętnie, ziemia jest obciążona hipoteką, a na domiar złego mają na nią ochotę bogaci dranie spod ciemnej gwiazdy. Cutlass postanawia pomóc kuzynce, doprowadzić posiadłość do dawnej świetności, zatrudnić wolnych Murzynów i nie pozwolić, aby przejęli ją źli ludzie. Sprawy oczywiście mocno się komplikują w kolejnych tomach  z kuzynką drzemy ciągle koty (ale wiadomo, kto się czubi, ten się lubi), ktoś nam podpala zbiory, ktoś inny fałszywie nas oskarża i do tego wszystkiego miesza się Ku Klux Klan.
Chłopak z północy (choć w sumie nie do końca), łobuz, rozrabiaka, spryciarz, kpiarz i dziewczyna z południa, konserwatystka, dzielna wojowniczka, dla której wojna secesyjna wcale się nie skończyła. Dokoła pola bawełny; bagna Luizjany; Nowy Orlean tętniący muzyką, krzykami i odgłosami strzałów; zapach wolności i wielkich zmian (krzywda, krew, niesprawiedliwość i płonące krzyże pachniały w tych czasach tak samo). Idealny przepis na komiks o wybitnie rozrywkowym charakterze  bez morałów, drugich den i wielkich aspiracji. Wszystkie trzy odcinki (głównie te pisane przez Gira) przepełnione są akcją, gonitwami, strzelaninami, zdradami, spiskami i  co najważniejsze  wszechobecnym humorem i narracyjną lekkością. Jim Cutlass jest ciągle w opałach, cały czas balansuje na granicy życia i śmierci  i nieodmiennie spada na cztery łapy, na przekór wrażeniu, że tym razem to już nie wyjdzie z tarapatów cało. Ma więcej szczęścia niż rozumu  daleko mu do herosów pokroju Johna Waynea, choć trzeba przyznać, że potrafi poświęcić się dla nie swojej sprawy. Przeciwnicy Cutlassa są bardzo komiksowi, grubo ciosani i nawet trochę komiczni (główny zły wygląda dokładnie jak Charles Bronson  taką niespodziankę przyszykował dla czytelników Jean Giraud), ale zdecydowanie negatywni.
Przenosimy się na Dziki Zachód jeszcze nie odczarowany, nadal romantyczny, bardzo umowny i mocno naznaczony europejskimi wyobrażeniami. Jest najzwyczajniej w świecie uroczy i nie dający się nie lubić. Jedna rzecz irytuje na początku, ale potem bierzemy ją z dobrodziejstwem inwentarza. Chodzi o angielskie słowa wplatane co rusz w dialogi. Good Lord. Nie jesteś zbyt rosły, honey!. Co za charakterek! Gosh!. Sznur! Zaraz Damnation!. Blast It! To on!. Gdy zamykamy komiks, dochodzimy jednak do wniosku, że one też nadają mu uroku.
Rysunki, jak się można domyślić, są absolutnie rewelacyjne. To dokładnie taki Gir jakiego znamy z Blueberry, rysujący świetnie krajobrazy, przyrodę, Nowy Orlean ze wszystkimi jego ciemnymi zaułkami, stroje, dekoracje i sceny akcji  wszystko działa bez zarzutu. Christian Rossi rysuje bardzo podobnie  widać, że Jean Giraud był dla niego takim samym wzorem jak Moebius dla Zorana Janjetova, gdy ten rozpoczynał prace nad Przed Incalem.
Mississippi River, którą dzieli od Człowieka z Nowego Orleanu ponad dziesięć lat, jest dość samodzielnym tworem. Odcinek drugi i trzeci stanowią już pewną ciągłość  pierwszy, zbiorczy tom Jima Cutlassa kończy się potężnym cliffhangerem i zapowiedzią dalszych przygód. Polecam nie tylko fanom Blueberry.
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  Po Ennisie

  Andrzej Goryl

  Garth Ennis, Leonardo Fernández, Goran Parlov Punisher MAX #6
  

  
  Punisher MAX to seria kojarzona głównie z Garthem Ennisem. Nic dziwnego  irlandzki autor ją rozpoczął i prowadził przez kilkadziesiąt numerów. Stworzył w tym czasie szereg bardzo porządnych (i kilka wyjątkowo udanych) historii. Ojciec Kaznodziei pokazał, że świetnie czuje postać Franka Castlea i nawet z prostych historii o tym bohaterze potrafi dużo wyciągnąć. Jednak szósty tom tego cyklu powstał bez jego udziału. Zebrane tu scenariusz popełnili inni autorzy: Greg Hurwitz, Duane Swierczynski i Victor Gischler. Jak sobie poradzili z tematem?
Ekstrakt: 70%
[image: Punisher MAX #6]
W zbiorze znajduje się w sumie pięć fabuł. Nie odbiegają one od tego, do czego przyzwyczaiły nas wcześniejsze przygody Punishera. Frank rozprawia się z bezwzględnym gangiem w Meksyku. Torturuje trzech przestępców na łódce. Staje się elementem gry obrzydliwie bogatych gangsterów. Staje przeciwko morderczym wieśniakom. I wykańcza całe zastępy złych ludzi. Standard. Nic, czego by już nie było.
Pisałem wcześniej, że ten album powstał bez udziału Ennisa, ale to nie do końca prawda. Jego duch wyraźnie unosi się nad tym zbiorem, a każdy z autorów próbuje pisać Punishera ennisem. Widać podobne motywy do tych poruszanych przez irlandzkiego twórcę, są też zbliżone zagrania i rozwiązania fabularne. Prawie im to wychodzi. Zebrane tu komiksy są nieźle napisane, jednak brakuje im swobody Ennisa w konstruowaniu dialogów oraz umiejętności balansowania między tematami śmiertelnie poważnymi a dziką groteską. No cóż, nie można mieć wszystkiego. Mimo że całość nie wyszła tak jak powinna, to należy zaznaczyć, że to wciąż są zupełnie przyzwoite komiksy. Wszyscy autorzy są doświadczonymi twórcami, którzy wiedzą jak opowiedzieć fabułę, dobrze rozumieją Franka Castlea i potrafią go umiejętnie poprowadzić. Ich historie są sprawnie przedstawione, mają przyzwoicie napisanych bohaterów i trzymają w napięciu. Nie ma w nich wiele oryginalnych pomysłów, nie wnoszą nic nowego do postaci Punishera, ale jak na czysto rozrywkową lekturę jest zupełnie dobrze. To takie komiksy, do których ciężko się o cokolwiek przyczepić, ale też nie zostają na zbyt długo w pamięci.
Równie poprawne są rysunki. W albumie znajdziecie prace czwórki twórców: Laurencea Campbella, Michela Lacombea, Gorana Parlova i Jefte Palo. Żaden z nich nie jest wybitnym artystą, ale ich plansze spełniają swoje zadanie  w czytelny sposób przedstawiają fabułę. To się liczy. Jednak nie szukajcie w środku albumu specjalnie odważnych czy widowiskowych kadrów. Najsilniejszym punktem wizualnym tego komiksu są okładki poszczególnych rozdziałów  zwłaszcza te, stworzone przez jak zawsze doskonałego Davea Johnsona.
Szósty tom Punishera z imprintu MAX to przyzwoity zbiór historii sensacyjnych. Sięgnijcie, jeśli jesteście fanami cyklu, lub macie ochotę na porcję brutalnej sprawiedliwości. Jak nie  to możecie odpuścić.
Plusy:
	Solidnie napisane historie
	Autorzy dobrze rozumieją postać Punishera
	Poprawne rysunki


Minusy:
	Fabuły są mało oryginalne
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  Diabłu na pohybel

  Marcin Knyszyński

  Steve Dillon, Garth Ennis, David Lloyd, William Simpson Hellblazer - Garth Ennis prezentuje #3
  

  
  Wydawnictwo Egmont przedstawia polskim czytelnikom jedną z najbardziej popularnych serii komiksowych linii DC Vertigo. Robi to trochę nie po kolei  w zeszłym roku wyszły dwa zbiorcze albumy runu Briana Azzarello, a teraz dopiero pierwszy tom autorstwa Gartha Ennisa. Irlandzki scenarzysta zaczął pisać Hellblazera sto numerów i dziewięć lat wcześniej niż autor 100 naboi. Teraz jego komiks trafia do Polski (choć tak właściwie jest to w dużej części ponowna wizyta).
Ekstrakt: 80%
[image: Hellblazer - Garth Ennis prezentuje #3]
Dwie trzecie runu Gartha Ennisa już się przecież w Polsce ukazało. W latach 2008-2010 to właśnie Egmont wydał pięć komiksów Hellblazera zbierających dwadzieścia osiem odcinków z czterdziestu siedmiu, które napisał Ennis. Teraz prawdopodobnie otrzymamy całość w trzech wielkich tomach  pierwszy zawiera ich piętnaście i skupia się na początkach kariery autora za oceanem. Ennis dołączył do Detective Comics na początku 1991 roku, kiedy to o DC Vertigo nikt jeszcze nawet nie myślał, a seria Hellblazer liczyła już czterdzieści odcinków. Głównym bohaterem był oczywiście John Constantine  londyński uliczny mag, pogromca demonów, okultystyczny detektyw, egzorcysta, nałogowy palacz, manipulant, hochsztapler, cwaniak, bywalec najpodlejszych klubów i sobowtór Stinga. Pierwszym scenarzystą serii był Jamie Delano, Brytyjczyk z Northampton, czyli ziomek ojca Johna Constantinea  Alana Moorea, który stworzył go w 1985 roku na potrzeby swej Sagi o potworze z bagien. Okres Delano to przełom lat osiemdziesiątych i dziewięćdziesiątych  między wszystkimi paranormalnymi i okultystycznymi przygodami, scenarzysta poupychał sporo komentarzy do współczesnej mu sytuacji społecznej Wielkiej Brytanii późnych rządów Margaret Thatcher.
Ale oto przyszły lata dziewięćdziesiąte i zaczął wiać wiatr zmian. Garth Ennis przejął Hellblazera w odcinku 41, w maju 1991 roku. Młody, nieopierzony, ledwie dwudziestojednoletni, lekko spóźniony na komiksową brytyjską inwazję na Stany Zjednoczone. Sam przyznaje w przedmowie, że na początku miał wielką pustkę w głowie, ale szybko postanowił, że zrobi rewolucję. Nie było w sumie innego wyjścia  Ennis musiał uderzyć mocno, zrobić szum i pokazać, że pisze inaczej niż Delano. W przeciwnym wypadku odbiorcy wzięliby go tylko za sprawnego wyrobnika i naśladowcę, a po kilku odcinkach przestaliby się interesować jego komiksami. Ennis zatem skazał głównego bohatera na śmierć  tylko młody i rozgorączkowany (ale także odważny) autor mógł wpaść na taki pomysł. John Constantine w chwili premiery pierwszego odcinka jego autorstwa skończył dokładnie trzydzieści osiem lat (jest to bohater starzejący się w czasie rzeczywistym wraz z kolejnymi odcinkami serii) a już miał pożegnać się ze światem. Przyczyna  nieuleczalny, agresywny nowotwór płuc, na którego John intensywnie pracował przez całe życie.
Sześcioczęściowa opowieść Niebezpieczne nawyki, opowiada o zmaganiach Constantinea z rakiem i rozpaczliwych próbach wymknięcia się demonom czekającym na niego w piekle. Medycyna jest bezradna, należy więc wykorzystać w jakiś sposób swoje niezwykłe umiejętności  rzucimy wyzwanie samej wierchuszce piekła. Po tej debiutanckiej opowieści, która zdefiniowała tak naprawdę cały późniejszy wkład Ennisa w Hellblazera, otrzymujemy kilka pojedynczych odcinków  wizytujemy nawiedzony bar; w innym pijemy na umór z dawnym, pogańskim bóstwem, o którym nikt już nie pamięta; zostajemy wodzeni na pokuszenie przez Króla Wampirów i czytamy przerażający pamiętnik Dannyego Drakea (to najbardziej horrorowy, naprawdę przeszywający do szpiku kości, odcinek). Jest też druga dłuższa fabuła, jeszcze lepsza niż ta otwierająca tom. Królewska krew to rasowa opowieść grozy, w której John Constantine trafia do tajnego klubu Kaligula. Jego członkowie, funkcjonujący na co dzień na szczytach brytyjskiej władzy, oddają się sadystycznym orgiom w celu rozładowania presji towarzyszącej ich stylowi życia. Jedna z takich zabaw doprowadziła do naprawdę koszmarnych i (co nikogo naprawdę nie powinno dziwić) nadprzyrodzonych konsekwencji  a interwencja głównego bohatera zdaje się być jedynym rozwiązaniem. Garth Ennis mocno nawiązuje tu do jednego z najlepszych komiksów Alana Moorea, którego tytułu nie zdradzę  ale krwawe wydarzenia, związane z tajną konspiracją brytyjskich lordów i rodziny królewskiej, wyraźnie wskazują o jaką pozycję chodzi.
Widać, że Ennis miał pomysł na Hellblazera. O wiele bardziej niż Delano skupił się na samej postaci głównego bohatera i jego charakterystyce, niż na świecie przedstawionym. John Constantine jest zawsze na pierwszym planie, jego rozterki i wewnętrzne monologi dotyczą przede wszystkim jego osobistej relacji ze światem, a nie samego świata w ogóle. Ennis uczynił Constantinea zwykłym człowiekiem, którego odróżnia od nas tylko okultystyczna wiedza. John od zawsze trzymał się trochę na uboczu całego uniwersum Detective Comics, nie spotykał się zbyt często z kolorowo odzianymi superbohaterami  okopał się raczej tam, gdzie potwór z bagien, Sandman i cała reszta magicznego, horrorowego towarzystwa DC. Ennis tylko to zaakcentował  jego bohater uważa się za szaraka, którego nie obchodzą jakieś czarymary. Myślisz, że jestem pełen tajemnic, a tylko udaję przeciętniaka? A może jest dokładnie odwrotnie?  pyta Króla Wampirów i dystansuje się tym samym również od ekipy, która towarzyszyła mu całkiem niedawno w Batmanie. Przeklętym. Constantine próbuje żyć normalnie  wystarcza mu śpiew ptaków o poranku, pocałunek dziewczyny, piwo z kumplami w zadymionym barze i zapach codzienności. Dokładnie tego uczy napotkanego, załamanego skandynawskiego boga tańca. John Constantine w wydaniu Gartha Ennisa jest o wiele bardziej ludzki i sympatyczny niż jego bezduszna, podła i odstręczająca wersja Briana Azzarello.
Nie możemy jednak zapominać, że magia i piekielne stwory niezaprzeczalnie istnieją, choć coraz częściej chowają się za ludzkimi postaciami. Zło jest coraz mniej uniwersalne i ponadczasowe, a coraz bardziej relatywne i doczesne  nie zmienia to jednak faktu, że John musi cały czas wykorzystywać swe nadzwyczajne umiejętności, aby sobie z nim poradzić. Zaświaty od samego początku wiedziały kim jest Constantine  teraz, po tym co bohater narobił w pierwszym tomie, już o nim nie zapomną. Facet ma przerąbane. Fani Kaznodziei, późniejszego opus magnum Ennisa, nie unikną skojarzeń z postacią Jessego Custera. Zresztą nie tylko samo opracowanie postaci głównego bohatera, świadomego swych słabości, z którymi nie chce za bardzo walczyć, jest tu przetarciem szlaków ku Kaznodziei. Mamy tez inne motywy  Irlandia, puby, gdzie nie sposób nie wdać się w bójkę, piosenki śpiewane na całe gardło za kontuarem, męska przyjaźń, wielkie uczucia wystawiane ma ekstremalne próby trwałości oraz skupienie się na tematyce religijnej (oczywiście katolickiej) i obrazoburcze podejście do tego tematu (choć w pierwszym tomie Hellblazera jest jeszcze zdecydowanie zachowawczy).
Za rysunki do dwunastu odcinków odpowiada stary przyjaciel Ennisa  Will Simpson. Ennis napisał w przedmowie, że Will zawsze marzył o rysowaniu kosmicznych przygód w stylu Flasha Gordona, a tu masz  londyńskie uliczki i diabelski pomiot. Jego grafiki są dość charakterystyczne  można by je porównać do rysunków Stephena Bissettea z początkowych odcinków Sagi o potworze z bagien Alana Moorea. Simpson rysuje jednak trochę gorzej, w mojej ocenie dość słabo radzi sobie z rysowaniem ludzi  są problemy z proporcjami ciała, te same postacie mają co rusz inne twarze (Constantine naprawdę co chwila wygląda inaczej). Wyglądają nienaturalnie i dość upiornie, co w sumie wychodzi jednak całemu komiksowi na dobre. Dokładnie tak  te brzydkie rysunki, pomimo swych wad (tak naprawdę dzięki nim), nadają komiksowi niepowtarzalnego charakteru. Oprócz rozdziałów Simpsona mamy także pojedyncze odcinki narysowane przez Mikea Hoffmanna (tu jest naprawdę słabo  jego Miłość zabija to jeden z najgorzej narysowanych komiksów, jakie czytałem w ostatnim czasie) i Davida Lloyda (jest nieźle i dokładnie tak upiornie, jak ma być). No i jest oczywiście Steve Dillon, który zdominuje resztę runu Gartha Ennisa i na którego tak naprawdę wszyscy czekamy. Warstwa graficzna tego komiksu ma jeszcze jedną charakterystyczną cechę  są kolory, ale tak, jakby ich nie było. Bardzo oszczędnie nałożone, blade, niemal nieistniejące  czy to dobrze, jest kwestią gustu. Na pewno jest zaskakująco.
Niebezpieczne nawyki stanowiły podstawę scenariusza filmu Constantine z 2005 roku, w którym w postać zapijaczonego egzorcysty wcielił się Keanu Reeves. Lubię ten film, nie widzę w nim takiej chały jak większość recenzentów  trzeba jednak przyznać, że ducha Ennisa nie ma za grosz.
Irlandzki scenarzysta tworzył postać bardziej charakterystyczną niż Jamie Delano. Sprzedaż Hellblazera wzrosła kilkukrotnie za jego czasów, co jest chyba wystarczającą reklamą. Tom drugi pojawi się w Polsce już niedługo  będzie Steve Dillon, o którym sam Ennis mówił, że dał temu komiksowi kolejnego potężnego kopa. Razem skopią porządnie też własnego bohatera  pierwszy tom kończy się ciszą przed wielką burzą.
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  Kręta ścieżka

  Paweł Ciołkiewicz

  Cullen Bunn, Brian Hurtt Szósty rewolwer #6: Taniec duchów
  

  
  Becky Montcrief i jej towarzysze nie ustają w wysiłkach na rzecz uratowania świata. Niestety to co do tej pory przeszła, kosztowało ją wiele zdrowia. Teraz wyczerpana walką dziewczyna pogrąża się sennych wizjach. Kroczy w nich krętą ścieżką duchów i ogląda świat, jaki mógł zostać stworzony za sprawą Sześciu. A może to świat, który dopiero powstanie na gruzach dotychczasowej rzeczywistości?
Ekstrakt: 90%
[image: Szósty rewolwer #6: Taniec duchów]
Akcja szóstego tomu serii toczy się w dwóch odrębnych rzeczywistościach. Z jednej strony obserwujemy, jak w realnym świecie ścierają się ze sobą dwie siły. Drake Sinclair, Gord Cantrell, Kirby Hale, Asher Cobb wraz poznanymi niedawno Indianami walczą z mrocznymi siłami prowadzonymi przez żonę pułkownika Humea. I jedni i drudzy korzystają z magii rdzennych mieszkańców Ameryki. Stawką jest życie Becky Montcrief. Dziewczyna po tym, jak użyła Szóstego rewolweru, straciła przytomność i za sprawą szamańskich rytuałów weszła na krętą ścieżkę Duchów. Teraz dane jest jej pełne wejrzenie w rzeczywistość, którą do tej pory mogła oglądać tylko tedy, gdy przemawiał do niej rewolwer. Kroczy oglądając różne wersje światów ukształtowanych przez upiorną broń. Swoją wyprawę rozpoczyna w prehistorii będącej domeną dinozaurów. Później przenosi się do magicznego średniowiecza nawiedzanego przez smoki, by wreszcie trafić do swoich czasów. Niestety tu również nie brakuje potworów. Podczas, gdy jej duch wędruje pośród duchów, ponad jej bezbronnym ciałem toczy się brutalna walka.
Cullen Bunn swoją opowieść prowadzi bardzo umiejętnie, przeplatając zdarzenia rozgrywające się w dwóch światach. W intrygujący sposób ukazuje relacje pomiędzy tymi rzeczywistościami i wskazuje powiązania między nimi. Co więcej, w trackie wędrówki Becky po świecie duchów problematyczna staje się granica oddzielająca obie sfery. Co jest prawdziwe, a co rozgrywa się w sferze iluzji? Na czym miałoby polegać zniszczenie świata, a jak mogłoby wyglądać jego odbudowanie? Czy istniejąca wersja jest faktycznie warta tego, by o nią walczyć? A może jednak budowa nowego świata na gruzach tego istniejącego obecnie nie jest taką zła opcją? Pytań przybywa wraz z każdą kolejną wizytą Becky w alternatywnych i z jej punktu widzenia nieistniejących naprawdę rzeczywistościach. Szczególnie wyraźnie daje to o sobie znać, gdy dziewczyna pojawia się w świecie, w którym pułkownik Hume żyje i ma się dobrze (czego nie można powiedzieć o jego wrogach) i później, gdy odwiedza inne, doskonale jej znane miejsce.
W zasadzie po sześciu tomach (czyli po trzydziestu pięciu zeszytach) trudno powiedzieć o komiksie Bunna i Hurta coś nowego. Nadal jest bardzo dobrze  zarówno pod względem narracyjnym, jak i w warstwie wizualnej. Opowieść rozwija się w coraz bardziej intrygujący sposób i wygląda bardzo atrakcyjnie wizualnie. Cullen Bunn oraz Brian Hurt starają się ze wszystkich sił utrzymać wysoki poziom i jak do tej pory udaje im się to doskonale. Komiks czyta się bardzo dobrze, dzięki temu że autorzy dbają o równowagę pomiędzy przygodą i duchowością. Dostajemy tom naładowany dynamiczną akcją i scenami batalistycznymi, które przeplatają się z sekwencjami bardziej refleksyjnymi, towarzyszącymi wyprawie do świata duchów, jaką odbywa Becky. Sytuacja bohaterów robi się coraz bardziej dramatyczna i trudna, ale autorzy dbają także o to, żeby od czasu rozładować nieco atmosferę. To zadanie przypada w udziale zawadiackiemu rewolwerowcowi o nietuzinkowym poczuciu humoru. Trzeba bowiem uczciwie przyznać, że Kirby Hale ma kilka mocnych wejść, a jego żarty z Ashera Cobba są zazwyczaj śmieszne. Krótko mówiąc, wszystko jest tu na swoim miejscu  solidna rozwałka stonowana refleksją o losach świata, duchy i upiory, rewolwerowcy i Indianie, wiedźmy i magiczna broń, a do tego galeria oryginalnych bohaterów to elementy zapewniające doskonałą rozrywkę i sprawiające, że lektura kolejnych tomów to prawdziwa frajda.




Tytuł: Szósty rewolwer #6: Taniec duchów
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  Szybkie samochody, podstępni naziści

  Dagmara Trembicka-Brzozowska

  Marvano Grand Prix (wyd.II)
  

  
  Czasami komiks historyczny robi narracyjnego fikołka, pokazując znane wydarzenia z zupełnie nieznanej perspektywy. Taki zabieg wybrał autor Grand Prix, pokazując dojście Hitlera do władzy z poziomu toru wyścigowego.
[image: Grand Prix (wyd.II)]
Mark van Oppen  czyli artysta znany jako Marvano  często sięga w swoich samodzielnych albumach po motywy historyczne i technologiczne. Z jednej strony mamy rzeczy takie jak Berlin albo Brygada żydowska, gdzie zanurzamy się w realia II wojny światowej, z drugiej  Bonneville, gdzie w centrum wydarzeń stały niezwykłe modele superszybkich aut. W Grand Prix twórca połączył te dwa elementy w całkiem zgrabny sposób.
Tym razem zabiera nas do Niemiec we wczesnych latach 30., gdzie rozwijał się prężnie rynek samochodowy  oraz wyścigi coraz to szybszych aut. Właśnie powstają takie firmy jak Mercedes czy Volkswagen; kierowcy giną na torach, testując nowe rozwiązania technologiczne, a zwycięstwa w wyścigach są wykorzystywane jako jedna z dźwigni machiny propagandowej Hitlera. Marvano przeprowadza nas przez te burzliwe lata, zarysowując historię dojścia Austriaka do władzy w Niemczech, zmian społecznych w kraju, radykalizacji poglądów, aby zakończyć opowieść w roku 1939. W centrum akcji stoją jednak wyścigowcy: kierowcy, technicy i kobiety, które ich inspirowały. Do tego Marvano dorzucił nieco szpiegowskiej sensacji, by komiks nie składał się wyłącznie z suchych faktów  i oto mamy Grand Prix, nietypowy, przez co ciekawy komiks historyczny.
Auta rysowane przez autora są jak zwykle bezbłędne. Modele samochodów wyścigowych zmieniające się niemal z roku na rok przyciągają oko i są wierne materiałom historycznym. Wpleceni w fabułę bohaterowie historyczni  Rudolf Hasse, Rudi Caracciola, szereg innych niemieckich i włoskich kierowców oraz mechaników  również są bez problemu rozpoznawalni, nieomal przerysowani z archiwalnych zdjęć. Marvano wykorzystał ich w swojej narracji, nadając im zapewne cechy niezgodne ze znanymi z faktograficznych zapisków, jednak nie kłuje to w żaden sposób w oczy. Nieliczni fikcyjni bohaterowie są z kolei całkiem dobrze napisani. Całość składa się na przyjemny misz-masz wyobrażeń i faktów, który interesuje czytelników przyjętą nową perspektywą wydarzeń z Niemiec lat 30.
Grand Prix to zdecydowanie komiks dla fanów historii, II wojny i motoryzacji. Każda z tych grup znajdzie dla siebie coś, co ją tu zafascynuje. Pozostali czytelnicy mogą mieć mieszane uczucia: z jednej strony to ciekawe ujęcie tematu, z drugiej  skakanie z toru wyścigowego do nocy kryształowej i z powrotem może być nieco konsternujące. Ogółem jednak to jeden z lepszych komiksów Marvano wydanych w Polsce.
Plusy:
	ciekawe ujęcie znanego tematu
	wątek sensacyjny
	dopracowane rysunki aut
	ładne, twardookładkowe wydanie


Minusy:
	przekrojowe, ale niezbyt detaliczne podejście do faktów
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  Byliśmy żołnierzami

  Paweł Ciołkiewicz

  Ray Fawkes, Matt Kindt, Jeff Lemire Czarny Młot 45
  

  
  Uniwersum Czarnego Młota wykreowane przez Jeffa Lemirea rozwija się nieustannie za sprawą kolejnych spin-offów. Odwiedziliśmy już odległą przyszłość (Era Kwantowa), a teraz przyszedł czas na wizytę w przeszłości. Opowieść o zdarzeniach rozgrywających się pod koniec drugiej wojny światowej jest jednak bardzo przeciętna.
Ekstrakt: 60%
[image: Czarny Młot 45]
Wojna powoli się kończy, ale na froncie jeszcze wiele się dzieje. Swoją wojnę z nazistami prowadzi między innymi Szwadron Czarnego Młota. To sławna na cały świat grupa pilotów, którym niestraszne żadne zadanie. Zniszczyli oddział Nachtwulf, zlikwidowali laboratoria Sturmhexen, pokonali Drachenkrigerów i wygrali wiele podobnych potyczek. Aż przyszedł kwiecień roku 1945. Wojna w Europie miała skończyć się niebawem, ale grupę dowodzoną przez Sidneya Młota Hawthornea czekało ostatnia zadanie. Po nim mieli wrócić do domów. Sprawa wyglądała na prostą. Zbyt prostą. Chodziło o uratowanie rodziny Greenbaumów  naukowców przetrzymywanych w niewoli przez Niemców. Hitlerowcy wykorzystywali ich do realizacji jakiegoś tajnego projektu. Oficjalnie chodziło o to, by ich uratować, ale wiadomo przecież, że koniec wojny to okres polowań na niemieckich naukowców. Amerykanie i Rosjanie już rozpoczynają ten wyścig.
Sidney Młot Hawthorne, JeanPaul oraz Li wyruszają zatem na swoją ostatnią misję. Przyjdzie im przedzierać się przez pola bitew, będą musieli stawić czoła niemal mitycznemu niemieckiemu pilotowi o pseudonimie Widmowy Łowca i stanąć do walki z Czerwonym Przypływem, czyli oddziałem radzieckich mechów dowodzonych przez Aleksandrę Nazarową  Mścicielkę ze Stalingradu. Mogłoby się zatem wydawać, że mamy tu wszystkie elementy dzięki którym dałoby się stworzyć pasjonującą opowieść. Niestety tak się nie stało. Historia jest bardzo schematyczna, nie ma odpowiedniego rytmu, a jej zakończenie jest nadmiernie patetyczne, rozczarowujące i skrajnie przewidywalne. Scenarzysta próbuje uatrakcyjnić historię przeplatając zdarzenia rozgrywające się w roku 1945 z czasami późniejszymi, ale tu również popada w schematyzm. Warto tu od razu odnotować, że choć jako współtwórca fabuły pojawia się tu Jeff Lemire, to autorem scenariusza jest już ktoś inny. Tę historię rozpisał mianowicie Ray Fawkes i niestety, trzeba stwierdzić, że nie podołał zadaniu.
Wrażenia nie poprawiają rysunki. Nie jestem zwolennikiem stylistyki, jaką proponuje tu  znany do tej pory raczej jako scenarzysta  Matt Kindt. Jego rysunki są za bardzo szkicowe i niedopracowane. Nadmierne uproszczenia sprawiają, że całość wygląda jakby była tworzona w dużym pośpiechu przez kogoś, kto nie za bardzo potrafi rysować. Osobnego komentarza wymagają kolory. Zasadniczo pomysł na to, by użyć akwareli jest bardzo dobry, ale autorzy sami sobie w ten sposób zaszkodzili. Chodzi mianowicie o to, że w trakcie prac nad serią zmieniła się koncepcja tej opowieści i charakterystyka bohaterów (Sidneya Młota Hawthornea oraz JeanPaula). Gdy dwa zeszyty były już gotowe, scenarzyści wpadli na pomysł, by były to osoby czarnoskóre. Trzeba było zatem przyciemnić ich twarze i najwyraźniej kolorystka nadmalowywała nowy kolor na pokolorowanych już planszach. Efekt jest fatalny. Po pierwsze, twarze bohaterów w dwóch pierwszych zeszytach są zdecydowanie za ciemne i dziwnie wycieniowane, po drugie, album traci spójność, bowiem w dwóch ostatnich zeszytach bohaterowie wyglądają już zupełnie inaczej. Trzeba przyznać, że taka wpadka rzadko zdarza się profesjonalistom. W albumie znalazły się także alternatywne okładki poszczególnych zeszytów stworzone przez różnych autorów oraz wszystkie plansze z pierwszego zeszytu z komentarzami rysownika.
Czarny Młot 45 to zatem dzieło niezbyt udane. Skrajnie schematyczna fabuła zwieńczona patetycznym i przewidywalnym zakończeniem w połączeniu z bardzo przeciętnymi rysunkami nie spełni na pewno oczekiwań fanów uniwersum Czarnego Młota. Poza tym opowieść o bohaterach Złotej Ery nic nie wnosi do tego złożonego świata wykreowanego przez Jeffa Lemirea i spokojnie można sobie poradzić bez jej znajomości.
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  Nie taki Goblin straszny

  Piotr Pi Gołębiewski

  Stuart Immonen, Dan Slott Amazing Spider-Man  Globalna sieć #6: Tożsamość Osborna
  

  
  Dopiero co w życiu Człowieka Pająka pojawił się wróg z przeszłości  Jackal, a tu już czyha na niego kolejny, będący jednym z jego nemezis, czyli Norman Osborn, lepiej znany jako Green Goblin. O potyczce z nim opowiada szósty tom serii Amazing Spider-Man: Globalna sieć z podtytułem Tożsamość Osborna.
Ekstrakt: 60%
[image: Amazing Spider-Man  Globalna sieć #6: Tożsamość Osborna]
Przyznam, że mam ambiwalentne uczucia względem Normana Osborna. Z jednej strony jest on ciekawą postacią i bardzo charakterystycznym superłotrem. Z drugiej jego powrót do świata żywych na przełomie wieków stanowił cios poniżej pasa. Ja wiem, że w świecie trykociarzy nikt na stałe nie umiera, ale śmierć Goblina po zamordowaniu przez niego Gwen Stacy miała swój emocjonalny i symboliczny wymiar. Trzeba jednak uczciwie przyznać, że rola, jaka przypadła Normanowi w evencie Dark Reign została doskonale rozpisana, co wynagrodziło jego niespodziewane wskrzeszenie.
Niestety scenarzysta Dan Slott nie miał na jego wykorzystanie tak dobrego pomysłu i nie zaserwował ani równie przewrotnego twistu, co w przypadku Jackala w Spisku klonów, ani nie wykreował odpowiednio wielkiego zagrożenia, jakiego należałoby się spodziewać po jednym z najbardziej znanych arcyłotrów. Tożsamość Osborna to pozycja zwarta i nie pozwalająca się nudzić czytelnikowi, ale ni w ząb nie zapadająca w pamięć.
Spider-Man dowiaduje się od Kingpina o miejscu, w którym może ukrywać się jego największy wróg. By go złapać wykorzystuje wpływy, jakie posiada jego firma. Ściśle współpracuje z S.H.I.E.L.D., a zwłaszcza z wysłanniczką agencji Mockingbird. Wszystko wskazuje jednak na to, że będzie musiał działać na własną rękę, ponieważ schwytanie Osborna może wiązać się z obaleniem władzy w niewielkim państwie na Bałkanach  Symkarii. Tego samego, z którego pochodzi Silver Sable, do niedawna uważana za zmarłą.
Jest zatem rozczulająco, jak za każdym razem, kiedy Marvel zaczyna portretować zmyślone państwa Europy byłego Bloku Wschodniego, wyglądające, jakby II Wojna Światowa dopiero co się zakończyła. Tu i ówdzie trafia się także podniosła nutka, świadcząca o tym, że ich mieszkańcy są biedni lecz dumni. A między to wszystko wpleciono indywidualne porachunki Petera Parkera i Normana Osborna. Jak zatem widać nie należy niniejszej pozycji brać przesadnie na serio. Zwłaszcza, że akcji jest tu autentycznie sporo, co nie pozwala zastanawiać się nad sensem wydarzeń. Z korzyścią dla komiksu. Co najwyżej można dojść do wniosku, że dziś, po zmianach jakie dosięgły Petera Parkera, Green Goblin ze swoimi wybuchającymi dyniami nie jest już tak ekstremalnym wyzwaniem, jak kiedyś.
Od strony wizualnej jest więcej niż przyzwoicie. Za wygląd głównej historii odpowiada sprawdzony artysta Stuart Immonen, świetnie radzący sobie z wizerunkiem Spider-Mana. Gorzej jeśli chodzi o postacie bez maski, ale i tak jest to ta wyższa marvelowska średnia.
Główny wątek uzupełniają miniatury zebrane pod koniec, które niestety zaniżają ocenę całości. O tyle, o ile humorystyczne przygody A-May-Zing Spider-Cioci potrafią autentycznie rozbawić, to już z resztą nie jest tak dobrze. W zasadzie czyta się je niczym marnej jakości internetowe fanfiki, nie coś, co firmowane jest oficjalnym znakiem Marvela.
Tożsamość Osborna nie jest czymś, co bym kategorycznie odradzał. Trudno również specjalnie polecać tę pozycję. Ot, przygodówka mająca zapełnić lukę między jednym eventem (Spisek klonów), a drugim (Tajne imperium). Pojedynek z Normanem jest raczej rozczarowujący, ale rekompensuje go za to obecność Silver Sable, którą akurat darzę dużą sympatią. Natomiast tym, z czym będzie nam się kojarzył ten album to nieudolna próba poderwania Mockingbird przez Parkera.
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  Historia w obrazkach:W dżungli ludzkich sumień

  Sebastian Chosiński

  Fabien Nury, Sylvain Vallée Katanga #3: Rozproszenie
  

  
  Szkoda, że Fabien Nury postanowił definitywnie zakończyć Katangę na tomie trzecim. Choć, patrząc z drugiej strony, może to i lepiej, że nie ciągnął serii w nieskończoność. Takie w końcu jego autorskie prawo. Podobnie jak poprzednie, także fabuła ostatniej odsłony trylogii, czyli Rozproszenia, korzysta tyleż z rzeczywistych wydarzeń rozgrywających się w Kongu na początku lat 60. XX wieku, co i z bogatej wyobraźni scenarzysty.
Ekstrakt: 80%
[image: Katanga #3: Rozproszenie]
Jedno o Katandze można powiedzieć na pewno: że jest to lektura pasjonująca, skutecznie przybliżająca czytelnikowi, jak wyglądał proces dekolonizacji w Afryce. I jednego na pewno o Katandze powiedzieć nie można: że jest to lektura lekka i przyjemna. Dwie pierwsze odsłony trylogii  Diamenty oraz Dyplomacja (oba z 2017 roku)  obfitowały w sceny ostre, a nawet makabryczne. Do bólu realistyczne. Wcale nie przesadzone ani tym bardziej zmyślone. W części ostatniej także ich nie brakuje. Ale taka w końcu była kongijska rzeczywistość przełomu lat 50. i 60. ubiegłego wieku (gwoli ścisłości, w kolejnych dekadach wcale nie działo się lepiej). Fabien Nury zdecydował się bowiem umieścić akcję komiksu w czasie, gdy Kongo przystąpiło dopiero do budowy swej niepodległości. I gdy silne ruchy odśrodkowe pchnęły dwie prowincje  tytułową Katangę i Kasai Południowe  do walki o niezależność.
Niełatwo jest się w tym wszystkim połapać. Z jednej strony mamy bowiem różne siły tubylcze walczące o władzę  jak Patrice Lumumba (premier niepodległego Konga, szukający wsparcia najpierw w Organizacji Narodów Zjednoczonych, a następnie w Związku Radzieckim) oraz Moise Czombe (przywódca separatystycznej, wspieranej przez Belgię, bogatej w surowce naturalne Katangi)  z drugiej wciąż starających się trzymać rękę na pulsie wydarzeń Belgów, z trzeciej  białych najemników niemal z całego świata (także Polaków, chociaż w komiksie akurat nie ma o nich mowy), których wykorzystywały wszystkie strony konfliktu. Na tle wielkiej historii, obrazującej tragedię całego narodu, toczy się też mała historia, nie mniej krwawa i dramatyczna, której głównymi bohaterami są Alicia i Charlie  rodowici Afrykanie, brat i siostra, którzy w anormalnej sytuacji starają się wywalczyć dla siebie lepszą przyszłość.
W tym celu Alicia zostaje luksusową damą do towarzystwa, kochanką walczących o wpływy polityków i szemranych biznesmenów; Charlie natomiast angażuje się w przemyt skradzionych wcześniej przez siebie diamentów, w których posiadanie chętnie weszliby teraz i Godefroid Munongo (niezwykle chciwy i okrutny minister spraw zagranicznych Konga), i Armand Orsini (cyniczny i bezlitosny najemnik, oficjalnie będący specjalnym doradcą przy kongijskim ministerstwie spraw wewnętrznych), i Bernard Forthys (belgijski przedsiębiorca, który zdaje się mieć najmniejsze szanse w tej krwawej rywalizacji). Głównym wątkiem Rozproszenia jest misja Charliego i towarzyszącego mu Felixa Cantora, którzy za wszelką cenę starają się przetransportować diamenty do miejsca przeznaczenia, czyli położonego nad jeziorem Tanganika Albertville (współczesne Kalemie); wątkiem pobocznym  walka o władzę nad niepodległym Kongiem (w to wpisuje się los Lumumby); wreszcie historia Alicii i Charliego, którą poznajemy w niezwykle interesujących retrospekcjach.
Fabien Nury dba o to, aby wszystkie wątki umiejętnie poprzeplatać, a przy tym pozostać w zgodzie z faktami. Skupia się także  i chwała mu za to  na pogłębieniu portretów psychologicznych najważniejszych postaci dramatu. Obok afrykańskiego rodzeństwa z czasem coraz ważniejszą rolę zaczyna dzięki temu odgrywać Felix Cantor. Stwierdzenie, że przechodzi on wewnętrzną metamorfozę, byłoby zbyt daleko idące, ale na pewno coś w nim pęka. Ostatecznie okazuje się nie aż tak podłym draniem, na jakiego pierwotnie wygląda. Nie myślcie jednak, że Katanga doczekała się pozytywnego finału. Nic z tych rzeczy. Nury nie mógł przecież przekreślić tego wszystkiego, co przedstawił wcześniej, nierealistycznym happy endem. Pobrzmiewałby on nie tylko fałszem, ale i kiczem. I znacząco obniżyłby wartość dzieła. Do poziomu scenarzysty tradycyjnie dopasował się autor ilustracji, czyli Sylvain Vallée, który znakomicie poradził sobie z tą nadzwyczaj ponurą (nie tylko dlatego, że większość wydarzeń dzieje się po zachodzie słońca) i naturalistyczną opowieścią. Czasami bywa bardzo dosłowny, lecz tego przecież oczekiwał od niego scenarzysta. Trzeba jednak przyznać, że dzięki charakterystycznemu wyglądowi niektórych z bohaterów (vide Forthys, Charlie, Cantor) choć odrobinę rozwiał mrok spowijający Katangę.




Tytuł: Katanga #3: Rozproszenie
Scenariusz: Fabien Nury
Data wydania: styczeń 2020
Rysunki: Sylvain Vallée
Wydawca:  Taurus Media
Cykl: Katanga
ISBN: 9788365465498
Format: 64s. 215x290 mm
Cena: 60,00
Gatunek: historyczny
Zobacz w: Kulturowskazie
Ekstrakt: 80%
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  Kwarantanny ciąg dalszy

  Paweł Ciołkiewicz

  Mike Norton, Tim Seeley Odrodzenie #7
  

  
  Ludzie zostali objęci kwarantanną, władza przedstawia zdarzenia w stronniczy sposób, wykorzystując media, jako tubę propagandową, a za sznurki pociąga ktoś, kto jest zdecydowany, by do celu dojść za wszelką cenę. Nawet po trupach. Brzmi znajomo? Oczywiście że tak. Macie rację. Tak wygląda życie w miasteczku Wausau w stanie Wisconsin opisane w kolejnym tomie serii "Odrodzenie".
Ekstrakt: 90%
[image: Odrodzenie #7]
Generał Louise Cale zawsze dostaje w życiu to, czego chce. Silna i bezwzględna kobieta pojawiła się w Wausau po zamachu bombowym i od razu wprowadziła własne porządki. Jako wojskowy gubernator miasteczka zarządziła przymusowe przeniesienie odrodzonych do specjalnego ośrodka opieki w Riverside (dawniej zwanego Farmą) i teraz ma zamiar poznać tajemnicę ich zmartwychwstania. Nic nie jest w stanie jej przeszkodzić. Wszystko ma pod kontrolą. Lokalnej społeczności przedstawia własną wersję zdarzeń, w konsekwencji Dana i Martha są teraz poszukiwane przez policję. Choć pani generał za wszelką cenę próbuje je odnaleźć i przykładnie ukarać, to na razie nie może pochwalić się sukcesami. Nie jest do tego przyzwyczajona, postanawia zatem poprosić o pomoc dawną znajomą  mieszkającą obecnie w osadzie Amiszów. I tak do akcji wkracza Weaver Fannie  kobieta z samurajskim mieczem.
W tym czasie ojciec Dany i Marthy próbuje odnaleźć swoje córki. Te jednak się ukrywają i chcą za wszelką cenę wytropić zabójcę Marthy. Derrick Hinch  były mąż Dany  pakuje się w kolejne kłopoty i oddala się od swojej partnerki. Zażywny staruszek Lester Majak desperacko próbuje zachować sprawność i odzyskać młodość. Swoje kłopoty mają również odrodzeni przebywający w ośrodku  chcą zrozumieć swoją sytuację i czują się coraz bardziej osamotnieni. Szczególnie wyróżnia się tu niejaki Rhodey Rash  krnąbrny osadzony najwyraźniej nie ma zamiaru tańczyć tak, jak gra mu generał Cale. W tej opowieści wszystko toczy się w sposób przypominający trochę telenowelę. Tim Seeley w udany sposób dba o równowagę pomiędzy dynamiczną akcją, a psychologiczną głębią swojej opowieści. Z jednej strony dostajemy zatem kolejne dramatyczne zwroty akcji, a z drugiej śledzimy rozterki moralne poszczególnych postaci. Wszyscy aktorzy tego dramatu ukazani są w sposób pozwalający poznać ich motywację i zrozumieć ich punkt widzenia. Dzięki temu każda kolejna wizyta w Wausau pozwala budować coraz pełniejszy obraz sytuacji. O rysunkach Mikea Nortona trudno powiedzieć coś nowego. Nadal są efektowne i dynamiczne. Tym razem mamy również okazję zajrzeć do jego szkicownika  na końcu albumu znalazło się kilka roboczych rysunków artysty.
Przedostatni album serii prezentuje się bardzo atrakcyjnie i zapowiada duże emocje w zbliżającym się finale. Zakończenie znów przynosi mocny akcent i zostawia czytelnika z pytaniami o dalszy rozwój wypadków. Teraz zdarzenia zapewne jeszcze przyspieszą, a główne postacie nie mają już nic do stracenia. Z jednej strony Martha oraz Dana, z drugiej zaś generał Louise Cale  wszyscy spalili za sobą mosty i teraz musi nastąpić ostateczne rozstrzygnięcie. Lektura Odrodzenia w tych dniach nabiera dodatkowych znaczeń. Obserwowanie sytuacji mieszkańców Wausau i poczynań tamtejszych władz ma dziś inny charakter. Dziś łatwiej przychodzi nam zrozumienie ich strachu i zagubienia wynikającego z nowej, niebezpiecznej i niepewnej sytuacji. Bardziej naturalne jest również utożsamianie się z nimi i przyjęcie ich punktu widzenia. Niebawem zobaczymy, jak skończy się ich historia, a później  kiedy dokładnie, trudno przewidzieć  poznamy zakończenie opowieści, w której my jesteśmy bohaterami. Jedno jest pewne, w obu przypadkach świat nie będzie już taki sam.




Tytuł: Odrodzenie #7
Scenariusz: Tim Seeley
Data wydania: 21 lutego 2020
Rysunki: Mike Norton
Przekład: Bartosz Musiał
Wydawca:  Non Stop Comics
Cykl: Odrodzenie
ISBN: 9788366460430
Format: 144s. 170x260 mm
Cena: 44,00
Gatunek: groza / horror
Zobacz w: Kulturowskazie
Ekstrakt: 90%
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  Nieoczekiwana zamiana miejsc intymnych

  Aleksander Krukowski

  Walter Hill, Jef, Matz Ciało i Dusza
  

  
  Historia Ciała i duszy jest dość barwna. Zaczęła się od scenariusza stworzonego przez Waltera Hilla oraz Denisa Hamilla. Ten jednak nie spodobał się producentom i przeleżał w szufladzie kilka ładnych lat, aż w końcu Hill postanowił z pomocą Matza i Jefa przerobić go na komiks, który premierę miał na rynku francuskim w 2015 roku.
Ekstrakt: 50%
[image: Ciało i Dusza]
Okazało się to dobrym ruchem w kierunku pierwotnego zamiaru, ponieważ komiks doczekał się ekranizacji (jako Mścicielka z 2016 roku), która była sukcesem, więc w 2017 wydano komiks także po angielsku. Wreszcie możemy przeczytać go również po polsku. Ta okołofilmowa kariera Ciała i duszy ma duże znaczenie, bo z jednej strony pokazuje, że dobrze zrobiony komiks lepiej trafia do wyobraźni producentów niż scenariusz, z drugiej strony  zapowiada filmowy klimat komiksu, który zaczął i skończył jako film.
Film w dużej mierze pulpowy, klasy B, do czego przyznaje się sam Walter Hill, wspominając o inspiracjach Opowieściami z krypty. Inspiracje te nie idą jednak w stronę makabry czy grozy, ale swoistej dziwaczności sytuacji i graficznego (tu w podwójnym znaczeniu) ukazywania przemocy i seksu. Z drugiej strony nie ma tu zbyt wiele zabawy samą konwencją, jak u Tarantino czy w serii filmów Rekinado, a brane na serio Ciało i dusza wydaje się już nieco przestarzałe, zbyt naiwne i powierzchowne.
Zawiązanie akcji stwarza pewien potencjał. Otóż płatny morderca, Frank Kitchen, zostaje uprowadzony. Trafia na stół operacyjny, gdzie przeprowadzona zostaje na nim operacja zmiany płci. Uwolniony zabójca stara się odkryć, kto stoi za jego porwaniem i jakie znaczenie ma jego fizyczna przemiana. Stara się też psychicznie wpasować w nowe ciało. O ile prywatne śledztwo, pełne sensacyjnych scen, wypada dobrze, wciąga i odpowiednio dawkuje napięcie, o tyle kwestia nowej sytuacji psychospołecznej została praktycznie zlekceważona. Matz i Hill wybierają tu łatwe rozwiązania, stawiając na akcję, a nie budowanie wiarygodnych postaci.
Atutem komiksu są natomiast ilustracje Jefa, dynamiczne, ekspresyjne, ale nie przerysowane. Dużo uwagi artysta poświęca detalom, takim jak ubiór czy makijaż postaci, przez co całość dobrze i realistycznie się prezentuje. Przedstawienie opowieści góruje nad jej treścią.
Ciało i dusza to w dużej mierze zmarnowany potencjał, choć mam mocne wrażenie, że taki był zamiar autorów  to znaczy: nie chodziło o stworzenie ambitnego komiksu, zawiłej intrygi i skomplikowanej historii, tylko o trochę kontrowersji, dużo sensacji i nieco seksu tu i tam. Jeśli tego oczekujecie, z pewnością wam się spodoba, ale niczego więcej nie warto się spodziewać.
Plusy:
	dużo akcji
	wciągająca warstwa kryminalna
	ilustracje


Minusy:
	nierówna fabuła
	słabe postaci, sztuczne relacje
	powierzchowność
	wyraźne ciążenie w stronę filmu






Tytuł: Ciało i Dusza
Scenariusz: Matz, Walter Hill
Data wydania: 24 października 2019
Rysunki: Jef
Wydawca:  Scream Comics
ISBN: 9788366291201
Format: 128s. 240x320 mm
Cena: 89,99
Gatunek: kryminał
Zobacz w: Kulturowskazie
Ekstrakt: 50%
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  Mam smoka i nie zawaham się go użyć!

  Marcin Osuch

  Jorge Aguirre, Rafael Rosado Strzeżcie się, smoki!
  

  
  Strzeżcie się smoki!, drugi tom przygód przebojowej Colette, w dużym stopniu powtarza schemat wcześniejszego albumu. Ponieważ nie był to zły schemat, a autorzy dodali kilka drobiazgów, lektura jest całkiem przyjemna.
Ekstrakt: 80%
[image: Strzeżcie się, smoki!]
Colette to rezolutna i odważna dziewczynka mieszkająca w średniowiecznym mieście Mont Petit Pierre. W poprzednim albumie Strzeżcie się olbrzymy!, wraz z młodszym bratem Gastonem oraz przyjaciółką Marie wyjaśniła stare sprawy między mieszkańcami miasteczka a legendarnymi olbrzymami. I zrobiła to w stylu nieco przypominającym Hugo z komiksów Bedu. Zrobiła tym wrażenie nawet na własnym ojcu, a jego byle co nie rusza. Bo Augustine, ojciec Clodette, to niezły twardziel jest, nawet pomimo tego, że dawno temu stracił obydwie nogi i rękę. No właśnie. W pierwszym tomie gdzieś tam napomknięto, że kaleką został w trakcie walki z Azrą, wielkim smokiem. Czyżby temat miał wrócić w tym albumie? Jak najbardziej, ale po kolei. Życie w Mont Petit Perry toczy się w miarę normalnie, o ile za normalne uznamy przepychanki siedmiu małoletnich książąt o rękę Marie oraz pojawienie olbrzymiej liczby kruków. To pierwsze dostarcza rozrywki, drugie zwiastuje kłopoty. Kruki to forpoczty armii gargulców czarodzieja Grombacha. Sprawy się nieco komplikują, gdyż w poprzedniej odsłonie, jeszcze przed narodzinami Colette, to właśnie jej ojciec już raz pokonał złego maga używając Rębacza, miecza odpornego na czary. Sęk w tym, że Rębacz wraz z nogami Augustinea pozostał w żołądku Azry. I teraz, w porównaniu z pierwszym tomem, sprawy ulegają odwróceniu. To Augustine wyrusza z misją (dokładnie dwiema  pokonać Azrę i Grombacha), a Colette (oczywiście nie sama) chce mu pomóc. Zamieszanie robi się maksymalne, gdyż śladem Marie (należącej do drużyny Colette), podąża siódemka książąt. Całość trochę przypomina to wyprawę Shreka i Osła z tą maleńką różnicą, że w jaskini Azry, oprócz smoczycy mieszkają jej młode. Niby śpią, ale ich chrapnięcia kończą się dosyć ogniście. Przejście między nimi, przypominające zręcznościówkę z ośmiobitowców, to jeden z zabawniejszych epizodów albumu, zwłaszcza gdy się wczytamy w sprawę bycia usmażonym jak naleśnik. Bez dwóch zdań, nie można odmówić Colette przebojowości ale trzeba też przyznać, że scenarzysta Jorge Aguirre zadbał bardzo o pozostałych bohaterów. Wszyscy, na czele z Marie i Gastonem, bratem Colette, mają swoje charaktery, strachy, ambicje. I to jest największy plus tego komiksu. A sama historia? Można domyśleć się jaki będzie miała koniec.
Strzeżcie się smoki! to w dużym stopniu powtórka z rozrywki ale rozrywki w najlepszym guście. Dlatego czytelnik nudził się nie będzie a raczej czuł niedosyt. Ale na horyzoncie już jest Strzeżcie się potwory!




Tytuł: Strzeżcie się, smoki!
Scenariusz: Jorge Aguirre
Data wydania: 18 czerwca 2019
Rysunki: Rafael Rosado
Przekład: Małgorzata Kaczarowska
Wydawca:  Jaguar
Cykl: Przygody Claudette
ISBN: 978-83-7686-796-0
Format: 160s. 195x255mm
Cena: 32,90
Gatunek: humor / satyra
Zobacz w: Kulturowskazie
Ekstrakt: 80%
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  Z innej Orbity

  Tomasz Nowak

  Henryk Glaza, Tomasz Kaczkowski Doom Pipe #6
  

  
  Po serii całkiem solidnych produkcji spod szyldu Doom Pipe musiało w końcu przyjść osłabienie. Numer szósty to nawet coś więcej, to całkowity spadek formy, wielki zjazd. Niewiele wyszło z ambitnego zamysłu przyświecającego pierwotnie autorom.
Ekstrakt: 30%
[image: Doom Pipe #6]
Twórcy Doom Pipe podjęli się adaptacji na język komiksu dwóch opowiadań Łukasza Orbitowskiego. Takie przetwarzanie literatury już wielokrotnie objawiało swe ryzykowne aspekty. Tu, dodatkowo, doszła dość umowna, luzacka forma zinu, która zamierzeniom autorów nie pomogła. Podobnie jak nie pomógł nawet zamieszczony na okładce nosorożec, taki Orbitowski symbol mający przynosić szczęście
Na pierwszy ogień poszedł inspirowany twórczością Stefana Grabińskiego tekst Serce kolei. Sam w sobie nienajwyższych lotów, zawierał w oryginale przynajmniej pewną różnorodność wątków, które ostatecznie splatały się w jedną całość. W uproszczonym wydaniu komiksowym, obciętym o kilka tematów i kompletnie wykastrowanym z nastroju, prezentuje się niestety nader blado.
Wrażenie, że to produkcja na odwal pogłębia klasycznie już niechlujna fanzinowa kreska Henryka Glazy. To, co stało się znakiem firmowym jego twórczości i w prostszych formach sprawdzało się całkiem dobrze, tu zawodzi na całej linii. Czytelnik nieznający oryginału w tym komiksowym szorcie albo się pogubi, albo przeoczy całą masę treści, w którą swoje opowiadanie zaopatrzył Orbitowski.
Nieco lepiej wypada drugie podejście. Tomasz Kaczkowski wziął na warsztat Most zakochanych i wydobył z niego to, co najistotniejsze. On również nie rezygnuje z dotychczasowej konwencji, jednak ta adaptacja w przyjętej przez niego formie graficznej pozostaje o niebo czytelniejsza. Nie jest ona wszak idealna. Pod koniec Kaczkowski też musi wesprzeć się całym passusem tekstu, jakby nie do końca mając pomysł na jego zilustrowanie, a przecież pewne rozwiązania nasuwają się tu same. Ten konkretny numer Doom Pipe liczy sobie stron dwadzieścia, czyli  choć mniej niż poprzedni  i tak wyrasta ponad średnie szesnaście. Miejsca więc na pewno jeszcze by starczyło.
Nic to, seria jest z pewnością projektem ciekawym i udanym. Próbę przeskoku na  nomen omen  inną Orbitę można więc potraktować akcydentalnie. Myślę że autorzy wyciągną stosowne wnioski, więc na pewno warto dalej przyglądać się ich dokonaniom. A numer szósty niech pozostanie przestrogą. Próba bezpośredniej adaptacji opowiadań Orbitowskiego na język komiksu okazała się zderzeniem z pociągiem. O ile Most zakochanych jeszcze jakoś się broni, to Serce kolei jest zupełną porażką. Oby numer szósty stanowił pouczającą lekcję na przyszłość.
Plusy:
	lekcja, jak trudno dobrze zaadaptować literaturę na język komiksu


Minusy:
	kastracja fabuły oryginalnych tekstów
	słaba oprawa graficzna, szczególnie Serca kolei
	zagubiony nastrój oryginalnych tekstów






Tytuł: Doom Pipe #6
Scenariusz: Henryk Glaza, Tomasz Kaczkowski
Data wydania: 20 listopada 2019
Rysunki: Henryk Glaza, Tomasz Kaczkowski
Wydawca:  Niezależne
Cykl: Doom Pipe
Format: 176x250 mm
Gatunek: groza / horror
Zobacz w: Kulturowskazie
Ekstrakt: 30%
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  Cześć bohaterom

  Paweł Ciołkiewicz

  Naoki Urasawa Chłopaki z dwudziestego wieku #3
  

  
  Naoki Urasawa nadal snuje swoją opowieść wielowątkowo, przenosząc narrację to w przeszłość, to w przyszłość. W trzecim tomie Chłopaków z dwudziestego wieku zbliżamy się do punktu kulminacyjnego tylko po to, by w decydującym momencie niespodziewanie przenieść się o czternaście lat do przodu. Dzięki takim zaskakującym zbiegom narracyjnym autor nieustannie utrzymuje uwagę czytelników w stanie pełnego skupienia.
Ekstrakt: 100%
[image: Chłopaki z dwudziestego wieku #3]
W wyniku zdarzeń opisanych w poprzednim tomie Kenji został uznany na za terrorystę i musi teraz się ukrywać. Nie ustaje jednak w staraniach, by zebrać całą ekipę z dawnych lat i zapobiec realizacji planu zniszczenia świata, który sami kiedyś wymyślili. Dziś jednak najwyraźniej próbuje go zrealizować ktoś inny. Nieubłaganie zbliża się opisany w Księdze przepowiedni sądny dzień  31 grudnia 2000 roku. Czy faktycznie dojdzie do zagłady? Kto za nią stoi? Czy ma to związek z kolejnymi szemranymi działaniami Przyjaciela i kierowanej przez niego Partii Przyjacielsko-Demokratycznej? Gdy już wszystko zaczyna zmierzać w stronę spektakularnego finału i rozpoczyna się ostateczne odliczanie autor nagle przenosi akcję czternaście lat do przodu, sytuując na pierwszym planie Kannę, córkę siostry Kenjiego. Teraz dziewczyna ma już siedemnaście lat i najwyraźniej ma zamiar dowiedzieć się prawdy o zniknięciu swojego wujka. Pozbawiona strachu dziewczyna pracuje w niebezpiecznej dzielnicy i wikła się w porachunki pomiędzy gangami. Co więcej, udaje jej się dotrzeć do świadka dziwnego morderstwa, w które uwikłana jest policja. Sprawa jest o tyle poważna, że Tokio przygotowuje się do wizyty papieża, a społeczne niepokoje mogą ją bardzo utrudnić. Jaki to wszystko ma związek ze zdarzeniami z Krwawego Sylwestra 2000? Jaka jest rola w tych zdarzeniach samego Przyjaciela? No cóż na odpowiedzi zapewne przyjdzie nam jeszcze długo poczekać, bo autor prowadzi nas do kluczowych odpowiedzi bardzo okrężną drogą. Na szczęście jest to droga obfitująca emocjonujące zdarzenia, opisane w taki sposób, że nie można oderwać się od lektury.
Akcja mangi cały czas rozgrywa się w kilku planach czasowych. Główne zdarzenia rozgrywają się w roku 2000, gdy dochodzi do dramatycznych zdarzeń znanych później jako Krwawy Sylwester, ale w decydującym momencie autor bez ceregieli przenosi nas do roku 2014, nie wyjaśniając oczywiście, co wydarzyło się sądnego dnia. Zabieg to dość ryzykowny, ale sprawdza siew całej rozciągłości. Początkowo ta wolta wywołuje oczywiście irytację, ale szybko angażujemy się w poczynania Kanny, bo odważna licealistka z miejsca kradnie całe przedstawienie. Okazuje się, że Urasawa ma wiele asów w rękawie, a wyraziste i skupiające na sobie całą uwagę postacie potrafi tworzyć na zawołanie. Śledząc poczynania rezolutnej dziewczyny, budujemy sobie obraz zdarzeń od drugiej strony. Obserwujemy mianowicie ich polityczno-społeczne konsekwencje. Kanna żyje w bardzo niebezpiecznym świecie. Oddaje się tu cześć bohaterom, którzy uratowali ludzkość (nie wiemy jeszcze kto to jest) oraz czci się Przyjaciela, który najwyraźniej stał się postacią otaczaną religijnym kultem. Z rozmów bohaterów wyłaniają się szczegóły dotyczące życia w nowej rzeczywistości kontrolowanej przez represyjny system polityczny. Wszystko to zostało przedstawione w charakterystycznej szacie graficznej. Odtworzone z ogromną dbałością o szczegóły tła oraz specyficzne, rozpoznawalne na pierwszy rzut oka, twarze bohaterów i dynamiczne sceny walk oraz pościgów to charakterystyczne cechy twórczości Naoki Urasawy. Mistrz wspólnie ze swoimi asystentami znów zadbał o wykreowanie odpowiedniej dla opisywanych zdarzeń atmosfery.
Chłopaki z dwudziestego wieku pozostają świetną lekturą dla fanów dobrych i trzymających w napięciu opowieści. Naoki Urasawa w mistrzowski sposób prowadzi narrację, budując obraz zdarzeń z różnych perspektyw. Wielowątkowa opowieść dostarcza zróżnicowanych emocji i daje mnóstwo radości podczas lektury. Starym zwyczajem tom kończy się mocnym cliffhangerem zapowiadającym dalsze atrakcje.
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  Kwartet egzotyczny

  Paweł Ciołkiewicz

  Eric Corbeyran, Piotr Kowalski Badlands (wyd. zbiorcze)
  

  
  Badlands to komiks dla miłośników westernowych klimatów połączonych z elementami magii i ezoteryki. Piękna bohaterka i trzech jej towarzyszy przemierza Dziki Zachód, by zrealizować tajemniczą misję. Magia, mityczne stworzenia, Indianie oraz ich legendy stanowią dodatkową atrakcję tej opowieści.
Ekstrakt: 90%
[image: Badlands (wyd. zbiorcze)]
Perla jest kobietą, z którą mężczyźni muszą się liczyć. Doskonale wiedzą o tym Sam oraz Wiele Śmierci. Ten pierwszy jest postawnym, czarnoskórym mężczyzną, drugi półkrwi Indianinem. Obu trudno byłoby nazwać słabymi i uległymi, ale obaj dla niej pracują i bez szemrania wykonują jej polecenia. Dołącza do nich jeszcze profesor Labotte. Początkowo jego rola miała polegać jedynie na dostarczeniu pewnego artefaktu. Przez ostatnie dni próbował mianowicie zbadać właściwości magicznej kostki, ale nie osiągnął zadowalających rezultatów i teraz, zamiast ruszyć w swoją stronę, postanawia towarzyszyć jej w podróży, mając nadzieję na dokończenie swych badań. W ten sposób egzotyczny kwartet wyrusza w niebezpieczną podróż przez pustkowia Dzikiego Zachodu. Perla, chce poznać tajemnice swoich przodków i rozwiązać pewien dręczący ją od lat problem, Sam i Wiele Śmierci chcą zarobić trochę grosza, a profesor Labotte ma nadzieję na rozwikłanie tajemnicy magicznej kostki. Motywacje są różne, ale rezultat ten sam  bohaterowie wkraczają do świata, w którym granica pomiędzy rzeczywistością i indiańskimi mitami zanika.
Wyprawa obfituje oczywiście w przygody i jest pełna niebezpieczeństw. W jej trakcie coraz lepiej poznajemy bohaterów i ich motywacje. Trzeba przyznać, że Corbeyran bardzo umiejętnie wykreował napięcie między swoimi bohaterami wrzucając ich w ekstremalne sytuacje. Obserwujemy jak dzień po dniu zmierzają do celu, podejmując trudne decyzje i prowadząc spory. Sam i Wiele Śmierci nieustannie kłócą się ze sobą, ale z każdą kolejną sprzeczką dla czytelnika staje się coraz bardziej jasne, że łączy ich wiele cech sprzyjających narodzinom przyjaźni. Oczywiście żaden z nich tego jednak nie przyzna, nawet gdyby miał zginąć. Równie napięte są relacje pomiędzy Perlą, a jej podwładnymi  bo tak właśnie ich traktuje. To ona tu rządzi i przypomina im na każdym kroku, że jest silną kobietą potrafiącą poradzić sobie w męskim świecie. Zatrudniła ich do realizacji określonego zadania i wymaga bezwzględnego posłuszeństwa. Rządzi twardą ręką, ale również dba o ich bezpieczeństwo. A oni się jej odwzajemniają tym samym. Bohaterowie i burzliwe relacje między nimi są tak dobrze rozpisane, że sama fabuła schodzi chwilami na drugi plan. Oczywiście jest ona atrakcyjna, wypełniona akcją, tajemnicami i elementami magii, ale prawdziwą przyjemność daje już sama podróż z tą oryginalną czwórką.
Tym bardziej, że została ona przedstawiona w bardzo efektowny graficznie sposób. Piotr Kowalski udowadnia, że potrafi dostosować stylistykę do każdego gatunku, radząc sobie doskonale zarówno na rynku amerykańskim, jak i frankofońskim. Dziki Zachód w jego interpretacji jest bardzo przestrzenny, a zarazem nastrojowy. Z jednej strony możemy podziwiać narysowane z rozmachem piękne krajobrazy pozwalające poczuć ogrom przemierzanych terytoriów. Kadrowanie, kreskowanie i kompozycja kadrów w tych sekwencjach przywołują pewne skojarzenia z pracami Jeana Girauda, Hermanna czy Françoisa Boucqa. Z drugiej zaś czuć tu atmosferę grozy i tajemniczości. Rysownik zmienia nieco stylistykę gdy na scenie pojawiają się potwory, a jeszcze radykalniej wyróżnia fragmenty przedstawiające mity czy retrospekcje. Gdy na przykład widzimy sceny z dzieciństwa Perli rozgrywające się na salonach, artysta stosuje precyzyjne, niemal drzeworytnicze szrafowanie, którego nie powstydziłby się Andreas czy Bernie Wrightson. Widać, że dba o dopasowanie stylistyki do przedstawianych scen i zbudowanie odpowiedniego nastroju. Nie brakuje tu również oczywiście dynamicznych scen pościgów i strzelanin, stanowiących esencję każdego porządnego westernu. W interesujący sposób przedstawieni są bohaterowie, choć tu akurat całą uwagę skupia na sobie Perla, spychając całą resztę na drugi plan.
Wydanie zbiorcze trylogii Badlands to solidna porcja doskonałej, bezpretensjonalnej rozrywki. W wydaniu zbiorczym dostajemy trzy albumy publikowane w latach 2014-2018, tworzące zamkniętą historię. Dynamiczna akcja, tajemnica, groza, pradawne legendy, indiańskie mity, efektowne rysunki i  przede wszystkim  galeria interesujących postaci to główne filary tej opowieści. Zakończenie natomiast przynosi satysfakcjonujący finał, który wprawdzie zamyka wszystkie wątki, ale równocześnie otwiera furtki do ewentualnej kontynuacji. Choć na razie nie słychać o takich planach, to wydaje się, że Perla jest zbyt atrakcyjną postacią, by dłużej pozostawała poza komiksowymi kadrami.
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  To nie ona była Ewą

  Piotr Pi Gołębiewski

  Tom Grindberg, Ron Lim, Angel Medina, Tom Raney, Jim Starlin Krucjata nieskończoności
  

  
  Krucjata Nieskończoności to opasłe tomiszcze, wieńczące słynną trylogię marvelowskich eventów ze scenariuszem Jima Starlina z początku lat 90. Niestety, jak się okazuje, najsłabsze.
Ekstrakt: 70%
[image: Krucjata nieskończoności]
Na Trylogię Nieskończoności, poza omawianym tomem, składają się Rękawica Nieskończoności i Wojna Nieskończoności. Są to dzieła klasyczne, które odcisnęły swe piętno w świecie komiksu. Wystarczy wspomnieć, że prawie trzydzieści lat od swej premiery stanowiły bazę dla filmów Avengers: Wojna bez granic i Avengers: Koniec gry. Z jednej strony zachwycają rozmachem, a z drugiej stanowią popis wyobraźni Starlina, który powrócił do wątków, jakie stworzył w latach 70., pisząc serie o Kapitanie Marvelu i Adamie Warlocku.
To właśnie ten drugi jest kluczową postacią Trylogii, choć nie jedyną. Równie ważną postacią pozostaje Thanos, który w wyniku rozwoju wydarzeń z ewidentnego złego gościa staje się postacią niemal pozytywną. Szkoda, że dziś scenarzyści sięgający po tę postać znacznie ją spłycają, przerabiając na osiłka, któremu trzeba spuścić kosmiczny łomot. Choć poza nimi na kartach komiksów pojawiają się nieprzebrane zastępy superbohaterów, to tak po prawdzie stanowią oni dodatek do relacji między Thanosem, Warlockiem, a personifikacjami osobowości tego drugiego. Niestety fakt ten najbardziej widać właśnie w Krucjacie Nieskończoności.
Po tym jak Adam Warlock wyrzekł się swej dobrej i złej strony osobowości, na arenie wydarzeń pojawił się Magus. Typ spod ciemniej gwiazdy, reprezentujący mroczne oblicze Warlocka. Bohaterom z trudem udało się go pokonać. Jak się okazuje to jeszcze nie koniec. Teraz objawia się Bogini, ucieleśnienie dobrej, kobiecej strony jego natury. Jej celem jest ukoić świat w pokoju. Do jego realizacji potrzebuje sojuszników. Omamia i porywa najszlachetniejszych superbohaterów ze Spider-Manem, Moondragon, Kapitanem Ameryką, Silver Surferem i Niewidzialną Kobietą (w wyjątkowo seksownym stroju) na czele. Stają się oni wyznawcami Bogini, która na przeciwległej Ziemi buduje własny kościół. To jednak początek jej działań. Okazuje się bowiem, że fanatyczna chęć czynienia dobra może być równie niebezpieczna co czyste zło. Oczywiście pozostali herosi nie zamierzają stać bezczynnie, ale czy w starciu z praktycznie nieskończoną mocą mogą cokolwiek zrobić?
Komiksowi nie można odmówić spektakularności wydarzeń. Jim Starlin ponownie pokazał, jak powinno tworzyć się kosmiczne przygody bez popadania w megalomanię i w jaki sposób zapanować nad chaosem. A jednak tym razem nie wszystko zagrało tak jak powinno. W poprzednich dwóch częściach Trylogii potrafił utrzymać równowagę między akcją, a filozoficznymi dysputami. Trzymał też na uwięzi swój abstrakcyjny poziom myślenia, który prowadzi Warlocka po niewyobrażalnych krainach. Choć trzeba przyznać, że sam pomysł wyjściowy z Boginią jest fenomenalny i nawet ciekawszy, niż wskrzeszenie Magusa, to jednak w pewnym momencie całość zaczęła grzęznąć na mieliźnie. Rozmnożenie wątków nie pomaga w ogarnięciu wydarzeń, zwłaszcza, że niektóre są bezsensowne, jak chociażby pojawienie się Darklore′a, co stanowiło jedynie pretekst do tego by opowiedzieć historię Adama. Niezbyt radzą sobie także superbohaterowie, którzy nie działają tak sprawnie, jak w poprzednich częściach. W zasadzie większość czasu spędzają w siedzibie Avengers kłócąc się ze sobą, zaś spektakularny atak na kościół Bogini jest takim tylko z nazwy. Kończy się bowiem na sparingach dwójkami, z których niewiele wynika.
Chyba sam Starlin w pewnym momencie zorientował się, że zaangażowanie tylu postaci w wydarzenia okazało się stratą energii, ponieważ pod koniec wkłada w usta Warlocka stwierdzenie o ich niewielkim wpływie na akcję. Ta z kolei w dużej mierze opiera się na zdarzeniach typu deus ex machina. I na długich dysputach. Najczęściej Warlocka, a to z Thanosem, a to z Wiecznością, a nawet z Magusem i Mephisto.
Od strony graficznej należy spodziewać się wyłącznie oldschoolu. W końcu mówimy o pozycji z 1993 roku. Ale za to bardzo szlachetnym, reprezentowanym przez Rona Lima. Niestety, tak jak w przypadku innych miniserii, nad którymi pracuje wielu artystów, nie wszyscy trzymają równie wysoki poziom. Najsłabiej radzi sobie Tom Grindberg w zeszytach pochodzących z Warlock and the Infinity Watch, którego kanciasta i chaotyczna kreska odznacza się negatywnie na tle eleganckich grafik pozostałych artystów.
Krucjatę Nieskończoności na pewno warto poznać, bo pomimo wad, które uwidaczniają się zwłaszcza w zestawieniu z poprzedzającymi ją odcinkami, w dalszym ciągu prezentuje niezły poziom. To szkoła robienia solidnych crossoverów, w których występuje wielu bohaterów, a dzięki obszernej edycji zaserwowanej przez Egmont, w której poza główną miniserią, poznajemy także rozwinięcia z Warlock and the Infinity Watch oraz The Warlock Chronicles, możemy się delektować długą wyprawą w świat marvelowskiego kosmosu.
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  Bohater nie ze spiżu

  Tomasz Nowak

  Michał Arkusiński, Maciej Cholewiński, Piotr Kasiński Edelman
  

  
  Komiks o Marku Edelmanie ukazał się w 2019 z okazji obchodzonego przez dwa miasta  Warszawę i Łódź  roku poświęconego jego pamięci. Publikacja ta, podobnie jak inne tego typu, przypomina ciekawą i ważną postać. Wręcz można rzec bohatera. Z tym, że to określenie nasuwa także od razu znacznie ogólniejszą refleksję.
Ekstrakt: 70%
[image: Edelman]
Życiorys Marka Edelmana to historia zaiste ciekawa. Odbijają się w niej losy Polaków i Żydów mieszkających w Polsce XX wieku. Poświęcony mu komiks to bardziej obrazkowy portret zdarzeń opatrzonych pamiętnikarskimi komentarzami, aniżeli typowa opowieść fabularna. Nawet gdy akcja nabiera tempa, jej dynamika zasadza się wyłącznie na obrazie, a nie dialogach czy przekazie narratora.
I tu dochodzimy do clou  Edelman to nie tyle komiks o nim samym, biografia, ile autobiografia głównego bohatera. Dowodzi tego niezbicie bibliografia źródeł, z których korzystali autorzy. Zgromadzone tu obrazy, opisane własnymi słowami, ukazują jego ogląd świata, w którym przyszło mu żyć. To bardzo ważne, bo może wyjaśniać, dlaczego nad niektórymi kwestiami komiks jedynie się prześlizguje, biorąc za oczywiste sprawy, które takimi wcale nie są.
Pomimo takiej konwencji, na zaledwie trzydziestu pięciu stronach Cholewińskiemu udało się wydobyć i spiąć to co w historii i poglądach Edelamana najważniejsze. Poznajemy jego historyczne, rodzinne i ideologiczne korzenie z czasów II Rzeczpospolitej, działalność podczas II wojny światowej oraz losy powojenne, równie dramatyczne, jak wcześniejsze.
To właśnie w powojniu pojawiają się najistotniejsze skróty historyczne. Edelman wycofujący się na wiele lat działalności społeczno politycznej nagle wraca do niej w środowisku KORu, a więc wśród socjalistów marzących nie tyle o zmianie ustroju PRLu, ile o socjalizmie z ludzką twarzą. Niby drobiazg, ale jakże istotny dla całości obrazu.
W wolnej Polce Edelman, już jako uznany i dobrze osadzony przez Okrągły Stół autorytet, znów angażuje się politycznie i społecznie. Jego głos pasuje do nowej narracji opartej na porozumieniu z tymi, których wcześniej tak głośno krytykował. Dla tej wolty brak w komiksie uzasadnienia. Ot, pragmatyzm charakterystyczny dla wielu ówczesnych działaczy opozycyjnych?
Widać zatem, że wyłaniający się z tej autonarracji portret pozostaje mocno ograniczony i ugładzony. Z jednej strony odrysowuje człowieka głęboko zaangażowanego w walkę o wolność, polskość i żydowską tożsamość. Ukazuje jego nieprzejednaną postawę wobec niemieckiego najeźdźcy i władz komunistycznych. Zupełnie natomiast pomija choćby komentarze dotyczące tożsamości państwa polskiego wyrażane u początków XXI wieku.
To one wzbudziły wiele kontrowersji. Podobnie jak działalność w Bundzie, uznawanym przez Edelmana  a tym samym przez autorów komiksu  za wyidealizowaną ostoję równości i sprawiedliwości. W jego oczach to organizacja wyłącznie dobroczynna i uciśniona, jak cała społeczność żydowska w Polsce. Na dodatek dzielnie dająca odpór wszelkim wrogim siłom. Co ciekawe, owe wrogie siły definiowane są dwojako  ONR i komuniści. ONR jak zwykle ukazany zostaje jako zwykła banda zbójów. Nawet jeśli przyjąć taką optykę, gdzie w tych wspominkach przepadli równie aktywni Bundowi bojówkarze żydowscy, głoszący pałkami wyższość socjalizmu? Owszem, Edelman zrezygnował demonstracyjnie z członkostwa, kiedy ta partia przyłączyła się do struktur bratniej ideologicznie PZPR. Jednak komiks wcale nie podkreśla jej roli jako wroga pierwszoplanowego. Inaczej widzieli to sami komuniści, upatrujący po prostu w internacjonalistycznym, hołdującym praktycznemu marksizmowi Bundzie konkurencji do władzy. Tym samym komiks zmierza do tego, aby oblec postać Edelmana w spiżowe ubranko heroizmu. Niepotrzebnie. Czy ukazanie wątpliwości umniejszyłoby jego dokonaniom? Kiedy w końcu nauczymy się, że nie ma bohaterów idealnych? Prawdę, którą inni pojęli już dawno, a za którą Polacy wciąż skłonni się boksować? Po drugiej stronie tego samego dylematu leży skłonność do nadmiernej gloryfikacji naszej historii lub samobiczowania w imię jej obietywizacji.
Z narracją Cholewińskiego/Edelmana bardzo dobrze współgrają grafiki Michała Arkusińskiego. Kadry utrzymane w trzech kolorach  czerni, czerwieni, niebieskim  wyłamują się z prostego schematu ramek. Przeciwnie, grafik twórczo bawi się formą konstruując kolejne plansze z zestawionych w różny sposób ilustracji, opartych bezpośrednio na zdjęciach dokumentalnych, czyni ten komiks intrygującym, ciekawym wizualnie. Te bardzo gdzieniegdzie dosłowne obrazy wnoszą do narracji bardzo wiele dobrego.
Realizm pierwszego planu  z drugim bywa różnie  pozwala łatwo rozczytać się w wydarzeniach i licznych, przewijających się tu postaciach. Na pewno podnosi wyraźnie walor edukacyjny.
Jako całość komiks Cholewińskiego i Arkusińskiego stanowi na pewno ważne przypomnienie postaci istotnej dla najnowszej historii Polski. Tym bardziej, że w powszechnej świadomości to ktoś z drugiego planu. To ponadto kolejny ciekawy przyczynek do dyskusji o naszych powikłanych dziejach najnowszych. A o nich, tworzących je i uczestniczących w nich ludziach, rozmawiać warto.
Wycinek XX-wiecznej historii Polski, ukazany w bardzo zwięzłej i przejrzystej formie. Ukazany subiektywnie, ale może dzięki temu spójnie, w sposób skłaniający do refleksji. Ubrany w ciekawą, paradokumentalną formę graficzną, stanowi interesującą alternatywę dla komiksowego opisywania dziejów naszego kraju.
Plusy:
	interesujący autoportret postaci istotnej dla najnowszych dziejów Polski
	zwięzła i spójna narracja
	oryginalna, przejrzysta oprawa graficzna


Minusy:
	słabo podkreślony subiektywizm oceny poszczególnych faktów, sytuacji
	wybiórczość kontekstów skłaniających do ferowania ocen wydarzeń i postaci
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  You are my only hope

  Marcin Osuch

  Didier Tarquin, Lyse Tarquin OKP Dolores #1: Ścieżka nowych pionierów
  

  
  Didier i Lyse Tarquin byli dotychczas odpowiedzialni za oprawę graficzną komiksów z cyklu Troy. OKP Dolores to ich pierwsze samodzielne dzieło. I trzeba przyznać, dzieło udane.
Ekstrakt: 70%
[image: OKP Dolores #1: Ścieżka nowych pionierów]
Wrażenie robi sama okładka. Piękna, rudowłosa dziewczyna otoczona kilkoma obwiesiami, a nad nimi skrawek jakiejś planety. Komiks w zapowiedziach i opisach przedstawiany jest jako space opera, więc początek nieco zaskakuje. W klasztorze Kościoła Nowych Pionierów siostra Mony, przygarnięta jako sierota w wieku niemowlęcym, po osiągnięciu pełnoletności ma opuścić przytułek i wyruszyć w szeroki świat. I chociaż inne siostry zazdroszczą jej możliwości poznania życia za murami, Mony ma duże obawy przed tym co przyniesie przyszłość. Na drogę otrzymuje jedynie maleńką szkatułkę, która znajdowała się w jej kołysce, gdy podrzucono ją pod bramy klasztoru. Jak wiadomo, życie potrafi zaskakiwać, i tak też dzieje się w przypadku rudowłosej bohaterki. Wnętrze szkatułki okazuje się zawierać klucz do skrytki a dokładnie hangaru, w którym od lat czeka na nią wielki, uzbrojony statek kosmiczny, tytułowa OKP Dolores. Problem w tym, że w klasztorze nie uczą pilotażu takich kolosów, więc trzeba znaleźć kogoś, kto się na tym zna. A już od czasów Gwiezdnych Wojen wiadomo, że piloci i inne podobne szumowiny najchętniej przebywają w najbardziej zakazanych kwartałach miasta. W takich miejscach można spotkać i opryszków z wyrokami w kilku systemach, i łowców pięknych rudowłosych dziewcząt z zielnymi oczami. Mony ma nieszczęście spotkać ten ostatni typ szumowiny. Tutaj kolejne nawiązanie do dzieła Lucasa, bo wspomniany łowca pracuje dla jabbopodobnego bossa miejscowego półświatka. Sprawa robi się beznadziejna, ale nie ma tego złego, co by na dobre nie wyszło. Każda kosmiczna dama, czy to księżniczka czy zakonnica, znajdzie swojego Hana Solo. I teraz zaczynają się zagadki, których rozwiązanie może potrwać, a niektórych odpowiedzi nie znajdziemy w tym albumie. Jakie były motywacje tajemniczego wybawcy, w jaki sposób sierota stała się właścicielką jednego z najsłynniejszych statków bojowych w galaktyce? Kto dołączy do skromnej, póki, co załogi Dolores? Przecież każda ekipa musi mieć swojego R2D2.
Państwo Tarquin zaczęli swoją kosmiczną przygodę z rozmachem i pozostaje trzymać kciuki za ciąg dalszy. Stworzyli klasycznych, acz ciekawych bohaterów, i wrzucili ich do nie mniej klasycznego świata. Graficznie nikt, kto czytał Lanfeusta w kosmosie nie powinien być zaskoczony. Didier i Lyse dopracowali się charakterystycznej kreski i w pełni z niej korzystają w tym albumie. Dobre wrażenie z obcowania z komiksem potęguje solidna twarda okładka. Pozostaje pytanie, kiedy będzie ciąg dalszy.
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  Niekoniecznie jasno pisane:Magia w przewodach

  Marcin Knyszyński

  
  

  
  To najbardziej kretyńska historia, jaką w życiu słyszałem  tak mówi jedna z postaci występujących w komiksie Ronin. Usłyszała właśnie krótkie streszczenie tego, co się do tej pory wydarzyło. Czy rzeczywiście jest aż tak dziwacznie? Zajrzyjmy do pierwszego, w pełni autorskiego komiksu Franka Millera  sześcioodcinkowej opowieści, wydanej przez Detective Comics między lipcem 1983 a sierpniem 1984 roku. Cyberpunk spotyka średniowieczną Japonię.
[image: Ronin]
Swą fascynację orientem (w szczególności Japonią), jego kulturą, sztuką, historią, filozofią, kodeksem samurajów i sztukami walki autor wyraził już w poprzedzającym Ronina Daredevilu. Szczególnie mocno intrygowała go instytucja ronina, czyli samuraja z czasów feudalnej Japonii, który stracił swego pana  a tym samym cel życia. Jedną z historii o takim, wyrzuconym poza nawias społeczeństwa, średniowiecznym wojowniku była manga z pierwszej połowy lat siedemdziesiątych  Kozure Okami, wydana w Polsce jako Samotny wilk i szczenię w 2006 roku przez nieistniejącą już Mandragorę. Frank Miller był zafascynowany wspomnianą mangą, a japoński sposób opowiadania obrazem stał się potem kluczowy w Roninie. Z drugiej strony doceniał również ówczesny komiks europejski z Moebiusem na czele  wpływ prac Jeana Girauda na Ronina jest niezaprzeczalny. Frank Miller dokonał niesamowitej fuzji wschodniej i zachodniej sztuki komiksowej i jednocześnie wpasował się idealnie w rodzący się na przełomie lat siedemdziesiątych i osiemdziesiątych nowy nurt w popkulturze  cyberpunk.
Miller zakończył swą pracę nad Daredevilem w lutym 1983 roku, na numerze 191. Wspiął się wtedy na Parnas komiksu amerykańskiego, mógł rysować co chciał i gdzie chciał  pożądali go praktycznie wszyscy wydawcy za oceanem. Szczególnie mocno walczyło o niego Detective Comics, które obiecało mu całkowitą swobodę twórczą (co było wówczas ewenementem) i sowite wynagrodzenie. Miller skorzystał w oferty i zaproponował komiks idący zdecydowanie pod prąd oczekiwań czytelników, rynku i wydawnictwa. Dzieło oryginalne, dziwaczne i bezkompromisowe  może jeszcze nie genialne (na to przyjdzie poczekać trzy lata, kiedy ukaże się Powrót mrocznego rycerza), ale trwale zapisane w historii medium.
[image: ]
Akcja komiksu rozpoczyna się w średniowiecznej Japonii. Młody, bezimienny i bezgranicznie wierny swemu panu samuraj, zostaje nagle roninem  jego zwierzchnik, pan Ozaki, zostaje zabity przez zmiennokształtnego demona Agata, który próbuje odzyskać zaklęty miecz, skradziony mu kiedyś przez Ozakiego. Ronin musi zmyć hańbę i rozpoczyna polowanie na demona  udaje mu się go w końcu zabić, tracąc przy tym swoje własne życie.
Akcja skacze osiemset lat do przodu, do lat trzydziestych dwudziestego pierwszego wieku. Jesteśmy w zniszczonym Nowym Jorku, gdzie na poziomie ulic panuje prawo dżungli, a ponad nimi rządzą gigantyczne megakorporacje. Jedną z nich jest spółka Aquarius Corporation założona przed laty przez trójkę idealistów i zajmująca się produkcją hodowlanych układów komputerowych imitujących żywą tkankę. To niemal sztuczne życie, które może w pewnym momencie zacząć ewoluować samodzielnie w zupełnie nieprzewidywalny sposób. Całość procesu nadzoruje sztuczna inteligencja o nazwie Virgo, która obecnie pracuje nad produkcją zaawansowanych technologicznie sztucznych kończyn. Prowadzi jednocześnie eksperymenty na Billym  bezrękim i beznogim od urodzenia człowiekiem, obdarowanym mocą telekinezy. Może on dosłownie zawiadywać biomechanicznymi rękami siłą woli. Billy ma niestety problem  dręczą go dziwne wizje, w których wciela się w średniowiecznego, japońskiego ronina.
[image: ]
I teraz uwaga  oto, co się dzieje dalej. Ronin i demon, zaklęci w mieczu Ozakiego, przedostają się do Nowego Jorku dwudziestego pierwszego wieku, w wyniku badań jakie przeprowadza korporacja Aquarius nad odnalezionym w Ameryce Południowej tajemniczym ostrzu. Duch ronina opanowuje ciało Billyego, któremu nie dość, że wyrastają zaawansowane technologicznie protezy kończyn to jeszcze zmienia się całkowicie osobowość i aparycja. Średniowieczny wojownik ląduje w środku świata, którego nie rozumie (tutaj tylko przemoc jest jedynym, wspólnym językiem). Zmiennokształtny, przez co praktycznie niewykrywalny, demon Agat panoszy się w korporacji i zrobi wszystko, aby odnaleźć i zlikwidować swego oponenta oraz odzyskać miecz. W pościg za roninem ruszają doborowe jednostki Aquariusa z jedną z założycielek na czele  szefową ochrony Casey McKenną. No tak, w sumie nic dziwnego, że każdy z mieszkańców komiksowego świata, który słyszy taką relację, nazywa ją kretyńską historią. Nie pomaga nawet powtarzane przez McKennę nieustanne Panowie, to dwudziesty pierwszy wiek. Musicie mieć otwarte umysły. Wszystko na szczęście zmierza do jak najbardziej logicznego, zaskakującego i naprawdę przeszywającego do głębi finału.
Nowy Jork jest cudowny. Pełen walki, zdesperowany, pozbawiony nadziei, zły do szpiku kości  taaak Agat znalazł nowy dom  tak mówi demon, który czuje się w świecie przyszłości wprost znakomicie. Ronin przeciwnie  wszystko czego doświadcza jest zaprzeczeniem wszelkich wartości kodeksu samuraja. Futurystyczne Big Apple to piekielna dżungla opanowana przez groteskowe gangi jakby wyjęte prosto z Mad Maxa albo Ucieczki z Nowego Jorku, poubierane w ciuchy z wypożyczalni BDSM oraz kultywujące bezsensowną i do niczego nie prowadzącą przemoc. W podziemiach panoszą się zmutowani kanibale, cofnięte w rozwoju imbecyle, które przywodzą na myśl Robale, z którymi walczył millerowski Daredevil w kanałach Hells Kitchen, a także Mutantów  oponentów a potem sprzymierzeńców podstarzałego, również millerowskiego, Batmana. Świat jest na krawędzi zagłady  to już trzeci z rzędu komiks w cyklu, w którym znajdujemy totalnie zdegenerowany świat przyszłości. Ronin ma szansę stać się Elvisem przemocy jak nazywa go pewien stary hippis, który rzekomo pomaga mu odnaleźć się w rzeczywistości a tak naprawdę chce wykorzystać go do własnych celów.
[image: ]
Zepsutym do cna światem rządzą ponadnarodowe korporacje, których działania nie respektują żadnych granic  ani politycznych, ani moralnych. Aquarius Corporation, założona z bardzo humanistycznych pobudek, przeobraziła się w monstrualny byt zarządzany przez sztuczną inteligencję o bardzo mętnych motywacjach. Tutaj również następuje szybka i nieodwracalna dehumanizacja. Zaciera się granica pomiędzy człowiekiem i maszyną  fuzja umysłu i metalu (który tak naprawdę jest tu czymś pośrednim między żywą tkanką a stalowym ciałem), bionika, wszczepy, sztuczna inteligencja i przerażająca technologiczna osobliwość. Dziś nie są to w żadnym wypadku tematy nowe  czterdzieści lat temu jednak tego rodzaju motywy dopiero pojawiały się w masowej popkulturze. To były czasy filmowego Blade Runnera, gibsonowskiego Neuromancera oraz szalonego Incala Alejandro Jodorowskyego. Cyberpunk się rodził, a Ronin był jednym z jego prekursorów.
Niewiarygodność kretyńskiej historii bierze się z konieczności całkowitej rezygnacji z racjonalnego, zdroworozsądkowego myślenia podczas analizy tego, co się dzieje. Wszyscy bohaterowie z przyszłości są osobami ściśle związanymi z nauką  zostają tymczasem zderzeni z magią, mitami i całkowitą fantazją. W kablach siedzą prawdziwe demony, takie bardziej dosłowne niż te, które kilka lat później pojawią się w pancerzu (patrz: Ghost in the Shell). Frank Miller wyraża to, co w cyberpunku stało się potem jednym z motywów przewodnich  obawę o to, że sztuczna inteligencja przekroczy kiedyś taki stopień zaawansowania, po którym jakakolwiek kontrola nad nią będzie już niemożliwa a ludzki gatunek zostanie przez nią zniewolony lub zlikwidowany. Tak właśnie  to przecież Virgo, zarządzająca kompleksem Aquarius, okazuje się ostatecznie największym wrogiem. Arthur C. Clarke powiedział kiedyś, że każda wystarczająco zaawansowana technologia jest nieodróżnialna od magii. Tak możemy odczytywać symbolikę wydarzeń w Roninie  walczymy z demonami, ulegamy czarom i klękamy przed bóstwami z tego tylko powodu, że obserwowane zjawiska przekraczają nasze zrozumienie. Nasze ludzkie, nawet najbardziej racjonalne myślenie nie przewidzi czarów jakie może nam zaserwować sztuczna inteligencja.
[image: ]
Styl Millera zaczynał już wtedy przybierać kształt, jaki ostatecznie przyjął w czasach Sin City. Widać to chociażby w trzecim rozdziale, kiedy ronin walczy z oddziałami Casey McKenny. Miller rozrysowuje cyberpunkowe scenografie (wielkie konstrukty z żywego metalu, wnętrze kompleksu Aquarius, miasto pożarte przez wytwory korporacji) na wielkich, często cało- lub dwustronnych panelach i nie sposób nie zauważyć wielkiego wpływu jaki wywarły nań dzieła Moebiusa. Te wszystkie kropkowania, kreskowania, kompozycje kadrów i zarządzanie postaciami są przecież charakterystyczne. Z drugiej strony nieostre kontury, umowność teł, brak dbałości o szczegóły, specyficzne prowadzenie walk i scen dynamicznych to zalążki typowego Millera, którego tak cenimy.
Ronin to świetny materiał na film. Najpierw New Line Cinema planowało zekranizować komiks powierzając pieczę nad reżyserią Darrenowi Aronofskyemu. Reżyser miał wtedy na koncie tylko swoje debiutanckie Pi  trzeba przyznać, że Ronin zrealizowany w tak skrajnej formie jak wspomniana historia genialnego matematyka, mógłby być bardzo intrygujący. Dziewięć lat później, na fali popularności kinowej adaptacji 300, podjęto kolejną próbę  tym razem reżyserować miał Sylvain White. No i wreszcie w roku 2014 stacja SyFy wyszła z inicjatywą nakręcenia serialu. Jak do tej pory nic nie wyszło z tych planów  pozostaje nam czekać.
Ronin nie jest może kamieniem milowym światowego komiksu. Pełni za to taką rolę w karierze Franka Millera, który poszedł na swoje, zrobił dokładnie to, co chciał i jeszcze szerzej otworzył sobie drzwi do kariery absolutnej.
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  Po komiks marsz:Kwiecień 2020

  Esensja Komiks

  
  

  
  Poprzedni Po komiks marsz publikowaliśmy siódmego marca i wydaje się, że lata minęły od tego czasu a my żyjemy w innym świecie. Tym bardziej dobrze jest wiedzieć, że pewne rzeczy się nie zmieniły i komiksy nadal pojawiają się na rynku. Poniżej kilka pozycji, które polecamy.


[image: Do bani z takim komiksem!]
Tadeusz Baranowski
‹Do bani z takim komiksem!›
Nie jest to wznowienie jeden do jednego ekskluzywnego wydania sprzed piętnastu lat. Wtedy było to osiemdziesiąt stron, teraz czterdzieści osiem. Wtedy były materiały dodatkowe, teraz będzie raczej skromnie. Ale pozycja ciekawa dla tych wszystkich wielbicieli talentu Tadeusza Baranowskiego, którym, z jakiegoś powodu umknęło tamto wydanie.


[image: Dorwać Ramireza. Akt I]
Nicolas Petrimaux
‹Dorwać Ramireza. Akt I›
Czy życie Jacquesa Ramireza, specjalisty od naprawy odkurzaczy może być ciekawym tematem dla historii sensacyjnej? Tak, jeśli bierze się za to Nicolas Petrimaux. Splot wielu zdarzeń sprawia, że Ramirez, nadzwyczaj spokojny człowiek staje się obiektem polowania gangsterów z meksykańskiego kartelu i głównym podejrzanym o zamach terrorystyczny, a cała seria stała się przebojem na rynku frankofońskim.


[image: Daredevil. Frank Miller #3]
Klaus Janson, Frank Miller, Bill Sienkiewicz
‹Daredevil. Frank Miller #3›
Trzecie spotkanie z Diabłem z Hells Kitchen w wydaniu Franka Millera. Tym razem otrzymujemy nie tylko zakończenie klasycznego runu ale i wydane kilka lat później albumy Daredevil: Love and War (z rysunkami Billa Sienkiewicza) a także Elektra Lives Again!. W dzielnicy patrolowanej przez Nieustraszonego pojawia się Punisher, Zakon Dłoni i Czarna Wdowa a on sam staje się coraz bardziej niejednoznaczny moralnie. Zobaczmy jak wygląda koniec komiksowej rewolucji, która nieodwracalnie odmieniła postać Daredevila.


[image: Sandman Universum. Lucyfer #1: Diabelska komedia]
Max Fiumara, Sebastian Fiumara, Dan Watters
‹Sandman Universum. Lucyfer #1: Diabelska komedia›
Pierwszy tom trzeciej już serii Sandman Uniwersum  nowej linii wydawniczej Detective Comics, utworzonej z okazji trzydziestolecia pierwszego numeru Sandmana. Książę Ciemności żyje na Ziemi pod postacią starego ślepca, na którego spadają wszelkie możliwe nieszczęścia. Jego egzystencja to więzienie bez możliwości ucieczki  najgorsze jest to, że nie wie kto odpowiedzialny jest za ten stan rzeczy. Dan Watters i bracia Fiumara zapraszają na diabelską komedię.


[image: Hitman: Hitman #1]
Garth Ennis, John McCrea
‹Hitman: Hitman #1›
Tommy Monaghan, płatny zabójca z Gotham, obdarzony został nadludzkimi mocami  jest telepatą i posługuje się rentgenowskim wzrokiem. Jego coraz szerzej zakrojona działalność przyciąga uwagę zarówno miejscowego przestępczego półświatka, jak i zamaskowanego obrońcy Gotham. Cyngiel biorący na cel superłotrów to dość specyficzna profesja, prawda? Autorem scenariusza jest, znany z Kaznodziei, Garth Ennis, który pisze rzeczy kontrowersyjne i obrazoburcze ale jednocześnie bardzo rozrywkowe. Egmont wznawia kolejną serię Mandragory sprzed lat.


[image: Harleen]
Stjepan Šejić
‹Harleen›
Ciąg dalszy poszerzania oferty DC Black Label na polskim rynku komiksowym. W Harleen Stjepana Šejića pozwalamy mówić samej Harley Quinn  a właściwie Harleen Quinzel, młodej doktor psychiatrii. Chorwacki twórca przedstawia historię tej coraz popularniejszej postaci Detective Comics z jej własnej perspektywy  czy dowiemy się, jakie były prawdziwe przyczyny jej fascynacji Jokerem? Harleen bada umysły najgorszych łotrów Azylu Arkham, nie zdając sobie sprawy, że grożą jej straszliwe konsekwencje.


[image: Betelgeza (wyd.II)]
Leo
‹Betelgeza (wyd.II)›
Aldebaran 4 nie jest jedyną planetą, którą próbowaliśmy kolonizować w dwudziestym drugim wieku. Ziemia wysłała ekspedycję również na Betelegezę 6  jedną z planet krążących wokół czerwonego superolbrzyma. Niestety statek uległ katastrofie i nie wiadomo, czy ktokolwiek ocalał. Dobrze znamy komiksy Leo z gatunku science fiction  Kenię, Namibię czy wreszcie Aldebarana. Będzie dokładnie tak samo  może trochę naiwnie i nieco łopatologicznie, ale na pewno uroczo, sentymentalnie i bardzo oldschoolowo.


[image: DMZ Strefa zdemilitaryzowana #2]
Riccardo Burchielli, Kristian Donaldson, Natan Fox, Viktor Kalvachev, Brian Wood, Danijel Žeželj
‹DMZ Strefa zdemilitaryzowana #2›
Matt Roth, młody, niedoświadczony korespondent wojenny, kontynuuje swoją relację z Nowego Jorku  strefy zdemilitaryzowanej, na którą łapczywym wzrokiem spoglądają dwie strony wielkiego, militarnego konfliktu. Zbuntowane Wolne Stany Ameryki i armia USA toczą drugą wojnę secesyjną na terenie kraju a cierpią, jak zawsze, niewinni. Roth próbuje dowiedzieć się co stoi za wielkim kontraktem rządowym na odbudowę jednej z dzielnic  poszukuje prawdy, dzięki której może pomóc ofiarom wojny i otworzyć oczy ludziom po obu stronach barykady.


[image: Indyjska włóczęga]
Alain Ayroles, Juanjo Guarnido
‹Indyjska włóczęga›
Przygodowa opowieść o losach Don Pablosa z Segowi. Ten budzący sympatię łotrzyk raczy czytelnika barwną opowieścią o swoim pełnym przygód życiu w Hiszpanii Złotego Wieku oraz w Ameryce, którą wówczas wciąż nazywano Indiami. Zmienne koleje losu wiodły go od nędzy do bogactwa, od pogardy do uwielbienia, a jego nie całkiem szlachetne postępki wyniosły go z samego dna na pałacowe salony, ze szczytów Kordylierów w kręte rozlewiska Amazonii. Do mitycznego miejsca, gdzie nabierają kształtów wszystkie marzenia Nowego Świata  Eldorado!


[image: Orwell]
Pierre Christin, Sebastien Verdier
‹Orwell›
Wydawnictwo Marginesy postanowiło zaprezentować polskim czytelnikom postać Georgea Orwella. Tym razem będziemy mieli do czynienia z komiksem biograficznym, autorstwa słynnego Pierrea Christina i Sebastiena Verdiera. Autorzy mówią o tych wszystkich wydarzeniach z życia autora 1984, które ukształtowały jego poglądy i wyznaczyły drogę twórczą. Świetna wiadomość zarówno dla fanów komiksu i literatury.


[image: Criminal #3: Grzesznicy/Ostatni niewinny]
Ed Brubaker, Sean Phillips
‹Criminal #3: Grzesznicy/Ostatni niewinny›
Trzecia odsłona wielkiego przeboju komiksu kryminalnego. Zdobywca sześciu nagród Eisnera i dwóch nagród Harveya. Czy Tracy Lawless poradzi sobie z nowym zadaniem? Dlaczego Riley Richards, człowiek, który ma wszystko, szykuje morderstwo? Na razie nie wiadomo, ale ponad 250 stron daje nadzieję na bardzo solidną komiksową opowieść.


[image: Giant Days #7: Bądź dla niego miła, Esther]
John Allison, Max Sarin
‹Giant Days #7: Bądź dla niego miła, Esther›
Siódmy tom Giant Days ma tę zaletę, że można go przeczytać w zasadzie bez znajomości poprzednich. Bohaterki są trzy, jednak niektóre tomy  lub ich rozdziały  skupiają się nieco bardziej na jednej. Tym razem będzie to Susan. W poprzednim tomie poznaliśmy jej przesympatycznego ojca i dowiedzieliśmy się, że po kłótni z żoną chwilowo mieszka w przyczepie w ogrodzie (Znowu??, jęknęła Susan). Ponieważ zbliża się przerwa świąteczna, dziewczyna wybiera się do domu, aby wraz ze swoimi pięcioma siostrami spróbować pogodzić rodziców. Zważywszy, że są oni z pochodzenia Grekami, może być ciekawie. Czyżby zapowiadała się Moja Wielka Grecka Gwiazdka?


[image: PTSD]
Guillaume Singelin
‹PTSD›
PTSD to komiks ukazujący z czym muszą się zmagać weterani wojenni po każdym zakończonym konflikcie zbrojnym. Bohaterką jest Jun. Po powrocie z niepopularnej wojny zostaje wypchnięta na społeczny margines. Teraz musi stoczyć jeszcze jedną walkę. Stawką tym razem jest jej poraniona psychika. Cierpiąca na syndrom stresu pourazowego (PTSD) samotna, zdesperowana bohaterka szuka ulgi w narkotykach. W walce o zachowanie człowieczeństwa niespodziewanie wesprą ją inni weterani, życzliwy nieznajomy i pies o imieniu Red. Ale czy to wystarczy? 


[image: Monstressa #4: Wybranka]
Marjorie Liu, Sana Takeda
‹Monstressa #4: Wybranka›
Natychmiast po zobaczeniu okładki czytelnik zadaje sobie pytanie: kim jest tytułowa Wybranka"? Wszystko wskazuje na to, że będzie nią Kippa  dziewczynka z cechami lisa, która z tomu na tom wyrasta na coraz wyraźniejszą osobowość i nie waha się nawet pouczać innych, starszych i potężniejszych od niej postaci. Mężczyzna siedzący na tronie to niewątpliwie ojciec Monstressy, czyli Maiki  nie ma co owijać w bawełnę, skoro w trzecim tomie wyraźnie zapowiedziano, że się on pojawi. Frapujące pytanie: jaką rolę odegra i po czyjej stronie się opowie? (niewykluczone, że po swojej własnej  w końcu córeczka po kimś to odziedziczyła). Miejmy też nadzieję na rozwinięcie wątku Tuyi, przyjaciółki Maiki, która już jakiś czas temu solidnie nas zaskoczyła.


[image: Skóra z tysiąca bestii]
Stéphane Fert
‹Skóra z tysiąca bestii›
Stéphane Fert brawurowo interpretuje stare baśnie. Tym razem wziął na warsztat baśnie braci Grimm, a właściwie jedną z nich  Wieloskórkę. Zinterpretował ją po swojemu, i dostarczył w nasze ręce przecudną opowieść o silnych kobietach i mężczyznach gnanych żądzami. Zły król-czarownik, po śmierci swojej pięknej żony, postanawia poślubić swoją córkę. Gdy zostaje odrzucony, skazuję ją na ból i cierpienie. Tak zaczyna się opowieść pełna zwrotów i dwuznacznych postaci. 


[image: Czarna Wdowa]
Chris Samnee, Mark Waid
‹Czarna Wdowa›
Scenarzysta Mark Waid zaprasza na ucztę dla fanów historii szpiegowskich. Czarna Wdowa zmuszona będzie porzucić amerykańskich przyjaciół, by rozwikłać sprawy ze swojej przeszłości, czyli czasu, kiedy pracowała dla radzieckiego wywiadu. Pozycja w sam raz by podsycić sobie apetyt na zbliżającą się ekranizację przygód rudej agentki.


[image: Niegodny Thor]
Jason Aaron, Olivier Coipel, Kim Jacinto
‹Niegodny Thor›
Po przerwie wracamy do przygód męskiego Thora. Tego, który w wyniku szeptu przestał być godzien aby dzierżyć młot Mjolnir. Nie mogąc pogodzić się z upokorzeniem, poszukuje sposobu by powrócić do panteonu najważniejszych bóstw. W tym celu wybiera się na poszukiwanie drugiego Mjolnira, który stanowi pozostałość po wymarłym świecie. Musi się jednak spieszyć, bo o istnieniu artefaktu dowiadują się również Thanos i Kolekcjoner.


[image: All-New Wolverine #4: Odporna]
Leonard Kirk, Tom Taylor
‹All-New Wolverine #4: Odporna›
Komiks wyjątkowo na czasie. Nowa Wolverine zostaje bowiem uwięziona w mieście poddanym kwarantannie ze względu na rozprzestrzenianie się zabójczego wirusa. I pomyśleć, że w 2017 roku, kiedy oryginalnie ukazały się komiksy, które składają się na niniejszy tom, wydawało się, że to czysta fantastyka.


[image: Punisher MAX #8]
Jason Aaron, Steve Dillon
‹Punisher MAX #8›
Tym razem w zbiorczym albumie o perypetiach Punishera nie znajdziemy epizodów napisanych przez Gartha Ennisa (tylko Jasona Aarona), ale za to są one zilustrowane przez jego starego kumpla z czasów pracy nad Kaznodzieją, nieżyjącego już niestety Stevea Dillona. Treścią niniejszego tomu jest próba zastawienia pułapki na Pogromcę. Przynętą ma być Wilson Fisk, zaś wykonawcą zlecenia Bullseye. Czyli zapowiada się plejada gwiazd.


[image: Multiwersum]
Jim Lee, Dough Mahnke, Grant Morrison, Ben Oliver, Joe Prado, Frank Quitely, Ivan Reis, Chris Sprouse, Cameron Stewart
‹Multiwersum›
Słynny scenarzysta Grant Morrison zaprasza na szaloną wyprawę po 52 światach  składających się na tytułowe Multiwersum. Grozi im bowiem śmiertelne niebezpieczeństwo, a żeby je powstrzymać, potrzebna będzie współpraca herosów ze wszystkich światów. Szykuje się więc iście epicka uczta, której ilustratorami będzie śmietanka grafików z Jimem Lee, Frankiem Quitelym i Ivanem Reisem na czele.


[image: Batman Metal. Batman, Który się Śmieje #1]
Jock, Eduardo Rissoe, Scott Snyder, James Tynion IV
‹Batman Metal. Batman, Który się Śmieje #1›
To było do przewidzenia, że Batman, Który Się Śmieje z eventu Batman Metal jest zbyt fajną postacią, by jej nie wykorzystać ponownie. I faktycznie, Bruce Wayne, który stał się Jokerem powraca, by siać ferment i zniszczenie. Z domu Batmana ma zamiar zrobić inkubator zła, natomiast z mrocznych odmętów Multiwersum sprowadza do pomocy Ponurego Rycerza. Scenariusz tej historii powstał w wyobraźni niezmordowanego Scotta Snydera.


[image: The Black Holes]
Borja Gonzalez
‹The Black Holes›
Gloria, Laura i Cristina to kumpele z małego miasteczka. Łączy je miłość do muzyki. Zakładają więc punkową kapelę. Dopada je jednak mroczna przeszłość. I to bardzo odległa, bo sprzed 160 lat. Ma to związek z tajemniczą siłą, która zaczyna towarzyszyć dziewczynom.


[image: Góry szaleństwa]
Adam Fyda
‹Góry szaleństwa›
Góry szaleństwa to komiks oparty na motywach słynnej powieści H. P. Lovecrafta At the Mountains of Madness. W 1932 roku śladami tajemniczej wyprawy sprzed dwóch lat wyrusza kolejna antarktyczna ekspedycja. Tuż przed wypłynięciem jej kierownik, profesor uniwersytetu w Miskatonic Howard Pym, otrzymuje notatnik od nieznajomego z prośbą, aby przeczytał go zanim dotrą do celu wyprawy. Jednak zajęty codziennymi obowiązkami zapomina o nim. O tajemniczym podarunku przypomina sobie dopiero wtedy, gdy statek przekracza krąg polarny. Okazuje się, że jest to dziennik poprzedniej wyprawy. Czytając go, Pym stopniowo odkrywa przerażające fakty i tajemnicę, od której nie ma już odwrotu, a która czeka na niego i jego towarzyszy na biegunie południowym.


ZALEGŁOŚCI:




[image: Wielkie bitwy morskie: Trafalgar]
Denis Bechu, Jean-Yves Delittie
‹Wielkie bitwy morskie: Trafalgar›
Jean-Yves-Delitte przedstawia czytelnikom serię opowieści, pozwalających zajrzeć za kulisy największych morskich bitew od antyku aż do II Wojny Światowej. TRAFALGAR. 21 Października 1805 r. Cesarz Napoleon I zamierza rozstrzygnąć wojnę z Anglią, przenosząc jej prowadzenie na terytorium tego odwiecznego rywala Francji. Wiceadmirał Pierre de Villeneuve otrzymuje zadanie wywabienia brytyjskiej Royal Navy daleko od jej rodzimych wybrzeży, aby napoleońska Grande Armée mogła bez problemu przekroczyć La Manche. Podstęp się nie udaje. Co gorsza, w pościg za francusko-hiszpańską flotą wyrusza sławny brytyjski admirał Horatio Nelson. Starcie jest nieuniknione. De Villeneuve, choć z pewną zwłoką, przygotowuje się na swój najgorszy pojedynek. Bitwa pod Trafalgarem ma być najwspanialszym zwycięstwem Royal Navy i ostatecznie pogrzebać marzenia Napoleona o panowaniu na morzach.


[image: Ta maszyna zabija faszystów]
Mavric - Damien, Pecau, Scarlett
‹Ta maszyna zabija faszystów›
Pozycja obowiązkowa nie tylko dla wszystkich miłośników historycznych zmagań i militariów. Iosif Stalin 2  IS-2  był uważany za najlepszy czołg drugiej wojny światowej.
Jeden z egzemplarzy tego typu, jako świadek i uczestnik ludzkiego szaleństwa, weźmie udział w kolejnych konfliktach XX wieku. Ten IS-2 otrzymał od swych twórców napis na wieży: Ta maszyna zabija faszystów. Od piekła bitwy pod Seelow po desant w Zatoce Świń na Kubie, poprzez walki na ulicach Berlina i Budapesztu, od afrykańskich wojen domowych po górę Tora Bora w Afganistanie   ta maszyna przetrwa pięćdziesiąt lat walk, jako narzędzie walki w rękach kolejnych załóg i obiekt obsesji swego konstruktora


[image: KRIEGSmaschine]
Mavric - Andronik, Fernandez, Pecau
‹KRIEGSmaschine›
Spośród wszystkich rodzajów broni, które stworzył nazistowski przemysł wojenny, Panzerkampfwagen VI Tiger był niewątpliwie jednym z budzących największy strach wśród aliantów. Zbudowany, aby zniszczyć każdy inny czołg na polu bitwy, Tygrys szybko przeszedł do legendy broni pancernej. Wiosną 1945 roku młodzi czołgiści  uczestnicy szkoleń w Panzerschule w Paderborn, jednej z najsławniejszych szkół niemieckich sił pancernych, są przekonani, że ten czołg pomoże im odwrócić bieg wojny. Ich instruktorzy patrzą na świat z większą dozą realizmu: wojna jest przegrana, trzeba więc korzystać z wojny, bo pokój będzie straszny. Kriegsmaschine: od płonących stepów Kurska po normandzkie bocages, odyseja drapieżników, które miały wygrać wojnę.




Tytuł: Do bani z takim komiksem!
Scenariusz: Tadeusz Baranowski
Data wydania: kwiecień 2020
Rysunki: Tadeusz Baranowski
Wydawca:  Kultura Gniewu
ISBN: 9788366128392
Format: 48s. 215x280 mm
Cena: 59,90
Gatunek: humor / satyra
Zobacz w: Kulturowskazie

Tytuł: Dorwać Ramireza. Akt I
Scenariusz: Nicolas Petrimaux
Data wydania: 29 kwietnia 2020
Rysunki: Nicolas Petrimaux
Przekład: Maria Mosiewicz
Wydawca:  Egmont
Cykl: RAMIREZ
ISBN: 9788328197459
Format: 144s. 204x312mm
Cena: 79,99
Gatunek: sensacja
Zobacz w: Kulturowskazie

Tytuł: Daredevil. Frank Miller #3
Scenariusz: Frank Miller
Data wydania: 29 kwietnia 2020
Rysunki: Frank Miller, Bill Sienkiewicz, Klaus Janson
Przekład: Marceli Szpak
Wydawca:  Egmont
Cykl: Daredevil
ISBN: 9788328197770
Format: 416s. 170x260mm
Cena: 119,99
Gatunek: superhero
Zobacz w: Kulturowskazie

Tytuł: Sandman Universum. Lucyfer #1: Diabelska komedia
Scenariusz: Dan Watters
Data wydania: 29 kwietnia 2020
Rysunki: Sebastian Fiumara, Max Fiumara
Przekład: Paulina Braiter
Wydawca:  Egmont
Cykl: Sandman Universum
ISBN: 9788328198401
Format: 160s. 170x260mm
Cena: 69,99
Gatunek: groza / horror
Zobacz w: Kulturowskazie

Tytuł: Hitman #1
Scenariusz: Garth Ennis
Data wydania: 29 kwietnia 2020
Rysunki: John McCrea
Przekład: Marek Starosta
Wydawca:  Egmont
Cykl: Hitman
ISBN: 9788328196179
Format: 328s. 170x260mm
Cena: 99,99
Gatunek: superhero
Zobacz w: Kulturowskazie

Tytuł: Harleen
Scenariusz: Stjepan Šejić
Data wydania: 29 kwietnia 2020
Rysunki: Stjepan Šejić
Przekład: Maria Lengren
Wydawca:  Egmont
ISBN: 9788328198739
Format: 208s. 216x276mm
Cena: 79,99
Gatunek: superhero
Zobacz w: Kulturowskazie

Tytuł: Betelgeza (wyd.II)
Scenariusz: Leo
Data wydania: 15 kwietnia 2020
Rysunki: Leo
Przekład: Wojciech Birek
Wydawca:  Egmont
Cykl: Plansze Europy
ISBN: 9788328197893
Format: 248s. 216x285mm
Cena: 119,99
Gatunek: SF
Zobacz w: Kulturowskazie

Tytuł: DMZ Strefa zdemilitaryzowana #2
Scenariusz: Brian Wood
Data wydania: 29 kwietnia 2020
Rysunki: Riccardo Burchielli, Viktor Kalvachev, Danijel Žeželj, Kristian Donaldson, Natan Fox
Przekład: Tomasz Kłoszewski
Wydawca:  Egmont
Cykl: DMZ
ISBN: 9788328196278
Format: 416s. 170x260mm
Cena: 89,99
Gatunek: SF
Zobacz w: Kulturowskazie

Tytuł: Indyjska włóczęga
Scenariusz: Alain Ayroles
Data wydania: 29 kwietnia 2020
Rysunki: Juanjo Guarnido
Przekład: Ernest Kacperski
Wydawca:  Egmont
Cykl: Plansze Europy
ISBN: 9788328198180
Format: 160s. 245x332mm
Cena: 99,99
Gatunek: historyczny, przygodowy
Zobacz w: Kulturowskazie

Tytuł: Orwell
Scenariusz: Pierre Christin
Data wydania: 22 kwietnia 2020
Rysunki: Sebastien Verdier
Przekład: Paweł Łapiński
Wydawca:  Marginesy
ISBN: 978-83-66500-13-6
Format: 140s. 225x297 mm
Cena: 59,90
Gatunek: biograficzny
Zobacz w: Kulturowskazie

Tytuł: Criminal #3: Grzesznicy/Ostatni niewinny
Scenariusz: Ed Brubaker
Data wydania: 3 kwietnia 2020
Rysunki: Sean Phillips
Przekład: Paulina Braiter
Wydawca:  Mucha Comics
Cykl: Criminal
ISBN: 978-83-65938-93-0
Format: 264s. 180 mm x 275
Cena: 110,00
Gatunek: kryminał
Zobacz w: Kulturowskazie

Tytuł: Giant Days #7: Bądź dla niego miła, Esther
Tytuł oryginalny: Giant Days Vol. 7
Scenariusz: John Allison
Data wydania: 3 kwietnia 2020
Rysunki: Max Sarin
Przekład: Paweł Bulski
Wydawca:  Non Stop Comics
Cykl: Giant Days
ISBN: 978-83-66460-44-7
Format: 112s. 170x260 mm
Cena: 42,
Gatunek: obyczajowy
Zobacz w: Kulturowskazie

Tytuł: PTSD
Scenariusz: Guillaume Singelin
Data wydania: 1 kwietnia 2020
Rysunki: Guillaume Singelin
Przekład: Paweł Bulski
Wydawca:  Non Stop Comics
ISBN: 978-83-66460-47-8
Format: 208s. 155×216mm
Cena: 56,00
Gatunek: obyczajowy
Zobacz w: Kulturowskazie

Tytuł: Monstressa #4: Wybranka
Tytuł oryginalny: Haven
Scenariusz: Marjorie Liu
Data wydania: 1 kwietnia 2020
Rysunki: Sana Takeda
Przekład: Paulina Braiter
Wydawca:  Non Stop Comics
Cykl: Monstressa
ISBN: 978-83-66460-48-5
Format: 176s. 170x260mm
Cena: 52,00
Gatunek: fantasy, steampunk
Zobacz w: Kulturowskazie

Tytuł: Skóra z tysiąca bestii
Scenariusz: Stéphane Fert
Data wydania: kwiecień 2020
Rysunki: Stéphane Fert
Wydawca:  Timof i cisi wspólnicy
ISBN: 9788366347199
Format: 120s. 190x250 mm
Cena: 69,00
Gatunek: fantasy
Zobacz w: Kulturowskazie

Tytuł: Czarna Wdowa
Scenariusz: Chris Samnee, Mark Waid
Data wydania: 15 kwietnia 2020
Rysunki: Chris Samnee
Wydawca:  Egmont
Cykl: Marvel Now 2.0
ISBN: 9788328196551
Format: 268s. 167x255mm
Cena: 69,99
Gatunek: superhero
Zobacz w: Kulturowskazie

Tytuł: Niegodny Thor
Scenariusz: Jason Aaron
Data wydania: 29 kwietnia 2020
Rysunki: Kim Jacinto, Olivier Coipel
Przekład: Marceli Szpak
Wydawca:  Egmont
Cykl: Thor, Marvel Now 2.0
ISBN: 9788328197763
Format: 116s. 167x255mm
Cena: 39,99
Gatunek: superhero
Zobacz w: Kulturowskazie

Tytuł: All-New Wolverine #4: Odporna
Scenariusz: Tom Taylor
Data wydania: 29 kwietnia 2020
Rysunki: Leonard Kirk
Przekład: Weronika Sztorc
Wydawca:  Egmont
Cykl: All-New Wolverine, Marvel Now 2.0
ISBN: 9788328197664
Format: 136s. 167x255mm
Cena: 39,99
Gatunek: superhero
Zobacz w: Kulturowskazie

Tytuł: Punisher MAX #8
Scenariusz: Jason Aaron
Data wydania: 29 kwietnia 2020
Rysunki: Steve Dillon
Wydawca:  Egmont
Cykl: Punisher MAX
ISBN: 9788328196827
Format: 260s. 170x260mm
Cena: 89,99
Gatunek: superhero
Zobacz w: Kulturowskazie

Tytuł: Multiwersum
Scenariusz: Grant Morrison
Data wydania: 29 kwietnia 2020
Rysunki: Joe Prado, Chris Sprouse, Jim Lee, Ivan Reis, Dough Mahnke, Cameron Stewart, Frank Quitely, Ben Oliver
Przekład: Tomasz Sidorkiewicz
Wydawca:  Egmont
ISBN: 9788328196216
Cena: 144,99
Gatunek: superhero
Zobacz w: Kulturowskazie

Tytuł: Batman Metal. Batman, Który się Śmieje #1
Scenariusz: James Tynion IV, Scott Snyder
Data wydania: kwiecień 2020
Rysunki: Eduardo Rissoe, Jock
Przekład: Tomasz Sidorkiewicz
Wydawca:  Egmont
Cykl: Batman Metal
ISBN: 9788328142916
Format: 232s. 170x260mm
Cena: 79,99
Gatunek: superhero
Zobacz w: Kulturowskazie

Tytuł: The Black Holes
Scenariusz: Borja Gonzalez
Data wydania: 8 kwietnia 2020
Rysunki: Borja Gonzalez
Przekład: Iwona Michałowska-Gabrych
Wydawca:  Non Stop Comics
ISBN: 978-83-8110-937-6
Format: 120s. 166x238mm
Cena: 49,00
Zobacz w: Kulturowskazie

Tytuł: Góry szaleństwa
Scenariusz: Adam Fyda
Data wydania: kwiecień 2020
Rysunki: Adam Fyda
Wydawca:  Timof i cisi wspólnicy
ISBN: 9788366347229
Format: 64s. 210x290 mm
Cena: 42,00
Gatunek: groza / horror
Zobacz w: Kulturowskazie

Tytuł: Wielkie bitwy morskie: Trafalgar
Scenariusz: Jean-Yves Delittie
Data wydania: 27 marca 2020
Rysunki: Denis Bechu
Wydawca:  Scream Comics
ISBN: 9788366291423
Format: 56s. 240x320 mm
Cena: 59,99
Gatunek: historyczny
Zobacz w: Kulturowskazie

Tytuł: Ta maszyna zabija faszystów
Scenariusz: Pecau
Data wydania: 27 marca 2020
Rysunki: Scarlett, Mavric - Damien
Wydawca:  Scream Comics
ISBN: 978-83-66291-40-9
Format: 88s. 240 x 320 mm
Cena: 79,99
Gatunek: historyczny
Zobacz w: Kulturowskazie

Tytuł: KRIEGSmaschine
Scenariusz: Pecau
Data wydania: 27 marca 2020
Rysunki: Fernandez, Mavric - Andronik
Wydawca:  Scream Comics
ISBN: 978-83-66291-41-6
Format: 80s. 240 x 320 mm
Cena: 79,99
Gatunek: historyczny
Zobacz w: Kulturowskazie
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  Niekoniecznie jasno pisane:Witamy w Keyhouse!

  Marcin Knyszyński

  
  

  
  Na początku lutego w ofercie Netflixa pojawił się kolejny serial na podstawie komiksu. Locke & Key to dziesięcioodcinkowa opowieść young adult, pełna magii i tajemnic, ale także nastoletnich rozterek i miłostek. Serial nie jest horrorem tak jak jego komiksowy pierwowzór, inaczej kładzie akcenty i jest po prostu o wiele bardziej grzeczny. Przyjrzyjmy się zatem komiksowi  wydawnictwo Taurus Media dodrukowało całość z okazji emisji serialu.
[image: Locke & Key #1: Witamy w Lovecraft]
Komiksowy Locke & Key to trzydzieści siedem odcinków, wydanych w sześciu zbiorczych tomach. Autor scenariusza, Joe Hill (Syn-Wiecie-Kogo), miał już za sobą powieściowy debiut  jego Pudełko w kształcie serca zostało przyjęte przez czytelników naprawdę entuzjastycznie. IDW Publishing, młode, istniejące od kilku lat wydawnictwo komiksowe (w Polsce kojarzone najbardziej z 30 dni nocy), szybko wyczuło komercyjny potencjał i zaproponowało Hillowi przetworzenie jego nie wydanych jeszcze powieści na medium obrazkowe. Ale autor złożył inną ofertę  od dawna już planowany i wstępnie zarysowany szkic opowieści grozy zamkniętej w kilkudziesięciu odcinkach. Miało to być przygodowe fantasy dla dzieci, podczas pisania którego coś poszło bardzo, bardzo źle. Hill inspirował się jedną z ulubionych książek z dzieciństwa  The House with a Clock in Its Walls Johna Bellairsa, w której mieliśmy do czynienia z magicznym domem pełnym sekretów czekających na wyjawienie. Pierwszy zeszyt Locke & Key ukazał się 28 lutego 2008 roku a jego popularność przekroczyła wszelkie oczekiwania. Cały nakład tego odcinka został sprzedany już pierwszego dnia i wydawca musiał szybko robić dodruk.
Jesteśmy w Nowej Anglii, w miejscowości o bardzo wdzięcznej nazwie Lovecraft (w serialu, nie wiedzieć czemu, zmieniono ją na Matheson). Czteroosobowa familia Lockeów wprowadza się do tajemniczej rezydencji Keyhouse. Lovecraft to rodzinne strony zamordowanej niedawno głowy rodziny  Rendella Lockea. Ten szkolny psycholog, mąż Niny topiącej smutki w alkoholu oraz trójki dzieci radzących sobie z traumą na swój sposób, zginął z ręki swego nastoletniego podopiecznego, Sama Lessera. Dzieci Rendella zmuszone są dopasować się do nowych realiów  o ile życie siedemnastoletniego Tylera i dwa lata młodszej Kinsey zdaje się początkowo w miarę standardowe (nowe liceum, nowi koledzy, pierwsze miłości i inne nastoletnie problemy), o tyle to, co przytrafia się najmłodszemu bratu jest po prostu dziwne i niepokojące. Kilkuletni Bode znajduje co jakiś czas tajemnicze klucze, poukrywane gdzieś w zakamarkach rezydencji, które otwierają różnego rodzaju magiczne drzwi (lub po prostu rzeczy z pasującym do danego klucza otworem). Magiczne  no bo jak nazwać sytuację, w której po przekroczeniu jednych z nich twoja dusza opuszcza ciało, a po otwarciu innych zamieniasz się w dziesięciometrowego olbrzyma, przenosisz się w czasie lub przeistaczasz w zwierzę?
[image: Locke & Key #2: Łamigłówki]
Mały Bode używa w końcu klucza, który uwalnia straszliwe, prastare zło, uwięzione przed laty w studni na tyłach Keyhouse. Mroczna istota przyjmuje postać przystojnego osiemnastolatka Zacka, który trafia do tego samego liceum co dzieciaki Lockeów i skwapliwie się z nimi zaprzyjaźnia. Szybko okazuje się, że Zack (czy ktokolwiek lub cokolwiek nim jest) chce skompletować magiczne klucze z Keyhouse, w tym jeden szczególny, który pozwoli mu zrealizować tylko jemu znane, ale na pewno niecne plany. Dowiadujemy się też, że zmarły niedawno Rendell Locke ma więcej wspólnego z całą tą aferą, niż mogłoby się wydawać. Tyler, Kinsey, Bode i ich nowi znajomi wplątują się w bardzo niebezpieczną, mrożącą krew w żyłach przygodę. Muszą uporać się nie tylko z obecnym zagrożeniem, ale i wyjaśnić tajemnice przeszłości swego ojca oraz jego przyjaciół, których pod koniec lat osiemdziesiątych połączył mroczny sekret. Sześć tomów Locke & Key to stojąca na bardzo wysokim poziomie komiksowa rozrywka  opowieść przeznaczona dla dorosłego czytelnika, mimo iż jej bohaterami są przede wszystkim nastolatki.
Nazwa miejscowości, w której toczy się akcja komiksu to zmyłka. Nawiązanie do twórczości Howarda Phillipsa Lovecrafta jest jedno i dotyczy pochodzenia zła zagrażającemu naszemu światu (mała podpowiedź  zajrzyjcie do noweli Ku nieznanemu Kadath śniąca się wędrówka). Sam sposób opowiadania i pomysł na historię jest zupełnie inny  komiks Hilla stoi na pograniczu horroru, dark fantasy i młodzieżowej obyczajówki i nastawiony jest na storytelling oraz solidną budowę postaci. Czyli inaczej niż u Samotnika z Providence, który podporządkowywał zarówno bohaterów jak i opowieść swej autorskiej filozofii kosmicznego horroru. W Locke & Key nie ma żadnych drugich den i złożonej myśli  to bardzo prosta opowieść o walce z własnymi słabościami, dojrzewaniu, życiu z traumą, godzeniu się ze stratą i zmaganiu ze strachem. Nie bez przyczyny głównymi bohaterami są tu dzieci widzące i interpretujące świat bardziej intuicyjnie, często emocjonalnie i nieracjonalnie. Czyni to ich również bardziej podatnymi na manipulacje i ataki Zła  takiego pisanego wielką literą, istniejącego niezależnie od ludzkiej woli i sprowadzonego z świata idei prosto na ziemię.
[image: ]
Takie właśnie zło przypuszcza atak na domowe ognisko Lockeów. Joe Hill trzyma się sprawdzonego, archetypicznego wręcz schematu. Niedojrzali bohaterowie, zwykli ludzie, zostają skonfrontowani z Nieznanym, zmuszeni do uwierzenia w coś, co wydawało się niemożliwe a następnie do stawienia czoła złu. Walka z nim jest tu ich sposobem na dojrzewanie i wewnętrzną przemianę  wszyscy bohaterowie Locke & Key stają się pod koniec komiksu zupełnie innymi postaciami niż na początku. Wielką rolę odgrywa tutaj wiarygodność ich kreacji. Joe Hill buduje prawdziwych, przysłowiowych ludzi z krwi i kości, których charakterystyki są konsekwentnie rozwijane i co najważniejsze  są przekonywujące. Tyler walczy przez cały komiks z poczuciem winy (to on, zdenerwowany po kłótni z ojcem powiedział do jego przyszłego mordercy: Jeśli kiedykolwiek postanowisz zabić swojego ojca, zabij mojego przy okazji) i próbuje być głową rodziny, choć nie jest na to gotowy. Kinsey chce być niewidzialna, niezauważalna w szkole, przez co mniej narażona na różnego rodzaju piętnowanie. Nie chce być tą, której ojca zabili, nie chce być ofiarą. Chce pozbyć się uczuć  żalu, smutku, strachu, traumy. Kilkuletni Bode z kolei radzi sobie jeszcze inaczej  jest ciekawski świata, w taki właśnie niewinny, dziecięcy, naiwny sposób. Widzi, słyszy i czuje więcej. I ciągle pyta.
Z pomocą i odpowiedziami przychodzą klucze. Joe Hill wspomniał kiedyś, że każde pojawienie się nowego klucza ma swoje uzasadnienie fabularne  znajdujemy je, bo mają do odegrania ważną, zawsze w pewnym stopniu metaforyczną rolę. I tak właśnie działają  magia może pomóc w życiu małoletnich bohaterów, rozwiązać w doraźny sposób ich problemy lub zaspokoić ciekawość, ale z największych kłopotów i tak ich nie wybawią. Tyler, Kinsey, Bode oraz ich przyjaciele i rodzina muszą odkryć inną siłę, dzięki której pokonają zło i wydostaną się z tarapatów. Siłę przyjaźni, miłości, zaufania i determinacji. Być może brzmi to banalnie i czujemy że to już wszystko było, ale musimy jednocześnie pamiętać, że najlepsze dzieła popkultury powstają przecież z przetwarzania toposów istniejących w niej od samego początku. Joe Hill wie o tym bardzo dobrze, stosując tę regułę konsekwentnie i skutecznie.
Locke & Key to także misternie zbudowana konstrukcja. Całość została wcześniej dokładnie zaplanowana i rozpisana. Podczas lektury mamy czasem wrażenie déjà vu  i słusznie, bo ukryte zapowiedzi przyszłych zdarzeń i easter eggi są w tym komiksie normą. Widać to wyraźnie podczas ponownej lektury  odwiedzane miejsca, położenie kluczy, wygląd pomieszczeń sprawiają wrażenie przygotowanych już wcześniej. Keyhouse jest dodatkowym bohaterem, nie mniej ważnym niż wszystkie inne postacie. Autor rysunków, pochodzący z Chile Gabriel Rodriguez, jest dyplomowanym architektem  jego wizja upiornej rezydencji Lockeów jest wprost genialna. Keyhouse istniało zanim powstał pierwszy odcinek  to pewne.
[image: ]
Na początku lektury mamy wrażenie, że styl Rodrigueza nie pasuje do tej opowieści. Jest bardzo kreskówkowy, przypominający baśniowość Hayao Miyazakiego i jednocześnie bardzo dosadny w pokazywaniu przemocy i grozy. Joe Hill wybrał Chilijczyka na stanowisko ilustratora od razu, gdy tylko zobaczył jego prace. Sposób w jaki Rodriguez rysował postacie, ich emocje, mimikę i dynamikę idealnie pasował do zamysłu scenarzysty. Bohaterowie są bardzo mili i sympatyczni, można ich od razu polubić i zżyć się z nimi. Więc gdy spotyka ich potem horror jest to podwójnie przerażające. Gdy cierpi ktoś z kim czujesz więź, cierpisz razem z nim  tego u wspomnianego już Lovecrafta nie było nigdy. Gabriel Rodriguez stał się z czasem współkreatorem Locke & Key  Hill wspomniał nawet kiedyś, że kompletnie nie wiedział, jak wyglądają jego bohaterowie, dopóki nie zostali narysowani. Rysownik wręcz poszerzał charakterystyki postaci  gdy autor scenariusza zobaczył po raz pierwszy zapijaczoną Ninę Locke uznał, że tak naprawdę była ona alkoholiczką przez cały czas i że zaczęło się to dużo wcześniej niż w momencie śmierci męża.
Produkcja stacji Netflix jest o wiele mniej mroczna i bardziej przyjazna dla odbiorcy niż komiks. Zachowano podstawy świata przedstawionego, ale fabuła została poddana gruntownej przebudowie  to jest jedna z tych adaptacji, które uciekają od oryginału bardzo daleko. Twórcy serialu chcieli, aby serial można było oglądać całą rodziną  tak jak Harryego Pottera czy Indianę Jonesa. Miała to być groza okiełznana, przykuwająca do ekranu a nie eliminująca co wrażliwszych odbiorców. Dziesięć odcinków Locke & Key nie wyczerpało tematu  zło nie zostało pokonane. Spodziewać się możemy zatem drugiego sezonu. Cały czas istnieje też perspektywa poszerzenia uniwersum komiksowego. Joe Hill i Gabriel Rodriguez już w 2009 roku, podczas wywiadu na Comic Conie, zapowiedzieli trzy prequele i trzy sequele, jak w Gwiezdnych Wojnach. Trylogia Revolution miała nas zabrać do czasów amerykańskiej wojny o niepodległość, a potem przeprowadzić przez Wojnę Secesyjną i II Wojnę Światową. Trylogia Resurrection miała opowiadać o wydarzeniach późniejszych niż te z szóstego, ostatniego tomu. Na razie nic z tego nie wyszło, ale kto wie co powstanie na fali popularności serialu. Jedna rzecz jest już pewna  21 lutego 2020 roku gruchnęła wieść o planowanym crossoverze świata magicznych kluczy oraz Sandman Uniwersum. Pierwszy tom nowej serii, zatytułowanej Locke & Key: Hell 
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  Gry


  Recenzje


  Online:Z dna w górę arytmetycznej dżungli

  Wojciech Gołąbowski

  Hexologic
  

  
  Wśród licznych łamigłówek matematycznych dostępnych na rynku szaradziarskim natrafić można na krzyżówkę liczbową. Hexologic jest jej bardzo przyjemną odmianą, przeniesioną w świat sześciokątów i wzbogaconą o dodatkowe możliwości.
[image: Hexologic]
Czym jest krzyżówka liczbowa? Podobnie jak w tradycyjnej, mamy do dyspozycji pewien diagram, tu jednak trzeba go wypełnić nie literami, lecz cyframi. W miejsce zaś określeń wyrazów podane są liczby, które należy uzyskać ze zsumowania wszystkich pól danego szeregu. Zestaw cyfr bywa z reguły podany. W Hexologic są to jedynki, dwójki i trójki, wyrażone w postaci kropek (jak w kostce do gry). Grę w wariancie na PC obsługuje się wyłącznie myszką, po każdym kliknięciu w pole zwiększa się, a następnie zeruje wpisana weń wartość.
Gdy suma kropek w danym szeregu zgadza się z wartością zadaną, cały ciąg zmienia kolor  dzięki czemu z jednej strony nie trzeba sprawdzać i przeliczać wszystkiego ponownie, z drugiej ostrzega przed przypadkową zmianą pola użytego także w innym szeregu (każdy sześciobok może, choć nie musi, być użyty jednocześnie w trzech ciągach). Chyba że włączymy tryb trudniejszy  wtedy nie ma zmiany koloru i trzeba uważać, co się klika.
Każde zadanie ma tylko jedno prawidłowe rozwiązanie. Rozpoczynamy oczywiście od banalnych, stopniowo podnosząc poziom trudności. Przez wiele zadań nie zauważyłem konieczności zgadywania, stosowania metody prób i błędów  zawsze któryś szereg miał oczywiste rozwiązanie. Mam na myśli sytuację, w której w dwa pola przy sumie 2 trzeba wyklikać po jednej kropce, o sumie 6 po trzy kropki i tym podobnych. Prawdopodobnie każde zadanie można w ten sposób rozwiązać, trzeba tylko wystarczająco długo łamać nad nim głowę.
Oczywistym jest, że po iluś zwykłych takich zadaniach następuje znużenie (sam także w którymś momencie przestałem liczyć kropki, klikając w nie intuicyjnie, aż szereg zmieni kolor). Dlatego im głębiej w las (dosłownie), tym pola stają się ciekawsze. A to dostajemy narzucone, niezmienne wartości (często większe niż klikalne 3), a to sześcioboki-bliźniaki, które, umieszczone w różnych miejscach diagramu lub diagramów, mają zawsze tę samą cyfrę
Tłem dla spisu treści poziomów jest rysunkowa, częściowo animowana dżungla przywodząca na myśl Amerykę Środkową. Rozpoczynamy na dnie morza, by stopniowo wynurzać się na powierzchnię, następnie wędrując wzwyż wodospadu ponad korony drzew, ściany skał Gdzieniegdzie spotykamy totemy czy też kamienne wyobrażenia prekolumbijskich bóstw  te kryją w sobie po trzy zadania dodatkowe, nieco trudniejsze.
Poziomy można powtarzać, czas nie jest liczony. W wersji online na portalu ArmorGames dostępnych jest 45 poziomów, po czym autorzy zachęcają do zakupu pełnej wersji (zawierającej ponad 60 leveli). Dodajmy, że gra jest dziełem polskich twórców z MythicOwl i w rankingu Top 10 Games of 2019 zajęła wysokie, siódme miejsce.




Tytuł: Hexologic
WWW: Strona
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  Przaśnie i z humorem

  Miłosz Cybowski

  Tomasz Bolik Stwory z Obory
  

  
  Od czasów Wiochmena 2 i Wiochmena: Wesele niewiele było u nas tak przaśnych gier karcianych jak Stwory z Obory. Tomasz Bolik wykonał kawał dobrej roboty tworząc niepowtarzalny wiejski klimat polowania na potwory. Klimat to jednak nie wszystko.
Ekstrakt: 60%
[image: Stwory z Obory]
Sama lektura instrukcji wystarcza, by dostrzec w Stworach polską wersję innej karcianki o zabijaniu potworów  Munchkina. Oba tytuły mają ze sobą wiele wspólnego; nie tylko chodzi o cel rozgrywki, ale też o humor oraz mechaniczną stronę zabawy.
W pudełku znajdziemy kilka zestawów kart, kostkę oraz żetony (miedziaków, sławy i życia). Na starcie rozgrywki (w której może brać od 2 do 4 osób) każdy gracz wybiera jedną z dwóch losowo wybranych postaci. Mają one inne umiejętności, pozwalające na przykład wystartować z większą liczbą punktów życia, większą ilością monet czy dające odpowiednie bonusy już w trakcie rozgrywki. Następnym krokiem jest dociągnięcie czterech kart wioski na rękę i możemy rozpoczynać polowanie na potwory.
W każdej rundzie aktywny gracz ma do wykonania trzy akcje (dwie z nich są opcjonalne). Na początek może wykupić dowolną liczbę spośród trzech wyłożonych kart ekwipunku (za które trzeba zapłacić żetonami miedziaków). W następnym kroku dobiera dodatkową kartę wioski w na rękę. Na koniec może albo dobrać kartę potwora, albo raz jeszcze sięgnąć do talii wioski.
Potwory i walka z nimi to oczywiście sedno zabawy (podobnie jak we wspomnianym już Munchkinie), bo dzięki nim zdobywamy miedziaki oraz punkty chwały. Nie jest jednak tak, że z każdym dociągniętym potworem musimy sami walczyć. Gra oferuje nam wybór  albo stajemy do konfrontacji z poczwarą, albo tworzymy na nią zlecenie, pozwalając innym graczom na próbę pokonania bestii. Niezwykle istotna jest tu interakcja  gracze mogą sobie na wzajem pomagać lub przeszkadzać w walce. Jeżeli nasza postać toczy bój, pozostali gracze mogą dorzucić bonusowe karty z ręki, by wzmocnić potwora. Jeżeli zdecydowaliśmy się na utworzenie zlecenia, to możemy sami dorzucić te karty, tym razem w celu utrudnienia wygranej przeciwnikom.
Właśnie przy tej ostatniej opcji pojawia się tytułowy haczyk Stworów, wśród zagranych kart bowiem mogą znaleźć się karty przebrania. Ich zagranie oznacza, że nasz bohater przebrał się za potwora i stara się zgarnąć sławę dla siebie. Jeżeli nikt inny nie stanie w szranki, albo przegra walkę, wtedy wszystkie bonusy związane z pokonaną bestią trafiają do puli przebierańca. 
Sam pomysł jest nietypowy, ale nie na tyle dobry, żeby wyróżnić tę grę spośród innych szybkich karcianek. Stwory nie sprawdzają się w rozgrywce dla dwóch graczy (ograniczona liczba akcji i powtarzalność dają się szybko we znaki), a nawet przy czterech osobach trudno potraktować ją inaczej niż krótki przerywnik. Ocenę podnosi humor i ilustracje, jak również fakt, że dla młodszych graczy może być to o wiele większe odkrycie niż dla starych wyjadaczy.




Tytuł: Stwory z Obory
Data produkcji: styczeń 2020
Autor: Tomasz Bolik
Wydawca:  Muduko
EAN: 5904262951177
Info: 2-5 osób, od 13 lat
Zobacz w: Kulturowskazie
Ekstrakt: 60%
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  Muzyka


  Recenzje


  Tu miejsce na labirynt:Pokornie spuszczając wzrok

  Sebastian Chosiński

  Fire! Orchestra Arrival
  

  
  Ta płyta Fire! Orchestra, wydana przed dziesięcioma miesiącami, pozostawiła mnie  mimo wielokrotnego wysłuchania  zdezorientowanym i bezbronnym. Niejeden raz zabierałem się do jej zrecenzowania i zawsze odpuszczałem. Dopiero po publikacji Actions doszedłem do wniosku, że nie ma co jojczyć, tylko trzeba ponownie stanąć z Arrival twarzą w twarz. Stanąłem więc, pokornie spuszczając wzrok.
Ekstrakt: 80%
[image: Arrival]
Szwedzki saksofonista Mats Gustafsson to prawdziwy muzyczny szaman. Zaliczający się do tych liderów  obojętnie czy grających w składach kameralnych (jak w The Thing, The End bądź Fire!), czy bigbandowych (vide NU Ensemble)  za którymi współpracujący z nim muzycy byliby gotowi wskoczyć w ogień. Bo choć często prowadzi ich w nieznane, przez dziewicze i niebezpieczne rejony, zawsze robi to pewnie, znając cel, do którego pragnie dotrzeć. Kiedy dekadę temu powoływał do życia Fire! Orchestra, nikomu nie obiecywał delikatesów, przeciwnie  miała być ciężka praca, a popularność  wcale nie murowana. Na szczęście wielbiciele jazzu improwizowanego natychmiast docenili starania tego (w zdecydowanej większości) skandynawskiego kolektywu i nie oszczędzali na kupowaniu kolejnych jego albumów: począwszy od Exit! (2013) i Enter (2014), poprzez Second Exit (2014) i Ritual (2016), aż po Arrival (2019) i, w tym przypadku też zapewne niebawem będziemy mogli mówić o sukcesie, Actions (2020).
Choć ostatnie ze wzmiankowanych wydawnictw ukazało się pod koniec lutego tego roku, zawiera ono materiał zarejestrowany trzy miesiące wcześniej niż ten, który trafił na  opublikowany dziesięć miesięcy temu  Arrival. Skomplikowane? Uporządkuję więc: Actions jest zapisem koncertu, jaki formacja dała 18 października 2018 w Krakowie w ramach festiwalu Sacrum Profanum, a Arrival to dzieło studyjne, powstałe w ciągu trzydniowej sesji nagraniowej  pomiędzy 7 a 9 stycznia ubiegłego roku  w Sztokholmie. Oba dzieła dzieli więc zaledwie kilkanaście tygodni, ale muzycznie są to dwa całkiem odmienne muzyczne światy. I nic dziwnego, skoro w tym czasie skład Fire! Orchestra został przemeblowany w dwóch trzecich. Z muzyków grających w stolicy Małopolski w sztokholmskim studiu Atlantic pojawiła się tylko piątka: klarneciści Christer Bothén i Per Texas Johansson (który w Krakowie grał głównie na saksofonie tenorowym i flecie), trębaczka Susana Santos Silva, perkusista Andreas Werliin i oczywiście liderujący całości Mats Gustafsson.
Do składu wróciły za to dwie wokalistki  Mariam Wallentin i Sofia Jernberg  oraz (kontra)basista Johan Berthling (wszyscy obecni na Ritual). Nowymi twarzami byli z kolei: saksofonista i klarnecista Isak Hedtjärn, klawiszowiec Tomas Hallonsten oraz kwartet smyczkowy, który tworzyli wiolonczelista Leo Svensson i skrzypaczki Anna Lindal, Josefin Runsteen i Katt Hernandez. Zmiany jednak nie sprowadziły się jedynie do roszad personalnych. Równie głęboka okazała się wolta stylistyczna. Na Arrival, nie rezygnując z improwizacji i elementów freejazzowych, grupa odważnie podążyła z jednej strony w kierunku soulu, z drugiej  rockowej awangardy spod znaku Nico, Laurie Anderson czy Lydii Lunch. W dużej mierze było to możliwe dzięki oddaniu inicjatywy w ręce Mariam Wallentin, która  wraz z Matsem i Johanem  była współautorką czterech kompozycji, w całości zaś stworzyła jedną (Weekends (The Soil is Calling)). Dwa pozostałe numery, czyli Blue Crystal Fire i At Last I Am Free, okazały się coverami zapomnianych już dzisiaj amerykańskich kompozycji z końca lat 70. ubiegłego wieku.
[image: ]
Otwierający płytę trzynastominutowy (I Am a) Horizon zaczyna się od rzewnego preludium zagranego jedynie przez kwartet smyczkowy, do którego dopiero z czasem dołącza subtelna sekcja rytmiczna. Dla wielbicieli Fire! Orchestra, przyzwyczajonych do generowanych przez big band hałasu i krzyku, może to być spore zaskoczenie. Podobnie zresztą jak powłóczysty, soulowo-balladowy śpiew Mariam. Saksofon barytonowy Gustafssona pojawia się dopiero w drugiej części utworu  początkowo po to, aby monotonnie powtarzać ten sam zapętlony motyw, a dopiero na finał poprowadzić zadziorny dialog z saksofonem altowym Isaka Hedtjärna. Weekends (The Soil is Calling) to w pełni samodzielne dzieło Wallentin, w którym  na tle pulsujących kontrabasu i perkusji oraz nastrojowych organów  Mariam i Sofia śpiewają z soulowym nerwem godnym samej Arethy Franklin. Gdy jednak wokalistki ustępują miejsca instrumentalistom, z miejsca robi się bardziej jazzowo, a od pewnego momentu nawet freejazzowo (co wcale nie jest na tej płycie normą). Ale im bliżej końca, tym bardziej zespół zmierza w stronę psychodelicznej awangardy.
[image: ]
Blue Crystal Fire to pierwsza (z dwóch) cudzych kompozycji, jakie trafiły na Arrival. Pochodzi ona z repertuaru Robbiego Basho (właściwie Daniela R. Robinsona, Jra), zmarłego w 1986 roku wokalisty, gitarzysty i pianisty, który specjalizował się w folkowym prymitywizmie. Numer ten ukazał się na wydanej w 1978 roku płycie Visions of the Country. Skandynawowie zachowali charakter oryginału, aczkolwiek dodali od siebie partie saksofonu barytonowego (na otwarcie) i syntezatorów (zastępujących pojawiającą się w oryginale gitarę). Jernberg zaśpiewała zaś w sposób natchniony, co zapewne spodobałoby się Robbiemu. W najdłuższym z całego zestawu Silver Trees muzycy najbardziej zbliżają się do Fire! Orchestra w jej klasycznej postaci. Dominują tu wreszcie, chociaż nie przez cały czas, instrumenty dęte, a Susana Santos Silva pozwala sobie nawet na z prawdziwego zdarzenia freejazzową solówkę. W ostatnich minutach generowana przez big band moc  w połączeniu z twórczą swobodą, znajdującą ujście między innymi w rapowanym dialogu Mariam i Sofii  staje się wręcz przytłaczająca. Doprawdy trudno oderwać uszy od głośnika.
[image: ]
A to przecież jeszcze wcale nie wszystkie atrakcje zafundowane przez Matsa Gustafssona i jego kompanów. W Dressed in Smoke. Blown Away Andreas Werliin wprowadza powolny, hipnotyczny rytm, któremu podporządkowują się zarówno saksofoniści, jak i organista. Dopiero kiedy głos zabierają wokalistki, bębniarz wycofuje się, pozwalając wypełnić tło syntezatorom Tomasa Hallonstena. Andreas powraca jeszcze w drugiej części, ale głównie po to, aby zorganizować podkład pod improwizację wiolonczeli. W minimalistycznym (Beneath) The Edge of Life zespół ponownie nawiązuje do awangardy sprzed kilku dekad. W kontekście tego utworu tym bardziej dziwić może numer wybrany na zwieńczenie albumu. At Last I Am Free jest bowiem dziełem duetu kompozytorsko-producenckiego Bernard Edwards i Nile Rogers. Panowie ci byli odpowiedzialni między innymi za sukcesy dyskotekowo-soulowej formacji Chic. I to ona właśnie  na krążku Cest Chic (1978)  wykonała At Last I Am Free po raz pierwszy. Wersja Fire! Orchestra wcale nie odbiega znacząco od oryginału, choć na pewno więcej jest w niej więcej niepokoju.
Uff! Dobrnąłem do końca. Nawet nie macie pojęcia, jak wielki kamień spadł właśnie z mego serca. Nadrobiłem wreszcie wstydliwą zaległość, a przy okazji sprawiłem sobie po raz kolejny wielką przyjemność, odświeżając tę niezwykłą płytę. Tak odmienną od wszystkich pozostałych sygnowanych przez sztandarowy big band Gustafssona.
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  Tu miejsce na labirynt:Podzwonne (?)

  Sebastian Chosiński

  John Zorn, Simulacrum Beyond Good and Evil  Simulacrum Live
  

  
  A już byłem przekonany, że historia Simulacrum to zamknięty rozdział w artystycznej biografii Johna Zorna. Tymczasem amerykański kompozytor i producent nakłonił organistę Johna Medeskiego, gitarzystę Matta Hollenberga oraz perkusistę Kennyego Grohowskiego do nagrania jeszcze jednej płyty, podsumowującej dorobek grupy  Beyond Good and Evil  Simulacrum Live.
Ekstrakt: 70%
[image: Beyond Good and Evil  Simulacrum Live]
Nie jest to jednak typowe wydawnictwo live. Owszem, nagrano je na żywo, ale w studiu i, jak można sądzić, bez udziału publiczności. W tym celu trio udało się do New Haven w stanie Connecticut, gdzie pod adresem 45 Crown St. mieści się klub Firehouse 12. A miało to miejsce całkiem niedawno, bo 20 lipca ubiegłego roku, w dwa lata po oficjalnym zakończeniu działalności przez Simulacrum. Żywot zespołu był wprawdzie krótki (funkcjonował on jedynie przez dwa lata  od 2015 do 2017), ale za to nadzwyczaj intensywny, albowiem w tym czasie opublikował sześć pełnowymiarowych albumów, które zawierały muzykę skomponowaną, zaaranżowaną i wyprodukowaną przez Johna Zorna. Wszystkie też ujrzały światło dzienne z logo prowadzonej przez niego wytwórni na okładkach, to jest Tzadik Records. Widać, był to okres, w którym w Johnie odezwał się stary rockman, skoro postanowił on powrócić do stylistyki Naked City bądź PainKiller. No dobrze, może jednak nie aż tak ekstremalnej.
Gwoli ścisłości warto przypomnieć, że owocami wytężonej pracy Zorna i muzyków tworzących trio były, ukazujące się jedynie w kilkumiesięcznych odstępach, następujące płyty: Simulacrum (2015), The True Discoveries of Witches and Demons (2015), Inferno (2015), The Painted Bird (2016), 49 Acts of Unspeakable Depravity in the Abominable Life and Times of Gilles de Rais (2016) oraz  na zwieńczenie ich twórczej drogi  The Garden of Earthly Delights (2017). Przygotowując materiał koncertowy, którym zapewne miał być swoistym the best of, należało wybrać to, co najwartościowsze, a może jedynie najbardziej pasujące do koncepcji. W efekcie zdecydowano się na dziewięć utworów z czterech z wymienionych krążków. Z jakiegoś powodu w całości pominięto The True Discoveries of oraz The Garden of Earthly Delights. Choć tak naprawdę nie zdziwiłbym się, gdyby za jakiś czas ukazało się kolejne koncertowe wydawnictwo Simulacrum, z innym repertuarem. W końcu jest z czego wybierać.
Całość skonstruowana została tak, aby przybrała postać jednorodnej stylistycznie, rozbudowanej do ponad pięćdziesięciu minut suity. Stąd chociażby rezygnacja z zaproszenia do studia gości, którzy przecież pojawiali się na studyjnych albumach Simulacrum. Na przykład wibrafonista Kenny Wollesen czy perkusjonalista Ches Smith na The Painted Bird. Swoją drogą, może właśnie z tego powodu odpadł na dzień dobry materiał The True Discoveries of, gdzie dodatkowo pojawili się drugi gitarzysta Marc Ribot i  obecny później również na The Garden of Earthly Delights  basista Trevor Dunn. Zmiany, jakich trzeba by wówczas dokonać w aranżacjach, byłyby zbyt duże i czasochłonne Ale to jedynie domysły. W każdym razie po zarejestrowaniu materiału koncertowego John oddał go jeszcze w ręce legendarnego muzyka i producenta Billa Laswella, który był odpowiedzialny za ostateczny mix. Dopiero kiedy on uporał się z tymi nagraniami, płyta Beyond Good and Evil  Simulacrum Live mogła trafić do sprzedaży. A stało się to pod koniec stycznia tego roku.
[image: ]
Klamrą spinającą całość występu są dwie najdłuższe  każda licząca sobie po prawie trzynaście minut  kompozycje: The Illusionist oraz The Divine Comedy (nie bez przyczyny chyba obie zaczerpnięto z debiutanckiego wydawnictwa tria, to jest Simulacrum). Ta pierwsza to trzyczęściowa podróż, która zaczyna się od awangardowych improwizacji organowych (z nadzwyczaj czadowym tłem generowanym przez gitarzystę i perkusistę), następnie przechodzi we fragment nostalgiczny, z biegiem czasu przeradzający się jednak w rockowo-metalową furię, a kończy zahaczającą o noise eksploracją freejazzową. Jak więc widać, dzieje się tu sporo, chociaż wszystko oparte jest jedynie na trzech instrumentach. Boska komedia jest dużo bardziej jednorodna, oparta na ciężkim metalowym rytmie, okraszona natomiast solowymi popisami Matta Hollenberga i Johna Medeskiego. Jazz miesza się tutaj z progresywnym metalem, ale nie brakuje również odskoków do świata rockowej psychodelii (zwłaszcza w partiach organowych).
[image: ]
Siedem utworów znajdujących się pomiędzy The Illusionist a The Divine Comedy dobranych zostało w taki sposób, aby nie psuć ogólnej koncepcji. Są też one znacznie krótsze, dzięki czemu udaje się uniknąć poczucia monotonii. W Ghost Sonata (to jedyny reprezentant Inferno) robi się, jak w tak samo zatytułowanym filmie Ingmara Bergmana, duszno i niepokojąco, za co odpowiada przede wszystkim Medeski; w Ravens z kolei (wyjętym z The Painted Bird) zespół wkracza w rejony mocno awangardowe, by następnie uraczyć słuchaczy wirtuozerskim popisem gitarowym Matta, który odgrywa także pierwszoplanową rolę w niespełna trzyminutowym Alterities (z debiutu). Dba przy tym, aby zmieniały się nastroje i stopniowały emocje. Przy Danse Macabre (z szalonego 49 Acts of Unspeakable Depravity in the Abominable Life and Times of Gilles de Rais) można próbować sobie potańczyć (jest nieco spokojniej i melodyjniej), ale co by z takich pląsów wyszło  aż strach pomyśleć!
[image: ]
Plague to powrót do Malowanego ptaka  i to powrót bardzo energetyczny. Trio przewala się tutaj po słuchaczach jak walec, a całość puentują nadzwyczaj dynamicznym duetem gitarzysta i organista. Na litość z ich strony nie ma także co liczyć w Dark Pageant (kolejnym rozdziale opowieści o wyjątkowo skopanym umysłowo kompanie Joanny Orleańskiej, Gillesu de Rais), aczkolwiek pojawiają się tu intrygujące smaczki, jak chociażby jazzowa partia organów i progresywna solówka gitary. Otwarcie Angelic Voices (z tej samej płyty co poprzednia kompozycja) stoi w sprzeczności z anielskim tytułem; dopiero po kilkudziesięciu sekundach muzycy powściągają swoje namiętności  wykluwa się z tego nieco bardziej stonowany niż wcześniejsze popis Hollenberga, aczkolwiek kiedy do głosu dochodzi Medeski, robi się ponownie dużo intensywniej. A potem potem zostajemy wciągnięci w zawiłości Boskiej komedii, o której była mowa dwa akapity powyżej. Podsumowując: Dobrze się stało, że John Zorn skusił swoich przyjaciół do jeszcze jednego wcielenia się w Simulacrum, ale byłoby znacznie ciekawiej, gdyby zaowocowało to zupełnie nowymi nagraniami. Ale kto wie, może kiedyś, w niedalekiej przyszłości
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  Tu miejsce na labirynt:Za psychodeliczną mgłą, w bluesowym ornamencie

  Sebastian Chosiński

  Siena Root The Secret of Our Time
  

  
  Zespół przeszedł właśnie kolejny lifting składu. Ponownie zagościł w nim nowy wokalista, a mówiąc precyzyjniej  wokalistka (a czasami nawet dwie). Zubaida Solid dotąd znana była z grup stricte bluesowych. Przychodząc do Siena Root nie dokonała jednak wcale wielkiej wolty stylistycznej, albowiem na albumie The Secret of Our Time formacja ta wciąż miesza ze sobą psychodelię z hard rockiem i bluesem właśnie.
Ekstrakt: 70%
[image: The Secret of Our Time]
Podejrzewam, że to już tak będzie zawsze. Że muzycy tworzący podstawowy skład Siena Root taki właśnie obrali sobie sposób na życie. Co mam na myśli? Zmiany wokalistów! Na wydanych dotychczas oficjalnych siedmiu studyjnych albumach grupy, wliczając w to ten najnowszy, pojawiło się bowiem siedmioro wokalistów. Całkiem możliwe, że jest to światowy rekord. Na debiutanckim A New Day Dawning (2004) zaśpiewał Oskar Lundström, na Kaleidoscope (2006)  artystka ukrywająca się pod pseudonimem Sanya, na Far from the Sun (2008)  Sartez Faray, na Different Realities (2009)  Janet Jones Simmonds, na Pioneers (2014)  Jonas Åhlén, natomiast na A Dream of Lasting Peace (2017)  Samuel Björö. Na kogo padło teraz? Na młodą, niespełna trzydziestoletnią Zubaidę Solid, którą w chórkach wspomogła  związana z formacją już wcześniej  Lisa Lystam (z grupy Family Band).
Pomijając zmianę przy mikrofonie, pozostały skład został zachowany, co oznacza, że w sesji, której owocem stał się longplay The Secret of Our Time, wzięli udział jeszcze: gitarzysta Matte Gustavsson, klawiszowiec Erik Petersson, basista Sam Riffer oraz perkusista Love Forsberg. Poza nimi w dwóch szwedzkich studiach, gdzie dokonywano nagrań (to jest w Omnivox w Borlänge i sztokholmskim Real Music), pojawili się również liczni goście, nierzadko współpracujący już z Siena Root przed laty, jak chociażby flecistka Lisa Isaksson (Our Solar System), gitarzysta i klawiszowiec KG West(Man) (Øresund Space Collective), sitarzysta Stian Grimstad oraz kolejni dwaj gitarzyści  Johan Borgström i Stefan Koglek (Colour Haze). W opisie płyty  przynajmniej jej wydania winylowego (bo na kompaktowe przyjdzie nam poczekać jeszcze do 10 kwietnia)  nie wyszczególniono, który z gości w jakim udziela się numerze. 
Owszem, z przydzieleniem prac wykonanych przez Stiana Grimstada (Have No Fear) i Lisę Isaksson (Imaginary Borders) nie ma najmniejszych problemów ale jak rozpoznać wkład trzech  a dodając do tego także podstawowego wioślarza Siena Root, czyli Gustavssona, to nawet czterech  gitarzystów? Niemożliwe. Lecz czy to ma jakieś istotniejsze znaczenie? Najważniejsza jest przecież muzyka  i to taka, jakiej po zespole tym spodziewali się jego fani. A więc muzyka zatopiona w latach 70. XX wieku  z ich psychodelicznym szaleństwem i hardrockową dynamiką, ale także mocno podrasowana bluesowymi frazami. Szwedzi oczywiście i w przeszłości od tego gatunku nie stronili, lecz mam wrażenie, że to ich najbardziej bluesowa płyta w całkiem bogatym dorobku. Co prawdopodobnie jest pokłosiem związania się z Zubaidą Solid, której blues wydaje się najbliższy. Słychać to doskonale, począwszy od otwierającego płytę Final Stand, po zamykający ją utwór Imaginary Borders.
[image: ]
Szczęśliwi poczują się zwłaszcza ci fani rocka, którzy gustują w produkcjach Atomic Rooster i Deep Purple, lecz również Grateful Dead, Cactus czy Jimi Hendrix Experience. Ich o szybsze bicie serca przyprawią partie organów Hammonda, motoryczne pochody sekcji rytmicznej czy gitarowe solówki, zaskakująco oszczędne na tle tego, co dzisiaj prezentują głównie wykonawcy spod znaku progresywnego metalu. Przyjrzyjmy się jednak nieco dokładniej zawartości The Secret of Our Time  tym dziewięciu kompozycjom, które z jednej strony prezentują nowe oblicze Siena Root, jednak z drugiej wyrastają z ziaren, jakie zespół zasadził już wcześniej. W Final Stand na pierwszy ogień posłane zostają syntezatory i mocna gitara basowa; kiedy dołącza wokalistka, z miejsca robi się bluesowo, a we fragmencie instrumentalnym, następującym po pierwszych zwrotce i refrenie, na dodatek hardrockowo. I tak do samego końca sześciominutowego utworu, po którym następuje kaskada znacznie krótszych numerów. 
[image: ]
Takich, które spokojnie mogłyby być prezentowane nawet w komercyjnych rozgłośniach radiowych, ponieważ nie przekraczają  jeśli chodzi o czas trwania  czterech, maksymalnie  pięciu minut. Siren Song, oprócz bluesowej partii wokalnej, może poszczycić się kapitalnym dialogiem gitarowo-organowym; w Organic Intelligence uwagę przykuwa z kolei fortepian elektryczny i przebojowy finał; Mender urzeka hardrockowymi Hammondami i płaczliwą partią gitary; In Your Head spełnia wszelkie wymogi tego, by zostać zaliczonym do ballad (vide nastrojowe organy i nostalgiczny śpiew), a When a Fool Wears the Crown posiada wszelkie znamiona przeboju  wraz ze smaczkami typu smyczkowe syntezatory (konkretnie: Solina strings), za które odpowiada KG West(man), oraz żeńsko-męski chórek (tu swój udział mają natomiast Sam Riffer i Love Forsberg). [image: ]
Im bliżej końca albumu, tym utwory się wydłużają i zyskują na różnorodności. W Daughter of the Mountains dominują gitarzyści, którzy przypominają o tym, że Szwedom nieobcy jest również stoner; w bluesowym Have No Fear Siena Root brzmi jak psychodeliczny Breakout (z Mirą Kubasińską); za to w wieńczącym całość Imaginary Borders dynamiczny hard rock (gitara i organy) pięknie kontrastuje z eterycznym folkiem (flet).
To ładna i miła dla ucha  zwłaszcza wyczulonego na lata 70. XX wieku  płyta. A że przy okazji mało oryginalna Cóż, młodsi o czterdzieści lat nagle się nie staniemy,za to możemy poczuć się właśnie tacy, słuchając The Secret of Our Time. I za to chociażby należą się Skandynawom podziękowania.


  
  
  
  
  Magazyn Esensja - Magazyn Esensja nr 3 (CXCV) kwiecień 2020
  




  
  

  Tu miejsce na labirynt:Wiatr przeszłości wieje od jeziora Wetter

  Sebastian Chosiński

  Hällas Conundrum
  

  
  Lubicie podróże? Te w czasie również? Fajnie byłoby przenieść się w lata 70. ubiegłego wieku, w hipisowskie czasy największego rozkwitu hard rocka, rocka progresywnego i psychodelii. Umożliwia nam to  przynajmniej na czterdzieści kilka minut  najnowsza płyta szwedzkiego kwintetu Hällas  Conundrum. Jeżeli lubicie te klimaty  będziecie zachwyceni.
Ekstrakt: 80%
[image: Conundrum]
Można by się zastanawiać, skąd ta niezwykła w XXI wieku popularność muzyki sprzed czterech, pięciu dekad. Dlaczego tak wiele współczesnych grup rockowych, metalowych, progresywnych czy fusion nawiązuje w swojej twórczości do tamtych czasów. Satysfakcjonujących odpowiedzi może być oczywiście kilka. Chociażby taka, że wtedy wszystko było pierwsze, świeże, porywające, a przede wszystkim naturalne  bez masy efektów pojawiających w procesie postprodukcji. Słuchając winylowych płyt z lat 70., dostawaliśmy, nawet jeżeli nagraną w studiu i nieco podrasowaną, to jednak żywą muzykę, graną przez żywych ludzi (nawet w przypadku Tangerine Dream!). Muzykę płynącą z serca, a nie dyktowaną względami komercyjnymi. Stąd pochodzi(ła) jej magiczna siła, która sprawia, że do dzisiaj z wypiekami na twarzy słuchamy Deep Purple, Atomic Rooster, Wishbone Ash czy  z nieco innego podwórka  Eloy. Bo to właśnie te formacje miały największy wpływ na kształtowanie stylu Hällas.
Zespół powstał w 2011 roku w szwedzkim Jönköping, ponad osiemdziesięciotysięcznym porcie leżącym nad potężnym jeziorem Wetter. Później do składu dołączyli jeszcze muzycy z odległego o kilkadziesiąt kilometrów Linköping  i tym samym można by stwierdzić, że dzisiaj grupa ma dwie bazy wypadowe. Ostateczny kształt formacji wykrystalizował się już w momencie wydania  własnym sumptem  demonstracyjnej EP-ki zatytułowanej po prostu Hällas. Tworzyli ją wówczas (i tworzą do dzisiaj): śpiewający basista Tommy Alexandersson, gitarzyści Alexander Moraitis i Marcus Petersson, klawiszowiec Nicklas Malmqvist oraz perkusista Kasper Eriksson. Dzięki czterem kompozycjom zawartym na wspomnianej płytce zespołowi udało się wyjść z cienia i podpisać kontrakt z wytwórnią The Sign Records, która przed trzema laty opublikowała pełnowymiarowy debiut Skandynawów  Excerpts from a Future Past. Kolejnym krokiem było podpisanie umowy ze sztokholmskim RMV Grammofon, którego współwłaścicielem jest Ludwig Andersson, syn Bennyego, będącego fundamentem legendarnego kwartetu ABBA.
[image: ]
Widać Ludwig dostrzegł w Hällas spory potencjał i postanowił ściągnąć kwintet pod swoje skrzydła. Pierwszym efektem ich współpracy okazała się  opublikowana ostatniego dnia stycznia tego roku  płyta Conundrum. Wydawnictwo, które przynosi czterdzieści cztery minuty doskonałej muzyki o progresywno-hardrockowych korzeniach. Choć, jak sądzę, bez trudu dostrzeżecie tu również wpływy powermetalowo-epickich gigantów pokroju amerykańskiego Manowar czy włoskiego Rhapsody (a obecnie Rhapsody of Fire). Na Conundrum składa się siedem kompozycji plus intro  niepokojące, syntezatorowe Ascension, od którego zaczyna się cały krążek i które płynnie przechodzi w monumentalny Beyond Night and Day. Utwór ten już w pierwszych kilkudziesięciu sekundach definiuje styl Skandynawów  pojawiają się w nim i ostra jak skalpel gitara, i motoryczna sekcja rytmiczna, i wypełniające tło, pełne rozmachu syntezatory, i charakterystyczny dla lat 70. śpiew. A kiedy do pierwszego dołącza jeszcze drugi gitarzysta  toczą ze sobą dysputy, które z miejsca przywodzą na myśl dokonania wczesnego Wishbone Ash.
[image: ]
Beyond Night and Day płynnie przechodzi w Strider, któremu od samego początku ton nadają bas Tommyego Alexanderssona i perkusja Kaspera Erikssona. Kiedy dołącza do nich jeden z gitarzystów, także skupia się głównie na trzymaniu rytmu. Nie inaczej postępuje Nicklas Malmqvist, którego syntezatory okazują się ostatnim elementem niezbędnym do skojarzenia, skąd wziął się pomysł na ten numer. Przecież to  wypisz, wymaluj!  Eloy z jego germańskim poczuciem porządku i zamiłowaniem do trzymania wszystkiego w rytmicznych ryzach. Nawet kiedy rozbrzmiewa męski chórek, a progresywnemu podkładowi zostaje przydana metalowa moc  instrumentaliści nie mają prawa myśleć o żadnych improwizacjach. Czy to źle? Jeżeli efektem tych ograniczeń jest porywający, melodyjny vintage rock  w żadnym wypadku! A najlepsze dopiero przed nami. Jak na przykład przebojowy Tear of a Traitor, w którym organy Malmqvista ponownie sugerują inspiracje Eloy, ale za to gitara Moraitisa brzmi, jakby została żywcem wyjęta z którego z wczesnych numerów Rhapsody.
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W równie mocno wpadającym w ucho Carry On zespół podąża w nieco innym kierunku  więcej tu lżejszego, melodyjnego progresu spod znaku Yes i U.K. z drugiej połowy lat 70. XX wieku. Natomiast fragmenty Labyrinth of Distant Echoes brzmią tak, jakby Skandynawowie chcieli udowodnić za wszelką cenę, że w czasie swej artystycznej edukacji przeżyli okres fascynacji austriackim zespołem Eela Craig (i jego płytą Hats of Glass z 1978 roku). Przy okazji przekonują słuchaczy, że nawet symfoniczny progrock nie jest im obcy. W Blinded By the Emerald Mist nie tylko w tytule nawiązują do starego, dobrego Wishbone Ash. Wspaniale zapętlone gitary nie pozostawiają co do tego wątpliwości, aczkolwiek kiedy zostają przyćmione przez majestatyczne organy Hammonda, z miejsca zaczynają nasuwać się skojarzenia z Deep Purple i Atomic Rooster. Na finał znów następuje powrót do Wishbone Ash, ale tego trochę nowocześniejszego, ze wszechobecnymi syntezatorami. Na finał Szwedzi wybrali najdłuższy w całym zestawie, prawie dziewięciominutowy Fading Hero, który  ponownie  okazuje się hołdem złożonym, jak widać, nieśmiertelnej grupie Franka Bornemanna.
Na Conundrum nie znajdziecie ani jednego dźwięku, jakiego nie zagrano by już wcześniej. Ale nie zmienia to faktu, że mamy do czynienia ze wspaniałą muzyką, wyrosłą z miłości do rockowej i metalowej klasyki, bogatą w melodyjne popisy instrumentalne i chwytające za serce partie wokalne. Bierzcie i jedzcie!
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  Tu miejsce na labirynt:Andaluzja progresem pachnąca

  Sebastian Chosiński

  Frutería Toñi El porvenir está en las huevas
  

  
  Zespoły z Półwyspu Iberyjskiego niezbyt często goszczą w Tu miejsce na labirynt. W ostatnich latach zaszczyt ten spotkał jedynie postrockową formację Toundra. Dzisiaj dołącza do niej andaluzyjski kwintet Frutería Toñi  grupa, która w swojej twórczości łączy wpływy rocka progresywnego, folku, fusion i muzyki klasycznej. W lutym ukazał się jej trzeci pełnowymiarowy album  El porvenir está en las huevas.
Ekstrakt: 70%
[image: El porvenir está en las huevas]
Toundra to zupełnie inna bajka. Raz, że zespół z Madrytu wykonuje muzykę instrumentalną (nie licząc pobocznego projektu Exquirla); dwa, że od początku działalności pozostaje wierny post-rockowi. Trudno byłoby więc znaleźć jakiekolwiek punkty styczne pomiędzy Toundrą a Frutería Toñi. Może poza tym, że członkowie obu formacji mówią w języku hiszpańskim Chociaż i on może się nieznacznie różnić. Wszak Malaga  rodzinne miasto muzyków tworzących Frutería Toñi  położone jest nad Morzem Śródziemnym, na terenie Andaluzji, która znajdowała się pod władzą  mówiąc w pewnym uproszczeniu  Arabów aż do końca XV wieku. Zespół istnieje od mniej więcej dekady, a zadebiutował wydaną własnym sumptem płytą Mellotrón en Almíbar (2014), po której zaliczono do grona wykonawców progresywnych.
Ale jak wiecie, jest to pewne uproszczenie. Bo chociaż formacja wyraźnie inspiruje się progresem z lat 70. XX wieku (i takimi brytyjskimi grupami, jak Jethro Tull i Jade Warrior bądź  to już z własnego podwórka  Errobi, Itoiz, Vega), odważnie wykracza jednak poza jego opłotki. Chętnie poszerza swoją artystyczną ofertę zarówno o elementy folku, jak i jazz-rocka, a w niektórych utworach także muzyki poważnej. Taka była zawartość debiutanckiego Mellotrón en Almíbar, jak również dwóch kolejnych publikacji, które trafiły do sprzedaży w równych, trzyletnich odstępach: Tengo mis días buenos (2017) oraz El porvenir está en las huevas (2020). Co ciekawe, także na te dwa późniejsze wydawnictwa Andaluzyjczycy zrzucili się sami. Czyżby żadna z wytwórni nie była zainteresowana kontraktem, czy też artyści z Malagi aż tak bardzo cenią sobie niezależność?
Od początku istnienia fundament Frutería Toñi tworzą trzej muzycy: wokalista i klawiszowiec Salva Marina, klarnecista i saksofonista Jesús Sánchez oraz basista (i gitarzysta solowy) Curro García. Inni pojawiają się i, niekiedy po nagraniu zaledwie jednej płyty, znikają. Jak chociażby perkusiści Javier de Prado i Yeimi Montes. Tym, który szybko zniknął, był także pierwszy skrzypek Carlos Fernáandez, którego po wydaniu debiutanckiego krążka zastąpił Víctor Rodríguez. Przed nagraniem najnowszego z kolei w składzie pojawił się trzeci z rzędu bębniarz  Adrián Jiménez. Grupa w studiu chętnie korzysta także z pomocy gości; tym razem zaproszono ich troje: wokalistkę Evę Montiel, flecistkę Lorenę Alcaraz oraz klarnecistę basowego Camilo Mottę. Z tak bogatym i, co najważniejsze, różnorodnym instrumentarium rzeczywiście można pokusić się o odważne implementowanie do nieco zaśniedziałego progresu innych stylów.
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El porvenir está en las huevas to  jak na lata 70. XX wieku, do których odwołują się panowie z Frutería Toñi, przystało  krótka płyta. Zamyka się bowiem w czterdziestu minutach. Jeżeli więc nadarzy się taka okazja, bez problemu będzie można wydać ją  dla kolekcjonerów  także w wersji winylowej (bez straty choćby sekundy muzyki). Intrygującym zabiegiem wydaje się to, że wydawnictwo otwiera utwór najdłuższy w całym zestawie, ponad dziesięciominutowy Agonía en Koyukuk. Zazwyczaj swoje opus magnum grupy rockowe zostawiają na finał, a tutaj otrzymujemy je w formie przystawki przed głównym daniem. To wielowątkowa opowieść, która zaczyna się jak rockowa transkrypcja muzyki dawnej (za sprawą fortepianu akustycznego, skrzypiec i klarnetu), by następnie skręcić w stronę fusion (dzięki partiom solowym saksofonu i fortepianu elektrycznego), a po drodze przeżyć jeszcze fascynację rozmachem klasycznego symfonicznego progresu sprzed ponad czterech dekad.
[image: ]
To bogactwo brzmień i motywów, zaprezentowane na otwarcie, dobrze wróży, prawda? I grupa naprawdę nie zawodzi. Cipango Petite Suite zaczyna się bardzo dynamicznie i wcale nie przeszkadza w tym fakt, że od pierwszych sekund na plan pierwszy wybija się saksofon. Później jednak, zwłaszcza gdy uaktywnia się Víctor Rodríguez, Hiszpanie przekonują, że najważniejszy jest dla nich nostalgiczny nastrój; zwłaszcza kiedy pojawia się urzekający dialog skrzypcowo-klarnetowy. Brzmi to jak wyimek z przedwojennej piosenki, a niekiedy nawet jak zespół klezmerski (żydowski). To spora różnica w porównaniu z Agonía en Koyukuk, ale też wcale nie ostatnie zaskoczenie. Tytułowa kompozycja El porvenir está en las huevas to niespełna minutowa miniatura fortepianowa, będąca romantyczną introdukcją do znacznie bogatszego aranżacyjnie El monte de las tres letras.
[image: ]
Ten numer rozegrany zostaje na dwóch płaszczyznach: jest bardzo energetyczny we fragmentach instrumentalnych i stonowany w wokalnych (gdy Salva Marina akompaniuje sobie na syntezatorach). W drugiej części robi się bardziej rockowo, za co odpowiada przede wszystkim Jesús Sánchez, od czasu do czasu wspomagany przez Víctora Rodrígueza. El traspié zaczyna się akustycznie (od trójgłosu fortepianu, klarnetu i skrzypiec), z czasem jednak nabiera mocy i zadziorności, głęboko nurkując w lata 70. Rock progresywny intensywnie miesza się tutaj z fusion. W zamykającym album Los álamos verdes Frutería Toñi spina całość klamrą; podobnie bowiem jak w otwierającym płytę Agonía en Koyukuk dominują tu wstawki klasyczne. Z tą różnicą, że do zwykłego klarnetu dołącza jeszcze klarnet basowy (kłania się Camilo Motta!).
I w dużej mierze dzięki niemu kompozycja ta nabiera momentami rzewnego charakteru. Pozostawiając słuchacza na koniec w melancholijnym nastroju. Mimo wszelkich pochwał kierowanych pod adresem muzyków z Malagi, należy jednak podkreślić, że El porvenir está en las huevas daleko jest do ideału. Grupa ma bowiem jeden słaby punkt  jest nim wokalista. Głos Mariny nie ma w sobie tej mocy ani charyzmy, jaką posiada chociażby Ian Anderson z Jethro Tull, który, gdyby pojawił się kilka lat temu na próbie Hiszpanów (oczywiście będąc w takiej formie, jak w czasach swojej największej świetności), sprawiłby zapewne, że lider Frutería Toñi z miejsca zwolniłby siebie z obowiązków frontmana i natychmiast przekazał je Szkotowi. To oczywiście nigdy się nie stanie, ale może kiedyś, w przyszłości, Salva dojdzie jednak do wniosku, że formacji przydałby się pewniejszy i bardziej charakterystyczny głos.
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  Tu miejsce na labirynt:Bizon z Gwiazdy Śmierci

  Sebastian Chosiński

  King Buffalo Dead Star
  

  
  Połapanie się w dyskografii amerykańskiej formacji King Buffalo nie jest prostym zadaniem. Tyle mają w swoim dorobku wydanych własnym sumptem wydawnictw, które na dodatek różnie są klasyfikowane, że doprawdy trudno mi skonstatować, czy Dead Star to ich piąta EP-ka, czy też trzeci pełnowymiarowy album. W każdym razie krążek trwa niemal równe czterdzieści minut. A zresztą sami zdecydujcie!
Ekstrakt: 70%
[image: Dead Star]
Historia King Buffalo zaczyna się na długo przed powstaniem King Buffalo. Aby ją w miarę rzetelnie przedstawić, należy cofnąć się do końca pierwszej dekady XXI wieku, kiedy to w leżącym nad jezioro Ontario mieście Rochester (w stanie Nowy Jork) powstała grupa Velvet Elvis. Była kwintetem, którego muzyka oscylowała wokół psychodelii i space rocka z elementami stoneru. Pierwszy materiał demonstracyjny, Favorite Horses, zespół nagrał w następującym składzie: Karrah Teague (śpiew, instrumenty klawiszowe), Randall Coon i Brandon Henahan (gitary elektryczne), Luke Crozier (gitara basowa) oraz Ryan T-bo (perkusja). Ten ostatni wkrótce został zastąpiony przez Scotta Donaldsona, którego można usłyszeć w dwóch z czterech utworów opublikowanych na wydanej w styczniu 2012 roku kasecie No Rules in the Wasteland. Pół roku później z kolei światło dzienne ujrzał longplay (dosłownie: tylko na winylu) In Deep Time, na którym na basie  zamiast Croziera  zagrał Luke Valchester.
Mogłoby się wydawać, że teraz kariera Velvet Elvis powinna wreszcie ruszyć z kopyta. Ale stało się dokładnie na odwrót. Owszem, w sieci opublikowano jeszcze  w listopadzie 2013 roku  kolejny materiał (Heavy Heads), ale było to już podzwonne dla formacji, która w tym momencie praktycznie nie istniała. Dwa miesiące wcześniej opuścił ją bowiem Donaldson, który w ekspresowym tempie sklecił nowy skład i  równolegle do Heavy Heads  wydał za własne pieniądze EP-kę King Buffalo. Jej tytuł był jednocześnie nazwą zespołu, w którym  obok Scotta  znaleźli się również wokalista i gitarzysta Sean McVay oraz basista Dan Reynolds. Trio powoli zdobywało popularność, wydając kolejne EP-ki: studyjną  po raz drugi, ale oczywiście z innymi kompozycjami  King Buffalo oraz zarejestrowaną na żywo w studiu Live at Wicked Squad Studios (6.16.16) (obie z 2016 roku). I wtedy wreszcie na artystów z Rochester zwrócono baczniejszą uwagę. Pojawiła się firma z Europy, która gotowa była zająć się dystrybucją ich płyt na Starym Kontynencie.
Tą wytwórnią okazała się niemiecka (mająca siedzibę w Norymberdze) Stickman Records, która odtąd sygnowała wydawnictwa King Buffalo rozpowszechniane poza ojczyzną muzyków. W Stanach Zjednoczonych prawa do nich pozostały w rękach Scotta, Seana i Dana. Od momentu podpisania kontraktu z Niemcami zdążyły się już ukazać: debiutancki longplay (tym razem także na CD) Orion (2016), EP Repeater (2018), drugi pełnowymiarowy album Longing to Be the Mountain (2018) oraz najnowsze dzieło zatytułowane Dead Star, które do sprzedaży trafiło 20 marca tego roku, czyli w wyjątkowo niesprzyjającym momencie rozwoju pandemii koronawirusa. I właśnie z nim jest problem. Czasami bowiem klasyfikowane jest jako kolejna EP-ka w dyskografii King Buffalo. Tyle że zawiera ono materiał premierowy, a poza tym trwa równe (no dobrze, prawie!) czterdzieści minut. Nawet jeżeli odejmiemy ostatni numer, który jest fragmentem pierwszego, to i tak zostaje nam trzydzieści pięć minut. Nie za dużo na EP-kę?
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Ale tak naprawdę te spory są sprawą absolutnie drugorzędną i mogą zajmować jedynie ortodoksów. Najważniejsze przecież jest muzyka. Gdyby była kiepska, to i ta dwadzieścia minut byłoby za długo. A że jest dobra owszem, kwadrans materiału więcej pewnie by nie zaszkodził. Sesja, której owocem stał się najnowszy album King Buffalo, rozpoczęła się w grudniu ubiegłego, a dokończona została w styczniu tego roku. Muzycy okazali się lokalnymi patriotami i skorzystali z miejscowego, znajdującego się w Rochester, studia  Main Street Armory. Poza typowym dla siebie instrumentarium (gitary solowa i akustyczna, bas oraz perkusja), wykorzystali jeszcze  i to na dużą skalę!  syntezatory, na których zagrali McVay i Reynolds. Dzięki temu muzyka tria stała się jeszcze bogatsza, wyrazistsza i  nade wszystko  nastrojowa. Co najjaskrawiej widoczne (a raczej słyszalne) jest w instrumentalnym Ecliptic, który dzięki syntezatorom brzmi jak rasowe nowa fala rodem z lat 80. ubiegłego wieku.
[image: ]
Ale ta kompozycja jest dopiero trzecią na liście. Płyta zaczyna się od utworu najdłuższego i zarazem najważniejszego  składającego się z dwóch ściśle powiązanych ze sobą części Red Star. Pierwsza trwa ponad jedenaście minut, druga jest znacznie krótsza. Połączone doskonale się uzupełniają. Otwarcie jest bardzo mroczne (także dzięki klawiszom), spacerockowe, nawet z elementami elektronicznego krautu. Nawet kiedy dochodzi głos McVaya, jest on stłumiony, jakby dobywał się z gęstej mgły. Dzięki temu utwór nabiera hipnotycznego charakteru. Sekcja rytmiczna leniwie pulsuje, a gitara  do spółki z syntezatorami  buduje niezwykle klimatyczne tło. Z czasem jednak trio rozkręca się i  to już dzieje się w części drugiej  płynnie wkracza do świata stoner rocka i heavy metalu. Przesterowana gitara, bardzo emocjonalny śpiew, jak również szybkie tempo  sprawiają, że i krew zaczyna płynąć, i serce bić dużo szybciej. W finale panowie z King Buffalo spinają całość syntezatorową klamrą.
[image: ]
Wydłużona wersja Red Star to bardzo mocny początek podróży. Po którym  zwłaszcza po ostatnich minutach  należy się chwila wytchnienia. Zapewnia ją Echo of a Waning Star, który mniej więcej do połowy przypomina numer żywcem wyjęty z repertuaru duetu Simon & Garfunkel. I nie tylko w warstwie wokalnej, ale i muzycznej. Końcówka to już jednak nieco inna bajka, mocno podrasowana rockowo. Po wspomnianym już instrumentalnym Ecliptic, który ponownie wycisza emocje, King Buffalo proponuje Eta carinae  ośmiominutową porcję zadziornego stoneru wymieszanego z psychodelią. Nie ma tu wprawdzie nic, co w szczególny sposób zapadłoby w pamięć, ale numer ten też na pewno nie zaniża poziomu płyty. Podobnie jak i Dead Star, w którym na początku rozbrzmiewają delikatne dźwięki gitary akustycznej. W dalszej części ustępuje ona miejsca swej elektrycznej kuzynce, ale ostatnie słowo i tak należy do niej. 
Ten kontrast świetnie podkreśla zresztą dualizm całego wydawnictwa, rozpostartego pomiędzy energetycznym stoner-metalem a nastrojowym rockiem psychodelicznym (z domieszką spaceu). Wieńczy to wydawnictwo radiowa wersja Red Star, Part 2  zachęta dla tych prezenterów, których stacje nie akceptują puszczania w eter rozbudowanych kompozycji.
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  Tu miejsce na labirynt:Ziemia jest płaska, a ogród nie ma końca

  Sebastian Chosiński

  Lonker See Hamza
  

  
  W ciągu zaledwie kilku lat trójmiejski zespół Lonker See zdobył znaczącą pozycję na polskim rynku muzycznym. Niewielu bowiem, wbrew pozorom, jest w naszym kraju artystów, na których nowe płyty czeka się z dużą niecierpliwością, zadając sobie przy tym pytanie: Czym zaskoczą nas teraz? Wydając przed dwoma miesiącami album Hamza, kwartet rzeczywiście zaskoczył  (w pewnym sensie) piosenkami.
Ekstrakt: 80%
[image: Hamza]
Od publikacji doskonałego One Eye Sees Red minęły właśnie dwa lata. Grupa Lonker See spędziła ten czas nadzwyczaj pracowicie. Wypełniła go z jednej strony licznymi koncertami promującymi krążek (granymi zarówno w kraju, jak i poza jego granicami), z drugiej  rozwijaniem własnych, pozazespołowych zainteresowań, czego efektem stało się chociażby zaangażowanie saksofonisty Tomasza Gadeckiego i perkusisty Michała Gosa we freejazzowy projekt Awatair (vide Awatair Plays Coltrane. Live in Klub Żak Jazz Jantar Festival 2019). Gdy jednak padło hasło: Nagrywamy nową płytę!  wszyscy karnie pojawili się na pokładzie. Wszyscy, czyli jeszcze gitarzysta Bartosz Borowski oraz wokalistka i basistka Joanna Kucharska, która chcąc skupić się na coraz aktywniejszej działalności Lonker See, zakończyła współpracę z Kiev Office (nie słyszymy jej już na wydanym w styczniu tego roku albumie Nordowi Môl).
Hamza  taki tytuł nosi najnowsze wydawnictwo grupy z Pomorza  to trzeci, po Split Image (2016) i wspomnianym One Eye Sees Red (2018), pełnowymiarowy studyjny album Lonker See. Jego dyskografię uzupełniają jednak jeszcze split z ARRM (2017), zbiór różnych nagrań studyjnych i koncertowych Lonker Seessions / Live at Pijana Czapla (2017) oraz  udostępniony pod koniec marca jedynie na Bandcampie  ubiegłoroczny koncert zarejestrowany na Węgrzech (Live at Grand Café Szeged). Nagrywając najnowsze dzieło, muzycy w zasadzie pozostali u siebie, tylko nieznacznie wyściubiając nosy poza domowe pielesze. Dwie kompozycje zostały bowiem zarejestrowane w studiu Tall Pine w nieodległej od Gdańska wsi Kolbudy (pod okiem Haldora Grunberga, z którym kwartet pracował już przy One Eye Sees Red), pięć pozostałych natomiast  w mieszczącym się w gdańskiej dzielnicy Osowa studiu Custom 34 (tutaj nad wszystkim jako realizator dźwięku czuwał Łukasz Kumański, doświadczony sesyjny perkusista).
Kolejną zmianą, jaka dokonała się w ciągu minionych dwóch lat, jest wydawca. Kwartet rozstał się z krakowskim Instant Classic, a związał z kultową rzeszowską Anteną Krzyku, przez lata kojarzoną z wydawnictwami punkowymi. Nie oznacza to jednak wcale, że artyści z Pomorza podążyli w tym kierunku. Aczkolwiek dokonali mimo wszystko istotnej wolty stylistycznej. Na One Eye Sees Red dominowały ostra rockowa psychodelia połączona z improwizowanym jazzem; Hamza prezentuje, nawiązujące wprawdzie do obu tych gatunków, ale jednak znacznie lżejsze oblicze formacji, momentami wręcz  nie ma w tym stwierdzeniu ani krzty przesady  piosenkowe (za wszystkie partie wokalne odpowiada Joanna Kucharska). Jest to zatem wciąż to samo Lonker See, lecz jednocześnie znacząco inne. Nie da się? Jesteście pewni? Skąd w Was taki brak wiary?
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Już w utworze otwierającym płytę  Infinite Garden  kwartet wysyła jasny sygnał, że tym razem będzie inaczej. Zaczyna się ten numer od delikatnej gitary Borowskiego, do którego wkrótce dołącza, śpiewająca bardzo zwiewnie, Kucharska. W tym samym klimacie utrzymana jest również partia saksofonu Gadeckiego. Jeśli dodamy do tego jeszcze hipnotyczną sekcję rytmiczną, mamy pełen obraz nowego oblicza formacji. Oblicza łączącego jazz i rockową psychodelię z alternatywnym dream popem spod znaku kultowej w latach 80. XX wieku wytwórni 4AD. Oczywiście nie oznacza to, że Lonker See nagle i niepodziewanie przeistoczył się w Cocteau Twins, This Mortal Coil czy Dead Can Dance. Nie, aż tak daleko to przepoczwarzenie nie dotarło, ale pewne inspiracje wydają się niewątpliwe. Choć akurat w drugiej w kolejności kompozycji, czyli Gdynia 80, kwartetowi jest bliżej do swego poprzedniego oblicza.
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Znacznie więcej tu psychodelicznego transu i saksofonowych improwizacji freejazzowych. A jednak mimo wylewającej się z głośników energii, grupa potrafi też wpleść w narrację niezwykle urokliwe linie melodyczne. W 3-4-8 w kilku momentach  już po bardzo gęstej od dźwięków introdukcji  robi się wręcz bajkowo, zwłaszcza kiedy przepiękne partie saksofonu Gadeckiego i głosu Kucharskiej nakładają się na siebie. Ale finał, podobnie jak początek, jest z innej, psychodeliczno-jazzowej bajki. W stronę 4AD wiedzie słuchaczy natomiast tytułowa Hamza, w której dominują elektronika (za nią również odpowiada Gadecki!) i eteryczny śpiew. Podobne rejony trójmiejska formacja eksploruje również przez większość Put Me Out (vide natchniony saksofon), aczkolwiek im bliżej końca, tym bardziej kwartet robi się bezkompromisowy. To oczywiście ukłon w stronę tych słuchaczy, którzy zakochali się w Lonker See po wysłuchaniu One Eye Sees Red.
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Dla nich też pewnym zaskoczeniem może być początek Open & Close. Początek, którego nie powstydziłyby się grupy poetycko-folkowe. W dalszej części robi się wprawdzie zadecydowanie bardziej rockowo i jazzowo, ale śpiew Kucharskiej i tak przez cały czas stoi w kontrze do tego, co grają koledzy (i ona sama na basie). Na utwór wieńczący najnowszy album muzycy wybrali Earth is Flat  i jest to bardzo mocne podsumowanie całości. Na pierwszym planie pojawia się saksofon, na którym Gadecki przez kilka minut gra ten sam zapętlony motyw. Odwraca tym nieco uwagę od tego, co dzieje się w tle. Tym bardziej więc warto skupić się i wsłuchać w drugi, trzeci plan, bo tam  zwłaszcza w warstwie rytmicznej, ale i instrumentalnej (za sprawą gitary Borowskiego)  sporo się dzieje. Ostatnich kilkadziesiąt sekund odsłania jeszcze inne oblicze Lonker See, które każe się zastanawiać, czy to jedynie eksperyment formalny, czy też jakiś drogowskaz na przyszłość. W każdym razie warto być czujnym!
Hamza nie narobi raczej takiego rabanu, jaki stał się udziałem kwartetu  przynajmniej w mediach spoglądających nieco dalej niż na jednosezonowe gwiazdki popu  po publikacji One Eye Sees Red, ale ma spore szanse przysporzyć formacji nowych i oddanych wielbicieli bez obaw o to, że pogniewają się na nią dotychczasowi. A chyba na tym właśnie najbardziej zależy każdemu świadomemu artyście
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  Jak nie ulżyć w Cierpieniu

  Sebastian Chosiński

  Próchno Niż
  

  
  Niemal dokładnie w rok po premierze ponownie dało o sobie znać rodzime trio Próchno. Tym razem jednak zespół postanowił podzielić się ze słuchaczami czterema nowymi kompozycjami, które złożyły się na EP-kę Niż". To propozycja głównie dla tych, którzy gustują w post-rocku, zimnej fali oraz muzyce noise!
Ekstrakt: 70%
[image: Niż]
W świecie polskiego rockowego undergroundu ubiegłoroczny debiut tria Próchno (którego tytułem była nazwa zespołu) został przyjęty nadzwyczaj ciepło. Co zasługuje na podkreślenie, bo przecież muzyka, jaką proponuje grupa, nie należy ani do lekkich, ani tym bardziej łatwych (w odbiorze), a już na pewno przyjemnych. Choć akurat z tym ostatnim niektórzy mogliby polemizować. Bo przecież, jeżeli ktoś na co dzień czerpie radość ze słuchania ekstremalnych gatunków rocka, wsłuchując się w pierwszy album Próchna, będzie odczuwał ogromną satysfakcję. Co to za gatunki? Od noise′u, poprzez post-punk i spokrewnioną z nim zimną falę (cold wave), aż po post-rock.
Przypomnę jeszcze, że Próchno tworzą muzycy od lat obecni na scenie alternatywnej i mający już całkiem spory dorobek fonograficzny: basista i klawiszowiec Marcel Gawinecki (Ugory, Złota Jesień), gitarzysta Bartosz Leśniewski (Artykuły Rolne, duet Leśniewski-Nowacki, Obiekty) oraz perkusista Artur Sofiński (DRAH). Dwaj pierwsi udzielają się także wokalnie, aczkolwiek trudno byłoby powiedzieć, że w klasyczny sposób... śpiewają. Głos traktują raczej jako kolejny środek wyrazu artystycznego. O czym świadczy chociażby fakt, że najczęściej pojawia się on na drugim, a nawet trzecim planie  czy to w formie skandowania (jak w Śledzą nas"), czy też melodeklamacji (Wiatr ze Wschodu").
Cztery kompozycje, jakie trafiły na nieco ponad dwudziestominutową EP-kę, zarejestrowane zostały pomiędzy majem a lipcem ubiegłego roku w studiu  w kontekście proponowanej przez Próchno muzyki jego nazwa dla słuchaczy gustujących w bardziej przystępnych odmianach rocka czy popu wyda się zapewne znacząca  Cierpienie w Smarzykowie. Niż" można potraktować jako swoistą suitę  utwory są bowiem ze sobą powiązane i utrzymane w tej samej postapokaliptycznej tonacji. Mamy więc w zasadzie do czynienia ze zwartą, podzieloną na cztery rozdziały opowieścią  niezwykle mroczną i ponurą, nie dającą nadziei. Idealnie odzwierciedlającą  chociaż w momencie gdy kompozycje te rodziły się, nikt jeszcze nie spodziewał się pandemii koronawirusa  obecne nastroje.
Nie należy jednak oczywiście sprowadzać przesłania tria do tego, co dzieje się tu i teraz (choć trudno abstrahować od otaczającej nas rzeczywistości), bo jest ono bardziej uniwersalne. W otwierającym płytkę Śledzą nas" zespół wykorzystał fragment wiersza Bolesława Leśmiana ze słynnego cyklu W malinowym chruśniaku" (który uświetnił wydany w 1920 roku tomik Łąka"). Zdziwiliby się bardzo tą formą odczytania erotyku polsko-żydowskiego poety ci, którzy dotąd znali go jedynie z wykonania Marka Grechuty i Krystyny Jandy (patrz: program wydany na płycie winylowej w 1984 roku, ale nagrany pięć lat wcześniej). Śledzą nas" w wykonaniu Próchna to klasyczny postpunkowy noise z przesterowanymi gitarami i zapętloną motoryczną perkusją.
[image: ]
Podobnie rzecz ma się z pozostałymi kompozycjami z Niżu". Wiatr ze Wschodu" oraz zamykający EP-kę Kim jesteś, po co przyszedłeś?" noszą w sobie wirus" Siekiery, a mówiąc dokładniej jej drugiej odsłony  tej zimnofalowej, z czasów Nowej Aleksandrii" (1986). Wyraźna inspiracja nie oznacza jednak wcale bezwolnego naśladownictwa. W porównaniu z formacją z Puław Próchno brzmi dużo bardziej ekstremalnie, a przede wszystkim mniej sterylnie. W warstwie instrumentalnej jest radykalniejsze. Skupia się, zwłaszcza w Kim jesteś...", na generowaniu dźwiękowej magmy, z której, gdy już ostygnie, mogą powstać najfantazyjniejsze twory. Całości dopełnia jeszcze, pojawiająca się po Wietrze...", instrumentalna miniatura Wilgoć", oparta głównie na przesterowanych gitarach.
Słuchając Niżu", można sobie zadawać pytanie, jaką rolę spełni ta EP-ka: okaże się aneksem do debiutanckiego Próchna", czy introdukcją do nowego rozdziału w historii zespołu? Czekajmy cierpliwie na odpowiedź.
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  Krótko o muzyce:Przejmująca muzyka na smutne czasy

  Sebastian Chosiński

  Michał Jacaszek Music for Film
  

  
  To nie jest artysta z pierwszych stron gazet. Wielu z Was być może nigdy wcześniej o nim nie słyszało. Jeśli tak, warto na pewno nadrobić tę zaległość. Można zacząć chociażby od najnowszego dzieła Michała Jacaszka  wydanego w marcu albumu Music for Film, na którym znalazły się kompozycje z pogranicza dark ambientu, muzyki konkretnej i klasycznej.
Ekstrakt: 80%
[image: Music for Film]
Tytuł może być odrobinę (ale naprawdę tylko odrobinę) mylący, ponieważ na krążku Music for Film, który doczekał się publikacji także po drugiej stronie Atlantyku, znalazła się również muzyka teatralna  jedna, otwierająca płytę, kompozycja z telewizyjnego spektaklu Golgota wrocławska (2008) w reżyserii Jana Komasy. Resztę albumu wypełniły pojedyncze kompozycje z pełnometrażowego kinowego debiutu Moniki Jordan-Młodzianowskiej Żelazny most (2019) i angielskiego dokumentu He Dreams of Giants (2019) Keitha Fultona i Louisa Pepego oraz ponad półgodzinna suita zdobiąca estoński dramat z pogranicza science fiction, fantasy i horroru Listopad (2017) autorstwa Rainera Sarneta.
Nie są to jednak wyjęte prosto z filmów (i jednego spektaklu) ścieżki dźwiękowe. Polski artysta poddał je jeszcze obróbce, łącząc w jedną, przemyślaną całość. Powstała z tego rozbudowana, niezwykle mroczna  podobnie jak czasy, w których przyszło nam żyć  suita. Mogąca spodobać się przede wszystkim tym, którym wcześniej przypadły do gustu chociażby albumy zarejestrowane przez Jacaszka we współpracy z Tomaszem Budzyńskim z Armii (eksperymentalna rekonstrukcja Legendy, 2017; Stutthof. Apel cieni, 2018). Tym samym ze swoich wcześniejszych dzieł kompozytor stworzył nową jakość, idealnie spojoną, momentami  jak chociażby w November Late  dość wyraźnie nawiązującą do Symfonii pieśni żałosnych Henryka Mikołaja Góreckiego.
Kompozycje Jacaszka z jednej strony zachwycają pięknem i smutkiem, ale z drugiej wywołują dreszcz grozy na plecach. To muzyka docierająca do nas z zaświatów, przejmująco nostalgiczna, jakby powstała z myślą o ceremonii pogrzebowej  i to wcale nie takiej, w której bierzemy udział jedynie jako widzowie. Można też jednak spojrzeć na nią zupełnie inaczej  jak na ilustrację do duchowego katharsis, po którym staniemy się silniejsi i łatwiej będzie nam stawić czoło przeciwnościom losu. Swoją drogą, to niezwykłe, jak dźwięki powstałe parę (a w przypadku Golgoty to nawet paręnaście) lat wcześniej nagle nabrały bolesnej aktualności. Music for Film to w pewnym sensie soundtrack do tego, co dzieje się dzisiaj za naszymi oknami.
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  Tu miejsce na labirynt:Powrót na ojczyzny łono

  Sebastian Chosiński

  Scott (Dr. Space) Heller, 3rd Ear Experience Ear to Space
  

  
  Chociaż bazą wypadową Amerykanina Scotta Hellera (na co dzień lidera Øresund Space Collective) jest Kopenhaga, od czasu do czasu opuszcza on swoją bezpieczną skandynawską przystań i rusza w świat. Na przykład do ojczystych Stanów Zjednoczonych. Efektem jednej z takich podróży była wspólna sesja nagraniowa z kalifornijską formacją 3rd Ear Experience, która ukazała się w ubiegłym roku na albumie Ear to Space.
Ekstrakt: 70%
[image: Ear to Space&rsaqu]
Ear to Space&rsaqu
Scott Heller, którego zdecydowana większość fanów zna pod pseudonimem artystycznym Dr. Space, choć pochodzi ze Stanów Zjednoczonych, od wielu już lat mieszka w Europie. Jako swoją nową małą ojczyznę wybrał duńską Kopenhagę. Tam stoi na czele psychodeliczno-spacerockowej formacji Øresund Space Collective, doskonale znanej zwłaszcza tym, którzy poznawali muzykę rockową na płytach Hawkwind czy Ozric Tentacles. Od czasu do czasu jednak Heller opuszcza Zelandię i rusza w różne strony świata, aby nagrywać z innymi artystami. Może to być na przykład mieszkający w Portugalii brytyjski gitarzysta Martin Weaver (patrz album Dr. Spaces Alien Planet Trip, Vol. 3), może też być kalifornijski gitarzysta Robbi Robb, który od ośmiu lat kieruje  pokrewną stylistycznie ØSC  grupą 3rd Ear Experience.
Wspomniany Robbi Robb, chociaż od połowy lat 80. ubiegłego wieku mieszka w USA, pochodzi z Republiki Afryki Południowej. Tam też zaczynał karierę muzyczną, stając na czele punkowego zespołu The Asylum Kid, po którego rozpadzie powołał z kolei do życia alternatywno-metalową formację Tribe After Tribe. Gdy przeprowadził się na drugi brzeg Atlantyku i osiadł w kalifornijskim miasteczku Joshua Tree (przylegającym do słynnego parku narodowego), zebrał nowy skład Tribe After Tribe, w którym znalazło się miejsce między innymi dla basisty D(o)uga Pinnicka (później zdobędzie on sławę w szeregach Kings X). Kolejnym krokiem w artystycznym rozwoju Robba (tym razem w roli wokalisty i basisty) była współpraca z gitarzystą Pearl Jam Jeffem Amentem oraz perkusistą Richardem Stuverudem. Pod szyldem Three Fish wydali oni dwie świetne płyty: Three Fish (1996) oraz The Quiet Table (1999). A potem paliwo napędzające muzyków wypaliło się, a ich drogi rozeszły
W tym czasie Robbie poznał śpiewającą i grającą na instrumentach klawiszowych artystkę ukrywającą się pod hinduskim pseudonimem Amritakripa, która niebawem została zresztą jego żoną. Kiedy więc w 2012 roku Robb postanowił zrobić kolejny krok i powołał do życia 3rd Ear Experience, do współpracy zaprosił, co chyba nie dziwi, również małżonkę. Poza tym w składzie znaleźli się również: drugi gitarzysta Eric Ryan, drugi klawiszowiec Alan Swanson, basista D(o)ug Pinnick (stary kumpel z Tribe After Tribe), saksofonista Aaron Merc oraz perkusista Eric Mouness. Z nimi  oraz z pojawiającym się gościnnie, grającym na aborygeńskim didgeridoo, Kuroshem Showghim  Robbie nagrał debiutancki album 3rd Ear Experience  Peacock Black (2012). Było to dla niego zupełnie nowe doświadczenie, rozpoczynające podróż do fascynującego świata psychodelii i space rocka (chociaż z łatwo zauważalnymi elementami world music).
W kolejnych latach zespół dość często zmieniał skład, ale jednocześnie regularnie nagrywał nowe płyty: Boi (2013), zrealizowaną do spółki z formacją Fever Dog Dog Ear (2014), Incredible Good Fortune (2014), sygnowaną przede wszystkim przez Amritakripę Kiss of Bliss (2015), Stones of a Feather (2016) oraz Stoned Gold (2017), na której za bębnami pojawił się Richard Stuverud, stary kumpel z Three Fish. Rotacje personalne i zapraszanie do studia nagraniowego wciąż nowych gości zapewne miało uchronić zespół przed stagnacją, w jaką nietrudno popaść wykonawcom spod znaku space rocka. Kiedy więc w 2018 roku nadeszła propozycja współpracy od Scotta Hellera, Robb nie zastanawiał się długo i ochoczo przyjął wyciągniętą dłoń. Dr. Space spakował manatki i wybrał się do Kalifornii, aby wziąć udział we wspólnym jam-session, podczas którego powstał materiał na kolejny album. Następnie Heller zapakował taśmy i zabrał je ze sobą z powrotem do Europy, gdzie oddał w ręce szefostwu hamburskiej wytwórni Space Rock Productions, z którą  czy jako lider Øresund Space Collective, czy też jako współpracownik Deep Space Destructors  kooperuje od lat.
Efektem zabiegów Dr. Spacea okazał się, opublikowany w maju ubiegłego roku, krążek Ear to Space. Zwróćcie uwagę na pojawiające się w tytule płyty odwołanie do obu podmiotów wykonawczych, co miało zapewne podkreślić partnerską współpracę i równoważny wpływ Robba i Hellera na ostatecznych kształt albumu. Trafiło na niego pięć kompozycji, które można podzielić na trzy części. Pierwsza to klasyczny psychodeliczny space rock; składają się na nią dwa pierwsze utwory, to jest  trwające w sumie ponad pół godziny  Screams of Eagle Bone i Anam Cara. Trzecia to wieńczący wydawnictwo ambientowy rock elektroniczny nawiązujący do późnego Tangerine Dream czy Klausa Schulzego; w tym stylu utrzymane są Coin in the Desert i Sues Dream World. A gdzie się podziała część druga? Dosłownie  pośrodku. Reprezentuje ją ponad dwudziestominutowa Dreams of the Caterpillar, która jest mostem łączącym części pierwszą i ostatnią, czymś wypadkowym pomiędzy doświadczeniami tak zwanej szkoły berlińskiej a współczesnym space rockiem zrodzonym z miłości do Hawkwind (i pokrewnych mu formacji).
Wspólnym mianownikiem wszystkich pięciu utworów jest wykorzystanie na dużą skalę syntezatorów i różnorakich instrumentów klawiszowych, na których grają nie tylko Scott Heller i Amritakripa, ale również Robbi Robb (syntezator gitarowy) i John Whoolilurie (organy Hammonda). Oczywiście ich rola z każdym kolejnym numerem rośnie, a w dwóch ostatnich odgrywają one już rolę absolutnie dominującą. Zanim jednak słuchacz dotrze do tego momentu, może cieszyć uszy najbardziej klasycznymi przejawami space rocka w postaci wspomnianych już Screams of Eagle Bone oraz Anam Cara. W pierwszym z nich elementem napędzającym zespół jest perfekcyjnie pracująca sekcja rytmiczna  czytaj: basista Jorge Bassman Carrillo i perkusista Richard Stuverud  najistotniejszym smaczkiem natomiast powracające parokrotnie partie saksofonu Johna Whooliluriego, który płynnie przechodzi od freejazzowych improwizacji po nastrojowy modern jazz. Dęciak, choć istotny, pojawia się jednak w tle, zawsze współwystępując ze wszechobecnymi syntezatorami. Podobną rolę pełni zresztą także gitara Robbiego Robba, który  warto to podkreślić!  serwuje w Screams of Eagle Bone wyśmienitą powłóczysto-progresywną solówkę, jakiej nie powstydziliby się klasycy gatunku.
Anam Cara  utwór numer dwa  to w zasadzie suita, która gatunkowo lokuje się w tych samych okolicach co Screams of Eagle Bone. Brzmieniowo i aranżacyjnie jest jednak jeszcze bogatsza: do gitary i przeniesionego tym razem na daleki plan saksofonu dochodzą tutaj bardzo stylowe organy Hammonda oraz etniczne, gardłowe wokalizy Robbiego i Amritakripy. Od Dreams of the Caterpillar zaczyna się natomiast stopniowe przepoczwarzanie stylistyczne. Wciąż istotną rolę odgrywają żywe instrumenty (vide gitara solowa, sekcja rytmiczna), lecz niepodzielnie rządzą i dzielą syntezatory. Aczkolwiek po elektroniczno-ambientowym otwarciu i części środkowej pod koniec następuje jednak zwrot w stronę rocka psychodelicznego. Czego nie można już powiedzieć o ostatnich piętnastu minutach płyty. Coin in the Desert i Sues Dream World mogłyby trafić na jakąkolwiek płytę Tangerine Dream (po śmierci Edgara Froesego zespół wciąż istnieje) bądź Klausa Schulzego z ostatnich dwudziestu paru lat  i zapewne wielu słuchaczy nie dostrzegłoby znaczącej różnicy. I żebyśmy się dobrze zrozumieli  nic w tym złego! Hołd oddany Mistrzom zawsze jest w cenie, a Dr. Space ma wyjątkowo dużo powodów, aby go składać.
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  Non omnis moriar:W oku niewidzialnej kamery

  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 filmowe przygody enerdowskiego kompozytora Waltera Kubiczecka.
Ekstrakt: 80%
[image: Das unsichtbare Visier (Original-Filmmusik)]
Kinematografia wschodnioniemiecka nigdy nie cieszyła się w Polsce szczególną estymą, aczkolwiek od czasu do czasu polska telewizja emitowała seriale nakręcone po drugiej stronie Odry, które miały przyzwoitą oglądalność. Najbardziej znanym był oczywiście kryminalny Telefon 110 (kręcony nieprzerwanie od 1971 roku do dzisiaj). Zainteresowaniem cieszył się także podejmujący temat wojny trzydziestoletniej Mściciele, obrońcy i rapiery (1982), którego autorem był polski reżyser Andrzej Konic (twórca Stawki większej niż życie, Życia na gorąco oraz Pogranicza w ogniu). Trzecie miejsce na podium  względnie drugie, przed dziełem Konica  należałoby się wówczas Niewidzialnej kamerze, serialowi sensacyjno-szpiegowskiemu Petera Hagena, który rozpisany został na szesnaście odcinków. Powstawał on w dwóch seriach przez sześć lat (od 1973 do 1979 roku), a opowiadał o agentach enerdowskich służb specjalnych, którzy starają się zinfiltrować działającą na terenie Argentyny i Republiki Południowej Afryki nazistowską organizację założoną przez byłych esesmanów (kłania się Organizacja W z serialu Konica Życie na gorąco!).
Całość powstawała mocno na raty: w 1973 roku zrealizowano trzy odcinki, po dwóch latach następne cztery, w kolejnym roku tylko dwa  i tym sposobem zamknięto pierwszą serię, w której główną rolę zagrał Armin Mueller-Stahl (w 1980 roku wyjechał do Berlina Zachodniego, a potem trafił do Hollywoodu). Popularność filmu sprawiła, że opowieść postanowiono kontynuować. I tak w 1977 roku dokręcono trzy odcinki, a w 1978 i w 1979  po dwa. Co ciekawe, w niektórych z nich pojawiali się także polscy aktorzy, jak na przykład cieszący się wielkim uznaniem w NRD Leon Niemczyk (1975), Ewa Lemańska (1978) oraz Roman Wilhelmi i Karol Strasburger (obaj w 1979). Nic zatem dziwnego, że Niewidzialna kamera trafiła także nad Wisłę. W ojczyźnie natomiast odniosła sukces tak wielki, że tematy muzyczne z filmu regularnie wydawano na singlach (Sei ein Mann / Tentakel, 1973; Maskentanz / Vision, 1974; Savanne / Kalahari, 1978; King-Kong / Aktion, 1978), a na zwieńczenie serialu wydano nawet longplay (Das unsichtbare Visier (Original-Filmmusik), 1979).
Tym sposobem wydana w tym samym 1979 roku filmowa płyta jazzowego kompozytora Günthera Fischera, o której pisałem w poprzednim wydaniu Non Omnis Moriar, zyskała godnego konkurenta. Autorem ścieżki dźwiękowej do Das unsichtbare Visier był, urodzony w Berlinie w 1931 roku, Walter Kubiczeck. Po wojnie studiował germanistykę na wschodnioberlińskim Uniwersytecie Humboldtów, w latach 1954-1959 pracował nawet jako nauczyciel. Jednocześnie jednak  od siedemnastego roku życia  grał na fortepianie w zespołach i orkiestrach jazzowych i tanecznych. Pod koniec lat 50. XX wieku podjął pracę w enerdowskim radiu, gdzie współtworzył listę przebojów. W 1963 roku spróbował swych sił w roli kompozytora, aranżera oraz orkiestrowego bandleadera; wreszcie na początku następnej dekady zaczął tworzyć muzykę filmową. I to właśnie ona przyniosła mu największy rozgłos. Dzięki niej nazwisko zmarłego przed jedenastu laty Kubiczecka do dzisiaj jest pamiętane.
[image: ]
Ścieżka dźwiękowa Niewidzialnej kamery współgra idealnie z fabułą filmu. Nie brakuje w niej zadziornych motywów typowych dla kina sensacyjnego i szpiegowskiego (w stylu bondowskim), nie brakuje też fragmentów balladowych, nastrojowo-romantycznych, a nawet  biorąc pod uwagę fakt, że akcja rozgrywała się w po części na kontynencie południowoamerykańskim, po części afrykańskim  latynoskich i orientalno-egzotycznych. To, co pojawiło się na wydanym przez Amigę czterdziestominutowym longplayu Das unsichtbare Visier (Original-Filmmusik), to oczywiście jedynie wybór, ale za to nadzwyczaj reprezentatywny, dający jednocześnie pojęcie o talencie kompozytorskim Waltera Kubiczecka. Większość motywów nagrał on sam ze swoją orkiestrą, kilka zarejestrowały dwa inne zespoły: orkiestra Lothara Stuckarta oraz orkiestra symfoniczna wytwórni DEFA pod dyrekcją Manfreda Rosenberga. W siedmiu utworach pojawiają się żeńskie wokalizy, za które odpowiadały: Gerda Gabriel (Maskentanz i Vision), Gerti Möller (Feuer und Flamme) oraz żeńska część chóru Jürgena Erbego (Tentakel, King-Kong, Exotica i Kalahari). Wydaną na singlu w 1973 roku piosenkę Sei ein Mann śpiewała natomiast czeska aktorka i piosenkarka Milena Zahrynowská, ale z jakiegoś powodu nie trafiła ona na pełnowymiarową płytę.
[image: ]
Album otwiera kapitalny funkowy Tentakel, w którym obok pulsującej sekcji rytmicznej pojawiają się zgrzytliwa gitara oraz potężnie brzmiące instrumenty dęte, powtarzające parokrotnie charakterystyczny, szybko zapadający w pamięć motyw. Uspokajający chórek świetnie zaś kontrastuje z nerwowym pulsem basu i perkusji. Drugi w kolejności Savanne zaczyna się bardzo subtelnie (od dźwięków fletu), po kilkudziesięciu sekundach ster przejmują jednak członkowie sekcji rytmicznej i całość nabiera nowego wymiaru. Z kolei dęciaki najpierw wprowadzają dużo niepokoju, a później koją orientalnym motywem. Taką też funkcję pełni folkowy Hirtenlied (z fletem w roli głównej), przypominający pod wieloma względami słynny El cóndor pasa. Do energetycznego funku powracamy w Aktion, w którym na tle przebojowych dęciaków mocno pracują bębniarz i perkusjonalista. Ten ostatni odgrywa też istotną rolę w delikatnym Nebel, w którym akompaniuje fleciście. Zupełnie nowy element dochodzi za to w King-Kongu  są to orkiestrowe smyczki, które z czasem zespalają się w jedno z żeńskim chórkiem, co przynosi wspaniały efekt. Stronę A longplaya wieńczy natomiast numer stricte rockowy  Feuer 21, z fenomenalnie dobranymi w duet gitarą elektryczną i organami Hammonda.
[image: ]
Równie zniewalający jest początek strony B. W nieco ponad trzyminutowym Maskentanz dzieje się bardzo dużo. Najpierw pojawiają się, zgodnie z tytułem, akcenty taneczne (z kapitalnym motywem dęciaków i psychodelicznymi Hammondami w tle), w części drugiej z kolei robi się  głównie za sprawą śpiewającej z akompaniamentem organów Gerdy Gabriel  niezwykle niepokojąco. W latynoskim Windrose następuje powrót do subtelności Hirtenlied i Nebel, za to w Vision kompozytor nawiązuje do Maskentanz  grozę sytuacji na ekranie podsyca tu dynamiczny fortepian i wyjątkowo mroczna sekcja rytmiczna (z wyeksponowanym basem). Majstersztykiem, zwłaszcza aranżacyjnym, jest również Feuer und Flamme (z gościnnym udziałem Gerti Möller). Pojawiają się tu maksymalnie zagęszczone akordy gitar(y) akustycznych(ej), ale też mnóstwo innych smaczków. W funkowym Eldorado o palmę pierwszeństwa walczą dęciaki z syntezatorami, gitara spolegliwie schodzi na plan drugi, aczkolwiek istotnie wzbogaca brzmienie. Pewne ukojenie przynosi Exotica, a dzieje się tak za sprawą fletu, wokalizy chórku Jürgena Erbego i delikatnych tonów fortepianu elektrycznego w tle. Longplay zamyka, spinając całość klamrą, dynamiczne Kalahari  z pulsującym rytmem i grającymi unisono dęciakami.
Słuchając Das unsichtbare Visier (Original-Filmmusik), nie sposób nie zachwycić się bogactwem obecnych na płycie brzmień i różnorodnych motywów, które są odzwierciedleniem kompozytorskiego talentu Waltera Kubiczecka. Pięć lat później ukazał się kolejny album z muzyką filmową tego twórcy  Heisse Spur (1984). Tym razem na winylowy krążek trafiły jednak utwory z aż sześciu obrazów, ale to właśnie Niewidzialna kamera była reprezentowana najokazalej (aż pięć motywów: Romanze für Marcel, Rotidor, Audiovision, Was ich will oraz Abbisinia).
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  Non omnis moriar:Od Kentucky po Honolulu

  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 solowe wydawnictwo enerdowskiego klawiszowca Theo Schumanna.
Ekstrakt: 70%
[image: Theo Schumann]
Pisząc o znanych z przeszłości muzykach, aktorach czy literatach, niejednokrotnie trafiałem na wątpliwości związane z datami ich urodzenia, zwłaszcza jeśli było to w czasach przedwojennych. Czasami dotyczyły one kilku dni, czasami błędnie notowano miesiące, a zdarzało się nawet, że i lata. Rozbieżności najczęściej dotyczyły roku, dwóch. Ale w przypadku (wschodnio)niemieckiego jazzmana Theo Schunanna sprawa wydaje się dużo poważniejsza. O ile bowiem źródła są zgodne co do tego, że przyszedł on na świat w oddalonym około czterdziestu kilometrów od Drezna (w kierunku granicy z Czechami) saksońskim Altenbergu, o tyle  i to dość mocno  rozjeżdżają się w kwestii roku, w którym do tego doszło. Jedne podają 1928, inne natomiast  1935. Spory rozstrzał, prawda? Aż trudno uwierzyć w to, że sam zainteresowany tego nie wiedział. Dzisiaj go już o to nie zapytamy, zmarł bowiem trzy dekady tematu (nie ma przynajmniej wątpliwości co do tego, że stało się to w 1990 roku). W każdym razie, skoro podawał tak różne daty  musiało to z czegoś konkretnego wynikać. Na przykład z chęci wymigania się od służby w Wehrmachcie w ostatnich latach drugiej wojny światowej.
Ojciec Theo był rzemieślnikiem, mistrzem krawieckim. Szybko dostrzegł jednak w synu talent muzyczny i zdecydował, że po ukończeniu ósmej klasy powinien uczyć się w Dreźnie muzyki. W efekcie chłopak trafił do stolicy Saksonii, gdzie w konserwatorium studiował muzykę klasyczną (dyrygenturę i kompozycję, ale jednocześnie szkolił się w grze na saksofonie i klarnecie). Dużo bardziej interesował go jednak zdobywający w tym czasie coraz większą popularność w krajach bloku wschodniego jazz. W 1957 roku założył swój pierwszy zespół  Theo Schumann Jazz Formation, z którym jako pianista i organista co tydzień grał koncerty w drezdeńskim Parkhotel. Towarzyszyli mu w tym: skrzypek i puzonista Hubert Katzenbeier, saksofonista tenorowy i flecista Konrad Körner, kontrabasista Jochen Kittan oraz perkusista Frank-Endrik Moll. Na początku lat 60. jednak, dostrzegając płynącą z Zachodu wielką falę beatu i muzyki rozrywkowej, Theo podąży w nieco inną stronę, a dowodem tej zmiany stanie się powołanie nowej formacji  Theo Schumann Combo.
Działała ona mnie więcej dekadę, grając z jednej strony przeróbki beatowych, popowych i tanecznych przebojów, z drugiej  wzbogacając repertuar o własne kompozycje utrzymane w tej stylistyce. Pierwszy skład grupy prezentował się następująco: Schumann  fortepian, organy, saksofon, Achim Gutsche  gitara, śpiew, Günter Füschner  gitara, śpiew, Klaus Berger  gitara basowa oraz Gerd Schönfelder  perkusja; później jednak często się zmieniał, na posterunku do samego końca wytrwał jedynie lider. Po działalności zespołu pozostało kilkanaście singli (z lat 1963-1973) i trzy longplaye: Theo Schumann Combo (1969), Für junge Leute (1970) oraz Guten Abend Carolina (1971). W połowie lat 70. lider najprawdopodobniej uznał, że formuła wyczerpała się i postanowił wrócić do grania jazzu. Reaktywował więc swój stary band, nieco tylko skracając jego nazwę do Theo Schumann Formation. Na albumie Tanz in Theo′s Beat-Bar (1977) dominowała muzyka fusion, którą Schumann (grający tu na organach, syntezatorach i fortepianie elektrycznym) nagrał z dwoma przyjaciółmi sprzed lat  Kittanem i Mollem  oraz nowym towarzyszem artystycznej podróży, klarnecistą i saksofonistę Friwim (to skrót od Friedrich-Wilhelm) Sternbergiem.
[image: ]
Cztery lata później ukazała się  w serii Amiga Jazz  kolejna płyta artysty, tym razem pierwsza solowa, sygnowana tylko jego imieniem i nazwiskiem oraz zatytułowana po prostu Theo Schumann. Sesja do niej odbyła się we wschodnioberlińskim studiu wytwórni Amiga pomiędzy 5 a 16 stycznia 1981 roku. U boku lidera, obok muzyków znanych już z Tanz in Theo′s Beat-Bar, pojawiła się dodatkowa czteroosobowa sekcja dęta w składzie: Kiril Wlatschkow  trąbka, Henry Walther  puzon, Joachim Graswurm  trąbka, skrzydłówka (znany między innymi z SOK, Klaus Lenz Big Band, Sekstetu Günthera Fischera) oraz Andreas Bicking  flet, saksofon tenorowy. Na longplay trafiło osiem kompozycji o bardzo różnym obliczu stylistycznym, w efekcie płyta ma bardzo eklektyczny charakter, w pewnym sensie można ją chyba uznać nawet za podsumowanie całej dotychczasowej twórczości Schumanna, któremu w tym momencie pozostało przecież jedynie tylko dziewięć lat życia, średnio aktywnych zawodowo.
Album otwiera niemal czterominutowa orkiestrowo-taneczna Navarra  na pierwszym planie pojawiają się dęciaki, w tle natomiast przewodzi fortepian akustyczny. Niezwykle istotną rolę odgrywają też jednak pulsujące instrumenty perkusyjne, to głównie dzięki nim utwór ten tak zachęca do pląsów. W drugiej jego części więcej za to jest jazzu. A to za sprawą solowych partii saksofonu oraz organów. Stricte jazzowy charakter ma także otwarcie Poll, wybrzmiewające duetem saksofonowo-fortepianowym (ale tym razem przy użyciu instrumentu elektrycznego), który prostą drogą prowadzi cały zespół do krainy fusion. Zwłaszcza gdy pojawiają syntezatory. W dalszej części, następującej po całkowitym wyciszeniu, grupa gra z jeszcze większym rozmachem, a całość zamyka solówka perkusji. Zaskoczeniem może być obecność na krążku numeru Billy′s Bounce  jedynego, którego autorem nie był Schumann. Jest to bowiem klasyczna kompozycja amerykańskiego saksofonisty Charliego Parkera (1920-1955), którą ten wydał na singlu w 1945 roku. W wykonaniu Theo wyszedł z tego bardzo stylowy blues s organami w roli głównej.
[image: ]
Bardzo melodyjny charakter ma także zamykający stronę A longplaya Grünes Gewölbe. Zaczyna się, dzięki dęciakom, orkiestrowo; później jest dużo bardziej nastrojowo, na co wpływ mają rozmarzone syntezatory w tle i nostalgiczna trąbka na planie pierwszym. Można by uznać, że to smooth jazz, ale bez typowego dla niego pościelowego klimatu. W podobnym tonie utrzymane jest otwierające drugą stronę krążka Honolulu, w którym najpierw mamy do czynienia z dialogiem dwóch saksofonów  tenorowego i altowego  a następnie z kolejnym krótkim solowym popisem Franka-Endrika Molla. Klamrą spina ten numer jednak fortepian elektryczny Schumanna. Honky-Tonky to z kolei easy listening, ale zagrany z dużym zacięciem, mimo melancholijnej partii fletu. W Kentucky natomiast zespół miesza ze sobą knajpianego bluesa (vide fortepian elektryczny) ze swingiem, cze3go efekt nie jest może zachwycający, ale na pewno ciekawy. Na koniec Schumann wybrał utwór Totila, w którym szanse wykazania się ma cały ośmioosobowy skład. Przynajmniej w części pierwszej, w której z sekcją rytmiczną o rząd dusz rywalizują dęciaki. W ostatnich dwóch minutach na placu boją pozostają jedynie fortepian akustyczny i saksofon  dwa ulubione instrumenty Schumanna (choć na tym drugim tym razem nie zagrał).
Nie jest to wybitna płyta, ale na pewno dobrze portretująca zapomnianego już dzisiaj enerdowskiego jazzmana, który, gdyby żył w innym kraju, zapewne osiągnąłby znacznie więcej. W każdym razie do tego predestynował go talent, jaki posiadał.
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  Non omnis moriar:Pożegnanie z NRD  część pierwsza

  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 pierwsza z dwóch płyt opublikowanych pod hasłem Jazzorchester der DDR.
Ekstrakt: 80%
[image: Jazzorchester der DDR]
Kiedy płyta ta ujrzała światło dzienne, Niemiecka Republika Demokratyczna chyliła się już ku upadkowi. Parę miesięcy później runął Mur Berliński, a rządzący krajem dyktatorsko Erich Honecker trafił do sowieckiego szpitala wojskowego w Berlinie Wschodnim, po czym przewieziono go do Związku Radzieckiego. W kontekście tych wydarzeń tytuł podwójnego wydawnictwa opublikowanego przez Amigę  Jazzorchester der DDR  brzmi trochę jak złowieszcze memento. Swoją drogą był to dość dziwny album, składał się bowiem z połączonych w jednej obwolucie dwóch winylowych krążków, które zawierały nagrania dwóch różnych (free)jazzowych orkiestr (aczkolwiek częściowo współtworzyli je ci sami muzycy). Na dodatek zarejestrowano je wprawdzie na koncertach, ale przy różnych okazjach. Płyta pierwsza, którą poświęcono zespołowi Konrada Bauera, zawiera występ, jaki miał miejsce 3 czerwca 1988 roku podczas festiwalu Jazzbühne Berlin; bohaterką drugiej jest z kolei formacja Manfreda Heringa, a jej popis przed publicznością odbył się  niemal co do dnia  pół roku później.
Dzisiaj zajmę się pierwszą z płyt. Co intrygujące, na okładce znajduje się informacja, że Bauer wraz ze swoimi muzykami zarejestrował też utwory w 1987 roku, podczas gdy wewnątrz podany jest rok późniejszy. Także źródła internetowe, dotyczące historii imprez organizowanych pod hasłem Jazzbühne Berlin, sugerują, że poprawną datą roczną powinien być 1988. Dlaczego więc popełniono taki błąd? Pewnie odpowiedź jest banalna i w grę wchodzi zwykłe przeoczenie. O liderze orkiestry, puzoniście Konradzie Bauerze (czasami podpisywał się wersją imienia Conrad, a niekiedy zdrobnieniem Conny), pisałem w tej rubryce już parokrotnie. Występował on między innymi w takich zespołach free- i jazzrockowych , jak Synopsis, FEZ oraz prowadzonym przez Güntera Sommera Trois Vieux Amis.
Organizując orkiestrę, z którą zagrał na festiwalu, zaprosił do współpracy muzyków z różnych pokoleń  zarówno takich, z którymi miał już okazję grać w przeszłości, jak i młodych, z którymi na wspólnej scenie wcześniej nie występował. Pierwszą grupę tworzyli chociażby trębacze Ferry Grott i Jochen Gleichmann, puzonista Johannes Bauer (młodszy brat Konrada), saksofonista Manfred Hering, gitarzysta Helmut Sachse, pianista Hans Rempel, kontrabasista Klaus Koch oraz perkusista Günter Sommer. I chociaż nie stanowili ono nawet połowy składu, to jednak  z racji swego doświadczenia i autorytetu  odgrywali w nim najistotniejszą rolę. Co ciekawe, lider projektu nie sięgnął po swój ukochany instrument (zaprosił trzech innych puzonistów), dla siebie zarezerwował funkcję dyrygenta. Koncert, który wydano na Jazzorchester der DDR, odbył się na deskach teatru rewiowego Friedrichstadt-Palast  tego samego, w którym kilkanaście lat wcześniej nagrano album wokalistki Uschi Brüning z towarzyszeniem Kwintetu Günthera Fischera (Konzertmitschnitt).
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Wydawnictwo dokumentujące występ zawiera dwie rozbudowane kompozycje. Pytanie, czy to był cały materiał, jaki orkiestra Konrada Bauera zagrała tego wieczora. Prawdopodobnie  tak. Był to przecież zespół sklecony na specjalną okazję; nie miał własnego repertuaru jako takiego. To, co znalazło się na winylowym krążku, to w stu procentach muzyka improwizowana, powstająca w czasie rzeczywistym. Co, biorąc pod uwagę liczebność formacji (wraz z dyrygentem to było dziewiętnaście osób, w tym czternastoosobowa sekcja dęta), musiało być dla artystów niezwykle obciążające psychicznie i fizycznie. A trzeba brać jeszcze pod uwagę wytrzymałość publiczności. Wydaje się więc, że czterdzieści minut tak intensywnego grania to  przynajmniej podczas odbioru na żywo  granica nieprzekraczalna. Na te czterdzieści minut złożyły się improwizacje, które otrzymały następujące tytuły: Frühlingslied oraz Beutel.
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Frühlingslied zaczyna się od strojenia instrumentów. Co nie powinno dziwić, bo przecież mamy do czynienia z orkiestrą jazzową, która podobnie jak jej symfoniczne kuzynki, zanim przystąpi do wykonywania swoich zadań, musi przemówić jednym głosem. Owszem, później te głosy podążą różnymi ścieżkami, ale przynajmniej punkt wyjścia powinien być taki sam dla wszystkich. I jest! Ton oczywiście od samego początku nadają dęciaki, w tle pojawiają się natomiast delikatna perkusja Sommera oraz wspomagający ją fortepian Rempela. Po kilku minutach na plan pierwszy wybija się trąbka (potem zastępuje do saksofon), do której z czasem dołączają kolejne instrumenty dęte. Coraz intensywniej poczyna sobie również sekcja rytmiczna, włącznie z kontrabasistą Kochem, który pomaga kolegom doprowadzić do pierwszego istotnego przesilenia. Po nim wszystko budowane jest od nowa, a uczestniczą w tym głównie jeden z puzonistów i jeden z saksofonistów. Pozostali muzycy robią w tle szum, co zaczyna przypominać brzęczenie pszczół w ulu.
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Z tej magmy krystalizują się kolejne improwizowane partie solowe, przede wszystkim fortepianu. Za nim w tle leniwie snują się natomiast dęciaki, które powściągają zapędy innych i prowadzą do stopniowego wyciszenia. Po rzęsistych oklaskach orkiestra Konrada Bauera przystępuje do kolejnej opowieści. Beutel zaczyna się od szumu nałożonych na siebie dźwięków trąbek, puzonów i saksofonów (a pewnie słychać tam także waltornię i tubę). To jak zatopiona we mgle linia startu, z której w różnym czasie uwalniają się wątki poszczególnych instrumentów. Po kilku minutach zbiegają się one, nieco już zmęczone, w punkcie kontrolnym po to, by przypuścić ostatni atak. Przybiera on postać wyjątkowo smakowitej solówki saksofonu, który wspierają motorycznie grające kontrabas i perkusja oraz dopasowujący się do ich przekazu fortepian. Z każdą następną sekundą motyw ten obrasta kolejnymi dęciakami, które wykorzystują symfoniczną formę do przekazania freejazzowej treści. Trzeba przyznać, że sprawdza się to fantastycznie!
Jeśli ta płyta miała być jazzowym pożegnaniem z Niemiecką Republiką Demokratyczną, trzeba przyznać, że odbyło się ono z wyjątkowym przytupem. A to przecież zaledwie pierwsze danie. Drugie dopiero przed nami.
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  Non omnis moriar:Pożegnanie z NRD  część druga

  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 druga z dwóch płyt opublikowanych pod hasłem Jazzorchester der DDR.
Ekstrakt: 80%
[image: Jazzorchester der DDR]
Podwójny, opublikowany w 1989 roku przez wschodnioniemiecką wytwórnię płytową Amiga, longplay Jazzorchester der DDR zawierał  dokonane w odstępie półrocznym  nagrania koncertowe dwóch enerdowskich big bandów freejazzowych: pierwszym kierował puzonista Konrad Bauer (tym razem jednak ograniczający się jedynie do roli dyrygenta), drugim  saksofonista Manfred Hering. Co ciekawe, w obu orkiestrach znaczna część składu powtarzała się. Przykładowo: na siedemnastu członków zespołu Heringa aż dziewięciu udzielało się także również w formacji Bauera (włącznie z samym Manfredem). Byli to między innymi saksofoniści Thomas Klemm, Volker Schlott i René Schönherr, trębacze Jochen Gleichmann i Ferry Grott, gitarzysta Helmut Sachse, ale również tubista Matthias Schade.
Tym natomiast, co przede wszystkim odróżniało orkiestrę Heringa od tej prowadzonej przez Bauera, było wykorzystanie sekcji smyczkowej, którą tworzyli skrzypek Hansi (Hans-Jürgen) Noack (w tym samym czasie stał się on podporą alternatywnej grupy DEKAdance), wiolonczelista Peter Koch oraz kontrabasista Christoph Winckel (który w latach 90. dołączył do formacji Ernsta-Ludwiga Petrowskyego Ruf der Heimat). Dlaczego także ten ostatni? Ponieważ przez sporą część czasu grał na swoim instrumencie smyczkiem, obowiązki rytmiczne przekazując z kolei gitarzyście basowemu Rainerowi Kühnowi (udzielającemu się także w popowym Obelisku). Innymi istotnymi nabytkami Heringa byli jeszcze doświadczony saksofonista tenorowy Helmut Forsthoff (Klaus Lenz Big Band, SOK) oraz perkusista Peter Lucht (znany z bluesowo-rockowego Engerling).
By taki zespół zgromadzić na scenie, trzeba było mieć dobry powód. Okazał się nim sto pięćdziesiąty siódmy (sic!) koncert z cyklu Jazz in der Kammer, które organizowano w Niemieckiej Republice Demokratycznej od połowy lat 60. do ostatecznej likwidacji tego państwa jesienią 1990 roku. Ten konkretny występ odbył się 4 grudnia 1988 roku we wschodnioberlińskim klubie młodzieżowym Haus der jungen Talente, który działał od połowy lat 50. w barokowym Pałacu Podewilsa. Materiał, jaki trafił na drugą płytę wydaną pod wspólnym tytułem Jazzorchester der DDR, to czterdzieści pięć minut klasycznego orkiestrowego free jazzu, z którym enerdowscy słuchacze mogli oswoić się parę lat wcześniej za sprawą Celebration Orchestra Tonyego Oxleya, w którym to projekcie udział wzięły takie tuzy artystyczne z komunistycznej strony żelaznej kurtyny, jak wspomniany już powyżej saksofonista Ernst-Ludwig Petrowsky czy pianista Ulrich Gumpert.
[image: ]
Na czterdziestopięciominutowy koncert złożyły się trzy kompozycje. Całą stronę A longplaya wypełniła rozbudowana, wieloczęściowa, zróżnicowana stylistycznie i skrząca się najróżniejszymi barwami Western  Ostern. Początek tego utworu jest zaskakująco optymistyczny, znaczony skocznymi, wręcz radosnymi instrumentami dętymi, nawiązującymi do tanecznej muzyki renesansowej. Po kilkudziesięciu sekundach następuje jednak nagła i absolutnie zaskakująca zmiana  dęciaki milkną, a ich miejsce zajmują instrumenty smyczkowe (włącznie z kontrabasem), na dodatek improwizujące z ogromnym zacięciem. Z czasem schodzą one na plan drugi, a na pierwszy wybija się sekcja rytmiczna, do której wkrótce dołącza samotny saksofon (następnie wspierany przez inne dęciaki). Tempo i moc rosną w ekspresowym tempie, aż do przesilenia, po którym pozostają jedynie pełniąca funkcje rytmiczne tuba oraz dialogujące ze sobą dwie trąbki.
[image: ]
Kiedy prawie trzy minuty później rozbrzmiewa duet wiolonczeli i kontrabasu (na którym Winckel gra smyczkiem), staje się hasłem do kolejnego podkręcenia tempa i przydania mocy. I znów, dotarłszy na sam szczyt, zespół musi stonować emocje, a zadanie to spada na barki członków sekcji smyczkowej. Ale jest jeszcze jeden smaczek, który czeka na słuchaczy w finale  to pojawiająca się na tle dęciaków rockowa gitara Helmuta Sachsego. Mogłoby się wydawać, że pasuje tu jak pięść do nosa, ale  nic z tego, bardzo umiejętnie podsumowuje to wszystko, co pojawiało się wcześniej. Strona B longplaya zaczyna się od ponad szesnastominutowego Siegel  utworu, w którym ponownie jazz improwizowany miesza się z innymi gatunkami, od psychodelii po world music. Początek jest  za sprawą robiących szum na drugim planie trąbek i saksofonów  szalony; znów elementem organizującym okazuje się tutaj tuba, później wspierana jeszcze przez gitarę basową i perkusję.
[image: ]
A gdy już orkiestra wskakuje na swoje normalne tory, rozbrzmiewa grający orientalną melodię saksofon. Większym zaskoczeniem jest jednak motoryczne, mroczne, transowe tło rytmiczne, na bazie którego pozostali muzycy budują potężny, oparty na improwizacjach, gmach. Ostatnie minuty znaczone są natomiast stopniowym tonowaniem nastrojów. Znów istotną rolę odgrywa tu, wspierana przez gitarzystę, sekcja smyczkowa. Zwieńczeniem koncertu jest najkrótsza, mniej więcej czterominutowa, Tita, której bliżej niż do free jazzu jest do fusion. Owszem, początek, w którym słychać leniwie snujące się instrumenty dęte, jest improwizowany, lecz później pałeczkę przejmują głównie trzej muzycy: Sachse, Kühn i Lucht, czyli  odpowiednio  gitarzysta, basista i bębniarz. Nawet gdy dołącza do nich saksofonista, mamy wciąż do czynienia z czystym jazz-rockiem. To oczywiście nic złego. Wręcz przeciwnie! Taka odmiana na zakończenie pozwala ochłonąć po emocjach, jakie Manfred Hering i jego współpracownicy zaoferowali przez poprzednie czterdzieści minut.
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  Non omnis moriar:Modlitwa na pustyni

  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 jedna z najsłynniejszych solowych produkcji amerykańskiego pianisty jazzowego McCoya Tynera.
Ekstrakt: 90%
[image: Sahara]
Był najdłużej żyjącym członkiem legendarnego Kwartetu Johna Coltranea. Pianistą wybitnym, bez którego współczesny jazz  zarówno ten modalny, postbopowy, jak i improwizowany  miałby zupełnie inne, zdecydowanie mniej bogate, oblicze. Po śmierci Coltranea zintensyfikował działalność solową, pozostając aktywnym artystą aż do końca pierwszej dekady XXI wieku. Zmarł 6 marca tego roku w rodzinnej Filadelfii, w której przyszedł na świat ponad osiemdziesiąt jeden lat wcześniej (dokładnie 11 grudnia 1938 roku). Naprawdę nazywał się Alfred McCoy Tyner, ale gdy rozpoczął zawodową działalność artystyczną, odrzucił pierwsze imię. Od najmłodszych lat, za sprawą matki, uczył się grać na fortepianie. Kiedy zainteresował się jazzem, szybko zyskał uznanie na rodzimej, filadelfijskiej scenie. Ukoronowaniem pierwszego rozdziału jego kariery był angaż do zespołu Johna Coltranea, z którym występował i nagrywał od połowy 1960 do końca 1965 roku.
W tym czasie powstały tak znaczące dla światowej muzyki albumy, jak (to tylko subiektywny wybór): My Favorite Things (1960), Africa/Brass (1961), Olé (1961), Coltrane Plays the Blues (1962), Impressions (1963), Coltranes Sound (1964), Crescent (1964), A Love Supreme (1965), Ascension (1965-1966), Kulu Sé Mama (1966), Meditations (1966) czy  wydane dopiero po latach, już po śmierci lidera  Sun Ship (1965/1971), Both Directions at Once: The Lost Album (1963/2018) i Blue World (1964/2019). Już tylko ten dorobek, sygnowany nazwiskiem Coltranea, wystarczyłby, aby zaliczyć Tynera w poczet najbardziej wpływowych jazzowych pianistów w dziejach światowego jazzu. Ale to oczywiście jedna strona medalu; drugą jest jego twórczość solowa, na którą składa się ponad siedemdziesiąt płyt długogrających. Pierwszą była, zarejestrowana dla kalifornijskiego Impulse! Records (tego samego, który wydał najsłynniejsze dzieła Kwartetu), Inception (1962).
Kolejny rozdział w karierze Tynera  można go określić mianem post-coltraneowskiego  otworzył longplay The Real McCoy (1967)  pierwszy opublikowany przez wytwórnię Blue Note, z którą pianista blisko współpracował przez kolejne trzy lata. A potem ponownie zmienił wydawcę, przechodząc  na całą dekadę  pod skrzydła nowojorskiego Milestone. Kooperacja z tą oficyną zaczęła się od publikacji winylowego krążka Sahara, na którym McCoy dał wyraz swojej nowej fascynacji  world music. Ale czy na pewno nowej? W pewnym sensie przecież Sahara jest rozwinięciem wątków obecnych już na albumie Africa/Brass. Materiał ten, który następnie został nawet nominowany do nagrody Grammy, zarejestrowano w styczniu 1972 roku w nowojorskim studiu należącym do wytwórni Decca. Do jego nagrania Turner zaprosił trzech muzyków i tym samym powielił, bliską mu mentalnie, formułę coltraneowskiego Kwartetu. A co to byli za artyści?
[image: ]
Bez wątpliwości  patrząc z perspektywy czasu  wybitni! Saksofonista i flecista Sonny Fortune (1939-2018), który grywał między innymi z trębaczem Natem Adderleyem, pianistą Malem Waldronem oraz perkusistą Elvinem Jonesem (swego czasu również członkiem Kwartetu Coltranea). Perkusista Alphonse Mouzon (1948-2016), który za sobą miał już wtedy współpracę z Weather Report (Weather Report, 1971) i Wayneem Shorterem (Odyssey of Iska, 1971), a przed sobą chociażby wspólne działania z niemieckim pianistą Joachimem Kühnem (Hip Elegy). Wreszcie, w tamtym czasie najmniej znany, kontrabasista Calvin Hill (rocznik 1945). Lider zagrał nie tylko na fortepianie, ale sięgnął również po flet (by w jednym utworze stworzyć duet z Sonnym) oraz po koto, japoński instrument strunowy, będący rodzajem cytry. Jeśli dodamy do tego jeszcze liczne perkusjonalia, będziemy mieć w miarę pełen obraz tego, czego można spodziewać się po Saharze.
Ale nawet słuchacz uzbrojony w taką wiedzę zostanie najprawdopodobniej mocno zaskoczony zawartą na tej płycie muzyką. To chyba nie przypadek, że często jest ona wymieniana jako najlepszy solowy produkt Tynera. O takie drobiazgi można się oczywiście sprzeczać, lecz w niczym nie zmienia to faktu, iż Sahara jest dziełem znakomitym! Do dzisiaj, choć od jej powstania minęło już prawie pół wieku, brzmiącym nadzwyczaj świeżo. W czym oczywiście wielką zasługę ma właśnie McCoy, grający bardzo ekspresyjnie i emocjonalnie, z wielkim rozmachem, ale i z zacięciem romantycznym. Na krążek trafiło pięć kompozycji (wszystkie autorstwa Tynera), w tym wypełniająca całą stronę B winylowego krążka ponad dwudziestotrzyminutowa suita tytułowa. Nazwać ją opus magnum tego wydawnictwa to mało. To  w pewnym sensie  opus magnum całej solowej twórczości zmarłego przed miesiącem pianisty. Choć przecież i na innych swoich albumach umieszczał równie rozbudowane utwory.
[image: ]
Sahara nie ma ani jednego słabego momentu. Począwszy od otwierającej ją Ebony Queen aż po wychwalaną już powyżej kompozycję tytułową. Ebony Queen to dziewięć minut klasycznego jazzu modalnego zagranego na najwyższych obrotach, opartego na dynamicznej partii fortepianu, wspomaganego przez potężnie brzmiącą sekcję rytmiczną. Do tego dochodzą jeszcze solówki Sonnyego na saksofonie sopranowym, w których przewija się charakterystyczny motyw, wykorzystany później w formie repryzy w Saharze. Swoje pięć minut (w rzeczywistości trochę krócej) ma tu także sam Tyner, którego wirtuozerski popis jest w stanie przyprawić o szybsze bicie serca. A im bliżej końca, tym artyści poczynają sobie swobodniej, udowadniając przy tym, że free jazz również nie ma przed nimi tajemnic. W innym kierunku podąża wyobraźnia McCoya w A Prayer for My Family  więcej tu romantycznej zadumy, ale nie brakuje też pozytywnej energii. W przeciwieństwie do Ebony Queen, z czasem pianista jednak tonuje emocje.
Valley of Life to przepiękna wyprawa na Daleki Wschód. Ten zachwycający subtelnością utwór oparty jest głównie na rozbudowanym dialogu koto (Tyner) i fletu (Fortune); pojawiające się w tle perkusjonalia (Hill) i bębny (Jones) pełnią zaś jedynie rolę służebną. Komu zdarzyłoby się w tym czasie odpłynąć myślami w zaświaty (uwierzcie, jest to realne!), zostanie jednak szybko sprowadzony na ziemię za sprawą Rebirth i otwierającej tę kompozycję solówki perkusji. To powrót do narracji obecnej w Ebony Queen  z rozpędzonym do granic możliwości kontrabasem Calvina Hilla i nadzwyczaj energetycznym, improwizującym fortepianem. W opowieść McCoya uważnie wsłuchuje się też Fortune, który rozwija jego partię, tym razem sięgając po saksofon altowy. Największe wrażenie robią jednak pojawiające się w końcówce utworu nałożone na siebie dwie  jakże odmienne w nastroju  ścieżki instrumentu klawiszowego.
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I tak oto dotarliśmy do momentu najważniejszego, czyli do Sahary  monumentalnego dzieła, w którym jazz miesza się z muzyką etniczną, a wszystko podane jest z taką potęgą i mocą, że nawet wielbiciele rocka i fusion znajdą w tej kompozycji (jak i na całej płycie) coś dla siebie. Początek jest delikatny, gdzieś w tle rozbrzmiewają dwa flety (Tyner, Fortune), później dołącza fortepian (McCoy), a po kolejnych ponad dwóch minutach improwizujący saksofon sopranowy (Sonny). W tym momencie kwartet gra już na pełnych obrotach, aż do monumentalnej partii fortepianu, po której następuje otwarcie nowego wątku spod znaku world music. To powrót do pierwszych sekund Sahary, z tą różnicą, że teraz na plan pierwszy przebija się kontrabas Hilla, a potem z kolei do głosu dochodzą bębny Mouzona. Intrygujące rzeczy dzieją się też jednak w tle, gdzie szaleją perkusjonalia i przeróżne etniczne instrumenty dęte. Dopiero w finale kwartet wraca na stricte jazzowe tory, a całość spina klamrą Fortune, przypominając motyw zagrany już przez niego w Ebony Queen.
Album Sahara zawiera muzykę, która korzeniami wyrasta z dokonań Kwartetu Johna Coltranea, ale nadzwyczaj twórczo je rozwija, poszerzając chociażby o elementy charakterystyczne dla stylistyki fusion, którego narodzin Coltrane wprawdzie nie dożył. Biorąc jednak pod uwagę jego otwartość i skłonność do eksperymentowania, można podejrzewać, że nie pozostałby na ten gatunek obojętny. Dla McCoya Tynera płyta ta stanowiła mocne wejście w kolejną dekadę, na której również, choć już w inny sposób niż w latach 60. XX wieku, odcisnął niezaprzeczalne piętno.
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  Non omnis moriar:Esencja stylu, odrobina rzewności

  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 kolejna solowa płyta amerykańskiego pianisty jazzowego McCoya Tynera.
Ekstrakt: 80%
[image: Song for My Lady]
Na początku lat 70. ubiegłego wieku amerykański pianista McCoy Tyner (zmarły 6 marca tego roku w rodzinnej Filadelfii), słynny między innymi dzięki występom w legendarnym Kwartecie Johna Coltranea, otworzył nowy rozdział w swojej przebogatej karierze artystycznej. Zmianę tę podkreślił nowy kontrakt płytowy  po latach współpracy z wytwórniami Impulse! i Blue Note teraz związał się z nowojorską Milestone. Ewolucji uległa jednak także muzyka Tynera  obok klasycznego modern jazzu i post-bopu pojawiły się w niej bowiem również elementy world music, a nawet jazz-rocka, słyszalne szczególnie w utworach z albumu Sahara (1972). W nagraniu tego krążka pianiście towarzyszyli jeszcze: saksofonista i flecista Sonny Fortune, kontrabasista Calvin Hill oraz perkusista Alphonse Mouzon. McCoy był tak bardzo zadowolony z kooperacji z nimi, że postanowił pograć w tym składzie dłużej  w efekcie ten sam zestaw muzyków możemy usłyszeć również na następnym wydawnictwie Tynera opublikowanym przez Milestone  longplayu Song for My Lady.
Sesja, jaka tym razem odbywała się w nowojorskim studiu wytwórni Mercury, podzielona została na dwie części: pierwsze podejście miało miejsce 6 września 1972 roku, drugie  prawie trzy miesiące później, 27 listopada. Za pierwszym razem zarejestrowano dwie kompozycje, za drugim  trzy. Co jednak istotniejsze, w czasie wrześniowego spotkania do współpracy zaproszono trzech gości, którzy w zdecydowany sposób wpłynęli na wzbogacenie brzmienia kwartetu Tynera. Byli to: trębacz Charles Tolliver (mający własny zespół, ale udzielający się też jako muzyk sesyjny), skrzypek Michael White (znany między innymi z nagrań z Johnem Lee Hookerem oraz Pharoah Sandersem) i perkusjonista James Mtume (który dwa lata wcześniej wspomógł McCoya w pracy nad płytą Asante, a w tym samym roku został etatowym członkiem jazzrockowego zespołu Milesa Davisa). W siedmioosobowym składzie nagrano najdłuższe numery, które później, co na pewno nie jest dziełem przypadku, spięły klamrą Song for My Lady, czyli Native Song i Essence.
Longplay Song for My Lady szybko trafił do sprzedaży; stało się to zaledwie trzy miesiące po zakończeniu nagrań. Tym samym wielbiciele jazzu  a zwłaszcza ci, którzy wciąż nie mogli odżałować śmierci Johna Coltranea  mieli bardzo udany początek 1973 roku. Bo nawet jeśli nowe wydawnictwo Tynera nie było aż tak zaskakujące i zachwycające jak poprzednie, czyli Sahara, to jednak  nawet z perspektywy niemal półwiecza  nie ma wątpliwości, że było (i jest) dziełem wybitnym. Otwiera je wspomniany już wcześniej Native Song  pełna energii trzynastominutowa opowieść implementująca do jazzu współczesnego brzmienia typowe dla muzyki etnicznej (vide flet Fortunea i perkusjonalia Mtume) oraz fusion spod znaku Mahavishnu Orchestra (skrzypce Whitea). Do tego należy dorzucić jeszcze kapitalne improwizacje fortepianowe lidera, który gra z taką swobodą, takim luzem, niekiedy ocierającym się wręcz o nonszalancję, że z jednej strony musi to rodzić obawy, czy mimo wszystko nie straci nad całością kontroli, z drugiej  ogromny podziw, że udaje mu się ją utrzymać od pierwszej do ostatniej sekundy.
Z pięciu utworów, jakie trafiły na winylowy krążek, autorstwa Tynera są cztery. Ten piąty, a w kolejności drugi, to nadzwyczaj twórcza instrumentalna przeróbka jazzowego standardu Jeromego Brainina (muzyka) i Buddyego Berniera (słowa) The Night Has a Thousand Eyes. Po raz pierwszy można go było usłyszeć w 1948 roku w ścieżce dźwiękowej tak samo zatytułowanego mrocznego kryminału w reżyserii Johna Farrowa (z Edwardem G. Robinsonem w roli głównej). Drugie życie dekadę później podarował mu pianista Horace Silver; w efekcie na numer ten zwrócił uwagę również John Coltrane, który zarejestrował go  z udziałem Tynera, a jakże!  w 1960 roku (choć ukazał się dopiero cztery lata później na płycie Coltranes Sound). Nowa wersja jest jednak nieco odmienna; nie tylko dlatego, że dłuższa o półtorej minuty. Więcej w niej dynamiki (głównie za sprawą fortepianu), aczkolwiek improwizacja saksofonowa Sonnyego może przywodzić na myśl partię Johna sprzed dwunastu lat.
Aby wysłuchać kolejnych utworów, trzeba przełożyć winylowy krążek na stronę B. Na początek otrzymujemy podzieloną na trzy części (nieoficjalnie, bo w opisie płyty nic takiego nie ma) kompozycję tytułową. Otwarcie zaskakuje o tyle, że motorycznemu pochodowi kontrabasu i perkusji oraz poddającemu się ich rygorowi fortepianowi towarzyszy zaskakująco nastrojowy, mocno kontrastujący z pozostałymi instrumentami, saksofon. W części drugiej do głosu dochodzą natomiast zapędy improwizatorskie muzyków, zwłaszcza lidera, który z wielkim wyczuciem i zaangażowaniem konstruuje swoją opowieść. W finale z kolei następuje powrót do wątku znanego z otwarcia, a uszy słuchaczy ponownie koi Fortune. Najkrótszy A Silent Tear to jedyny w całym zestawie numer zagrany solo przez McCoya. Bez towarzyszących mu kolegów Tyner popada w niemal romantyczne rozrzewnienie, aczkolwiek bez lania  choćby i w milczeniu  potoków łez.
Po czterech minutach uspokojenia i oddechu szybszy bieg krwi przywraca drugi z utworów  i zarazem ostatni na albumie  nagranych w septecie na początku września 1972 roku, to jest Essence. Otwiera go partia skrzypiec Michaela Whitea, w tle których rozbrzmiewa, nie licząc oczywiście sekcji rytmicznej, fortepian. Gdy kilkanaście sekund później dochodzą jeszcze dęciaki (saksofon, flet, skrzydłówka), robi się niezwykle gęsto. Z czasem z tej magmy wykluwają się solówki poszczególnych instrumentów: najpierw saksofonu altowego, następnie sopranowego, na końcu natomiast  monumentalnie brzmiącego fortepianu. Przy czym McCoy Tyner gra tu z takim zacięciem, że można mieć poważne wątpliwości co do tego, czy znajdujący się w studiu wytwórni Mercury instrument nadawał się jeszcze po tej sesji do użytku. Na szczęście ostatnie minuty lider przeznacza na wyciszenie emocji; muzycy wyraźnie spuszczają z tonu i zwalniają tempo. Można wręcz odnieść wrażenie, jakby leniwie snuli się po studiu, wyczekując końca ciężkiego dnia pracy.
Song for My Lady stanowi kreatywne rozwinięcie idei, jakie przyświecały Tynerowi już podczas pracy nad Saharą. Zapewne jednak nie wszystkim wielbicielom pianisty, mającym jeszcze w pamięci jego wspólne dokonania z Coltraneem czy chociażby longplay The Real McCoy (1967), taka wolta stylistyczna przypadła do gustu. Tyle że Tyner chciał być na czasie, a nie jedynie czerpać chwałę z zasług z poprzedniej dekady. Zresztą w tym samym czasie ofiarował także niezwykły prezent tym, którzy wciąż żyli głównie przeszłością  longplay Echoes of a Friend, który nagrany został przez samego McCoya 11 listopada 1972 roku w Tokio, a zawierał pianistyczne przeróbki kompozycji znanych z płyt Kwartetu Johna Coltranea.
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  Na Bieszczady nie ma rady

  Agnieszka Achika Szady

  
  

  
  chciałem sobie pokowboić, a tu trzeba krowy doić. Tej piosenki co prawda nie odśpiewano, za to wysłuchaliśmy wielu innych  zarówno znanych poetów (Kaczmarski, Gintrowski) jak i uczestników konkursu. Do tego można było obejrzeć wystawę malarstwa, kupić szydełkowany naszyjnik albo tomik poezji, jednym słowem  zanurzyć się w klimatach artystycznych. Było też sporo humoru i Kapowniczek Achiki został zapisany bardziej, niż na niejednym konwencie.
[image: Strojne w biel, czyli Zima z Bazuną]
Muzyczno-poetycka impreza Strojne w Biel, czyli zima z Bazuną odbyła się w tym roku po raz dziewiąty, w zabytkowym budynku Wojewódzkiego Ośrodka Kultury w Lublinie (swego czasu znanym z goszczenia Lubelskich Dni Fantastyki). Sala na parterze została przystrojona wielkoformatowymi zdjęciami Barbary Wróblewskiej; nie było tylko tradycyjnej czarnej kotary z aksamitu, skutkiem czego w porze dziennej trudno było zrobić dobre zdjęcie piosenkarzom z powodu okien w tle. 
Jednak pierwsze wydarzenie miało miejsce w księgarni U Hieronima  nastrojowym pomieszczeniu w przedwojennym budynku Biblioteki Wojewódzkiej w Lublinie, z rzeźbionymi półkami z litego drewna, dębowym parkietem i ogólnie przytulną atmosferą. Wydarzeniem tym był wieczór autorski Józefa Bilskiego (głównego organizatora Strojnego w biel), z towarzyszącym koncertem piosenki poetyckiej w wykonaniu Andrzeja Czyża.  
Kiedy dotarłam na miejsce, Andrzej śpiewał akurat Felusia Majchra z repertuaru Aloszy Awdiejewa, w aranżacji country, co od razu przypadło mi do gustu. 
Bo pod płotem byłem urodzony,
i przez moc nieczystą byłem chrzczony,
Dziad szalony z brodą rudą
oblał mnie całego wódą
i w ten sposób byłem załatwiony

Kolejnym utworem była Rehabilitacja komunistów Jacka Kaczmarskiego:
Tym co wieku pół już w grobach  odpoczynek wieczny;
Długa lista ofiar czeka na Sąd Ostateczny.
Komunista, by się dostać na wspomnianą listę
Musiał być zabity przez innego komunistę

a później jeszcze kilka innych utworów, między innymi Jagodowe wzgórze zespołu Stare Dobre Małżeństwo, oraz piosenka Oddech wędrówki do słów Józka o Bieszczadach  czy też, jak oni mówią, o Bieszczadzie:
dyszą mgły nad lasami,
A ptaki wskazują drogę,
Wschodzące słońce zapala
Wędrówki wieczny płomień
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Następnie Józek opowiadał o swojej fascynacji tym regionem. Jak stwierdził, rzeczywistość bieszczadzka jest rozpięta między knajpą a cerkwią. Przytaczał sporo opowieści zarówno o jednym, jak i o drugim. Na przykład o przydrożnej Kapliczce Szczęśliwych Powrotów, ufundowanej przez furmana, któremu wóz omal nie spadł ze skarpy, ale w ostatniej chwili się zatrzymał. Ponoć kto zapali tam świeczkę, ten będzie wracał w Bieszczady. Józek skomentował, że on nie zapalił, a i tak od dwudziestu lat wraca. Przeczytał swój wiersz o świętym Mikołaju z ikony w jednej z cerkwi, zaś Andrzej zaśpiewał piosenkę Krzysztofa Karasińskiego o kilku różnych miejscach kultu, niekoniecznie bieszczadzkich: cerkiew pod Hrebennem, kapliczka na wodzie, kapliczka św. Huberta. Z inspiracji Józek wymienił również malarstwo niejakiego Roberta Myszkala. Jak wskazuje szybki gugiel, tworzy on głównie obrazy z malowniczymi przydrożnymi badylami, albo widoczki z uschniętymi drzewami i tajemniczymi wędrowcami w kapturach, czasem uskrzydlonymi.
Jako przerywnik muzyczny posłużyła piosenka SDM Makatka dla Janka Rybowicza: Wódka szalona / ze wschodu pędzona / już coraz mocniej zaciska ramiona i z klimatów mistycznych przeszliśmy do inspiracji knajpianych. Józek ma w Bieszczadach trzy ulubione lokale, ale szczególnie lubi Siekierezadę w Cisnej, gdzie kiedyś napisał pięćdziesiąt pięć wierszy w ciągu trzech dni. Znalazły się one w tomiku Trzy wieczory w Siekierezadzie. Nad barem wiszą tam rzeźby diabłów, i jeden z wierszy Józka to Diabły barowe. 
rzędy diabłów
pilnują baru
leją piwo
na radość naszym
ciemniejszym stronom

czasem 
budzą dobro
wtedy ktoś postawi wino
odpuści kolejkę
obróci w żart złe spojrzenie

rzędy diabłów 
pilnują baru
ich czas ich świat
nic nam do tego
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Czytanie wierszy i opowiadanie o inspiracjach artysta ubarwiał anegdotami o Bieszczadach, z własnego życia (patrz Kapowniczek) lub zasłyszanymi  na przykład o tym, jak w 1988 roku na wiejskiej zabawie milicjant wszedł do szatni i po jednym spojrzeniu wiedział, kto jest w sali, bo pod płaszczami wisiały obrzyny, które rozpoznawał. Podobno istnieje coś takiego, jak zielona mgła: powyżej 90% wilgotności z kości na pobojowiskach ulatnia się fosfor i wieczorami jest widoczny jako słabe lśnienie. Józek stwierdził, że w miejscach po wysiedlonych wsiach bardziej niż wilki straszą tabliczki teren prywatny. Ogólnie Bieszczady się zaczynają komercjalizować, przyjeżdża turysta zakopiański i ma pretensje o brak windy w jednopiętrowym pensjonaciku.
Endemicznym gatunkiem bieszczadzkim jest tak zwany zakapior, czyli zakonserwowany w alkoholu uciekinier od świata cywilizacji, często poeta, malarz lub rzeźbiarz. Stworzyli oni niewielką subkulturę, z własnymi zwyczajami, rozrywkami i specyficznym poczuciem humoru, przejawiającym się na przykład w układaniu treści własnej klepsydry (która po śmierci autora została oficjalnie rozwieszona, mimo niezbyt parlamentarnego słownictwa). Co roku urządzają Zaduszki Zakapiorskie, to znaczy zbierają się na cmentarzu i piją za pamięć kolegów, jednak z coraz mniejszą liczbą uczestników. Jak w zaśpiewanej przez Andrzeja nostalgicznej piosence Mirosława Weltza:
Czasem któryś do nieba odleci,
Znormalniało paru po odwyku,
Reszta też lata już bardzo blisko świecy
Stary, nalej jeszcze po kielichu

W refrenie po słowach: niech szczęście im sprzyja, niech nikt im dzisiaj nie wchodzi w paradę, gdy z kumplami myślałam, że dalej nastąpi się piorą po ryjach, ale było siadają do picia.
Po występie można było nabyć tomiki poezji Józka.
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W piątek, po oficjalnym otwarciu festiwalu przez wicedyrektora WOK-u Andrzeja Sara oraz odczytaniu podziękowań dla patronów festiwalu (szczególnie prezydenta miasta Lublin oraz marszałka województwa lubelskiego), miał miejsce koncert wieczorny w kameralnej sali widowiskowej Wojewódzkiego Ośrodka Kultury. Jarosław Buczek i Piotr Bzowski inkrustowali swój występ licznymi anegdotami, na przykład o tym, skąd się wzięła nazwa Budki Suflera (wokalista miał problem z zapamiętaniem słów), albo o tym, że jeden z nich ma zwyczaj notować kolejność piosenek na tekturce z opakowania damskich rajstop, bo cieńsze karteczki wiatr mu zwiewał na koncertach plenerowych.
Piosenki miały różną tematykę  od melancholijnych (Nie odlatujcie, chłopaki, na służbę do Pana Boga), po humorystyczne. Było też, oczywiście, o Bieszczadach, a szczególnie wietrze od Dwernika. Najbardziej podobała mi się piosenka napisana  jak sam artysta wyznał  dla ułagodzenia żony pt. Idź na układ:
Ułóż jej z wrzosów dywan w lesie,
Łyżki w szufladzie, buty w szafce,
wyłóż ziołami łąki łan,
ułóż pogodę na latawce, 
na dni, co przyjdą  lepszy plan

Komentarz autora: Może teraz oczekiwania pań wobec swoich mę panów wzrosną, takie jest ryzyko chodzenia na koncerty.
Bardzo podobała mi się również piosenka o wojownikach:
Wojownicy tymczasem
Coś zbudują, coś zburzą,
Muszą przecież się szastać,
Żeby nie wyjść na tchórzy.

Taki los wojownika 
Z mlekiem matki wyssany:
Nie zasłuży na imię,
Kto nie tłucze łbem w ściany

Potem atmosfera skręciła w stronę melancholii:
Dobre miejsce żeś sobie wypatrzył,
Tutaj łatwiej zobaczyć, kto idzie,
Przyszła pora i tobie odpocząć,
Tylko jakoś tak pusto w Beskidzie
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Kolejna piosenka też dotyczyła śmierci, a zamiast drugiej gitary przygrywał flet. Trzecia, Pieśń gruzińska Okudżawy, co prawda opowiada o życiu, ale jest bardzo melancholijna. Dopiero, kiedy obu wykonawców zmienił Jacek Kadis, usłyszeliśmy żywsze melodie.
Po koncercie Kadisa wystąpił jeszcze artysta niespodzianka Marcepan Dzierzgowski, a potem miała miejsce część oficjalna: rozdanie nagród w Turnieju Jednej Fotografii oraz Konkursie Jednego Wiersza. Przedtem jednak odbył się tradycyjny apel poległych, czyli wyczytanie nazwisk ludzi związanych z festiwalem, którzy umarli w poprzedzającym roku. Na zakończenie wszyscy obecni odśpiewali Połoniny niebieskie, co było niezwykle wzruszającym momentem.
W konkursie fotograficznym pierwsze miejsce zajęła Karolina Legutko, a dwa kolejne  Jolanta Jacek i Szymon Kosicki. Laureatką poetyckiego została Anna Łyczewska z Lublina za wiersz Pamięć. Po rozdaniu dyplomów i nagród odbył się koncert Adama Drąga.
Sobotnie atrakcje zaczęły się wcześnie, bo już o pierwszej po południu, konkursem piosenki. Akustyk z wielkim zaangażowaniem każdemu wykonawcy z osobna dostrajał mikrofony. Niestety, charakteryzowało go podejście, które można określić jako mam wzmacniacze i nie zawaham się ich użyć, a tymczasem sala widowiskowa jest tak niewielka, że 90% wykonawców mogłoby się obejść bez żadnego sprzętu wspomagającego. 
Krzysztof Jóźwik z Łodzi zaśpiewał dwie piosenki o winie (jedna o półsłodkim, druga o wytrawnym), a raczej o towarzyszących winu relacjach międzyludzkich. Całkiem mi się spodobało.
Nie pytam jej, kim jest on.
Ona nie pyta, czy jest jakaś ona,
Nie chodzi o gest i nie chodzi o ton  
Sytuacja jest bardziej złożona
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Krzysztof Karasiński śpiewał o wietrze w Bieszczadach, Piotr Kędziora  o Bogu, ale było tak głośno, że momentami nie bardzo rozumiałam słowa. Zbigniew Żuk (dostał nagrodę publiczności, ja głosowałam na Jóźwika) miał ładne piosenki o przyrodzie, szczególnie spodobała mi się fraza biegniemy w objęcia drzew. Roman Dobrowolski zaśpiewał Kurs na Gdynię  piosenkę na cześć Romualda Koperskiego, który na wiosłach przepłynął Atlantyk. Podobał mi się rym dziwne kształty przybiera Bałtyk. 
Wymknęłam się z koncertu, żeby przygotować wernisaż. Moje obrazy były wystawione w sali na końcu korytarza, w której oprócz tego miały miejsce dwa inne wydarzenia towarzyszące: pokaz filmu Anamorfoza oraz pokaz slajdów z Grenlandii.
Anamorfozę wyreżyserował Patryk Stępniak. Pozbawiony dialogów czarno-biały film pokazuje wędrówkę mężczyzny w płaszczu i kapeluszu, wyglądającego jak przeciętny przedwojenny lubelski Żyd, po uliczkach i podwórkach starego miasta w Lublinie. Nasze stare miasto wraz z sąsiadującą ulicą Lubartowską ma wiele zakątków, które wyglądają, jakby czas się tam zatrzymał siedemdziesiąt albo i więcej lat temu. Wędrowiec krąży po wąskich uliczkach, zagląda w bramy, puka do drzwi, spotyka różnych ludzi, na przykład kobietę wieszającą pranie, dziecko, albo handlarkę jabłkami. Niektóre ujęcia były kręcone na żywo, a inne to przedwojenne zdjęcia  na przykład Rynku  z domontowanymi ruchomymi postaciami. Stopniowo muzyka staje się coraz bardziej niepokojąca, ludzie znikają (po handlarce zostaje tylko przewrócony koszyk i rozsypane jabłka, i była to niezwykle przejmująca scena), bramy są zamknięte, drzwi zatrzaśnięte Na koniec w kadry stopniowo wkrada się kolor, jakby postępując za bohaterem, i lądujemy w teraźniejszości. 
[image: ]
Slajdowisko Karoliny Mędrek było pouczające. Grenlandia nie jest miejscem szczególnie uczęszczanym przez turystów albo reporterów, więc ciekawie się słuchało informacji i ciekawostek. Na początku Karolina przedstawiła historią osiedlania się ludzi na tej wyspie  obecni tubylcy są potomkami aż trzech fal migracji z różnych kultur, z których dopiero ostatnia, z Alaski, przyniosła ze sobą psie zaprzęgi. Pokazała piękne zdjęcia lotnicze fiordów i wybrzeża, a także starego miasta w Nuuk (stolicy), które wygląda raczej jak luźno zabudowana wieś, tylko bez obórek. Ludzie z interioru narzekają, że w Nuuk są korki, bo czasem aż trzy samochody stoją na skrzyżowaniu. Jednak podstawowym transportem między miejscowościami są i tak łodzie, bo dróg jest niewiele. W sklepie muzycznym jest miejsce, można przyjść i sobie grać, wiaty przystankowe są dodatkowo zakotwiczone linami do wielkich bloków betonu, żeby nie porwał ich wiatr. Tubylcy upijają się jednym piwem. Na koniec prelegentka pokazała filmik, jak facet w kajaku robi beczkę (obrót wokół osi poziomej), a ja na to: To po tym jednym piwie?
Koncert wieczorny zaczął się od występu Marcina Gąbki i Wojciecha Grzywny. Pierwszy wykonawca zaśpiewał między innymi balladę o rycerzach, którzy chlali, a w wyniku zbiegu okoliczności naród i tak uznał ich za bohaterów. Treściowo i, że tak powiem, życiowo była całkiem niezła, ale te rymy!
I oto rycerze, ściągnąwszy pancerze,
Szorują patelnie i myją talerze

Wartownik chrapie, opierając się na łokciach,
a piwo spływa mu po brodzie i paznokciach

Rafał Dominik nie dotarł na festiwal, ponieważ, w odróżnieniu od Lubelszczyzny, w Bieszczadach zapanowała prawdziwa zima. Lubelski poeta Andrzej Samborski odczytał krótkie opowiadania z jego książki Opowieści z Siekierezady. Aktywne śledztwo dotyczyło tego, że jeden wieśniak pobił drugiego za skradzioną wiertarkę. Tryumf życia opisywał bójkę uczestników pogrzebu. Jedyny tekst niezwiązany z mordobiciami to Cennik  o tym, jak Czesiek-mechanik zapytany o cenę usługi długo i z namysłem patrzy w niebo i wymienia bardzo precyzyjną kwotę, np. 688 zł, a narrator komentuje, że na pewno naprawa jest tyle warta, skoro cena pochodzi od samego Boga.
[image: ]
Pomiędzy opowiadaniami usłyszeliśmy kolejne anegdoty utrzymane w knajpianych klimatach, na przykład o dziewięciu pustych stołkach przy barze na cześć tych, których już nie ma, albo o tym, jak trudno jest rzucić alkohol, kiedy turyści chętnie stawiają kolejkę w zamian za opowieści. Pomiędzy tekstami Arek Zawiliński wykonywał piosenki o tęsknocie za wolnością. W jednej była opisana jako suka, którą ściga siwy pies z Tennessee, czyli podmiot liryczny; w drugiej bohaterowi zwidywał się siwy koń, uciekający z kieratu w momencie jego śmierci. 
Potem mieli jeszcze wystąpić Jolanta Sip i Michał Iwanek, ale już nie dotrwałam  pokonało mnie nagłośnienie, sprawiające, że z harmonijki ustnej robił się wizg szlifierki, zaś słowa piosenek dawało się zrozumieć tylko z trudem i przy wielkim skupieniu. A szkoda, bo impreza była nadzwyczaj udana.
Z kapowniczka Achiki
Andrzej: Perfect napisał kiedyś taką piosenkę i ona zupełnie nie jest podobna.
Andrzej (spogląda na półkę): Jest taka książka Wynajmij sobie chłopaka
Dziewczyna z widowni: Za ile?
Andrzej: No właśnie, nie piszą, za ile ta książka.
Andrzej (końcowy akord): Koniec.
Achika: Piosenki czy występu?
Andrzej: Piosenki. Która była wstępem do innej piosenki, na razie nie wiem, jakiej, proces myślowy trwa, bęben maszyny losującej jest pusty
Andrzej: Obława Jacka Kaczmarskiego jest jego najsłynniejszą piosenką, ale jest zerżnięta z Wysockiego, więc tak naprawdę nie jest jego.
Achika: Nie, najsłynniejszą piosenką Kaczmarskiego są Mury. Które też nie są jego.
Józek: Mnie jest dwóch  ja i mój brzuch.
Józek opowiada, jak w Cisnej na ulicy w zimie spotkał wilka.
Andrzej: Nie zjadł cię. Byle czego nie je.
Józek: Ale ja wtedy byłem chudszy!
Piosenka Jurija Kukina Za mgłą tłum. Dominik Księski.
Józek: Najbardziej podoba mi się ten kawałek o niespłacaniu długów.
Andrzej: A mnie nie, bo wisisz mi stówę.
Józek: Jaką stówę, trzy dychy za flaszkę!
Achika: Procenty nalicza.
Andrzej: Właśnie. To było 40%.
Józek: Jak po raz pierwszy pojechałem w Bieszczady, to miałem dwie dychy w kieszeni i niezły wojskowy kompas. Wakacje trwały do listopada, wróciłem z dwoma tysiącami.
Ktoś: Za kompas.
Józek: Wymieniłam kompas na wykrywacz metali i dalej jakoś poszło.
Pani prowadząca: W pana wierszach odnajduję postaci z literatury starosłowiańskiej 
Pani prowadząca: Proszę państwa, poeta ma ze sobą tomiki
Andrzej (znacząco): A chciałby nie mieć.
Józek występował kiedyś w zespole o nazwie Zawiani. Na jakimś koncercie ich zapowiedzieli: A teraz zespół Pijani przepraszam, Zawiani. Ale to kwestia dwóch godzin.
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  Filmowe wariacje, cz. 3

  Jacek Rosiak

  
  

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

Strona variArt: Jacek Rosiak.
Strona facebook: Jacek Rosiak.
• • •
[image: Jacek Rosiak, Blade Runner, 2016 (cykl: Filmowe wariacje)]
Jacek Rosiak, Blade Runner, 2016 (cykl: Filmowe wariacje)
Łowca androidów (Blade Runner), 1982
reżyseria: Ridley Scott



[image: Jacek Rosiak, Blue velvet, 2016 (cykl: Filmowe wariacje)]
Jacek Rosiak, Blue velvet, 2016 (cykl: Filmowe wariacje)
Blue Velvet (Blue Velvet), 1986
reżyseria: David Lynch
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Jacek Rosiak, Das Cabinet des Dr. Caligari, 2016 (cykl: Filmowe wariacje)
Gabinet doktora Caligari (Das Cabinet des Dr. Caligari), 1920
reżyseria: Robert Wiene
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Jacek Rosiak, Gia, 2016 (cykl: Filmowe wariacje)
Gia (Gia), 1998
reżyseria: Michael Cristofer
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Jacek Rosiak, The Crow, 2016 (cykl: Filmowe wariacje)
Kruk (The Crow), 1965
reżyseria: Alex Proyas
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Jacek Rosiak, The Shawshank Redemption, 2016 (cykl: Filmowe wariacje)
Skazani na Shawshank (The Shawshank Redemption), 1994
reżyseria: Frank Darabont
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Jacek Rosiak, The Shining, 2016 (cykl: Filmowe wariacje)
Lśnienie (The Shining), 1980
reżyseria: Stanley Kubrick
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Jacek Rosiak, IT, 2017 (cykl: Filmowe wariacje)
To (It), 1990
reżyseria: Tommy Lee Wallace



[image: Jacek Rosiak, Millennium_1, 2017 (cykl: Filmowe wariacje)]
Jacek Rosiak, Millennium_1, 2017 (cykl: Filmowe wariacje)
Millennium: Mężczyźni, którzy nienawidzą kobiet (Män som hatar kvinnor), 2009
reżyseria: Niels Arden Oplev
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Jacek Rosiak, Sekretne okno, 2017 (cykl: Filmowe wariacje)
Sekretne okno (Secret Window), 2004
reżyseria: David Koepp
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Jacek Rosiak, Zycie Adeli, 2017 (cykl: Filmowe wariacje)
Życie Adeli (La Vie dAdele  chapitre 1 & 2), 2013
reżyseria: Abdellatif Kechiche
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Jacek Rosiak, Ci wspaniali mężczyźni w swych latających maszynach, 2018 (cykl: Filmowe wariacje)
Ci wspaniali mężczyźni w swych latających maszynach (Those Magnificent Men in Their Flying Machines, or How I Flew from London to Paris in 25 hours 11 minutes), 1965
reżyseria: Ken Annakin
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  Jeźdźcy i wędrowcy, cz. 3

  Agnieszka Achika Szady

  
  

  
  W kolejnej odsłonie Jeźdźców i wędrowców większe urozmaicenie techniczne: olej, akryl i akwarela.
[image: Agnieszka Achika Szady, Bo największe szczęście w świecie]
Agnieszka Achika Szady, Bo największe szczęście w świecie
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Agnieszka Achika Szady, Długa przejażdżka



[image: Agnieszka Achika Szady, Jesienni jeźdźcy]
Agnieszka Achika Szady, Jesienni jeźdźcy
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Agnieszka Achika Szady, Konny spacerek
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Agnieszka Achika Szady, Odjazd
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Agnieszka Achika Szady, Sielskie dzieciństwo
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Agnieszka Achika Szady, Widziane z siodła
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Agnieszka Achika Szady, Wrzosowisko
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  Symetria asymetryczna, cz. 95

  Adam Kordaś

  
  

  
  


[image: Adam Kordaś, Arrows of Destiny]
Adam Kordaś, Arrows of Destiny
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Adam Kordaś, Grabbing the Threat
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Adam Kordaś, Here and There
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Adam Kordaś, In Touch
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Adam Kordaś, More Equal
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Adam Kordaś, Ram
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Adam Kordaś, Shaft
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Adam Kordaś, Weakness
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  Redakcja


  

  Archiwa magazynu Esensja

  

  
  

  
  Radzimy, by w miejscu docelowym zachowywać kolejne (zwłaszcza starsze) numery magazynu Esensja w następującej uporządkowanej hierarchii: ROK_WYDANIA/NUMER_WYDANIA (czyli: 2000/01, 2000/02, 2000/03, 2001/01 i tak dalej)  co pozwala na bezawaryjne korzystanie z linków wewnątrzesensyjnych (przenoszących do wcześniejszych numerów pisma).
	Rok 2020
		marzec
Wersja online

Wersje offline:
Heavy (21 MB)
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Light (1,3 MB)
[image: zip light]
ePUB (3,8 MB)
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	styczeń-luty
Wersja online

Wersje offline:
Heavy (40 MB)
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Light (1,9 MB)
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ePUB (7,5 MB)
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lata wcześniejsze dostępne na następnej stronie
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  Drogi Potencjalny Autorze!

  

  
  

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

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

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

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

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


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

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

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

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

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


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


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


Grafika
Wojciech Gołąbowski (kierownik działu), Magda Jurowicz, Adam Kordaś, Łukasz Matuszek, Joanna Słupek
Dział korekty
Krzysztof Wójcikiewicz (kierownik działu), Kira Leśków, Dorota Myszka
Dział Public Relations
Magda Jurowicz (kierownik działu), Miłosz Cybowski, Agata Hanak, Jacek Jaciubek, Joanna Kapica-Curzytek
Dział techniczny
Wojciech Gołąbowski, Tomasz Kujawski, Joanna JoAsia Słupek
Współpracownicy
Olga Dąbrowska, Andrzej Gastar Diaczuk, Piotr Grabcu Grabiec, Tomasz Kontny, Rafał Kulik, Robert Łada, Rafał Maćkowski, Agnieszka Majchrzak, Piotr sabat Niemkiewicz, Wojciech Orliński, Joanna Petruczenko, Tomasz Sidorkiewicz, Szymon Sokół, Artur Wawrzaszek, Tomasz Witas, Mirosław Zucholl
Oryginalną szatę graficzną The VALETZ Magazine, jak również Framzety zaprojektował flEa. Przygotowane przez niego skrypty, odpowiednio zmodyfikowane, są stosowane do dziś do tworzenia numerów Esensji.
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