
    
      
        
      

    

  
  
  

  Nominacje do Śląkfy za rok 2019

  

  
  

  
  Śląski Klub Fantastyki ogłosił nominacje do Śląkf za rok 2019. Zapraszamy do lektury listy nominacji wraz z ich uzasadnieniami.
[image: Śląkfa]
Twórca Roku
Jacek Dehnel
Ale z naszymi umarłymi Jacka Dehnela to książka, która w sposób przewrotny obnaża nasze słabości i lęki. Pozwala złapać dystans i bawiąc, zmusza do refleksji, a te nie zawsze prowadzą do przyjemnych wniosków. Ale z naszymi umarłymi zostaje w czytelniku i zapuszcza korzenie. Można ją odbierać jako zabawną książkę o zombie, ale im bardziej o niej myślimy, tym mniej jest o zombie.
W mojej opinii potrzebujemy treści, które pozwalają nam spojrzeć na nasze wady i uwypuklić je, a Jacek Dehnel robi to wręcz boleśnie dobrze. W mury jednej kamienicy wtłacza cały przekrój społeczeństwa: mamy tam uprzedzenia, skrajne zachowania, ogromne rozczarowanie życiem, drugim człowiekiem i samym sobą, pokazane za pomocą realistycznych, pełnokrwistych postaci. Przypomina, że każda rewolucja zjada własne dzieci, nie sposób też nie zauważyć nawiązania do piosenki Cranberries.
Piękna symbolika, która uderza z ogromną mocą swej aktualności i prawdy.
Agnieszka Włoka

Rafał Mikołajczyk
Od bardzo dawna dziwi mnie, że spośród wielu powieści Lema nikt nie zaadaptował filmowo Niezwyciężonego, który wydaje się wręcz stworzony do takich celów. To praktycznie gotowy scenariusz. Na film najwyraźniej przyjdzie jeszcze poczekać, ale w zeszłym roku dostaliśmy the next best thing  ten prawie gotowy scenariusz został zrealizowany w formie komiksu. Dodajmy od razu, że bardzo udanego. Specyficzne ciemne plansze, interesująca kompozycja, przemyślana grafika  wszystko to sprawia, że Niezwyciężony to jeden z najciekawszych polskich komiksów zeszłego roku. Nawet pewne rozwiązania nieoczekiwane, z których najpoważniejszym jest pewnie daleki od stereotypowych wyobrażeń wygląd tytułowego krążownika, po jakimś czasie przestają razić, jako dobrze wkomponowane w ogólną wizję.
Podjęcie tematu, co do którego każdy fan ma swoje wyobrażenia, wymagało odwagi. Realizacja, jakiej się doczekaliśmy, jest nadzwyczaj udana. Jest to również komiksowy debiut autora  scenarzysty i grafika w jednej osobie. Z tym większą przyjemnością nominuję Rafała Mikołajczyka do nagrody Śląkfa w kategorii Twórcy Roku 2019.
Piotr W. Cholewa

Krzysztof Piskorski
Gdy Krzysztof Piskorski poinformował swoich czytelników, że rezygnuje z pisania na rzecz tworzenia gier planszowych, byłam  co tu ukrywać  zarówno rozczarowana, jak i zdziwiona. Przecież frajda z pisania książki nie może się równać z frajdą tworzenia zwykłej planszówki, prawda? Cóż, nieprawda, bo Tainted Grail ma ze zwykłą planszówką wspólnego tyle, co stary traktor z nowiutkim mercedesem. Scenariusz do tej gry jest bardziej rozbudowany niż niejedna wielotomowa saga, świat ma historię rozpisaną na kilkaset lat, a sama opowieść pełna jest zaskakujących zwrotów akcji i wzruszających, epickich momentów. Pod koniec całkiem dosłownie miałam łzy w oczach, a teraz nie mogę się już doczekać na dodatki. Twórcę Tainted Graila zaś z pełnym przekonaniem nominuję do Śląkfy.
Anna Kańtoch

Radek Rak
Nie zawahałabym się nazwać Radka Raka jednym z największych objawień polskiej fantastyki w ostatnich latach, a może nawet po prostu największym. To autor młody, ale niesamowicie utalentowany. Już pierwsza jego książka była interesująca, a każda kolejna jest coraz lepsza. Zeszłoroczna Baśń o wężowym sercu albo wtóre słowo o Jakóbie Szeli zasługuje na najwyższe laury  to powieść napisana przepięknym językiem, poetyckim i mięsistym zarazem, mądra i oryginalna baśń i niebaśń. W świecie Radka Raka bowiem znaleźć można zarówno magię oraz rusałki, jak i oddany z niesamowitą pieczołowitością krwawy i znojny realizm pierwszej połowy dziewiętnastego wieku. Każdy, kto pozwolił się uwieść temu światu, będzie wiedział, że nominacja do Śląkfy dla Radka Raka jest w pełni zasłużona.
Anna Kańtoch

Wydawca/Promotor Roku
Agencja 5 Żywiołów
(Dastin Wawrzyniak i Dominik Wawrzyniak)
Raz na jakiś czas w fandomowym środowisku pojawia się nowy pomysł  czasem jest to całkowicie nowa idea, a czasem adaptacja czegoś, co po prostu nigdy do nas nie trafiło. W przypadku środowiska larpowego taką nową rzeczą były battle larpy, czyli larpy bitewne. Ten rodzaj popularnej za granicami kraju gry wymaga dużej liczby graczy, sporej przestrzeni oraz trudnych do zorganizowania dużych scen bitewnych.
Dastin i Dominik Wawrzyniakowie jednak nie tylko stworzyli Battle Quest  pierwszy duży larp bitewny w kraju. Zrobili też znacznie więcej: kiedy Battle Quest miał swoja ostatnią edycję w 2019 roku, ruch już działał. Przestrzeń po ich grze zajęły kolejne, stworzone przez nich i przez innych larpy tego rodzaju, gracze formowali się w często duże oddziały, które razem ćwiczyły i razem tworzyły stroje. Rozpoczęli trend, który przetrwał ich własny event  i choćby dlatego należy im się Śląkfa w kategorii Promotor Roku.
Michał Cholewa

Awaken Realms
(Marcin Świerkot i Adrian Komarski)
Awaken Realms to cudowne dziecko polskiej branży rozrywkowej  zaczynali od malowania figurek na zlecenie w garażu, a dziś zbierają na Kickstarterze miliony dolarów na kolejne wysokobudżetowe projekty. W 2019 roku wrocławskie studio wydało swój największy jak dotąd projekt, czyli Tainted Graila: epicką, wielowątkową i wspaniale wydaną grę luźno wzorowaną na legendzie arturiańskiej. Dbałość o warstwę wizualną Tainted Graila jest najwyższej próby, a scenariusz przewyższa niejedną powieść  nie znam żadnej planszówki, która mogłaby się pod tym względem z nim równać.
Jednak Awaken Realms nie spoczywa na laurach. W opracowaniu już są kolejne wysokobudżetowe projekty, a w zeszłym roku ruszyło również Awaken Realms Lite: boczna gałąź firmy wydająca mniejsze i nieco lżejsze gatunkowo, ale równie doskonale zaprojektowane i wydane gry. W zeszłym roku AR Lite wydała Bees, Flick of Faith i Siege Storm: Siege Mode  wszystkie trzy spotkały się z ciepłym przyjęciem odbiorców, a w drodze już czekają kolejne.
Za całokształt zeszłorocznej działalności, ze szczególnym uwzględnieniem Tainted Graila, z przyjemnością nominuję Marcina Świerkota i Adriana Komarskiego z Awaken Realms do tegorocznej Śląkfy.
Krzysztof Wójcikiewicz

Black Monk GamesM
(Michał Lisowski, Jerzy Rzymowski, Daria Pilarczyk)
Black Monk Games działa na rynku wydawniczym gier już od dziewięciu lat i przez ten czas wydało wiele pozycji, które są stałymi bywalcami konwentowych stołów, żeby wymienić choćby grę karcianą Munchkin. 2019 rok był jednak rokiem wyjątkowym  rokiem polskiego wydania Zewu Cthulhu, gry fabularnej osadzonej w świecie H.P. Lovecrafta. Wyjątkowym nie ze względu na samą grę, ale na rozmach, jaki przyjęto. Począwszy od kampanii crowdfundingowej  największej wśród gier RPG w Polsce  przez promocję na konwentach, współpracę z fanami, po ciągle uzupełniane zestawy dodatków i towarzyszących produktów.
Black Monk Games nie tylko doskonale przygotował wydanie systemu, czyniąc z niego wydarzenie w świecie RPG, ale także sprawił, że znów zaczęliśmy z radością czekać na polskie edycje gier. Ze względu na tę radość właśnie uważam, że nominacja w kategorii Promotor Roku wydawnictwu Black Monk Games się należy.
Michał Cholewa

Game Music Festival
(Mariusz Borkowski)
Grom komputerowym, choć przecież są niezwykle silną gałęzią popkultury, rzadko przyznawane jest w pełni zasłużone określenie sztuki  czy to w kategorii opowiadanych historii, czy obrazu albo dźwięku. Idą one tą samą ścieżką, którą niegdyś pokonywało kino: długą i trudną. Game Music Festival z pewnością pozwala im przebyć tę drogę szybciej.
W 2019 roku festiwal już po raz drugi w pełni ukazał ponad 5 tysiącom gości Narodowego Forum Muzyki we Wrocławiu piękno utworów znanych dotychczas jedynie z domowych głośników, przybliżając im fantastyczne światy kreowane na ekranach. Łącząc talent kompozytorów muzyki do gier z możliwościami, jakie daje orkiestra symfoniczna, GameMusic, organizator festiwalu, z pewnością jest w stanie przekonać nawet sceptyków, że to, co być może kojarzą tylko z prostą rozrywką, kryje w sobie prawdziwe piękno i granica sztuki została już w wielu wypadkach dawno przekroczona. Dlatego też bardzo cieszę się, mogąc nominować Mariusza Borkowskiego, redaktora naczelnego GameMusic, do Śląkfy w kategorii Promotor Roku.
Marta Markowska

Tomasz Pindel
Fandom, jak wszyscy doskonale wiemy, jest zjawiskiem wyjątkowym. Od dekad skupia wokół siebie ogromną liczbę kreatywnych ludzi połączonych wspólną pasją, którzy razem tworzą wspaniałe historie. Zawdzięczamy mu więzi na lata i wspaniałe wspomnienia na całe życie. Wielka szkoda więc, że czasem tak mało widać nas z zewnątrz.
Część niewtajemniczonych dalej widzi w nas kosmitów, a fantastykę uważa za gorszy sort kultury, mimo że ta od lat należy do mainstreamu i nawet outsiderzy mają z nią styczność na każdym kroku. Bardzo cieszy mnie zatem, gdy ktoś spoza fandomu widzi jego potencjał. Tomasz Pindel natomiast nie tylko ten potencjał zobaczył, ale również rzetelnie opisał, przybliżając fandom osobom z naszym środowiskiem niezwiązanym. Mam nadzieję, że dzięki takim ludziom jak autor Historii fandomowych nasza społeczność będzie przez ogół lepiej rozumiana i doceniana, jednocześnie przyciągając nowych, niezwykłych fantastów.
Tomasz Pindel idealnie wpisuje się w definicję człowieka, którego można by określić mianem Promotora Roku, tak więc z pełnym zdecydowaniem chciałabym nominować go do Śląkfy.
Julianna Grefkowicz

Prószyński i S-ka
(Maciej Makowski, Elżbieta Kwiatkowska)
Niezmiennie od lat szanuję wydawnictwa, które wydają wartościowe pozycje, doskonale wiedząc, że nie są to bestsellery na miarę 50 twarzy Greya. Jednak są to książki ważne, z którymi polski czytelnik powinien się zapoznać, a dla miłośników tematu to wręcz lektura obowiązkowa.
Dlatego nominuję do Śląkfy wydawnictwo Prószyński Media za dwa cykle: Tolkiena i Ursuli LeGuin. Oba cykle wydawane są w twardej oprawie z przemyślanymi i specjalnie zaprojektowanymi okładkami Piotra Cieślińskiego.
W przypadku Tolkiena ukazały się cenne prace własne i tłumaczenia zredagowane przez jego syna Christophera: Beren i Luthien, Legenda o Sigurdzie i Gudrun, Dzieci Hurina, Upadek Gondolinu, Opowieść o Kullervo, Beowulf, Upadek króla Artura oraz Listy (wydane tym razem zgodnie z tłumaczeniem Marii Skibniewskiej). Część pozycji zawiera przy tym oryginalne teksty angielskie, a niektóre ozdobione są kolorowymi ilustracjami np. Alana Lee.
Natomiast całość twórczości Ursuli K. LeGuin wieńczy nagrodzony Hugo tom Nie ma czasu, czyli teksty internetowe pisarki, które ukazały się krótko przed jej śmiercią.
Elżbieta Gepfert

Warszawskie Targi Fantastyki
(Konrad Maryański)
Każdy, kto kiedykolwiek był na konwencie, musiał zauważyć, jakim powodzeniem cieszy się tam strefa wystawców  miejsce, w którym można kupić różne fantastyczne (dosłownie i w przenośni) cuda, spotkać się ze znajomymi albo zwyczajnie powłóczyć się między straganami i nacieszyć oczy.
Konrad Maryjański również musiał zauważyć tę prawidłowość, bo na Warszawskich Targach Fantastyki to nie strefa wystawców jest dodatkiem do konwentu, lecz odwrotnie  elementy konwentu są dodatkiem do strefy wystawców. Oprócz kupowania i oglądania można więc na WTF-ach także spotkać ulubionych pisarzy, posłuchać koncertu czy przetestować najnowsze gry, zarówno karciane, jak i planszowe. A wszystko to w przepięknym, historycznym Domu Towarowym Braci Jabłkowskich w samym centrum Warszawy. Pomysł genialny w swojej prostocie, a nominacja zasłużona.
Anna Kańtoch

Fan Roku
Jakub Nurzyński
Pomysł nakręcenia fanowskiej wersji Wiedźmina pojawił się w lipcu 2015 roku, a przynajmniej tę datę można przyjąć jako umowną. Produkcja zajęła twórcom (jak widać) dobre kilka lat i ostatecznie pierwsi widzowie mogli obejrzeć Pół wieku poezji później  Alzurs Legacy 7 grudnia 2019 roku. Na facebookowym fanpageu można przeczytać, że Alzurs Legacy to społeczność składająca się z profesjonalnej kadry. Projekt ten powstał na zasadzie non-profit, czyli nikt z grupy nie uzyskał jakichkolwiek korzyści majątkowych. Jak sami twierdzą, kreacja ta była dla nich czymś w rodzaju zaszczytu.
Każdy z artystów biorących udział w tym przedsięwzięciu czuje się mocno związany ze światem wykreowanym przez Sapkowskiego. Siłą rzeczy musiał więc powstać film, który do dziś można oglądać na YouTube. Jako widz śledziłam poczynania grupy niemalże od początku. Kiedy ogłoszono datę premiery, krążyłam pomiędzy komputerem a telefonem. Nie zawiodłam się. Obraz ukazał się niemalże równocześnie z netflixowym Wiedźminem, jednakże chwycił za serce o wiele bardziej. Z ogromną przyjemnością więc wysunęłam propozycję nominacji reżysera Jakuba Nurzyńskiego do tegorocznej Śląkfy.
Katarzyna Szewioła-Nagel

Marcin Alqua Kłak
Marcin Alqua Kłak to osoba bardzo dobrze znana nie tylko członkom polskiego fandomu, lecz także gościom konwentów oraz czytelnikom fantastycznych pism. Zaczynał jako koordynator imprez typowo mangowych. Pisywał do fanzinu Smokopolitan oraz do magazynu DOJI, a kilka lat temu zaczął interesować się fandomem międzynarodowym, o którym szerzej wspomina na swoim blogu Fandom Rover. Na tej platformie można przeczytać wpisy nie tylko w naszym rodzimym języku, ale i po angielsku. W 2017 roku został jednym z organizatorów Worldconu w Helsinkach, na którym dostąpił zaszczytu wręczania jednej z nagród Hugo, a dwa lata później ponownie dołączył do grona organizatorów Worldconu w Dublinie. Dzięki funduszowi fanowskiemu GUFF w roku 2018 wyruszył na podbój Australii. Przez ostatnie lata był chyba najbardziej aktywnym ambasadorem polskiego fandomu, dlatego właśnie nominuję go do tegorocznej Śląkfy.
Katarzyna Szewioła-Nagel

Magdalena Smyczek
Ślakfa ma dostrzegać nie tylko wielkie wydarzenia, ale też ciężką pracę tych, którzy środowisko dopiero budują, a o których często się zapomina. Takimi osobami są pracownicy małych ośrodków, bibliotek czy domów kultury, którzy często przy niewielkim wsparciu wkładają mnóstwo pasji i serca, by do fantastyki zachęcić ludzi jeszcze nie wiedzących, że mogą się nią zainteresować. Taką osobą jest Magdalena Smyczek z Miejskiej Biblioteki Publicznej w Żorach, która olbrzymią pracę, by zorganizować BiblioteCon  Dni Fantastyki, wykonała właściwie sama  zarówno szukając kontaktów, układając program, jak i zdobywając finansowanie. Nie był to może wielki konwent, ale był początkiem. Takie zarzewia są bardzo ważne, to właśnie od nich zaczynają się środowiska.
Dlatego też nominację Magdaleny Smyczek do Śląkfy w kategorii Promotor Roku uważam nie tylko za słuszną, ale i ważną.
Marta Markowska

Piotr Derkacz i Paweł Ostrowski
Nagroda imienia Janusza A. Zajdla istnieje dzięki nieustannemu zaangażowaniu wolontariuszy: fanów fantastyki dokładających starań, by była jak najlepszą formą oceny literatury fantastycznej przez czytelników. W roku 2019 nagroda im. Zajdla zyskała długofalowe wsparcie promocyjne oraz finansowe największego festiwalu fantastyki w Polsce  Pyrkonu.
Wsparcie to było efektem inicjatywy i współpracy Pawła Ostrowskiego, prezesa ZSFP, oraz Piotra Derkacza, prezesa Klubu Fantastyki Druga Era. Nominuję zatem obu z nich do nagrody Śląkfa w kategorii Fan Roku.
Krzysztof Bortel

Tomasz Kozłowski
W widowisku Wciąż patrzą odwiedzamy lovecraftowskie Ulthar  miasteczko, w którym nikomu nie wolno zabić kota. Poznajemy historię Kotów z Ulthar wzbogaconą o odrobinę współczesności w postaci nowych przyjezdnych. A tymczasem koty tańczą  coraz mniej niewinnie, coraz bardziej złowieszczo. W tle zaś toczy się opowieść, od której zahipnotyzowany widz nie odrywa ani uwagi, ani wzroku. Wciąż patrzy.
I właśnie za to  więcej fantastyki w teatrze i grozę, która zyskuje wymiar wizualny bez tracenia na tajemniczości  nominuję do tegorocznej Śląkfy w kategorii Fan Roku Tomasza Kozłowskiego, reżysera i scenarzystę spektaklu. Bo razem z Teatrem Improwizacji i Zespołem NOX udało mu się na chwilę przenieść Koty do naszego wymiaru.
Magdalena Grajcar





Nazwa: Śląkfa
Opis: Śląkfa jest istniejącą od 1984r. nagrodą, przyznawaną przez Śląski Klub Fantastyki. Laureaci wybierani są w trzech kategoriach: Twórca, Wydawca, Fan. Wyboru dokonuje jury, w skład którego wchodzą członkowie zarządu Klubu oraz inne zaproszone osoby. Statuetkę zaprojektował Marian Knobloch.
WWW: Polska strona
  

  
  

  Nominacje do Nagrody im. Janusza A. Zajdla za rok 2019

  

  
  

  
  W sieci ogłoszono nominacje do Nagrody Fandomu Polskiego im. Janusza A. Zajdla za rok 2019.
[image: Nagroda fandomu polskiego im. Janusza A. Zajdla&rsaquo]
Nagroda fandomu polskiego im. Janusza A. Zajdla&rsaquo
Oto tytuły siedmiu powieści i pięciu opowiadań, wśród których uczestnicy Opolconu 2020 w Opolu (o ile niebo nie spadnie nam na głowy) wybiorą zwycięskie utwory.
Powieści
	Marta Kisiel Małe Licho i anioł z kamienia
(Wilga)
	Marta Kisiel Oczy uroczne
(Uroboros)
	Radek Rak Baśń o wężowym sercu albo wtóre słowo o Jakóbie Szeli
(Powergraph)
	Jagna Rolska SeeIT
(Wydawnictwo Dolnośląskie)
	Anna Szumacher Słowodzicielka
(Wydawnictwo Dolnośląskie)
	Magdalena Świerczek-Gryboś Dzieci Burzy
(Alegoria)
	Magdalena Świerczek-Gryboś Openminder 1: Koty
(Sine Qua Non)


Opowiadania
	Dawid Cieśla Na skraju światów
(AMU.NET.100, Wydawnictwo Miejskie Posnania)
	Krzysztof Matkowski Siej kwiaty, zbieraj ogień
(Dragoneza, Fantazmaty)
	Krzysztof Matkowski Słowa, których nie powiem Łucji
(Umieranie to parszywa robota, Fantazmaty)
	Marta Potocka Chomik
(Esensja 5 (CLXXXVII)/2019) ☺
	Krzysztof Rewiuk, Krzysztof Matkowski Dziewczyna z papieru i ognia
(Nowa Fantastyka nr 112019 (446))






  
  
  
  
  Magazyn Esensja - Magazyn Esensja nr 5 (CXCVII) czerwiec 2020
  




  Książki


  Recenzje


  Zabiedzona flota: Nielotny

  Jarosław Loretz

  Jack Campbell Zaginiona flota. Nieulękły
  

  
  Zaginiona flota. Nieulękły Jacka Campbella to wydany już jakiś czas temu pierwszy tom jednego z już kilkunastu cykli gwiezdnych potyczek, jakie zagościły na naszym rynku. Niestety, trudno zaliczyć go do czołówki peletonu.
Ekstrakt: 40%
[image: Zaginiona flota. Nieulękły]
John G. Hemry, tworzący na ogół pod pseudonimem Jack Campbell, zbudował sobie w miarę rozsądne podwaliny cyklu. Jako bohatera obrał byłego dowódcę okrętu, który po utracie jednostki przehibernował stulecie w zagubionej w pustce kosmosu kapsule ratunkowej. Odnaleziony i odmrożony zostaje poinformowany, że jest obecnie ideałem gwiezdnego wojownika. Wszyscy w niego wierzą, wszyscy postępują według jego  wykoślawionych bądź wręcz zmyślonych  zaleceń, i wszyscy oczekują cudu. Bo flota Sojuszu jest teraz osaczona przez przeważające siły Syndykatu i lada moment prawdopodobnie zostanie zmieciona, co skończy się upadkiem całego imperium, pozbawionego siły zbrojnej. Bohater nie dość więc, że musi borykać się z okazywanym na każdym kroku uwielbieniem, w jego odczuciu absolutnie nieuzasadnionym, że ma problemy z dostosowaniem się do zmienionych warunków rzeczywistości, to jeszcze  w wyniku splotu okoliczności  zostaje postawiony na czele całej floty
Początek Nieulękłego jest całkiem ciekawy. Akcja rozpędza się gładko i dynamicznie, bez problemu zasysając uwagę czytelnika i leciutko przyspieszając rytm serca. Ale już za pierwszym zakrętem autor rozstawia przed pędzącą lokomotywą akcji ceglany mur. Ten mur nazywa się taktyka gwiezdnego boju. Proza, jak dotąd w miarę prawidłowo się rozwijająca, choć lekko Resnickująca (uwagami na ogół wymienia się z szacunkiem, ogłasza się słuszność cudzych uwag, rozmawia się uprzedzająco grzecznie i używa bardzo logicznych argumentów, unikając przy tym najmniejszych wzburzeń emocjonalnych), skacze nagle na główkę w krainę różowych słoni, tęczowych piłek i brokatowych wampirów.
Otóż  zgodnie z podanymi regułami  najpierw wódz gwiezdnej floty komunikuje rozkaz na wirtualnej odprawie. Zaraz potem następuje dyskusja. Tworzą się koterie. Wybuchają spory. Już w zasadzie w trakcie bitwy, bo przecież wróg nie czeka na zakończenie procedury decyzyjnej. Gdy oficerowie przypadkiem dojdą do konsensusu  co zdaje się być raczej niemożliwe w takich realiach  to na widok floty przeciwnika i tak WSZYSCY ruszają ile fabryka dała, byle tylko pierwszemu wpaść na wroga i dać mu łomot. Bez zastanowienia, bez szyku, bez sensu. To ja się zapytowywuję: JAK ONI WYTRWALI TE STO LAT WOJNY? Jakim cudem wróg nie rozniósł im przez ten czas kompletu floty i nie podbił planet, skoro ich cała taktyka to huzia na józia i wystarczy ustawić na trasie trochę niespodzianek, żeby spokojnie dotłuc pozostałe resztki? Cóż to za piramidalną bzdurę sobie Hemry wymyślił? Żeby było ciekawiej  wróg stosuje identyczną taktykę. Bo tak. Bo, jak rozumiem, ludzi z inteligencją powyżej progu owczarka niemieckiego wymiotło po obu stronach do szczętu w poprzednich bitwach i teraz wszyscy używają statków jak bardziej skomplikowanej wersji maczug.
Ale oczywiście nie tylko bzdurna taktyka jest problemem. Problemem jest też sam bohater. Mamy wojnę praktycznie totalną, o dominację w kosmosie, ale nasz gieroj  dowódca całej floty  drży, że podczas ostrzału orbitalnej bazy mógłby ucierpieć któryś z cywili na planecie poniżej. Mamy niebezpieczny wrogi okręt na kursie, ale smutek ogarnia bohatera, że dzielna obca załoga zaraz zginie i nikogo nie uda się uratować. Po czym okazuje się, że przez sto lat wojny w jakiś sposób zrezygnowano na przykład z brania jeńców i obecnie przejętą jednostkę szabruje się z przydatnego sprzętu, a następnie wysadza. Z załogą w środku. Czemu więc członkowie załóg byli zszokowani, gdy wróg rozwalił udającą się na negocjacje pokojowe admiralicję? Przecież olewanie jakichkolwiek zasad to w tym świecie standard. Czy w takim razie okrętami latają wyłącznie samobójcy, którzy mustrują się na pewną, rychłą śmierć? Bo przy takiej taktyce, i tak różowych perspektywach w przypadku przegranej, szanse na przeżycie byle starcia są na poziomie pomijalnego błędu statystycznego. A przecież jeszcze gdzieś tam jest mowa o jakimś honorze i hipotetycznym łamaniu prawa wojennego. Jakiego, skoro proceder trwa od lat, i jest powszechnie akceptowany?
Wszystko to zaś zalewa miałka pulpa fabularna. Dialogi są krojone od sztancy, bez ikry, z silnym ugrzecznieniem i często bolesną naiwnością, a do tego popstrzone są wielkimi, szumnymi słowami, nie mającymi przełożenia na rzeczywistość. Te wszystkie potworne, druzgocące, imponujące, przerażające robią z kwestii dialogowych co najwyżej pretensjonalną bufonadę. I to ciągłe okazywanie zaufania i dziękowanie za okazanie zaufania. Wszystko zaś po to, by podkreślić, że nasz bohater  odmrożony po stuletniej hibernacji i wychowany na starych, dobrych zasadach  jest inteligentny, szlachetny i wyrozumiały, podczas gdy jego oponenci prędzej czy później wychodzą na skarlałych intelektualnie prostaków i durniów. A to nie wszystko. Jest jeszcze prymitywna psychologia postaci, śmiesznie dęte pozy i wyczuwalny absmaczek fabularnych szwów rodem z marnych powieści młodzieżowych, w których co jakiś czas trzeba wykładać mniej pojętnym czytelnikom absolutne oczywistości i rozdzielać jaskrawą granicą tych dobrych od złych.
Nieulękłego traktuję więc jako swój pierwszy, i zarazem ostatni kontakt z prozą Campbella. Nie widzę sensu czytania kolejnych tomów  już jedenastu po polsku![bookmark: a1]1)  skoro autor niezbyt poważnie traktuje czytelnika, serwując mu space operę na poziomie schyłkowego Resnicka, szorującego po literackim dnie serią Starship. Jeśli jednak ktoś poszukuje bardzo, ale to bardzo niewymagającej, szybko się czytającej militarystycznej rąbanki kosmicznej, i nie przeszkadza mu wdepnięcie w przeżutą do cna gumę, która na kolejnych kilka tysięcy stron przylepi mu się do czytelniczego buta, to proszę bardzo  droga wolna. W końcu z jakiejś przyczyny Fabryka Słów ciągle wydaje Campbella, a spora liczba czytelników nieustannie komplementuje nowe odsłony dramatu

[bookmark: a1t]1) Oprócz sześciu części Zaginionej floty w skład cyklu wchodzi jeszcze odpryskowy pięcioksiąg Przestrzeń zewnętrzna, którego ostatnia część wyszła po polsku dosłownie dwa miesiące temu. Naturalnie Hemry/Campbell nie spoczął na laurach i do ewentualnego przetłumaczenia został jeszcze czterotomowy cykl The Lost Stars, rozgrywający się w przestrzeni Syndykatu, oraz trzytomowy, prequelowy The Genesis Fleet.
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  PRL w kryminale:Chirurgiczna precyzja imiędzynarodowi szpiedzy

  Sebastian Chosiński

  Zygmunt Zeydler-Zborowski Szantaż
  

  
  Szantażem Zygmunt Zeydler-Zborowski powrócił na łamy Kuriera Polskiego. Kolejna jego powieść kryminalna  dziewiąta w jakiej pojawia się Stefan Downar (wciąż w randze kapitana)  opowiada o skomplikowanych losach warszawskiego chirurga Pawła Szrota, któremu nagle zawodowe i rodzinne szczęście rozpada się jak domek z kart. I oczywiście nie ma w tym żadnego przypadku.
Ekstrakt: 70%
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Po krótkim skoku w bok, który nie okazał się jeszcze transferem definitywnym, na łamy Expressu Wieczornego (gdzie Zygmunt Zeydler-Zborowski opublikował kryminał Dr Orłowski prowadzi śledztwo, będący jedną z jego najlepszych powieści milicyjnych), późną jesienią 1963 roku pisarz wrócił do składu Kuriera Polskiego, by oddać w ręce jego czytelników swego kolejnego gazetowca. Szantaż zadebiutował w numerze 279 czasopisma i ukazywał się nieprzerwanie aż do numeru 51 z następnego roku; potem tradycyjnie przedrukował go Ilustrowany Kurier Polski. Ale tym razem to wcale nie był koniec; wkrótce historia ta pojawiła się także w innych pismach o zasięgu regionalnym  w Dzienniku Łódzkim, Głosie Olsztyńskim i Głosie Koszalińskim (1964) oraz Dzienniku Zachodnim (1965). I chociaż w czasie, kiedy została napisana, nie doczekała się wydania książkowego (jak miało to miejsce w przypadku Czarnego mercedesa czy Akcji Rudolf), to jednak miała szansę trafić do nadzwyczaj szerokiego grona wielbicieli dzieł detektywistycznych.
Współcześni czytelnicy peerelowskich kryminałów poznali ją z edycji Wydawnictwa Wielki Sen, który przypomniał powieść Zeydlera-Zborowskiego po prawie półwieczu od powstania. Jej główną postacią jest ceniony warszawski chirurg Paweł Szrot. Wydaje się, że w życiu ma wszystko, o czym tylko zamarzył. Jego żoną jest pracująca jako adwokat piękna (innych kobiet w powieściach o Stefanie Downarze praktycznie nie ma) Anna; w miejscu pracy jest ceniony zarówno przez pacjentów, jak i przełożonych (o jego sukcesach wiele mówi też zazdrość kolegów), ba! profesor Suchański  dyrektor kliniki  planuje nawet wydelegować go na zjazd chirurgów do Waszyngtonu. Trudno sobie wyobrazić większą sielankę. A jednak pewnego dnia, jak za dotknięciem czarodziejskiej różdżki, trzymanej przez wyjątkowo wredną wiedźmę, wszystko się zmienia i zaczyna iść ku gorszemu. Na stole operacyjnym umiera pacjent. 
Niby nic nadzwyczajnego, tym bardziej że jego stan  z uwagi na zaawansowany nowotwór  i tak był terminalny. Nikt, poza Szrotem, nie chciał podjąć się zabiegu, bo nikt nie wierzył w to, że da mu się jeszcze jakoś pomóc. Mimo to wydarzenie to wpływa na samopoczucie chirurga i wytrąca go z równowagi psychicznej. Wraca do niej po następnej operacji  wycięciu wyrostka robaczkowego znanemu dziennikarzowi Filipowi Warzyckiemu. Wszystko przebiega zgodnie z planem i rutyną, a jednak w nocy żurnalista umiera. Choć nic  absolutnie nic!  nie zagrażało jego życiu. A potem dzieje się tak z kolejnymi pacjentami Szrota. Czarę goryczy przelewa śmierć nastoletniej Krystyny, siostrzenicy jego żony, u której Paweł operował przepuklinę. Sekcje zwłok nie wykazują niczego nadzwyczajnego, nie ma więc podstaw, aby uznać te niespodziewane zgony za morderstwa. Z drugiej strony nie ma też żadnych powodów podejrzewać chirurga o błędy lekarskie, zwłaszcza że po odzyskaniu przytomności pacjenci czuli się dobrze i nic nie zapowiadało tragedii.
Przyznacie, że po takich przeżyciach można się załamać? A to jeszcze nie wszystko! Na to nakładają się problemy w relacjach osobistych. Mąż znajomej Szrota z pracy, profesor Karol Mokrzycki, oskarża Pawła o romans z Joanną. Owszem, kiedyś łączył ich przelotny flirt, ale kiedy lekarz poznał Annę, przestał umizgiwać się do koleżanki po fachu. Jakby tego było mało, w czasie nocnego dyżuru jedna z pielęgniarek, siostra Elżbieta, w niecodzienny sposób wyznaje chirurgowi miłość, a gdy ten odrzuca jej awanse, następnego dnia przed profesorem Suchańskim oskarża go o molestowanie seksualne. Jakby tego było mało, Szrot daje się też wciągnąć w dziwną relację z piękną (a nie mówiłem!) nieznajomą poznaną przypadkowo w kinie. Pamiątką po miłym wieczorze spędzonym w jej towarzystwie jest kompromitujące Pawła zdjęcie, za odzyskanie którego musi zapłacić niebagatelną kwotę. Jak ją zdobyć? Jedyną nadzieją wydaje się znajomy z dawnych lat, Marian Krasiewicz  klasyczny niebieski ptak, któremu nigdy nie brakuje pieniędzy i który niechętnie zdradza znajomym, skąd je bierze.
Trzeba przyznać, że tym razem Zeydler-Zborowski nieźle przeczołgał swego bohatera. Autor zrobił naprawdę sporo, aby zrzucić Szrota z piedestału na samo dno. Było mu to jednak potrzebne, aby uwiarygodnić późniejszy rozwój wydarzeń. Po wszystkich niepowodzeniach w klinice i złej atmosferze narosłej wokół niego, Paweł musi opuścić swoje dotychczasowe miejsce pracy. W tej trudnej sytuacji z pomocą przychodzi mu Joanna, która przez przyjaciela męża, pułkownika Łukańskiego, znajduje mu nowe zatrudnienie  w znajdującym się pod skrzydłami Ministerstwa Obrony Narodowej Instytucie Medycyny Wojskowej. Od tego momentu Szrot zajmuje się głównie pracą naukową, niezwykle odpowiedzialną i ważną dla obronności państwa. Wydaje mu się nawet, że stare problemy odeszły w niepamięć wraz z pożegnaniem się z kliniką. Ale nic z tych rzeczy! Lekarzem zaczynają teraz interesować się inni ludzie  i na dodatek mają na niego haka!
Z biegiem czasu w narrację klasyczną dla kryminału Zeydler-Zborowski wpisuje wątek szpiegowski, co nie jest dla niego niczym nowym, ponieważ po raz pierwszy zrobił to już pięć lat wcześniej w Szlafroku barona Boysta. Wtedy też, obok Stefana Downara, na arenie wydarzeń pojawił się oficer kontrwywiadu Jan Stasiak. Teraz jest okazja, aby sięgnąć po niego po raz trzeci (drugi raz był przy okazji Akcji Rudolf). Major Stasiak (zauważcie, że awansował!) znajduje się właśnie na tropie międzynarodowej siatki, która oprócz handlu narkotykami zajmuje się także wyciąganiem tajemnic wojskowych Polski Ludowej. Im bardziej zagłębia się w sprawę, tym znajduje się bliżej dochodzenia, które właśnie prowadzi kapitan Downar. Kluczem do połączenia obu spraw okazuje się pewna fotografia, która przez absolutny przypadek trafia w ręce znajomego Szrotów, porucznika MO Tadeusza Zielińskiego. Ten z kolei przekazuje ją później Downarowi, a Stasiak dostrzega na niej W każdym razie historia zatacza koło i wraca do punktu wyjścia.
Nie ma zresztą co ukrywać, że Zeydler-Zborowski nieźle ją zagmatwał. Zależało mu jednak na wiarygodności, więc przyłożył się do tego, aby intryga miała odpowiedni rozmach. Momentami można wprawdzie odnieść wrażenie, że przedobrzył, ale przynajmniej wszystko logicznie poukładał. Wątki się ostatecznie zazębiają i chociaż trochę nazbyt melodramatyczny finał psuje całość, nie można pisarzowi zarzucić, że coś zaniedbał. Pewne skróty fabularne stały się niezbędne, aby każdy fragment układanki trafił ostatecznie na swoje miejsce. Szantaż czyta się więc z zainteresowaniem, bo i główny bohater jest z krwi i kości, i tropiący przestępców stróże prawa częściej mają pod górkę niż z górki. Szrot, nie ułatwiając tym pracy ani Downarowi, ani Stasiakowi, kręci i kluczy na potęgę, starając się tym samym dość rozpaczliwie ratować skórę. Gdzieś tam w tle pojawia się sugestia, że przecież gdyby zaufał ludowej sprawiedliwości i od razu poszedł po pomoc do Milicji Obywatelskiej, wielu nieprzyjemności mógłby uniknąć, ale na szczęście wyrażona wprost nie pada. Zygmunt Zeydler-Zborowski był na to zbyt inteligentnym pisarzem.
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  Trzecia część człowieka Krzysztofa Matkowskiego to tekst, który ma szansę trafić i do czytelników lubiących ambitniejszą fantastykę, i do tych, którzy szukają w głównym nurcie prozy eksplorującej pogranicza między tym, co realne, a tym, co wymyka się racjonalnemu poznaniu.
UWAGA: recenzja zawiera niewielkie spojlery
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Na początek krótka i jasna deklaracja tego, czego się można spodziewać po tej recenzji. To jest, dla mnie, jak na razie absolutnie najciekawsza polska powieść roku 2020. I, jak łatwo zauważyć, nie napisałam fantastyczna powieść, przymiotnik tu akurat kompletnie zbędny: mam wrażenie, że debiutancka książka Krzysztofa Matkowskiego Trzecia część człowieka może powinna była ukazać się, tak naprawdę, w głównonurtowym wydawnictwie: to jest tekst dokładnie taki, jaki ma szansę trafić i do czytelników lubiących ambitniejszą, artystyczną fantastykę, i do tych, którzy nie obawiają się szukać w głównym nurcie fikcji pokrętnej, poszukującej, eksplorującej pogranicza między tym, co realne, a tym, co wymyka się racjonalnemu poznaniu.

Prymarnie, na poziomie fabularnym, w centrum powieści Matkowskiego jest koncept częściej kojarzony z komedią niż z bardziej dramatycznymi fabułami: co by było, gdyby człowiek mógł się rozdwoić, a nawet  roztroić? Nie wybierać  to życie, ta dziewczyna, ten zawód, ta pasja  tylko łapać, pełnymi garściami, wszystko równie intensywnie? Żyć za trzech, nie za jednego? Mieć siedemdziesiąt dwie godziny na dobę? Klasyka komedii lubi posługiwać się takim i podobnymi (nieznany brat bliźniak) rozwiązaniami do budowania żartów opartych na niekończącym się qui pro quo. Matkowski pisze nam psychologiczny dramat, przyprawiony, powiedziałabym, chwilami lekko atmosferą thrillera.
Powieść Matkowskiego jest przede wszystkim tekstem psychologicznym, skupionym na ludziach i ich reakcjach. Podobnie jak w swoich wcześniejszych opowiadaniach, autor posługuje się konwencją fantastyczną, żeby opowiedzieć o człowieku. W centrum jego powieści nie stoi przygoda czy koncept fantastyczny, tylko pytanie: jaka jest cena za spełnienie marzeń? Kim się stajemy, ograniczając się i  nie oszukujmy się  dorastając, a kim, jeżeli tego odmówimy? Jakich ludzi z nas to robi? W historii Damiana i jego dwóch pozostałych jaźni, Adama i Mateusza, te kwestie powracają cały czas i nie jest tak, że doczekują się łatwych odpowiedzi. Drugim centralnym problemem wydaje się tu być tożsamość. Co nas tworzy? Gdzie w tym kłębku sprzecznych pragnień, chęci i pożądań, jestem ja? I czy da się odciąć od części siebie i zachować integralność bycia-sobą? Pobrzmiewa tu jeszcze echo pytań o relację człowieka z Bogiem, o naturę jednostki i jej duszy. Damian  stając się Damianem-Adamem-Mateuszem, w trójcy jednym, umierając i zmartwychwstając, rzuca swoiste wyzwaniu Bogu i jest tego, czego dowodzi scena pierwszej próby przemiany, doskonale świadomy. Pytanie, jak to się dla niego skończy  a jak się może skończyć, literatura fantastyczna odpowiada już od czasów Frankensteina.
To wszystko brzmi jak bardzo poważne etyczno-filozoficzne i psychologiczne pytania  ale drugą stroną tekstu Matkowskiego jest jego strona fantastyczna. Autor z literatury fantastycznej wyrósł, ma w niej dorobek i pisać ją potrafi znakomicie  i to widać również w Trzeciej części. Scena przemiany bohatera, jej wcześniejsza nieudana próba, momenty wspomnień poprzednich śmierci i budzenia się po nich  w tych fragmentach znać autora świadomego konwencji fantastycznej, lubiącego ją i posługującego się nią z wprawą. To są świetne sceny, napisane z napięciem, niezwykle obrazowe, subtelnie ewokujące nastrój grozy i niesamowitości. Swoistym kontrapunktem jest tu zanurzenie fabuły w codzienności naszych czasów, w małym realizmie imion, miejsc, popkulturowych odniesień, skojarzeń z tu i teraz, budujących fundament fabuły.
Trzecia część człowieka zyskuje także dzięki wiarygodnie napisanym postaciom  zarówno męskim, jak i kobiecym. Matkowski ma, co widać po tym tekście, wyczucie tak do tego, jak czynić swoje postacie emocjonalnie i psychologicznie wiarygodnymi, jak i do tego, jak je sprzedawać czytelnikowi. To jest w większym stopniu książka o mężczyznach, niż o kobietach, może dlatego na pierwszy plan wybijają się wizerunki kolejnych pokoleń rodziny Kotów: Damiana-Adama-Mateusza, jego ojca oraz dziadka  istniejącego w tle, ale kluczowego dla całej historii. Bohaterki, ważne i subtelnie scharakteryzowane, pełnią tu jednak role przede wszystkim zwierciadeł, w których odbijają się decyzje ojców, synów, mężów, kochanków. Co robić w sytuacji, w której masz trzech jedynych synów, albo kiedy człowiek, którego kochasz, jest jedną trzecią siebie? Zamknąć oczy i iść przez życie, nie widząc? Otwierać je innym? Co jest w tej sytuacji zdradą, co wiernością, co troską o ukochaną osobę i wyborem jej dobra? Matkowski ma duże zrozumienie dla ludzkiej natury, dla związków i emocji; potrafi je opisać w sposób wiarygodny i przekonujący, bez melodramatu, ale to nie znaczy  bez emocji, łapiących czytelnika z nagła za gardło.
Kluczem jednak do wrażenia, jakie ta powieść na mnie wywarła  cały dzień z książką, nie wstałam, póki nie skończyłam  jest to, jak Matkowski panuje nad językiem. Chodzi nie tylko o urodę jego fraz  choć zdania takie, jak gniew wylał się z ciała, obwiązał ręce, nogi, głowę, uczynił z niego marionetkę, po czym uniósł pięść do ciosu zostały ze mną po lekturze. Chodzi przede wszystkim o to, jak giętkim tworzywem do prowadzenia narracji, do czynienia fabuły wiarygodną, a postaci  prawdziwymi jest dla Matkowskiego polszczyzna. Jego styl jest precyzyjny, gdzie trzeba oszczędny, gdzie to konieczne  impresyjny i poetycki. Tekst budowany jest wokół kilku stale przewijających się metafor i konceptów: Damian Kot jako kot, lekko groteskowy obraz rozbryźniętej na szybie auta po wypadku pizzy z pierwszej sceny powieści, zapętlanie, dzielenie i łączenie. Autor nie boi się skrótu, nie boi kreowania jednych opisów paroma słowami, a obsesyjnego skupiania się na innych  porównajcie sobie napisaną paroma krótkimi zdaniami scenę tego, co się dzieje z synem bohatera, kiedy zostaje z ojcem sam w domu po wyjściu matki na przyjęcie, scenę emocjonalnie dręczącą, a dla fabuły ważną w przewrotny sposób, z długim, niespiesznym opisem pierwszego spotkania Damiana z Tadeuszem, drugą wersją dziadka. Za każdym razem decyzje i strategie literackie autora wydają się przemyślane, konsekwentnie używane do kreowania dusznego, niepokojącego nastroju powieści.
Polskiej literatury czytam sporo, zarówno tej gatunkowej, jak i bardziej głównonurtowej beletrystyki, ale rzadko spotykam w niej nowego autora o takim potencjale. Jeżeli za parę lat Krzysztof Matkowski nie będzie miał w dorobku kilku nominacji do poważnych nagród fantastycznych i przynajmniej takiego uznania mainstreamu, jakim cieszą się Wit Szostak czy Jakub Małecki albo Szczepan Twardoch, to będę bardzo zdziwiona i rozczarowana.
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  Mała Esensja:Cudze chwalicie, swego nie znacie

  Marcin Mroziuk

  Agnieszka Stelmaszyk Sekret Wielkiego Mistrza
  

  
  Już pod koniec poprzedniego tomu Kronik Archeo pojawiła się zapowiedź tego, że kolejną tajemnicę młodzi bohaterowie cały czas mieli pod samym nosem. Punktem wyjścia fabuły Sekretu Wielkiego Mistrza jest bowiem odkrycie starego dokumentu w zamku w Zalesiu Królewskim. I jak łatwo się domyślić, okaże się on kluczem do ukrytego skarbu, który spróbuje odszukać oczywiście dobrze nam znana piątka przyjaciół.
Ekstrakt: 70%
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Chociaż tym razem większość wydarzeń rozgrywa się w Polsce, to na początku lądujemy w amazońskiej dżungli. Spotykamy tam pewną kobietę, która podążając śladami Percyego Harrisona Fawcetta, ma nadzieję odnaleźć mityczne El Dorado. Ale to przecież nie poszukiwania zaginionego złotego miasta będą tematem Sekretu Wielkiego Mistrza, więc czemu obserwujemy coś, co dzieje się w Brazylii? Otóż okazuje się, że podróżniczka w wyniku dziwnego zbiegu okoliczności wchodzi w posiadanie pewnej mapy, którą niezbyt roztropnie ukrył tamtejszy niezbyt uczciwy biznesmen Antonio Silva. Oczywiście ten właściciel nielegalnych kopalni złota będzie próbować odzyskać mapę  szczególnie że miał ją przekazać pewnym tajemniczym przybyszom ze Starego Kontynentu.
Gwoli uczciwości należy stwierdzić, że w tym momencie Agnieszka Stelmaszyk wymaga od czytelników niezwracania uwagi na pewne niedociągnięcia w konstrukcji fabuły. Nawet pal licho, czemu Antonio Silva miałby deponować cenny pakunek u indiańskiego wodza zamiast w bankowym sejfie! Ale jakim cudem ten biznesmen mógłby się zorientować, że w celu odnalezienia mającej jego zgubę podróżniczki musi udać się właśnie do Polski, jeżeli nie miał praktycznie żadnych informacji na temat tej kobiety? Jasne, że autorka potrzebowała okazji, aby wprowadzić na scenę czarne charaktery, ale zdecydowanie mogła zadbać chociaż o większe uprawdopodobnienie tego ciągu zdarzeń.
Na szczęście dalej jest już zdecydowanie lepiej. I tak najpierw naszą uwagę przykuwają przygotowania młodych Ostrowskich i Gardnerów do Międzynarodowego Turnieju Rycerskiego, który ma się odbyć w Zalesiu Królewskim. Jego organizatorem jest wujek Ani i Bartka, będący dyrektorem miejscowego Muzeum Regionalnego. A to właśnie Ryszard Ostrowski, zwany też Kasztelanem, jakiś czas wcześniej w trakcie prac konserwatorskich natrafił na stary pergamin opisujący relikwiarz Hermana von Salzy, wielkiego mistrza zakonu krzyżackiego. Niestety informacje, jakie zawiera ten dokument, okazują się niewystarczające, aby można było odnaleźć zaginiony relikwiarz. Wkrótce jednak młodzi bohaterowie natrafiają przypadkowo na kolejne cenne wskazówki, dzięki którym mogą podjąć na nowo poszukiwania tego cennego zabytku.
To dopiero początek emocji, które na nas czekają w Sekrecie Wielkiego Mistrza! Okazuje się bowiem, że w tłumie turystów, którzy przybywają do Zalesia Królewskiego na turniej, znajdują się też osobnicy, którym najwyraźniej nie podoba się zainteresowanie dzieci przedmiotem należącym niegdyś do wielkiego mistrza. Oczywiście swoje role do odegrania w tej historii będą też mieć Antonio Silva i jego tajemniczy kontrahenci. A jakby tego było mało, wiele wskazuje na to, że dzięki relikwiarzowi Hermana von Salzy można trafić do jeszcze cenniejszego skarbu!
Śledztwo prowadzone przez młodych Ostrowskich i Gardnerów jak zwykle obfituje w dramatyczne wydarzenia, a Agnieszka Stelmaszczyk przy okazji przybliża czytelnikom także historię Zakonu Szpitala Najświętszej Marii Panny Domu Niemieckiego w Jerozolimie i oprowadza ich po zamkach krzyżackich w Malborku i Gniewie. Fanów Kronik Archeo nie zaskoczą może już tak bardzo kolejne tajne skrytki odkrywane przez bohaterów czy sekretne mechanizmy wprawiane przez nich w ruch, ale nie zmienia to faktu, że od lektury Sekretu Wielkiego Mistrza naprawdę trudno się oderwać i powieść tę pochłania się z wypiekami na twarzy.
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  Dźwięki spełnionych marzeń

  Joanna Kapica-Curzytek

  Ece Temelkuran Odgłosy rosnących bananów
  

  
  Odgłosy rosnących bananów to słodko-gorzka opowieść o tym, że tam, gdzie jest wojna, może też być miłość.
Ekstrakt: 80%
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Turecka autorka znana jest bardziej jako dziennikarka i publicystka, ma na swoim koncie felietony w pismach takich jak The Guardian czy Le Monde Diplomatique oraz książki. Przez wiele lat mieszkała w Libanie i Tunezji, świetnie zna także problemy Bliskiego Wschodu oraz zagadnienia dotyczące relacji Turcji z partnerami z regionu. Jej pierwsza powieść  Odgłosy rosnących bananów  została wydana w oryginale w 2010 roku. Pisarka zabiera nas do stolicy Libanu, Bejrutu i pozwala przyjrzeć się z bliska toczącej się tam w latach 1975-1990 wojnie domowej oraz towarzyszącym jej wydarzeniom.
Mamy tu różne historie mieszkańców pewnego domu, gdzie mieszka pani Zeynab i jej służąca Filipina oraz ich sąsiedzi. Jest między innymi Ormianka Setanik, a także Marwan, dozorca domu. Filipina też jest imigrantką i ma mieszane pochodzenie: matka pochodziła z Filipin, a ojciec był palestyńskim lekarzem. Oboje już nie żyją, a ich ślady urywają się w obozie Szatili, gdzie w 1982 roku doszło do masakry palestyńskich uchodźców. Któregoś dnia Filipina wyrusza na teren tego obozu, aby znaleźć się choć trochę bliżej swoich rodziców.
Jedyne, co pozostało Filipinie po rodzicach, to listy, które pisał do niej ojciec, gdy była jeszcze niemowlęciem. Są to wzruszające i przepiękne, przepojone pacyfizmem teksty złożone z marzeń ludzi o tym, by zakończyła się wojna i by można było wrócić do normalnego życia: założyć rodzinę i w pokoju wychowywać dzieci. Zawarte tu obrazy są przejmujące i budzą wzruszenie niezliczonymi słowami miłości ojca do córki, a także mężczyzny o matce jego dziecka, słowami pisanymi w mrocznych czasach wojny. To z tych listów Filipina dowie się więcej o swoim pochodzeniu i o tym, kim byli jej rodzice.
Poznajemy także Deniz, studentkę na uniwersytecie w Oxfordzie i aktywistkę, która z racji swojego pochodzenia (jest Turczynką) żywo interesuje się sprawami na Bliskim Wschodzie. Wydarzenia opisywane w tym wątku (szczególnie konferencja w paryskim Instytucie Arabskim) akcentują to, że ludzie Zachodu nie rozumieją tego, co w tamtym regionie się rozgrywa. Tutaj mamy też lekkie akcenty groteski, które jednak nie mają zabarwienia komediowego, bo podkreślają rozgoryczenie: skoro w tych kwestiach brak zrozumienia, niemal niemożliwa jest także pomoc z zewnątrz. Co więcej, pewna scena rozgrywająca się między Deniz a jednym z uczestników tej konferencji może symbolizować to, że ludzie zawsze wolą zajmować się sobą i swoimi sprawami, niż spojrzeć szerzej na problemy innych. I to nawet jeśli twierdzą, że jest inaczej.
Życie Deniz, której osobista sytuacja jest bolesna i skomplikowana, w zadziwiający sposób splecie się z historią Filipiny. Tutaj wielkie brawa dla autorki, która uczyniła to w sposób zaskakujący i nietypowy, a przy tym niepozbawiony lekkiego poczucia humoru. Z kolei Filipina spotka na swojej drodze gadatliwego kierowcę taksówki, a turecka studentka chce wyjechać do Bejrutu, żeby lepiej poznać siebie. Jej droga wiedzie przez stolicę Francji, gdzie poznaje Ziada. I niczym bohaterowie filmu Casablanca (do którego są tutaj nawiązania) Deniz i Ziad mają Paryż dla siebie Planują też, że wkrótce będą też mieli dla siebie Bejrut, który jest w sercach ich obojga.
Miasto to zajmuje w powieści szczególne miejsce. Dynamiczne obrazy z życia Bejrutu, stłamszonego przez wojnę, przenikają się z miniportretami ludzi, którzy krzątają się wokół swoich codziennych spraw i szukają stabilizacji. Te fragmenty mają niezrównany, przepiękny koloryt, jednocześnie panoramiczny i kameralny. To kosmopolityczne miasto, urokliwe i pełne zabytków ważnych dla kultury świata, jawi się tutaj jako miejsce szczególnie dotknięte przez historię. Zostało zniszczone działaniami wojennymi oraz w dodatku podzielone (jak niegdyś Berlin) na strefy wpływów: część chrześcijańską i muzułmańską, z ziemią niczyją w śródmieściu. Było to dla jego mieszkańców jak jątrząca się rana. W przeklętym Bejrucie niczego nie było tak dużo jak tożsamości właśnie!, jak czytamy w powieści. Bejrut nie jest człowiekiem, ale najwięcej go tu, pośród nas, jak mówi jeden z bohaterów książki przebywający na emigracji. Dla Deniz i Ziad Bejrut jest obietnicą  czy zostanie ona spełniona?
Emocjonujący liryzm powieści przenika się z silnie zaznaczonym wątkiem politycznym  tutaj można dostrzec doświadczenie publicystyczne Ece Temelkuran i jej zaangażowanie. Ale wbrew pozorom  i jestem przekonana, że to świadomy zabieg  wcale nie mamy jaśniejszego obrazu tego, co na Bliskim Wschodzie działo się w czasach wojny domowej w Libanie. Sytuacja została tu przedstawiona jako zamotana i skomplikowana, nie widać jej rozwiązania. To konkluzja pesymistyczna i gorzka, niedająca nadziei na szybką odmianę biegu rzeczy w tamtym regionie. Również w obecnych czasach daleko do stabilizacji, by wspomnieć chociażby wojnę domową toczącą się od prawie dziesięciu lat w sąsiadującej z Libanem Syrii.
Ale tam, gdzie są konflikty i jest wojna  tam są ludzie, niosący na swoich barkach cały swój los, którzy chcą w życiu zaznać choć odrobiny normalności. Tam, gdzie wojna  jest także miłość i marzenia o świecie bez wojny. Warto zwrócić uwagę na piękny metaforyczny tytuł tej powieści. Okazuje się, ze rosnące banany naprawdę wydają dźwięki  przeczytamy o tym więcej w książce. Ale można je usłyszeć tylko w niezakłóconej ciszy  gdy nie słychać broni i gdy nie toczy się żaden zbrojny konflikt. Odgłosy rosnących bananów to dźwięki pokoju  tak brzmi muzyka złożona ze spełnionych marzeń ludzi, które przykrywa cień wojny. Ece Temelkuran opowiedziała o nich z wielkim talentem i empatią.
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  Algorytm jest sztuką?

  Joanna Kapica-Curzytek

  Marcus du Sautoy Kod kreatywności
  

  
  Technologie cyfrowe rozwijają się nader dynamicznie i w wielu dziedzinach naszej działalności ułatwiają życie. A co z twórczością artystyczną, do tej pory zarezerwowaną dla ludzi? Kod kreatywności przekonuje, że i tutaj algorytmy zaczynają mieć wiele do powiedzenia.
Ekstrakt: 80%
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Profesor matematyki (zajmuje się teorią liczb) Marcus du Sautoy to znany w wielkiej Brytanii popularyzator tej dziedziny nauki. Ma na swoim koncie kilka książek popularnonaukowych, które także ukazywały się w Polsce.
Inspiracją do napisania Kodu kreatywności były, jak wyznaje autor w pierwszym rozdziale książki, przemyślenia dotyczące przyszłości uprawianego przez niego zawodu: czy w nadchodzących latach profesja matematyka nadal będzie dostępna dla człowieka? Jest ona domeną liczb i logiki  czy na to pole nie wkroczą w niedalekiej przyszłości komputery? A co z intuicją i artystyczną wrażliwością, bez których nie istnieje dobry matematyk? Czy cechy te da się zaprogramować w maszynie? Na jakim etapie jesteśmy, podążając w tym kierunku?
A skoro już mówimy o tych zgoła niematematycznych cechach osobowości przydatnych w tym zawodzie, wobec tego co z wizjonerstwem i kreatywnością w dziedzinie sztuk plastycznych, muzyki, twórczości literackiej? Czy i tutaj maszyny byłyby w stanie nas zastąpić? Do tej pory my, ludzie dość butnie twierdziliśmy, że absolutnie nie, ale po lekturze tej książki należy się zastanowić, czy przypadkiem nie trzeba będzie zmienić zdania.
Już rok 1997 przyniósł wielki przełom, gdy komputer po raz pierwszy w historii wygrał partię szachów z człowiekiem  mistrzem w tej dyscyplinie. Na tym nie poprzestano: rozpoczęto próby podobnych rozgrywek w chińską grę go. To najstarsza gra, w którą gra się do dzisiaj, a to, ile jest możliwych wariantów rozgrywek, wyraża aż 300-cyfrowa liczba. Widać tu więc, że nie dałoby się zaprogramować wszystkich możliwości, natomiast do rozgrywek w go zastosowano tzw. algorytm uczący się. W książce przeczytamy wiele szczegółów na ten temat, jak doszło do gry komputera z mistrzem go. Poznamy też przy okazji fascynujące fakty związane z istotą samej gry.
Bardzo interesujący jest rozdział czwarty (Algorytmy: sekret współczesnego życia), w którym autor wskazuje na obecność technologii algorytmicznych bardzo blisko naszego codziennego życia. Internetowa wyszukiwarka, wybór serialu na Netflixie, ba, nawet wybór potencjalnego partnera na portalu randkowym  tym wszystkim rządzą algorytmy. (Ciekawe jest też to, że autor odpowiedział na od jakiegoś czasu i mnie nurtujące pytanie, dlaczego pewne artykuły wystawiane na sprzedaż w Amazonie mają kosmiczne ceny. Jak można przypuścić, również i za tym kryją się algorytmy).
Jak się okazuje, te samouczące się systemy, porządkujące nam cyfrowy świat, są coraz bardziej potrzebne, ponieważ, jak pisze autor, 90 procent danych na świecie wytworzono w ciągu ostatnich pięciu lat, a w ciągu dwóch dni (!) ludzkość produkuje obecnie taką ilość danych, jaką wygenerowała od początku cywilizacji do 2003 roku. Nowe zadanie programistów polega właściwie na tym, że piszą metaalgorytmy tworzące nowe algorytmy na podstawie napotykanych danych  czyli uczące się.
Brzmi to być może dosyć skomplikowanie, ale Marcus du Sautoy ani na chwilę nie zapomina o czytelniku książki, być może nie aż tak obeznanym z najnowszymi zdobyczami nauki. Wywód autora jest w każdym miejscu przystępny i czytelny, nawet, gdy tłumaczy (i ilustruje wzorami!) teorię macierzy, będącą jednym z filarów informatyki. Lektura tej książki będzie naprawdę wielką frajdą także dla tych, którzy uważają, że nie mają głowy do nauk ścisłych, Kod kreatywności daleki jest od budzącej nieraz respekt hermetyczności czy zawiłości poruszanych tematów.
Skoro maszynie powiodło się w grze w go, wymagającej wyjątkowej intuicji i kreatywności, to jak przedstawiają się rzeczy w takich dziedzinach jak twórczość plastyczna i muzyczna? Możliwości komputerów, które szczegółowo tutaj opisuje autor, są zaskakująco szerokie. A skoro algorytm jest sztuką, to gdzie będzie w niej miejsce człowieka? Nad tym także Marc du Sautoy się zastanawia, ale idzie jeszcze dalej, w stronę możliwości maszynowego dowodzenia twierdzeń. Koniec zatem z mozolnym przedzieraniem się na piechotę przez matematyczne formuły z duszą na ramieniu, czy okażą się prawdziwe. A zatem, czy także koniec z wyróżnieniem będącym odpowiednikiem nagrody Nobla, medalem Fieldsa?
Jest w Kodzie kreatywności wątek polski  wspomniany i opisany został tutaj projekt Mizar, zainicjowany w naszym kraju w latach 70. XX wieku, którego celem było zbudowanie biblioteki dowodów zapisanych w języku formalnym. W 2013 roku Mizar posiadał największą na świecie bazę (ponad 50 tys.) skomputeryzowanych dowodów twierdzeń. Projekt nadal jest rozwijany przez naukowców z Białegostoku, Kanady i Japonii.
Czy to zatem koniec matematycznych poszukiwań, będących udziałem ludzkich umysłów? W ostatnim rozdziale autor dokonuje rekapitulacji przedstawionych przez siebie faktów w duchu humanistycznym, ujmującym całość kondycji człowieka w zmieniającym się świecie, w którym dokonuje się tak doniosły technologiczny postęp. Czy zatem kiedykolwiek przekonamy się  na podstawie twórczości maszyn  jak to jest być komputerem, który zastanawia się nad swoim miejscem w świecie, obok ludzi?
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  Krótko o książkach:Świat na opak

  Miłosz Cybowski

  Christopher Priest Odwrócony świat
  

  
  Nominowany do Hugo i nagrodzony BSFA Odwrócony świat Chrostophera Priesta to solidna porcja fantastyki w stylu retro, która jednocześnie zadaje jak najbardziej aktualne pytania o naszą percepcję rzeczywistości.
Ekstrakt: 70%
[image: Odwrócony świat]
Trzydzieści dziewięć lat upłynęło między publikacją Odwróconego świata (oryginalnie z 1974 roku) a ukazaniem się Człowieka z sąsiedztwa (2013). Choć przez ten czas Priest udoskonalił swoje umiejętności pisarskie, to trzeba przyznać jedno  pod względem konstrukcji fabuły starsze i prostsze pomysły sprawdzają się w jego twórczości o wiele lepiej. Rozumiem, że dla czytelników lubiących ten typ prozy to właśnie ewolucja wątków prowadząca do szeroko zachwalanego Człowieka z sąsiedztwa stanowi kwintesencję prozy tego autora. Dla mnie jednak to właśnie Odwrócony świat prezentuje podobne pomysły w o wiele bardziej przystępnej formie. 
Powieść opowiada o ogromnym mieście, które stanowi dla jego mieszkańców centrum wszechświata. Tylko niektórzy z nich zdają sobie sprawę z tego, czym naprawdę jest miasto i pilnują, by bezustannie przesuwało się naprzód w pogoni za mitycznym optimum. Jak dowiadujemy się w trakcie lektury, bohaterowie żyją nie w skończonym świecie przemierzającym nieskończony wszechświat, ale właśnie na odwrót  w nieskończonym świecie umiejscowionym w skończonym wszechświecie. Oczywiście z braku zaawansowanej techniki mieszkańcy miasta nie są w stanie w żaden sposób zweryfikować natury swojej rzeczywistości.
Co istotne, złudzeniu ulegają nie tylko bohaterowie. Priestowi udało się całkiem zgrabnie oszukać samego czytelnika, który, poprzez skąpość podawanych informacji na temat świata, oraz unikatowość przedstawionej wizji, daje się zwieść na manowce. Wraz z głównym bohaterem, który przecież na własnej skórze doświadczył tego, jakie niebezpieczeństwa czyhają na niego, jeśli wybierze się zbyt daleko w przeszłość (czyli po śladach miasta w kierunku, z którego przybyło), wierzymy, że prawa fizyki rządzące tym światem silnie odbiegają od tych, jakie znamy. Zostało to przecież bardzo przekonująco opisane, a pierwszoosobowa narracja nie może przecież kłamać. Otóż okazuje się, że tak wcale nie jest. Największy problem polega jednak na tym, że aż do samego końca nie wiemy, która wersja przedstawionej wersji świata jest realna, a która nie. Decydując się na takie, a nie inne zakończenie dla swojej powieści, Priest w dość bezpośredni sposób zdaje się mówić, że nie jest to wcale takie oczywiste. Co z kolei rodzi cały szereg filozoficznych pytań o naturę rzeczywistości. I to nie tylko rzeczywistości powieściowej.
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  Jakszmirus zeszmirusem

  Joanna Kapica-Curzytek

  Tadeusz Konwicki Kalendarz i klepsydra
  

  
  Raptularz, dziennik, łże-dziennik  tak właśnie nazywał autor tom swoich zapisków wydanych pod tytułem Kalendarz i klepsydra. To bez wątpienia coś więcej, a to coś okazuje się w dodatku zaskakująco aktualne.
[image: Kalendarz i klepsydra]
Tadeusz Konwicki (1926-2015) był wybitnym reżyserem filmowym i pisarzem. Jako wnikliwy i szczególnie wrażliwy obserwator otaczającej rzeczywistości, wypracował w obu tych dziedzinach swój własny, osobny język ekspresji. Nie ustrzegł się w młodości fascynacji ideologią komunizmu (zaliczano go do tzw. pryszczatych, młodych entuzjastów nowego powojennego porządku i zwolenników socrealizmu). Lecz opublikowana przez niego w 1956 roku (po stalinowskiej odwilży) powieść Z oblężonego miasta była początkiem kursu kolizyjnego autora z komunizmem, po którym nastąpiły kolejne utwory, pełne ironii, ale też i głębokich refleksji o istocie totalitarnego ustroju i kondycji jednostki w obliczu komunistycznego zniewolenia.
Kalendarz i klepsydra została wydana po raz pierwszy w 1976, wtedy w okrojonym przez cenzurę wydaniu. Utwór był w swoim czasie nadzwyczaj popularny. Nie tylko jego piętnastotysięczny nakład rozszedł się w kilka dni, ale też Kalendarz się najdłużej dyskutowaną w recenzjach książką w polskiej literaturze powojennej, omawianą przez najwybitniejszych ówczesnych ludzi pióra. Słowem  pełen sukces, polegający na przyciągnięciu uwagi tak czytelników, jak i krytyków.
Książka ta budzi uznanie swoją wielowymiarową i nie do końca określoną formą: bo jest to i dziennik, i esej, i do pewnego stopnia literatura faktu, jest tu felieton, i anegdota, są wspomnienia (autor bardzo często odnosi się do lat swojego dzieciństwa i młodości spędzonych na Wileńszczyźnie), jest nawet alegoria. Teoria literatury nadaje temu gatunkowi miano; sylwa (pochodna od Silva rerum). Jest to utwór złożony z niejednorodnych zapisków, sprawiający wrażenie pisanego na gorąco, gdzie bieżące informacje przenikają się z głębokimi refleksjami, a wydarzenia prywatne przeplatają się z wydarzeniami w mieście czy w kraju. Właśnie tak jest u Tadeusza Konwickiego.
A wszystko podlane sosem jego nietuzinkowej osobowości, która pozwala mu na snucie (mistrzowskiej!) frazy podszytej ironią i dowcipem, nawet wtedy, gdy wokół zupełnie śmiesznie nie jest. Czytelnikiem pierwszej wersji Kalendarza i klepsydry, pamiętajmy, był cenzor, dlatego sporo tu alegorii (zmagania z kotem Iwanem), przeinaczeń, brania rzeczywistości à rebours i nicowania jej na wszystkie strony. Autor w tylu miejscach daje nam do zrozumienia, że nie, nie, wcale nie potrafi pisać, tak sobie tylko kreśli na odwrocie starych maszynopisów. A tutaj proszę: dostaje się literatom, literaturze, która coraz bardziej zamienia się w gadaninę (proszę zauważyć, że autor widział to już niemal pół wieku temu!). Dostaje się też czytelnikowi: drogi niezaspokojony leniu, co szukasz łatwych do strawienia piguł ulepionych z cudzych nieszczęść i trafów życiowych, z cudzych miłości i nienawiści, z cudzego piękna i cudzej szpetoty () Jesteś szmirusem () I ja jestem szmirusem.
Jest też Konwicki portrecistą dawnego środowiska literackiego i wybitnych w nim postaci: na stronach pojawiają się między innymi Tadeusz Borowski, Czesław Miłosz, Jan Brzechwa czy Stanisław Dygat. Dowiemy się też, kogo nazywano wtedy potworem z Żoliborza. Autor pisze także o tym, jak to jest, gdy cenzura i zawiść nie zawsze umożliwiały wyrażenie wewnętrznej prawdy twórcy. Bo w tamtym czasie pisanie zawsze polegało na zasadzie coś za coś. Coś się zyskiwało, ale jednocześnie coś zostawało utracone. Bilans był (a może jest nadal?) pełen goryczy.
Niniejsze wydanie Kalendarza i klepsydry ukazuje się wraz z cyklem reportażowym Ameryka, Ameryka, chronologicznie wcześniejszym od zapisków w książce, ale pod względem formy i klimatu bardzo podobnym. Widać tu bardzo krytyczne nastawienie Konwickiego do Nowego Świata, jego konfrontacje z amerykańskim marzeniem są wielowymiarowe i złożone z mnóstwa szczegółów, by nie powiedzieć  szczególików. Świetnie rozszyfrowuje amerykańskie pozy, pic i fasadę swobody, snuje refleksje o wolności i patriotyzmie, cały czas pozostając sobą.
I tak sobie, jak szmirus ze szmirusem Konwicki z czytelnikiem rozmawia, rozprawia, wspomina, obgaduje, ocenia, teoretyzuje. A my nawet się nie obejrzeliśmy, a dostaliśmy książkę o tym, co najgłębiej gra w polskiej duszy, co najbardziej w polskości uwiera i jaka jest o niej prawda czyli książkę tak aktualną, jak to tylko możliwe. I to nie tylko dlatego, że znajdziemy tu refleksje o zdziczałym nacjonalizmie i faszyzmie czy polskim antysemityzmie. Nawet nie dlatego, że autor  na ileż to lat przed kryzysem klimatycznym  skarży się na suszę: zaczyna być krucho z wodą Chodzi o pewne zasadnicze rzeczy dotyczące Polski i Polaków, które niezmiennie muszą wybrzmiewać w każdym pokoleniu i do których każdy z nas, świadomie lub nie, się odnosi. Kalendarz i klepsydra, książka ironiczna i ostra ale, co ważne, bez patosu, pozwala nam na przyjrzenie się nam samym w lustrze. Może być także impulsem do szczerego dialogu o naszym kraju, który  jak się wydaje  jest nam potrzebny, i to nie tylko dzisiaj.
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  PRL w kryminale:Kuszenie majora Downara

  Sebastian Chosiński

  Zygmunt Zeydler-Zborowski Detektyw z Mediolanu
  

  
  Opublikowany pierwotnie na łamach prasy Detektyw z Mediolanu był dziesiątą powieścią Zygmunta Zeydlera-Zborowskiego, w której jako prowadzący śledztwo oficer Milicji Obywatelskiej pojawił się Stefan Downar. Po raz pierwszy było mu dane ścigać przestępców, mając na pagonach dystynkcje majora. A przecież poznaliśmy go nie tak dawno  zaledwie sześć lat wcześniej  w stopniu porucznika.
Ekstrakt: 60%
[image: Detektyw z Mediolanu]
Swoje pierwsze powieści Zygmunt Zeydler-Zborowski opublikował krótko po zakończeniu drugiej wojny światowej. Ukazywały się one pod obcojęzycznym pseudonimem Emil Zorr, a ich akcja rozgrywała się poza Polską. Pierwszym jego kryminałem z polskimi bohaterami i polskimi realiami w tle był Czarny mercedes, który ukazał się  o dziwo, w wersji książkowej  w 1958 roku. To właśnie tam pojawiła się postać porucznika Stefana Downara, sztandarowego bohatera stworzonego przez Zeydlera-Zborowskiego, który powracać będzie w jego dziełach także w następnych dekadach. Większość tych dzieł w epoce ukazywała się jednak tylko w czasopismach jako powieści w odcinkach (tak zwane gazetowce). Downara znali więc głównie czytelnicy Kuriera Polskiego, potem również Expressu Wieczornego. Można więc sobie wyobrazić, jak wielkie było ich zdziwienie, gdy nagle na łamach ich ulubionej gazety zaczęło ukazywać się Spotkanie w Montevideo, w którym zabrakło sympatycznego funkcjonariusza Komendy Głównej MO. 
Akcja tej powieści, mimo że główne role odgrywają w niej Polacy, rozgrywa się w Urugwaju i tym samym nie kwalifikuje się do cyklu PRL w kryminale. Przeskakujemy więc ponad nią i tym sposobem docieramy do chronologicznie kolejnego gazetowca Zeydlera-Zborowskiego, którym jest Detektyw z Mediolanu. Wbrew temu co może sugerować tytuł, tym razem fabuła została umieszczona przez pisarza w Polsce Ludowej  w ulubionej przez niego Warszawie (i jej okolicach). Pierwotnie Detektywa mogli przeczytać jedynie wierni czytelnicy Kuriera Polskiego  ukazywał się on tam w 1964 roku, w numerach od 199 do 269. Z poślizgiem druk powieści przejął potem, co było już tradycją, regionalny Ilustrowany Kurier Polski (1964-1965), a po nim jeszcze dwa tytuły prasowe  Dziennik Łódzki (1966-1967) oraz Dziennik Zachodni (1967). Tyle że w dwóch ostatnich powieść wydrukowano pod zmienionym szyldem, jako Włoską zagadkę. Wszystkie powyższe informacje zostały oczywiście zaczerpnięte, jak i niejednokrotnie wcześniej, ze strony gazetowce.klubmord.com. Gdy w 2011 roku Wydawnictwo LTW zdecydowało się przypomnieć tę zapomnianą powieść milicyjną, wróciło do jej oryginalnego tytułu.
W Detektywie z Mediolanu Zygmunt Zeydler-Zborowski posłużył się schematem, który uprzednio wykorzystywał już parokrotnie. Punktem wyjścia do zawiązania fabuły i puszczenia w ruch dramatycznych wydarzeń jest pojawienie się w Polsce przybysza z zagranicy. Tak samo było w Zaczęło się w sobotę (1960), Gdzie jest Joachim Finke? (1962) czy Dr Orłowski prowadzi śledztwo (1963). Tym razem niespodziewanym gościem, oczekującym niecierpliwie na powrót Stefana Downara z urlopu w Zakopanem, jest Izydor Wencel, Polak mieszkający od trzydziestu lat poza ojczyzną (najpierw we Francji i Anglii, potem w słonecznej Italii), obecnie pracujący jako detektyw w mediolańskiej agencji Discrezione. Do kraju przodków sprowadza go służbowa, ale niezwykle dyskretna sprawa, dlatego prosi Downara o pomoc nieoficjalnie. Nie chce bowiem, aby przyczyny jego podróży za żelazną kurtynę wyciekły do włoskiej prasy, co  jak twierdzi  groziłoby nieprawdopodobnym skandalem. A tego jego mocodawcy chcą uniknąć za wszelką cenę.
Major Downar, który niedawno otrzymał awans, co świadczy, że cieszy się dużym uznaniem przełożonych, nie może jednak spełnić nietypowej prośby rodaka. Podobne działanie funkcjonariusza byłoby nie do pomyślenia także dzisiaj, a co dopiero wtedy, w epoce środkowego Gomułki. Milicjant nie daje się skusić nawet gratyfikacją pieniężną (500 dolarów albo i więcej) oraz obietnicą zasłużonego urlopu na południu Włoch. Na dodatek głowę zaprząta mu teraz inna sprawa  to poznana podczas urlopu sympatyczna warszawianka Paulina, o której w ciągu minionych dwóch tygodni dowiedział się tylko tyle, jak ma na imię i że  ewentualnie  mógłby spędzić z nią resztę życia. Ale gdzie mieszka, gdzie pracuje  o to, jako dżentelmen, nie dopytywał, wychodząc z założenia, że kobieta  obowiązkowo piękna (wiemy już, że nieurokliwe panie w powieściach Zeydlera-Zborowskiego trafiały się niezwykle rzadko)  może przecież mieć narzeczonego. I tak w rzeczywistości jest: tym narzeczonym okazuje się mocno naiwny inżynier w biurze projektów Jacek Niewiarowski, którego los niebawem stawia przed obliczem Downara. 
Tym sposobem, jak po nitce do kłębka, major dociera również do doktor Pauliny Daneckiej, pracownicy jednej z warszawskich stacji pogotowia ratunkowego. Choć, prawdę mówiąc, Downar dużo by dał  i to z kilku powodów  by nie spotykać swej zakopiańskiej znajomej w takich okolicznościach. Wróćmy jednak do tytułowego bohatera. Co wiąże go z tym wszystkim? Otóż pojawiwszy się w Polsce, wykorzystuje on czas także by spotkać się ze swymi krewnymi. A jego siostrą cioteczną jest Maria Niewiarowska, matka Jacka. Na dodatek wkrótce milicja znajduje zwłoki Izydora Wencla; sekcja nie pozostawia wątpliwości, że było to morderstwo. Wszystkie poszlaki prowadzą zaś do nieszczęsnego narzeczonego Pauliny. Dylematy moralne, przed jakimi zostaje postawiony Downar, są więc nie do pozazdroszczenia. Może kto inny na jego miejscu, wykorzystałby tę sytuację do realizacji prywatnych celów, ale nie on  chluba peerelowskiej Milicji Obywatelskiej, o którym nawet we Włoszech mają jak najlepsze zdanie. Major musi zatem prowadzić dochodzenie trochę wbrew sobie.
Co może zaskoczyć czytelnika w dziesiątej powieści z tym samym pozytywnym bohaterem? Już niewiele. Tym bardziej że autor nie sili się na wymyślanie nieprawdopodobieństw; stara się za to nadać intrydze, mimo pewnej fantastyczności, jak najwięcej realizmu. Skupia się więc na penetracji warszawskiego półświatka, w którym główne role odgrywają bezwzględni stręczyciele i przemytnicy; ludzie o zabagnionych życiorysach i nierzadko niejasnej okupacyjnej przeszłości. Ale w Detektywie pojawia się też pewien nowy element. Do tej pory w powieściach Zygmunta Zeydlera-Zborowskiego negatywnie o funkcjonariuszach MO wypowiadali się przede wszystkim ich przeciwnicy  różnej maści kanalie i cwaniacy  a tym razem Downara spotyka przykrość ze strony osoby, po której absolutnie by się tego nie spodziewał. Aż dziw, że taki wcale nie drobiazg uszedł uwagi cenzora. Choć może wcale nie uszedł, może było dokładnie na odwrót i urzędnik państwowy z ulicy Mysiej doszedł do wniosku, że pozostawienie tego wątku podkreśli jeszcze bardziej wspaniałomyślność i szarmanckość majora.
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  Kalejdoskop zdarzeń

  Dominika Cirocka

  Matt Haig Jak zatrzymać czas
  

  
  Jak zatrzymać czas przedstawia motyw długowieczności, w sposób, który trudno uznać za szczególnie odkrywczy i nowatorski. Powieść autorstwa Matta Haiga dostarcza jednak czytelnikowi nieco rozrywki, a momentami skłania także do refleksji.
Ekstrakt: 60%
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Tom Hazard wygląda jak przeciętny czterdziestolatek i z pozoru wiedzie zupełnie zwyczajne, żeby nie powiedzieć nudne, życie nauczyciela. Skrywa on jednak pewien sekret  od urodzenia towarzyszy mu nietypowa przypadłość, objawiająca się niezwykłym spowolnieniem procesów związanych ze starzeniem się organizmu i na karku ma już nie kilkadziesiąt a kilkaset lat. Jak łatwo się domyślić przebywał on w najróżniejszych zakątkach świata, przenosząc się z miejsca na miejsce, aby uniknąć zdemaskowania. Zdążył się już bowiem boleśnie przekonać o tym, że ujawnienie prawdy może okazać się bardzo niebezpieczne zarówno dla niego samego, jak i osób z jego najbliższego otoczenia. Nad tym, aby nie wyjawił nikomu swojej tajemnicy, czuwa również ekscentryczny założyciel Stowarzyszenia Albatrosów zrzeszającego osoby mające podobną przypadłość.
Bohater podczas swej niekończącej się tułaczki zyskał okazję, aby poznać najróżniejsze osobistości kojarzone choćby z lekcji historii, a także odwiedzić najodleglejsze, mniej lub bardziej malownicze zakątki świata, lecz raczej nie przyniosło mu to satysfakcji ani spełnienia. Choć jego przypadłość mogłaby wielu osobom wydawać się niezwykłym darem od losu, dla niego stała się raczej źródłem nieszczęść i cierpień. Przebłyski dawnych zdarzeń nawiedzały go niemal nieustannie, powodując fizyczny ból i niemal uniemożliwiając normalne funkcjonowanie, a tęsknota za zmarłą żoną i zaginioną córką spędzały sen z powiek przez kolejne dekady.
Wspomnienia minionych chwil i demony przeszłości dopadają mężczyznę w najmniej spodziewanych momentach, przeplatając się z współczesnością, a może nawet w jakiś sposób nad nią dominując, i w pewnym sensie nie pozwalają mu żyć tu i teraz. Choć akcja książki dzieje się w czasach współczesnych, to jednak bieżące wydarzenia wydają się paradoksalnie jedynie pretekstem do snucia opowieści o jego dawnych losach.
Trzeba jednak przyznać, że takie podejście do zagadnienia długowieczności lub nieśmiertelności nie jest w literaturze niczym nowym i raczej nikogo już nie zaskakuje, podobnie zresztą jak wykorzystany w książce wątek nieprzemijającej miłości. W pewnym momencie lektury ta przewidywalność i skłonność autora do powielania utartych schematów zaczęła mnie nużyć, zniechęcając do poszukiwania w powieści jakiegokolwiek głębszego przesłania. Nieco naciągana wydawała się również liczba zbiegów okoliczności, dzięki którym główny bohater nawiązywał znajomości z popularnymi do dziś przedstawicielami minionych epok  osobistościami ze świata teatru, muzyki czy literatury. Choć oczywiście przez ponad cztery stulecia swego istnienia musiał on mieć do tego całkiem sporo okazji, to jednak odniosłam wrażenie, że Haigowi trochę za bardzo zależało na wpleceniu tych wątków w swoją opowieść, przez co wydały się one mało naturalne.
Motyw istot nieśmiertelnych bądź długowiecznych, wyeksploatowany już w literaturze chyba do granic możliwości, nie zyskał niestety w Jak zatrzymać czas jakiegoś nowego, świeżego wymiaru. Jednak mimo to zgłębianie losów bohatera dostarczyło mi nieco rozrywki, momentami skłaniając również do refleksji. Dobre ważenie pozostawił także ostateczny zwrot akcji oraz samo zakończenie powieści.
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  Mała Esensja:Yakuza, piraci i wścibskie dzieciaki

  Marcin Mroziuk

  Agnieszka Stelmaszyk Klątwa złotego smoka
  

  
  W Klątwie złotego smoka akcja początkowo toczy się w Wielkiej Brytanii, a pierwszoplanową rolę odgrywają młodzi Gardnerowie, którzy znajdują się w samym sercu kryminalnej intrygi. Fanów Kronik Archeo jednak z pewnością ucieszy to, że również w tym tomie nie zabraknie Bartka i Ani Ostrowskich oraz panny Ofelii, którzy bez wahania pospieszą z pomocą znajdującym się w opałach przyjaciołom.
Ekstrakt: 80%
[image: Klątwa złotego smoka]
Już na samym początku powieści dowiadujemy się o dwóch zuchwałych i zarazem widowiskowych kradzieżach japońskich obrazów. Najpierw zamaskowani wojownicy ninja wtargnęli bowiem do domu aukcyjnego Christies, skąd zabrali kolekcję, która właśnie miała być sprzedana za sto milionów funtów. Ich kolejnym łupem padł zaś japoński obraz z British Museum. Jasne, że takie kradzieże dokonywane na zlecenie bogatych kolekcjonerów czasem się zdarzają, ale młodzi Gardnerowie od razu podejrzewają, że za tym kryje się jakaś większa tajemnica. Jak łatwo się domyślić, ich przypuszczenia są trafne, ale nawet Mary Jane, Jim i Martin nie spodziewają się, że już niedługo oni też staną twarzą w twarz z japońskimi bandytami i przeżyją niesamowite przygody w Kraju Kwitnącej Wiśni. Co istotne, za pośrednictwem Skypea na bieżąco informują oni o wszystkim swoich polskich przyjaciół, dzięki czemu ci ostatni mogą natychmiast zareagować, kiedy Gardnerowie tuż po przybyciu do Japonii nagle zaginą.
Warto dodać, że tym razem Gardnerowie i Ostrowscy będą musieli się zmierzyć z kilkoma naprawdę groźnymi przeciwnikami, którzy jednak na szczęście będą rywalizować między sobą. Ponadto młodzi bohaterowie będą mogli liczyć też na wsparcie ze strony tajemniczego ronina oraz detektywa ze Scotland Yardu. Postać tego ostatniego wnosi do powieści sporo humoru, bo Gordon Archer nie tylko potrafi świetnie tropić przestępców, ale ma także sporo dziwactw, jak choćby toczenie długich rozmów (także telefonicznych!) z rosnącym w doniczce geranium.
W Klątwie złotego smoka znajdziemy więc  jak zwykle u Agnieszki Stelmaszyk  niezwykle wciągającą historię z wartko toczącą się akcją, a także sporo ciekawostek, które tym razem dotyczą głównie Japonii i słynnych piratów, ale pojawiają się tutaj też na przykład notki o Kornelu Makuszyńskim czy Hannie Ożogowskiej. Niewątpliwą zaletą tej części Kronik Archeo jest zaś intrygująca fabuła, w której autorka umiejętnie łączy różnorodne wątki pochodzące między innymi ze starej japońskiej baśni o przywracającym młodość wachlarzu, opowieści przygodowych o piratach oraz dobrze już utrwalonego w popkulturze wizerunku yakuzy. A chociaż pewnym momencie można było mieć obawy, że historia ta zostanie zdominowana przez elementy zgoła fantastyczne, to dobrze skonstruowana scena finałowa pozwoliła na możliwość zachowania realistycznego spojrzenia na przedstawione w powieści wydarzenia. Oczywiście nie zmienia to faktu, że przygody Gardnerów i Ostrowskich pod wieloma względami są mało prawdopodobne, ale to przecież jest właśnie ten element, który zapewnia Kronikom Archeo powodzenie u młodych czytelników.
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  Krótko o książkach:Dieta kosmitów

  Miłosz Cybowski

  Elisabeth Neila, Mark Neila Wszystko, co wiemy o UFO
  

  
  Tematyka UFO przeżywa ostatnio swoją kolejną (bo przecież ani drugą, ani trzecią) młodość. Wszystko, co wiemy o UFO nie jest jednak książką, która może zainteresować sceptyków. Ale również osoby wierzące w latające spodki mogą poczuć się rozczarowane.
Ekstrakt: 20%
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Autorzy, Elizabeth i Mark Neila, są małżeństwem z czterdziestoletnim stażem. Połączyły ich doświadczenia związane ze spotkaniami z niezidentyfikowanymi obiektami latającymi. Jak na parę, która wydając tę książkę zdecydowała się opowiedzieć o wszystkim, co wiedzą na temat UFO, to ich wiedza, mimo kilku dekad zainteresowania tematem, jest zaskakująco uboga. Nie dajcie się więc zwieść podtytułowi  to nie jest książka, która udowadnia, że UFO istnieje. Autorzy nie są w stanie nic udowodnić, bo, jak w przypadku wielu innych teorii spiskowych, po prostu brakuje im przekonujących dowodów. Brak umiejętności pisarskich tylko pogłębia ten problem, bo przecież nawet powszechnie znane fakty można było przedstawić w ciekawej formie, dodać kilka mniej znanych smaczków i uczynić z takiej książki pozycję przynajmniej odrobinę lepszą. Nic z tego jednak  nawet ci, którzy wierzą w UFO, nie znajdą tu żadnych nowości. Jest oczywiście o Roswell, jest o Strefie 51, jest o tajemniczych okaleczeniach krów[bookmark: a1]1), jest o Trójkącie Bermudzkim i o Płaskowyżu Nazca. Jest nawet nawiązanie do tajemniczego zniknięcia załogi Mary Celeste, ale nie miało to akurat miejsca w okolicach niesławnego Trójkąta To wszystko wiedza, którą przeciętny ufolog zdobywa na pierwszym semestrze swoich studiów. 
Jak argumentują na wstępie autorzy, więcej ludzi wierzy w UFO niż w Boga. I właśnie w kategoriach wiary należy postrzegać zarówno ten temat, jak i tę książkę. Kto jest UFOsceptykiem, ten z pewnością nie nawróci się na wiarę w obcych gustujących w byczych jądrach. Przez dużą część książki miałem jeszcze nadzieję, że autorzy sobie po prostu żartują z czytelnika. Ale tutaj humorem (albo brakiem rozsądku) wykazał się raczej polski wydawca, decydując się wydać na świat takiego gniota.

[bookmark: a1t]1) Hipoteza mówiąca, że okaleczenia  oraz ich nagły koniec  były wynikiem zmiennych gustów kulinarnych obcych, urzekła mnie swoją naiwnością.
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  Coś koniecznego i nieuniknionego

  Joanna Kapica-Curzytek

  Charlotte Link Czas burz
  

  
  Pierwszy tom obyczajowohistorycznej sagi Czas burz okazuje się zajmujący, ale niespecjalnie odkrywczy.
Ekstrakt: 60%
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Charlotte Link znana jest przede wszystkim z powieści kryminalnych, których ma na swoim koncie już ponad dwadzieścia. Cieszą się wielką popularnością także i u nas. W 2004 roku za powieść Przerwane milczenie pisarka została nominowana do jednej z ważniejszych nagród literackich w Niemczech  Deutscher Buchpreis.
Autorka zdecydowała się dla odmiany napisać sagę rodzinną. Jej pierwszy tom, Czas burz, został opublikowany w 1989 roku, u nas ukazuje się dopiero teraz. Kto wie, czy ten utwór Charlotte Link nie rozpoczął wtedy wielkiej mody na historyczne trylogie u naszych zachodnich sąsiadów. Są tam one szczególnie chętnie wydawane i czytane. Do najbardziej poczytnych należą cykle autorek takich jak Ulrike Schweikert czy Carmen Korn, która napisała ostatnio bestsellerową Jahrhundert-Trilogie (Trylogię Stulecie  zbieżność z tytułem cyklu Kena Folletta przypadkowa), szkoda, że u nas nie tłumaczonej. Wspólnymi cechami tych książek jest zawsze akcja rozgrywająca się w stosunkowo nieodległej przeszłości  w XIX i XX wieku  oraz wyrazista, ambitna bohaterka  kobieta, która nie boi się podążać własną drogą, na przekór obyczajom swoich czasów. Towarzyszy temu przeważnie ciekawe, panoramiczne ujęcie dziejów historycznych.
W Czasie burz jest podobnie. Już na pierwszych stronach powieści poznajemy osiemnastoletnią Niemkę Felicję, przebywającą w majątku swojej babki w Prusach Wschodnich. Jest rok 1914. Felicja jest zakochana w Rosjaninie Maksymie, ale myśli mężczyzny są skierowane w zupełnie inną stronę Akcja powieści rozgrywa się w okolicach Insterburga (obecnie Czerniachowsk w Rosji), w Berlinie i Monachium, gdzie rzuca Felicję przewrotny los. Wątek Maksyma będzie się stale przewijał.
Trochę na oślep główna bohaterka rzuca się w ramiona bogatego przemysłowca Alexa Lombarda i wychodzi za niego za mąż. Wkrótce wybucha pierwsza wojna światowa, pierwsze z tych wielkich wydarzeń, które odwrócą sytuację historyczną w Europie, a także  wpłyną na życie samej Felicji. Po jakimś czasie kobieta jest świadkiem rewolucji lutowej w Rosji oraz rewolucji październikowej, która zmieni losy jej samej oraz jej rodziny osiadłej w Insterburgu.
Minusem książki jest to, że autorka za wszelką cenę chciała pokazać nam niezłomną Felicję, odnoszącą sukcesy i jako ziemska właścicielka zarządzająca w Prusach Wschodnich majątkiem po dziadkach, i jako bogata kobieta interesu, robiąca fortunę na krawiectwie i zmieniającej się modzie w latach tuż po zakończeniu pierwszej wojny światowej. W dodatku stawia ona czoło wrogiemu przejęciu firmy należącej do jej męża. W rezultacie żaden wątek nie został tu przekonująco i w pełni pokazany, a narracja miejscami się rwie i nie jest do końca przekonująca.
Na pewno można współczuć bohaterce, tracącej kolejno członków swojej rodziny podczas wojny i rewolucji. Ona sama również przejdzie trudne dla siebie chwile, opiekując się szwagierką Kat, ale sceny związane z tym wątkiem są ujęte raczej stereotypowo. Są dramatyczne chwile, w których uczestniczą żołnierze walczący na froncie, ale nie mają one w sobie niczego specjalnie odkrywczego, to raczej tylko przypomnienie obrazów, które najczęściej kojarzą nam się z pierwszą wojną światową. Może tylko warto zwrócić uwagę, że książka jest autorstwa pisarki niemieckiej, opisującej żołnierzy przegrywających tamtą wojnę.
Można wraz z Felicją przeżywać dramat nieszczęśliwych miłości (a będzie ich w życiu dziewczyny więcej niż jedna) i zastanawiać się, co miała na myśli mówiąc, że miłość to nie jest nic romantycznego. To coś koniecznego, nieuniknionego Powieść ma liczne, bardzo ciekawie zarysowane i różnorodne drugoplanowe postacie, z których wyróżnia się sympatyzująca z Felicją babka Letycja (szkoda, że autorka nie pokazała jej lepiej i wyraźniej  nie byłoby to pozbawione sensu). Jest dramatyczny konflikt ojca i syna, ale tak do końca nie wiadomo, co jest jego źródłem i na czym polega.
Słowo na temat tłumaczenia tej powieści. Przeważnie jest niezłe, dlatego z tym większym zdziwieniem znajduję tutaj wielokrotnie powtarzaną przez tłumaczkę fatalną wręcz frazę ubierać  buty, suknię, itp. Pojawia się ona w wielu miejscach tekstu, przewija się właściwie przez całą powieść. Jest nawet dialog, w którym polecenie: ubierz mundur pojawia się trzykrotnie pod rząd. Zadziwia, że nie zwróciła na to uwagę korekta  coś takiego jest przecież w stanie wychwycić nawet średnio sprawny redaktor. Dla mnie było to tak poważnym mankamentem, że byłam zmuszona obniżyć Esensyjny ekstrakt o 10%, ponieważ bardzo to u mnie wpłynęło na przyjemność lektury tej powieści jako całości.
Ogólnie jednak Czas burz okazuje się przyzwoitą rozrywką, jest to raczej proza obyczajowa niż historyczna, ale autorka całkiem udatnie sportretowała także uliczne sceny rewolucji oraz grozę wojny widzianej z perspektywy walczących żołnierzy. Felicja, jak na bohaterskie dziewczyny, radzi sobie w życiu, a okres po 1918 roku jest dla niej początkiem nowego rozdziału. O tym wszystkim przeczytamy w następnych dwóch tomach, które są już w przygotowaniu.
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  Prometeusze na sowieckim widelcu

  Sebastian Chosiński

  Marek Krajewski Pomocnik kata
  

  
  Gdy dwa lata temu podczas spotkania autorskiego w Miejskiej Bibliotece Publicznej w Wągrowcu Marek Krajewski zapowiedział, że będzie zajmował się beletrystyką jeszcze przez dziesięć lat, a potem, zapewniwszy sobie godne życie na pisarskiej emeryturze, wróci do zgłębiania kwestii filologicznych  ucieszyłem się, że wciąż czeka mnie lektura przynajmniej dziesięciu interesujących retro-kryminałów. Tymczasem już po tej zapowiedzi autor podkręcił tempo i obecnie wydaje kolejną powieść średnio co pół roku. Najnowszą jest Pomocnik kata.
Ekstrakt: 80%
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Przyglądając się książkom Marka Krajewskiego publikowanym od 2018 roku, można dostrzec pewną prawidłowość  wrocławski pisarz postanowił na przemian poświęcać swój czas Eberhardowi Mockowi i Edwardowi Popielskiemu. Dlatego po rozgrywającym się w Breslau przed pierwszą wojną światową Pojedynku (2018) pojawiła się poświęcona z kolei Łyssemu (tak nieprzejednanego komisarza ze Lwowa nazywają miejscowi przestępcy) Dziewczyna o czterech palcach (2019); krótko potem do rąk czytelników trafił rozgrywający się w światku wrocławskich Żydów Golem (2019), a tuż po nim  Pomocnik kata (2020), w którym ponownie pierwsze skrzypce gra Popielski. I to wszystko w odstępach półrocznych, podczas gdy przez poprzednie dwie dekady Krajewski twardo trzymał się zasady  jeden kryminał na rok (odstępstwa pojawiły się tylko w przypadku dwóch napisanych we współpracy z Mariuszem Czubajem współczesnych książek o komisarzu Jarosławie Patrze, czyli Alei samobójców oraz Róż cmentarnych).
Komisarz Edward Popielski po raz pierwszy pojawił się w szóstej powieści poświęconej Mockowi  Głowie Minotaura (2009)  by przez kolejnych sześć lat stać się sztandarowym bohaterem Krajewskiego. W tym czasie trafiały się wrocławianinowi powieści lepsze (Liczby Charona), średnie (W otchłani mroku) i słabe (Władca liczb). W pewnym momencie można było nawet odnieść wrażenie, że Popielski jako postać książkowa jest skończony, że wyczerpał swój potencjał i najlepsze, co będzie można z nim zrobić, to pozwolić mu heroicznie zginąć, a potem pogrzebać i nigdy już do niego nie wracać. Krajewski wybrał jednak inne rozwiązanie, postanawiając dać Łyssemu drugą szansę  i dokonał restartu całej serii. Tym sposobem w Dziewczynie o czterech palcach pojawił się zupełnie nowy, choć wciąż ten sam, lwowski komisarz  o kilkanaście lat młodszy, sprawniejszy fizycznie i z jeszcze większym zamiłowaniem do ryzykanctwa.
Przy okazji zaszła też istotna zmiana gatunkowa. O ile wszystkie poprzednie powieści z Popielskim (począwszy od Głowy Minotaura, a na Arenie szczurów skończywszy) były typowymi kryminałami retro, o tyle te powstające już po restarcie są klasycznymi powieściami szpiegowskimi, w których wątki kryminalne dodawane są jedynie dla smaku. Widać Krajewski w ostatnich latach rozsmakował się w popularnej literaturze okresu międzywojennego, której jednym z naczelnych motywów była walka polskich służb specjalnych z wywiadem i kontrwywiadem sowieckim  i postanowił przedstawić własną jej wersję. W Pomocniku kata jako punkt wyjścia potraktował autentyczne wydarzenie, jakim był dokonany 7 marca 1927 roku na jednym z warszawskich dworców kolejowych zamach na radzieckiego ambasadora (a gwoli ścisłości: posła nadzwyczajnego i ministra pełnomocnego) Piotra Wojkowa. Dokonał go mieszkający w Polsce niespełna dwudziestoletni Białorusin Borys Kowerda.
W ten wątek Krajewski wpisał całkowicie fikcyjną opowieść o tym, co poprzedziło zamach i co było jego bezpośrednim następstwem. Choć czy na pewno całkowicie fikcyjną? Wrocławianin uznał bowiem, że sporo racji może mieć obecny (i były) dyrektor Polskiego Instytutu Spraw Międzynarodowych Sławomir Dębski, który przed trzema laty opublikował w kwartalniku Polski Przegląd Dyplomatyczny artykuł Zagadka zamachu na Piotra Wojkowa, sowieckiego posła w Warszawie 7 czerwca 1927 r.  nieznany dokument polskiego MSZ rzuca nowe światło, w którym pojawiła się teza, że za zabójstwem Wojkowa mógł stać radziecki wywiad wojskowy, w skrócie zwany Razwieduprem (co było akronimem utworzonym od разведывательное управление, czyli zarząd wywiadowczy). Teza ta była na tyle intrygująca, że świetnie nadawała się do rozwinięcia w formie powieściowej. Dyrektor Dębski zrobić tego oczywiście nie mógł, więc wyręczył go ceniony beletrysta Krajewski. Dzięki temu mógł on po raz kolejny sięgnąć po postać komisarza Popielskiego i, co najważniejsze, wyciągnąć go ze Lwowa i rzucić na znacznie szerszą arenę wydarzeń.
Akcja rozpięta została bowiem pomiędzy Wilnem a Warszawą, pomiędzy mazowieckim Sierpcem (gdzie od 1915 do 1945 roku mieściło się odgrywające ważną rolę w Pomocniku kata więzienie) a Świętym Krzyżem na Kielecczyźnie (pojawiającym się również w kontekście znajdującego się tam ciężkiego zakładu penitencjarnego), by w finale zaprowadzić czytelnika nad przecinającą Wołyń granicę polsko-radziecką. Nie byłoby tego rozmachu geograficznego, gdyby nie zaprzęgnięta do fabuły idea prometejska, będąca w drugiej połowie lat 20. ubiegłego wieku bardzo śmiałym konceptem politycznym, któremu sprzyjał Henryk Józewski, jedna z kluczowych postaci w książce Krajewskiego. Zresztą nie jedyna mająca swoje odzwierciedlenie w rzeczywistości. Kolejnymi są chociażby pułkownik Tadeusz Schaetzel, ówczesny szef Dwójki (Oddziału II), to jest polskiego wywiadu wojskowego, czy prezes Tadeusz Chłapowski  prominentny działacz Krajowego Towarzystwa Naftowego (którego Popielski dobrze poznał już przy okazji akcji opisanej w Dziewczynie o czterech palcach).
Pierwsze dwie (z pięciu) części powieści opisują wydarzenia poprzedzające zamach na ambasadora Wojkowa i samo to dramatyczne wydarzenie, po którym Borys Kowerda  wbrew przekonaniu Edwarda Popielskiego  dostaje nadzwyczaj surowy wyrok więzienia, co zresztą wywołuje w komisarzu ogromne (i jak najbardziej usprawiedliwione sytuacją) wyrzuty sumienia. Na szczęście dzięki zaskakującemu zbiegowi okoliczności w dalszym ciągu książki lwowianin dostaje szansę, aby choć częściowo naprawić swój  wynikający z nieświadomości (która jest jednak tylko drobną okolicznością łagodzącą)  błąd. A przy okazji rozprawić się z działającą na terenie Polski i sięgającą naprawdę głęboko  do biurek polskich wojskowych i polityków  agenturą sowiecką. Popielski jest więc wyjątkowo zdeterminowany. I odpowiednio wkurzony. A to jak najlepiej wróży lekturze. Pomocnik kata ma wszystkie plusy Dziewczyny o czterech palcach, ale jest od niej jeszcze bardziej wciągający. Nie da się ukryć, że sięgnięcie do autentycznych zdarzeń sprzed prawie stu lat wyszło powieści na dobre.
Kiedyś chwyciłbym się za głowę, przeczytawszy następujące zdanie: Od jakiegoś czasu z większą niecierpliwością czekam na kolejne książki z komisarzem Popielskim, aniżeli z Eberhardem Mockiem  ale się nie chwycę, bo w końcu to ja je napisałem!
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  Choleryczny piłsudczyk

  Miłosz Cybowski

  Andrzej Sieroszewski Wacława Sieroszewskiego żywot niespokojny
  

  
  Wacława Sieroszewskiego żywot niespokojny to książka prezentująca losy dziś już nieco zapomnianego, wywodzącego się z mazowieckiej szlachty socjalisty, zesłańca, oficera Legionów, senatora II RP i przede wszystkim znanego pisarza.
Ekstrakt: 60%
[image: Wacława Sieroszewskiego żywot niespokojny]
Oficjalnym autorem biografii jest Andrzej Sieroszewski (1933-2012), wnuk Wacława (1858-1945), znany tłumacz literatury węgierskiej i hungarysta. W oparciu o prywatne archiwa rodzinne stworzył on znaczną część książki, lecz los chciał, że zmarł przed jej dokończeniem. Sfinalizowania pracy oraz redakcji istniejących już części podjął się Andrzej Z. Makowiecki, autor m.in. Warszawskich kawiarni literackich. Do pewnego stopnia można więc mówić, że biografia ma dwóch autorów.
Być może błędem było sięganie po tę pozycję krótko po lekturze Bronisława Piłsudskiego pojedynku z losem, bo różnice między obiema książkami, tak w treści, jak i w formie, są ogromne. Mam świadomość, że porównywanie solidnie opracowanej biografii z opowieścią biograficzną może być nieuzasadnione. Jednak choć żywot Sieroszewskiego był faktycznie, jak sugeruje tytuł, niespokojny, ta niespokojność bardzo szybko się gubi w przeładowanej zbędnymi szczegółami narracji. Ani autor, ani redaktor nie zapanowali w pełni nad materiałami źródłowymi. Książka nie zawsze trzyma się chronologii wydarzeń, co tylko potęguje wrażenie chaosu. Z reguły obiektywny ton bywa miejscami zaburzony tym, co autor myśli lub jakie ma zdanie na temat niektórych wydarzeń i epizodów z życia Wacława Sieroszewskiego. Są to wtręty, które nie wnoszą zbyt wiele pod względem faktograficznym i dodatkowo zaciemniają obraz.
Jednak mimo tych wszystkich mankamentów mamy do czynienia z solidną porcją biografii, która daje nam wgląd w losy i decyzje życiowe jednego z bardziej znanych w swojej epoce (a dziś już zapomnianego) pisarzy. Zanim jednak Sieroszewski (przez niektórych nazywany Sirko) zabrał się za literaturę, był ślusarzem, działaczem robotniczym, zesłańcem i etnologiem, który w tej ostatniej dziedzinie zdobył sławę jako badacz Jakutów. Urodzony w 1858 w Wólce Kozłowskiej Wacław Sieroszewski od dziecka chciał zostać lekarzem. Niestety, trudny charakter i niechęć do mówienia w szkole po rosyjsku sprawiły, że został wydalony z gimnazjum i podjął się nauki ślusarstwa  co było nietypową ścieżką kariery dla ziemiańskiego syna wychowanego w duchu patriotycznym. Niedługo jednak było mu dane cieszyć się robotniczym żywotem  zaangażowanie w ruch socjalistyczny zakończyło się dla niego aresztowaniem (w 1878) oraz długoletnim zesłaniem na Syberię.
Bardzo obrazowo zostały przedstawione trudy katorgi, które w wielu innych książkach przedstawiane jest jako bez mała przygoda życia. Dla przyszłego senatora II RP, zesłanego na kraj lasów, odległa syberyjska północ, daleka od większych miast, była szkołą życia, która wymuszała prawdziwą walkę o przetrwanie. Białe noce latem, czterdzieści dni nieprzerwanej ciemności zimą, plagi komarów, konieczność mieszkania w surowej jurcie, podróże po niegościnnym terenie  wszystko to sprawiało, że wielu zesłańców zabijał klimat. Jednak nie Sieroszewskiego  zdołał się on przystosować do panujących na północy warunków i zahartować do tego stopnia, że jeszcze w latach 30. lekarze byli pod ogromnym wrażeniem jego kondycji fizycznej. To na zesłaniu właśnie, według wspomnień samego bohatera biografii dokładnie w 1883 roku, Sieroszewski odnalazł swój cel w życiu i postanowił zostać pisarzem, a pisanie pojmował bardzo poważnie, widząc w nim coś w rodzaju misji. Swoją pierwszą powieść, Na kresach lasów, napisał jeszcze na zesłaniu.
Obok działalności literackiej, Sieroszewski zajmował się również pracami etnograficznymi wśród Jakutów, a jego artykuł (napisany po rosyjsku) doczekał się nawet publikacji w jednym z rosyjskich czasopism.[bookmark: a1]1) Nie przyniosło mu to jeszcze sławy, ale z pewnością uczyniło zeń postać rozpoznawalną w naukowym światku. Kiedy pisarz osiedlił się w Irkucku (po upłynięciu czasu obowiązkowej kary zesłania musiał jeszcze spędzić kilka lat na Syberii jako osiedleniec), zajął się porządkowaniem swoich notatek i pracami nad przekształceniem ich w większą monografię poświęconą Jakutom (ukazała się ona w 1896 i została bardzo dobrze przyjęta przez rosyjskich etnografów). Nie zarzucał również pracy pisarskiej, tworząc jednocześnie kilka opowiadań i powieści opartych na własnych syberyjskich doświadczeniach i zgromadzonej na zesłaniu wiedzy o tamtejszych ludach.
Dopiero 1896 roku Sieroszewski mógł oficjalnie (wcześniej ukrywał się w Świacku) powrócić do kraju i zamieszkać w Warszawie. Nie był to powrót łatwy, ale jego dokonania pisarskie z pewnością ułatwiły wieloletniemu zesłańcowi odnalezienie się w polskiej rzeczywistości. W 1899 roku ożenił się ze Stefanią (Stefą) Mianowską, ale już w 1900 został on ponownie aresztowany pod zarzutem zorganizowania pochodu robotniczego z okazji odsłonięcia pomnika Mickiewicza w Warszawie. Efektem nie było kolejne zesłanie, ale wyprawa na Daleki Wschód, którą wiele lat później Sieroszewski opisał w książce Wśród kosmatych ludzi.
Po kolejnym powrocie do kraju przez Wacława, rodzina Sieroszewskich przeniosła się do Krakowa, a następnie do Zakopanego, gdzie pisarz aktywnie zaangażował się w działania PPS i nawiązał bliższe stosunki z Piłsudskim oraz innymi działaczami niepodległościowymi. Po Zakopanem przyszła kolej na Paryż, ale na krótko przed rozpoczęciem wojny, przeczuwając nadchodzące wydarzenia, Sieroszewscy wrócili do Polski.
Początek pierwszej wojny światowej ponad pięćdziesięcioletni Sieroszewski spędził w szeregach Legionów, najpierw jako zwykły szeregowiec, później jako ułan w oddziale Beliny-Prażmowskiego. Już w 1915 został on jednak oddelegowany przez Piłsudskiego do pracy politycznej w zdobytej przez Niemców Warszawie, gdzie, z przerwami, spędził resztę wojny jako oddany sprawie niepodległościowej stronnik Komendanta. W 1918 brał także udział w tworzeniu radykalnego rządu Daszyńskiego w Lublinie, który jednak szybko podał się do dymisji po powrocie Piłsudskiego do stolicy.
Choć po wojnie autor planował wrócić do pracy literackiej i odsunąć się od polityki, nie do końca udało mu się ten zamiar zrealizować. W 1920 został wysłany do Stanów Zjednoczonych w celu wygłaszania odczytów niejako promujących nowopowstałe państwo polskie, podczas trzeciego powstania śląskiego wyjechał na Śląsk w ramach misji wojskowej (choć sam z wojaczką pożegnał się jeszcze w czasie wojny). Publikując (m.in. pierwsze w swojej karierze dramaty) oraz jeżdżąc po kraju z odczytami na temat literatury i Dalekiego Wschodu, Sieroszewski starał się  jak praktycznie przez całe swoje życie  z trudem wiązać koniec z końcem i utrzymać swoją rodzinę. Największy zarobek z tamtego okresu  kilka tysięcy dolarów zgromadzonych podczas podróży i wygłaszania odczytów w Stanach Zjednoczonych, autor przeznaczył na zakup nadmorskiej działki (gdzie niedługo później stanął rodzinny dom Kadrówka) oraz inwestycję w mieszkanie w Warszawie.
Lata powojenne przedstawione zostały nieco inaczej niż we wcześniejszych rozdziałach  dopatruję się w tym ręki Makowieckiego. Zamiast żmudnych i licznych detali związanych z życiem Sieroszewskiego otrzymujemy bardziej ogólne, skoncentrowane na działalności literackiej, opisy aktywności autora w latach 20. i 30. Do pewnego stopnia występuje tu nawet podział tematyczny w miejsce dotychczasowego chronologicznego przedstawiania wydarzeń. Dowiadujemy się o pierwszych (i jedynych) dramatach napisanych przez Sieroszewskiego (oba doczekały się wystawienia niedługo po ich ukończeniu), jego współpracy z Polskim Radiem oraz różnymi scenarzystami przy pracach nad tworzeniem scenariuszy do filmów. W drugiej połowie lat 20. aktywność autora zdominowana została przez działania zmierzające do powołania Polskiej Akademii Literatury (która powstała jednak dopiero w 1933 roku) oraz jego prezesurę Związku Zawodowego Literatów Polskich. Można odnieść wrażenie, że trzymał się on przez całą dekadę z daleka od polityki, bo nie znajdziemy tu zbyt wiele informacji na temat kontaktów z Piłsudskim, obozem rządzącym czy nawet wzmianki o reakcji pisarza na zamach majowy. Między wierszami można odnieść wrażenie, że pozycja Sirki wśród polskich literatów poprawiła się dzięki sanacyjnej protekcji.
Nie oznacza to, że jego działania nie były krytykowane, a na najbardziej zajadliwego przeciwnika wyrósł (przynajmniej według autorów książki) Antoni Słonimski, który nie szczędził Sieroszewskiemu przytyków. Przedstawione to zostało w taki sposób, że czytelnik może odnieść wrażenie, jakoby tak obfita krytyka poety była nieuzasadniona i wynikała nie z logicznych przesłanek, co z jakiejś osobistej urazy wobec prezesa ZZLP. To zresztą nie jedyna sytuacja, w której książka niby prezentuje ciemniejsze strony życia i charakteru Sieroszewskiego, ale tak naprawdę całkiem zręcznie je przed czytelnikiem ukrywa lub usprawiedliwia. Nawet tematy, których uniknąć się nie dało (brak wsparcia dla protestów przeciwko uwięzieniu opozycji w Brześciu nad Bugiem czy sprawa Berezy Kartuskiej) zostały przedstawione mimochodem, jako rzekomo niewpływające na nieposzlakowaną opinię autora.
Opis ostatniej dekady życia Sieroszewskiego, w tym lat drugiej wojny światowej, to właściwie skrótowe podsumowanie wyjazdów pisarza z odczytami oraz wsparcia dla Obozu Zjednoczenia Narodowego (przed wrześniem 1939 roku) oraz zabiegania u władz okupacyjnych o wsparcie dla polskich literatów.
Ciężko ocenić Wacława Sieroszewskiego żywot niespokojny. Główny problem to niemożność określenia, kto ostatecznie odpowiada za tak nierówny kształt książki: rozwlekły i nadmiernie szczegółowy w początkowych rozdziałach (napisanych przez Andrzeja Sieroszewskiego i najwyraźniej w dużej mierze nietkniętych redakcyjnymi nożycami Makowieckiego) oraz bardzo skrótowy w opisie lat powojennych. Widać też wyraźnie bardzo dużą chęć unikania niewygodnych tematów z życia Sirki, co należy zrzucić na karb pisania biografii przez jego wnuka. Choć impetyczny, niekiedy wręcz dziecinny, charakter autora, mógł być cechą nadającą mu kolorytu i czyniącą zeń niebanalną postać, tutaj zaprezentowany jest on niemalże jako dość nudny człowiek, który miewał swoje choleryczne momenty. Zaś jego oddanie Piłsudskiemu, szczególnie w latach po 1926 roku, zostało niemal zupełnie przemilczane. Zabrakło mi również chociażby wzmianki na temat Ferdynanda Ossendowskiego, może pisarza nieco innej wagi niż Sieroszewski, ale którego doświadczenia i twórczość w wielu miejscach dotykała tych samych tematów.

[bookmark: a1t]1) Na marginesie, choć trudno uznać to za temat marginalny, warto nadmienić, że Sieroszewski, podobnie jak Bronisław Piłsudski, nie oparł się urokom dalekowschodnich kobiet i ożenił się na zesłaniu z Jakutką, która zmarła niedługo po urodzeniu mu córki, Marii (nazywanej Manią). Jednak w przeciwieństwie do Piłsudskiego, autor Na kresach lasów nie porzucił swojego dziecka i planował zabrać je ze sobą do Polski. Mania ostatecznie pozostała jednak w Rosji, po pewnym czasie zamieszkując w Moskwie. Korespondencja między ojcem a córką trwała z przerwami aż do lat 30. XX wieku. Dokładne losy Marii Sieroszewskiej od drugiej połowy tej dekady nie są znane.
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  PRL w kryminale:Downar jak komisarz Maigret

  Sebastian Chosiński

  Zygmunt Zeydler-Zborowski Koty Leokadii Kościelnej
  

  
  Gdy w 1975 roku wydawnictwo Iskry opublikowało kryminał Zygmunta Zeydlera-Zborowskiego Koty Leokadii Kościelnej, mało kto wiedział, że powieść ta ma już swoje lata i pierwotnie ukazała się dekadę wcześniej na łamach jednej z regionalnych gazet. Tym samym chronologicznie była jedenastą powieścią milicyjną, w której jako jeden z głównych bohaterów pojawił się Stefan Downar.
Ekstrakt: 70%
[image: Koty Leokadii Kościelnej]
Klub Srebrnego Klucza był jedną z najpoczytniejszych serii książkowych wydawnictwa Iskry. Co nie powinno zaskakiwać, ponieważ pod tym właśnie szyldem publikowano kryminały najbardziej znanych i popularnych autorów polskich i zagranicznych. To w niej w 1958 roku ukazał się Czarny mercedes, pierwsza powieść z  wtedy jeszcze porucznikiem Komendy Głównej Milicji Obywatelskiej  Stefanem Downarem w roli pierwszoplanowej. Siedemnaście lat później klubowi zbieracze mogli dołączyć do swojej kolekcji następną książkę autorstwa Zygmunta Zeydlera-Zborowskiego  Koty Leokadii Kościelnej. Gdy trafiła ona do księgarń, zapewne (oczywiście poza samym pisarzem) zdawali sobie sprawę z tego, że to żadna nowość, że pierwotnie ukazała się ona dokładnie dziesięć lat wcześniej. Tyle że jedynie na łamach prasy. I na dodatek pod innym tytułem.
W tamtym czasie, a chodzi o końcówkę lat 50. i następną dekadę XX wieku, Zeydler-Zborowski sprzedawał swoje powieści głównie dwóm tytułom warszawskim: Kurierowi Polskiemu oraz Expressowi Wieczornemu, choć później przedrukowywały je również inne czasopisma. W 1965 roku zadebiutował na łamach kolejnej gazety  Słowa Ludu. Był to lokalny dziennik należący do Komitetu Wojewódzkiego Polskiej Zjednoczonej Partii Robotniczej w Kielcach i ukazywał się  począwszy od końca września 1949 roku  głównie na terenie Kielecczyzny. Tam właśnie w podwójnym numerze 247/248 pojawił się pierwszy, a w 330 ostatni odcinek kryminalnej historii zatytułowanej Fioletowy szal. Dlatego po latach trudno było skojarzyć ją z wydanymi przez Iskry Kotami Leokadii Kościelnej. Tym bardziej że w wersji książkowej pojawił się dodatkowy, otwierający ją rozdział. Dzisiaj trudno już dociec, czy został on dopisany po latach, czy też powstał już w połowie lat 60., ale szefostwo gazety z jakiegoś powodu uznało, że go pominie.
Jaki by to mógł być powód? 
Jeżeli ktoś bardzo uważnie przeczyta całą powieść, znając jednocześnie wcześniejszą twórczość Zeydlera-Zborowskiego, może znaleźć w tej introdukcji pewne wskazówki, jakie naprowadzą go na rozwiązanie zagadki. I będzie się w tym upewniał z każdym kolejnym rozdziałem. Ale to oczywiście tylko gdybanie. Zwłaszcza że nawet nadzwyczajna przenikliwość czytelnika, którego myśli mogłyby popłynąć szybciej, niż by sobie tego życzył autor, nie popsuje przyjemności z lektury Kotów (pozostaniemy jednak przy tym właśnie książkowym tytule dzieła). Tym bardziej że okazują się one nadzwyczaj udaną historią detektywistyczną z bardzo interesującym tłem obyczajowym. Co ciekawe, mimo że przez długie lata powieść znali jedynie mieszkańcy Kielecczyzny, jej akcja rozgrywa się głównie w Warszawie (i okolicach). Ba! w samym centrum stolicy, nieopodal Rynku Starego Miasta, Barbakanu i Krzywego Koła. To tam mieszkają najważniejsi bohaterowie zaplątani w przestępczą aferę.
Jest upalny początek lata. Z nieba leje się żar, wszyscy, którzy muszą pozostawać w mieście i chodzić do pracy, traktują to jak prawdziwy dopust boży. Nobliwa emerytka Leokadia Kościelna wiedzie spokojne życie, rozmyślając o wyjeździe do córki, która już chyba na dobre osiadła z mężem w Stanach Zjednoczonych. W miarę niewielkich możliwości ciuła dolary na podróż statkiem za Ocean, by odwiedzić najbliższych krewnych. A może i zostać u nich na zawsze, bo co ją teraz trzyma w Warszawie? Nic, poza bezdomnymi staromiejskimi kotami, którymi opiekuje się do spółki z innym emerytem, Sewerynem Podsiadłym. Parę miesięcy wcześniej, gdy przeprowadził się on z Żoliborza, kłócili się nawet o to, które koty są czyje, ale szybko doszli do porozumienia, uznając, że wspólnymi siłami pomogą większej liczbie pozostających bez dachu nad głową zwierzaków. Tak zaczęła się przyjaźń staruszki i byłego nauczyciela  mężczyzny ciężko doświadczonego przez życie, któremu wojna odebrała żonę (zginęła w obozie) i dwóch dorosłych synów (jeden poległ jeszcze we wrześniu 1939 roku, drugi stracił życie w powstaniu warszawskim).
Ta pozorna sielanka kończy się, gdy pewnego dnia Kościelna zostaje znaleziona martwa w swoim pokoju. Śledztwo przejmuje kapitan Władysław Sarnecki, któremu szybko udaje się namierzyć podejrzanego. To pracujący w tej dzielnicy młody listonosz Zbigniew Michalak. Sarnecki nie ma wątpliwości, że mężczyzna złakomił się na dolary przysyłane pocztą emerytce przez jej córkę, a gdy staruszka zaczęła się domyślać, że jest okradana  postanowił uciszyć ją na zawsze. W każdym razie wszystkie poszlaki wskazują na niego jako na sprawcę. Trudno w to jednak uwierzyć ojcu chłopaka, Józefowi Michalakowi, który również jest, jak i wcześniej jego ojciec, listonoszem. Owszem, zdaje on sobie sprawę, że syn bywa lekkomyślny, że z miłości do niedawno poznanej pięknej i nastawionej konsumpcyjnie do życia Moniki Lewickiej mógł popełnić jakieś horrendalne głupstwo Ale żeby zabić niewinną kobietę  co to, to nie! Tak się składa, że stary Michalak od lat dostarcza korespondencję majorowi Stefanowi Downarowi i teraz to właśnie u niego szuka pomocy. 
Major obiecuje przyjrzeć się sprawie i, jako że słowo jest u niego droższe od pieniędzy (jak mawiał Kazimierz Pawlak z filmowej trylogii Sylwestra Chęcińskiego), kontaktuje się z dobrze mu znanym kapitanem Sarneckim. Ten zresztą też nie bardzo wierzy w to, że Zbigniew udusił Kościelną, ale  przynajmniej na razie  nie ma lepszego kandydata na podejrzanego. Pojawienie się w sprawie Downara otwiera jednak pewne nowe możliwości. Zwłaszcza gdy dużo bardziej od kolegi doświadczony oficer z Komendy Głównej stwierdza, że część ze znalezionych w skrytce w podłodze w mieszkaniu ofiary dolarów jest fałszywa. Pewne wątpliwości nasuwa również dziwne zachowanie sąsiada Kościelnej, urzędnika Jana Wierzbickiego, który wraz ze swoją teściową, żoną i trójką dzieci (oraz czwartym w drodze) zajmuje pokój obok. Sześć osób w jednym pokoju bez widoków na większe mieszkanie  to może rodzić frustrację i wywoływać nienawiść wobec osoby, które w pojedynkę zajmuje podobny metraż i żyje tuż za ścianą. 
Dzisiaj pewnie trudno byłoby zrozumieć podobny mechanizm (ewentualnego) zbrodniczego działania, ale w połowie lat 60. XX wieku (i częściowo nawet dekadę później) czytelnicy chyba raczej nie mieli wątpliwości, że w akcie skrajnej desperacji komuś takiemu jak Wierzbicki mogłyby przyjść do głowy niebezpieczne myśli. Ale to nie jest jedyny trop  są przecież jeszcze fałszywe dolary. I to one nade wszystko zajmują teraz Downara i Sarneckiego. Choć Koty Leokadii Kościelnej rozkręcają się powoli i długo  kilka pierwszych rozdziałów Zygmunt Zeydler-Zborowski przeznaczył na prezentację licznego grona bohaterów zamieszanych w przeróżne machlojki  ostatecznie nabierają rozpędu i pewnym krokiem zmierzają do finału. Przy okazji Downar zyskuje kolejną sposobność, aby udowodnić kolegom po fachu i zwierzchnikom, że jest ponadprzeciętnym stróżem prawa, dla którego niezwykle istotna jest także wiedza psychologiczna i znajomość tego, co jest w człowieku w środku (to z kolei nawiązanie do, opartego na opowiadaniu Kornela Filipowicza, telewizyjnego kryminału psychologicznego Zygmunta Hübnera z 1969 roku). Chyba nie bez przyczyny to najbardziej melancholijny kryminał Zeydlera-Zborowskiego, w którym Downarowi najbliżej jest do komisarza Maigreta.
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  Szwy rzeczywistości

  Dawid Kantor

  Olga Tokarczuk Opowiadania bizarne
  

  
  Opowiadania bizarne Olgi Tokarczuk są zbiorem krótkich tekstów zróżnicowanych pod względem klimatu, tematyki, a nawet ciężaru gatunkowego. Łączy je jednak unikatowe spojrzenie autorki na rzeczywistość i towarzyszące czytelnikowi podczas lektury wrażenie bizarności.
Ekstrakt: 70%
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Dziwność, kontrowersja, niezwykłość  to właśnie ich odczucie eksploruje w swoim tomie opowiadań polska noblistka, jednocześnie nie trzymając się z góry narzuconych ram gatunkowych. Wydestylowanie tak ulotnego wrażenia, nawet w różnych odcieniach, na przestrzeni zupełnie odmiennych tekstów wydaje się niełatwe i w istocie przynosi nieraz nieoczekiwane efekty. 
Opowiadaniem, które najmocniej zapadło mi w pamięć, okazała się nowela Zielone dzieci czyli wyciąg z dziennika angielskiego lekarza podróżującego w orszaku królewskim Jana Kazimierza. W szlacheckiej posiadłości ukrytej pośród wołyńskiej puszczy, medyk jest świadkiem niecodziennego spotkania z dwójką dzieci, które reprezentują pierwotną, dziką ale i blednącą siłę, ukrytą w naturze. Kronikarska perspektywa naukowca przydaje opowiadaniu przejrzystości i wzmacnia wrażenie zetknięcia z czymś obcym, pozostawiając jednocześnie posmak pierwotnych słowiańskich legend, kryjący się choćby w opowiadaniach o szeptuchach czy płanetnikach. Równie dobre wrażenie pozostawiła lektura Transfugium, traktującego o społecznych implikacjach technologii pozwalającej całkowicie zespolić się z przyrodą. Mimo, iż tematycznie nowelę można uznać za science fiction, to Tokarczuk zupełnie nie porusza aspektów naukowych swojego pomysłu. Wyraźnie fascynuje ją to co mogłoby popchnąć ludzi do tak radykalnego kroku i jakie wzbudzałoby uczucia w ich otoczeniu. W podobnym tonie utrzymana jest też Wizyta, która zaskakująco łączy wątek fantastyczny z klimatem sąsiedzkich odwiedzin. Odświeżająca była dla mnie perspektywa starszego człowieka w Szwach i jego percepcji rzeczywistości wynikającej z początków otępienia. Warte lektury są krótkie i trącące groteską opowiadania: Pasażer, oryginalne Przetwory oraz prowadząca do niepokojących wniosków Prawdziwa historia.  Ciekawa koncepcyjnie Góra Wszystkich Świętych zgrabnie łączy psychologię i klonowanie z wątkami religijnymi, a jednocześnie prezentuje subtelnie historie bohaterów. Największy problem mam z oceną ostatniego opowiadania w zbiorku pt. Kalendarz ludzkich świąt, w którym autorka prezentuje oszczędną, ale i frapującą wizję postapokaliptycznego świata całkowicie pozbawionego plastiku, pożartego przez bakterie stworzone do oczyszczenia mórz. Z jednej strony przyszłość została zarysowana przez Tokarczuk w sposób wyważony, czytelnik większości problemów targających przedstawionym światem musi dopatrzeć się w kontekstach, szukać ich gdzieś pomiędzy fabułą i wypada to znakomicie. Z drugiej, główny religijny wątek opowiadania został przedstawiony zdecydowanie zbyt bezpośrednio i jednoznacznie  nie ma wątpliwości co do interpretacji, ani miejsca na własne wnioski. 
Obserwowana przeze mnie w poszczególnych tekstach tomiku bizarność, przejawiała się nie w prezentowanej tematyce, a raczej unikalnym sposobie opisywania rzeczywistości. Tokarczuk dostrzega drobne fragmenty świata jak tusz w długopisie, słoiki z przetworami, zwiewne momenty spotkań  w tych drobnych punktach rozpruwa utkaną materię realności i obserwuje jak wpłynie to na jej całość. Wspólnym mianownikiem nowel jest nie tylko eksploracja odczucia rzeczonej w tytule niezwykłości, ale i wracające wciąż tematy toksycznego i nierozerwalnego związku człowieka z naturą, fałszu w międzyludzkich relacjach, poszukiwania prawdy o sobie. Polska noblistka podchodzi do tych tematów z odpowiednim wyczuciem, spoglądając na nie z nieoczywistych stron, a znakomity stylistyczny poziom i umiejętność kreowania klimatu sprawiają, że po Opowiadania bizarne warto sięgnąć.
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  Mała Esensja:Diamenty to nie wszystko

  Marcin Mroziuk

  Agnieszka Stelmaszyk Zagadka Diamentowej Doliny
  

  
  W Zagadce Diamentowej Doliny bohaterów Kronik Archeo czeka kolejna daleka wyprawa, a ich przygody niejednokrotnie mogą przyprawić czytelników o palpitację serca. Krótko mówiąc, Agnieszka Stelmaszyk znowu nie zawodzi fanów swej twórczości.
Ekstrakt: 80%
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Trzeba przyznać, że początek powieści jest doprawdy zaskakujący. Otóż jesteśmy świadkami sceny, która z powodzeniem mogłaby znaleźć się w jakimś utworze Charlesa Dickensa. Dziewięcioletni William Dickins zostaje bowiem oskarżony o kradzież sygnetu lorda Corneliusa Cavendisha i skazany na trzydzieści lat pracy w kolonii karnej w Point Puer. Chociaż syn pomywaczki twierdzi, że jest niewinny, sąd daje wiarę zeznaniom syna lorda, który rzekomo był świadkiem popełnienia tego przestępstwa.
Ale cóż ta historia z czasów królowej Wiktorii ma wspólnego z bohaterami Kronik Archeo? To oczywiście będzie się stopniowo wyjaśniać w miarę rozwoju wydarzeń, a w tym przypadku kluczowe znaczenie będzie miało to, że na Antypodach znalazł się nie tylko William Dickins, ale również oskarżający go Arthur Cavendish, który szukał tam tytułowej Diamentowej Doliny. Na ślad należącej do lorda mapy trafia zaś przypadkowo Barbara Lawson  na co dzień dziennikarka mieszkająca w Hobart, a prywatnie ciocia Ani i Bartka Ostrowskich.
Wkrótce się okazuje, że opowieść o dolinie pełnej ogromnych diamentów wywiera spore wrażenie zarówno na wielu czytelnikach artykułu Barbary Lawson, jak i na jej siostrzeńcach. Nic dziwnego też, że młodzi Ostrowscy z radością przyjmują zaproszenie od cioci i wraz z mamą oraz panną Ofelią Łyczko lecą na Tasmanię, a swój pobyt chcą oczywiście wykorzystać na poszukiwania Diamentowej Doliny. Szkopuł tkwi w tym, że wizja ukrytych tam bogactw przyciąga też ludzi zupełnie pozbawionych skrupułów. Ochotę na szybkie wzbogacenie się mają bowiem działający niezależnie od siebie: Larry Fisch, właściciel podupadającej firmy pogrzebowej, oraz tajemniczy pan T., którego prawdziwą tożsamość poznamy dopiero na końcu książki. Niestety, ich knowania sprawią, że bohaterowie Kronik Archeo znajdą się w naprawdę poważnych kłopotach. W pewnym momencie sytuacja zrobi się na tyle poważna, że na pomoc im będą musieli pospieszyć też Adam i Ryszard Ostrowscy oraz rodzina Gardnerów. I wszyscy oni będą mieli co wspominać z tej wyprawy na Antypody, a z kolei czytelnicy nawet przez moment nie będą się nudzić.
W Zagadce Diamentowej Doliny nie brakuje ani tajemnic, ani dramatycznych wydarzeń, a wszystkie nieprzewidziane zwroty akcji trudno nawet zliczyć. Niewątpliwą zaletą tego tomu jest również to, że konstrukcja fabuły znacząco odbiega tutaj od znanej nam z poprzednich części Kronik Archeo, a jednocześnie Agnieszka Stelmaszyk jak zwykle zadbała o zestaw ciekawostek  w tym przypadku związanych głównie z fauną, florą i historią Australii. W efekcie do rąk młodych czytelników trafiła kolejna wciągająca lektura, która zarazem nie jest pozbawiona walorów edukacyjnych.
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  Zdążyć na rocznicę

  Miłosz Cybowski

  Marek Rezler Polska niepodległość 1918
  

  
  Marek Rezler, znany dzięki swoim opracowaniom traktującym o historii Wielkopolski, bierze się w Polskiej niepodległości 1918 za szerszą niż dotychczas tematykę. Co, niestety, nie wychodzi książce na dobre.
Ekstrakt: 40%
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Stulecie odzyskania przez Polskę niepodległości[bookmark: a1]1) trafia się tylko raz, nic więc dziwnego, że poza uaktualnieniem swojej historii powstania wielkopolskiego Marek Rezler zdecydował się na napisać książkę o tym, jak ta niepodległość była odzyskiwana. Okładkowy opis wspomina o mierzeniu się z mitem założycielskim współczesnej Polski oraz wnoszeniu powiewu świeżości do narodowego dialogu. To bardzo ładne reklamowe slogany, niemające zbyt wiele wspólnego z rzeczywistą treścią książki. Nie mówiąc już o tym, że granice współczesnej Polski zostały ukształtowane bardziej w 1945 niż 1918 roku.
Widząc w tytule 1918, nieświadomy czytelnik będzie oczekiwał analiz związanych właśnie z powstawaniem II Rzeczypospolitej. Rezler miał jednak zupełnie inny pomysł i w swojej pracy sięga aż do upadku Rzeczypospolitej Obojga Narodów w drugiej połowie XVIII wieku, a nawet do początku końca, czyli połowy wieku XVII. W efekcie przeszło połowę książki zajmują rozdziały poświęcone wydarzeniom poprzedzającym 11 listopada 1918, omawiające kolejno polskie zrywy narodowowyzwoleńcze (od insurekcji kościuszkowskiej po powstanie styczniowe), działalność polityczną po 1863 oraz udział Polaków w Wielkiej Wojnie. Znający się trochę na historii czytelnik, który miał okazję zapoznać się z tezami stawianymi przez autora w innych jego książkach oraz mający jako taką znajomość historii XIX wieku, nie znajdzie w trzech pierwszych rozdziałach zbyt wiele nowości  ani pod względem przedstawionych faktów, ani pod względem ich interpretacji. W wielu miejscach Rezler przerabia tezy stawiane już wcześniej i podkreśla (ciekawe, jak wielkie znaczenie miało tu wydawnictwo odpowiedzialne za tę publikację) partykularny charakter Wielkopolski i jej mieszkańców. Omawiając losy innych zaborów trzyma się autor powszechnie znanych wydarzeń, choć warto nadmienić, że na przykład jego ocena polityki Aleksandra Wielopolskiego daleka jest od powszechnie przyjętej w dotychczasowym piśmiennictwie. Takie nietypowe spojrzenie to jednak bardziej wyjątek niż reguła.
W tym skrótowym opisie XIX wieku, walk wyzwoleńczych oraz pracy organicznej nie sposób uniknąć uogólnień, zaś ostateczne wnioski dotyczące polskich powstań wpisują się w typową ich krytykę sięgającą jeszcze krakowskiej szkoły historycznej. Rezler podkreśla, że to inne działania Polaków  w szczególności mająca swoje korzenie w Wielkopolsce praca organiczna  pozwoliły w ostatecznym rozrachunku na wywalczenie niepodległości w 1918 roku. Dyskusja na temat słuszności powstań nie jest nowa i Rezler nie wnosi do niej żadnego świeżego powiewu. Jest to raczej otwarcie zatęchłej szuflady, do której, niejako przy okazji rozprawy z romantyczną wizją polskich dążeń do niepodległości, autor dorzuca powstanie warszawskie. Niewiele również wnosi analiza drugiej połowy XIX wieku, w której największy nacisk położono na społeczne, kulturalne i polityczne działania na rzecz obrony polskości we wszystkich trzech zaborach oraz bardziej pragmatyczną postawę ówczesnych działaczy.
Nieco lepiej wygląda opis polskiego udziału w Wielkiej Wojnie oraz walki o granice po 1918 roku. Ale również tutaj ciekawsze obserwacje i interpretacje ukryte są w gąszczu faktów związanych z tematem kształtowania się polskiej państwowości w tym okresie. Jest więc Piłsudski i Legiony, jest Haller i Błękitna Armia, jest Dmowski, Komitet Narodowy Polski oraz konferencja pokojowa w Paryżu, jest powstanie wielkopolskie, są (opisane trochę po macoszemu) powstania śląskie, jest wreszcie wojna polsko-bolszewicka i pokój ryski. Wszystko opisane jak najbardziej poprawnie, z okazjonalnymi odniesieniami do niektórych dyskusji na temat tych wydarzeń (chociażby do sugestii Zychowicza o słuszności marszu na Moskwę), przywołaniem kilku mniej znanych epizodów (działalność Legionu Polskiego w Finlandii) i całkiem obiektywnym spojrzeniem na pozycję Polski w międzynarodowej polityce tamtego okresu. Mimo znaczącej roli odegranej przez Dmowskiego i Paderewskiego, Polska nie grała w tej samej lidze co Francja, Wielka Brytania czy USA. Tym bardziej, że jej niepodległość była tak naprawdę potrzebna głównie Francuzom jako przeciwwaga dla pokonanych, ale nie podbitych przecież Niemiec. Zgoła inny stosunek do tego mieli Anglicy, którzy mimo wygranej wojny chcieli przywrócić na kontynencie o wiele większy balans sił, bez osłabiania i upokarzania pokonanych. Ale nawet Francja z czasem przestała się interesować swoim środkowoeuropejskim sojusznikiem.
Jeśli o samą niepodległość Polski chodzi, Rezler bardzo słusznie zwraca uwagę na fakt, że powszechnie utożsamiany z nią dzień 11 listopada był zupełnie nieszczególnym dniem jeśli o proces formowania się II RP chodzi. Owszem, przekazano wtedy Piłsudskiemu dowództwo nad formującą się armią, ale on sam dopiero kilka dni później wystosował do rządów zachodnich notę z informacją o powstaniu niezależnego państwa polskiego. Jak pisał Profesor Mieczysław Biskupski, ani Piłsudski, ani nikt inny nie proklamował tego dnia niepodległości, nikt też niepodległości Polski wtedy nie uznawał, żadne oficjalne ciało ustawodawcze nie rozpoczęło swoich obrad, nie mówiąc już o tym, że nawet obszar Polski nie był jasno określony.[bookmark: a2]2)
To co najważniejsze Rezler zachował na koniec. Zbierając w całość rozrzucone tu i tam spostrzeżenia dotyczące przede wszystkim okresu Wielkiej Wojny i walki o granice, przedstawia w sposób jasny i klarowny elementy, jakie złożyły się na powstanie niepodległego państwa polskiego w 1918 roku. Tymi czynnikami były według autora: wola narodu, równoczesne czasowe wyeliminowanie trzech zaborców, potrzeba odrodzenia Polski w ówczesnym układzie politycznym oraz istnienie politycznej kadry umożliwiającej pracę nad odzyskaniem niepodległości. Niestety, zamiast pogłębienia tych argumentów, przedstawienia bardziej precyzyjnego obrazu sytuacji czy też ponownej dyskusji na temat narosłych przez lata mitów, Rezler skupia się w zakończeniu na okresie międzywojennym. W połączeniu z wieloma uogólnieniami (trudnymi do uniknięcia biorąc pod uwagę, że autor serwuje nam przegląd przeszło stuletniej historii Polski), okazjonalnymi błędami merytorycznymi, wieloma problemami natury technicznej (błędy gramatyczne, powtórzenia, urwane zdania) Polska niepodległość 1918 Marka Rezlera jest pozycją co najwyżej przeciętną. Owszem, oferuje kilka ciekawych spostrzeżeń, które jednak gubią się w natłoku monotonnej narracji.

[bookmark: a1t]1) Zarówno pojęcia rozbiorów Polski, jak i odzyskania przez Polskę niepodległości są, o czym często się zapomina, nieprecyzyjne. Bo to nie mityczna Polska utraciła niepodległość w 1795, ale niegdyś potężna Rzeczpospolita Obojga Narodów. W tym świetle sam rok 1918 powinien być traktowany raczej jako powstanie nowego niepodległego państwa Polskiego. Ale o tym akurat Rezler nie wspomina.
[bookmark: a2t]2) Biskupski jest autorem monografii Independence Day: Myth, Symbol, and the Creation of Modern Poland z 2012 roku, która, o ile się dobrze orientuję, nie doczekała się jeszcze swojego polskiego wydania. Warto dodać, że 11 listopada jako symboliczny dzień odzyskania niepodległości został ustanowiony dopiero w 1937, na dwa lata przed kolejną utratą niepodległości.
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  Przypisanie znaczeń

  Joanna Kapica-Curzytek

  Marek Šindelka Zostańcie z nami
  

  
  Zostańcie z nami to tom opowiadań czeskiego prozaika, których motywami przewodnimi są: ludzki los w obliczu konieczności oraz człowiek otoczony światem przyrody.
Ekstrakt: 70%
[image: Zostańcie z nami]
Marek Šindelka (urodzony w roku 1984) otrzymał za Zostańcie z nami najważniejszą czeską nagrodę literacką  Magnesia Litera. Autor jest absolwentem kulturoznawstwa i scenopisarstwa, w swoim kraju należy do najciekawszych młodych prozaików. Ostatnio w Polsce ukazał się także jego najnowszy tom krótkich form  Mapa Anny.
Zostańcie z nami to tytuł jednego z opowiadań, które znajdziemy w zbiorze, oprócz niego jest tutaj jeszcze siedem tekstów. Postacie wykreowane przez Šindelkę to ludzie zwykli, przeciętni, niemal bez właściwości. Definiuje ich raczej nie to, kim są, ale  z kim są w rozmaitych związkach, relacjach, zależnościach. Jest znudzone sobą małżeństwo (Gry towarzyskie), starszy człowiek niemal całkowicie zależny od swoich dzieci (Imię), ojciec nie dający sobie rady z dorastającym synem (Łuk) czy mężczyzna szukający przygody z przypadkowo spotkaną kobietą (Polaroid). Funkcjonują w rzeczywistości oszczędnie naszkicowanej, zaledwie kilkoma kreskami, wiele rzeczy czytelnik musi tu sobie dopowiedzieć, ale to przez to proza nabiera pewnego wymiaru nieoczywistości, lekkości. A jednocześnie są tu pokazane drobne, z pozoru nic nieznaczące detale.
Relacje i zależności z innymi to coś, co krępuje i nie pozwala w pełni zaczerpnąć oddechu, żyć pełną piersią, wyrazić siebie. Z drugiej strony autor nie pokazuje nam prawdziwego ja swoich postaci. Nie wiemy, do czego one dążą, jaki mają życiowy cel, priorytety, marzenia. Każdy z bohaterów na swój sposób próbuje się z tych zależności wyzwolić. Czasem w sposób irytujący, innym razem  zaskakujący czy nawet destrukcyjny (jak w opowiadaniu Łuk).
Pięknie i sugestywnie są tu sportretowane pory roku. Upalne lato (Imię), mroźna zima (Powrót), sugestia mglistej jesieni (Zostańcie z nami) czy wiosna w pełnym rozkwicie (Wiosna). W tekstach pojawiają się zwierzęta-symbole. Łuk nawiązuje do tytułu słynnego czeskiego zbioru opowiadań Oty Pavla Śmierć pięknych saren.
W tym zbiorze zwraca uwagę opowiadanie Powrót  solipsystyczne, po mistrzowsku zapętlone, o bogatej symbolice, odzwierciedlające dramat egzystencji człowieka w obliczu losu: samotnego i skazanego na wszelkie przeciwności. Przeżywamy mocno zmaganie się Štěpana z sytuacją, w której się znalazł, zastanawiamy się, jak autor pozwoli mu z tego wybrnąć, dokąd poprowadzi. Pomysłowa forma sprawia, że tekst ten głęboko zapada w pamięć.
Z kolei Polaroid utrwala człowieka poszukującego prawdy o sobie samym, zagubionego w kłamstwach i pozie. Dwoje ludzi, których łączy więź bez zobowiązań  stoją na rozdrożu pomiędzy lękiem przed bliskością a zaufaniem i nadzieją na coś stałego. Autorowi nie brakuje subtelności i delikatności w kreśleniu swoich postaci, choć jest tu też coś niedopowiedzianego, co wymyka się schematom.
Całość ma wydźwięk liryczno-nostalgiczny, opowiadania podszyte są smutkiem i pesymizmem  człowiek, nawet będący w relacji z kimś innym, nie zna samego siebie, nie potrafi sprawić, by do głosu doszło jego prawdziwe ja, ta wersja najlepsza ze wszystkich. Nie potrafi nadać swojemu życiu odpowiedniego znaczenia. Tymczasem, jak mówi jedna z postaci: Świat, w którym żyjemy, jest światem znaczeń  znaczeń, które sami przypisaliśmy jego różnym aspektom i częściom. Zostańcie z nami stanowi próbę takiego przypisania znaczeń wrażeniom, przeżyciom, impresjom.
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  Ten okrutny XX wiek:Jednostka  zerem!

  Sebastian Chosiński

  Alice Lugen Tragedia na Przełęczy Diatłowa
  

  
  Jeśli ktokolwiek będzie oczekiwał, że książka Alice Lugen ostatecznie wyjaśni, co wydarzyło się w nocy z 1 na 2 lutego 1959 roku na wschodnim stoku góry Chołatczachl (w północnej części Uralu)  zawiedzie się. Jeśli jednak ograniczy swoje oczekiwania jedynie do poznania kulisów zakończonej tragicznie wyprawy na Otorten i późniejszego fałszowania prowadzonego w jej sprawie śledztwa  uzna Tragedię na Przełęczy Diatłowa za pasjonującą lekturę.
Ekstrakt: 70%
[image: Tragedia na Przełęczy Diatłowa]
O autorce książki wiadomo niewiele. Poza tym, że posługuje się pseudonimem, a wcześniej specjalizowała się  jako ghostwriterka  w spisywaniu cudzych wspomnień i biografii. Dwadzieścia sześć  to liczba współtworzonych przez Alice Lugen pozycji (niestety, wydawnictwo nie podaje ani jednego tytułu). Musi robić wrażenie, jednocześnie przekonując, że mamy do czynienia z osobą, która zna się na swoim fachu. Jeśli wierzyć redaktorom Czarnego (a nie ma powodu, aby było inaczej), jest dziennikarką śledczą, w szczególny sposób zainteresowaną historią Związku Radzieckiego i problemami trapiącymi współczesną Rosję. Temat tragedii na Przełęczy Diatłowa badała ponoć przez siedem lat. Na koniec napisała na ten temat reportaż historyczny. Niezwykle wciągający, w interesujący sposób przedstawiający faktu i postaci, ale właśnie, ani na krok nie przybliżający do rozwiązania zagadki.
Do końca nie ma pewności, jaką rolę chciała przyjąć Lugen: czy jedynie prozaika relacjonującego przebieg zdarzeń i ich konsekwencje, czy też dziennikarza śledczego z prawdziwego zdarzenia, który stara dociec prawdy? Jeśli to pierwsze, to wywiązała się ze swego zadania nadzwyczaj fachowo; w drugim przypadku należałoby mimo wszystko stwierdzić, że w zderzeniu z zagadką, jaką starają się rozwiązać od ponad półwiecza tysiące osób, trafiła na potężną ścianę i odbiła się od niej. Książka nie kończy się bowiem, jak można było tego oczekiwać, żadną próbą rekonstrukcji tego, co zaszło w nocy z 1 na 2 lutego 1959 roku na wschodnim stoku góry Chołatczachl (zwanej przez zamieszkujących ten region Mansów również Górą Umarłych). Nie pojawia się w niej również żadna nowa hipoteza na temat tego, co spotkało dziewięcioro turystów maszerujących pod kierownictwem Igora Diatłowa ku górze Otorten, którzy nim dotarli do celu, zginęli w bardzo niejasnych i podejrzanych okolicznościach. Świadczących o tym, że w ostatnich minutach bądź godzinach życia czekało ich wielkie cierpienie.
To każe zadać pytanie, jakie w takim razie śledztwo przeprowadziła Lugen. Czy badała jedynie dostępne w Internecie dokumenty i opracowania? Analizowała tylko zachowane zdjęcia i mapy? Ograniczyła się do poddania drobiazgowej wiwisekcji opublikowanych książek? Czy zrobiła coś więcej  na przykład dotarła do archiwów, spotkała się ze świadkami, a raczej  z uwagi na upływ czasu (minęło już przecież prawie sześćdziesiąt lat)  ich znajomymi bądź krewnymi? A może wybrała się na miejsce tragedii? Bo tego właśnie oczekiwalibyśmy po dziennikarzu śledczym. Z treści książki nic takiego nie wynika. Należy więc założyć, że mamy do czynienia z pozycją, która podsumowuje to, co przez parę dekad ustalili i opublikowali inni. I oczywiście nic w tym złego. Ustaliwszy, z jaką formą reportażu mamy do czynienia  po prostu łatwiej przyłożyć odpowiednią miarę.
Tragedia na Przełęczy Diatłowa to zdarzenie, jakie po dziś dzień ogniskuje uwagę tysięcy wielbicieli zagadek i teorii spiskowych na całym świecie. Do tego stopnia, że zajęło już poczesne miejsce w historii popkultury, stając się kanwą  w mniejszym bądź większym stopniu opartych na faktach  filmów (dokumentalnych i fabularnych) oraz książek (w tym beletrystycznych). Ba! nawet gier wideo. We wszystkim tym umyka gdzieś prawdziwy, wprost niewyobrażalny dramat, jaki spotkał uczestników wyprawy. Giną gdzieś ofiary. Alice Lugen przywraca je pamięci, oddaje im należny szacunek i hołd. W kilku rozdziałach przedstawia każdego z osobna, kreśli krótkie portrety psychologiczne oraz sieć wzajemnych powiązań, sympatii i antypatii. Podkreśla tym samym fakt, że byli ludźmi z krwi i kości, których można było lubić bądź nie. Nierzadko, mimo młodego wieku, nieśli już na swoich barkach ciężar życiowych doświadczeń (co dotyczy przede wszystkim Nikołaja Thibeaux-Brignollea i Jurija Doroszenko).
Łączyło ich  z jednym wyjątkiem  miasto, w którym studiowali i w którym się poznali: ówczesny Swierdłowsk, obecny Jekaterynburg. Ten wyjątek to Siemion Zołotariow  najstarszy uczestnik wyprawy, który dołączył do grupy niemal dosłownie w ostatniej chwili. Nikt z ekipy Igora Diatłowa, włącznie z samym kierownikiem wyprawy, nie znał go wcześniej. A mimo to, choć taka sytuacja wydaje się nieprawdopodobna, udało mu się wkręcić. I, co podkreśla Lugen, nie jest to jedyna zaskakująca rzecz w kontekście Zołotariowa. Mnóstwo tajemnic skrywa jego wcześniejsza biografia (i ewentualne zaangażowanie w czasach Wielkiej Wojny Ojczyźnianej), ale i  jakkolwiek dziwnie to zabrzmi  jego życie po śmierci. Dzisiaj wiadomo już bowiem, że w mogile na Cmentarzu Iwanowskim w Jekaterynburgu spoczywa zupełnie inny człowiek. Jak do tego doszło? na to pytanie nie ma odpowiedzi. Jak również na wiele innych, związanych z kłamstwami, jakimi Siemion raczył Diatłowa i jego towarzyszy.
Lugen wyraźnie daje do zrozumienia, że coś tu jest nie tak. Że uzyskanie odpowiedzi na pytania związane z Zołotariowem, być może przybliżyłoby rozwiązanie tajemnicy tragedii. Choć równie dobrze mogłoby skutkować jedynie kolejnymi teoriami spiskowymi, których i tak nie brakuje, a które związane są chociażby z miejscem pracy czterech uczestników wyprawy. Jurij (a w zasadzie Gieorgij) Kriwoniszczenko i Thibeaux-Brignolle byli bowiem zatrudnieni w zakładzie atomowym Majak nieopodal Oziorska, jednego z miast, których nie było nawet na ówczesnych mapach Związku Radzieckiego. Tam właśnie kilkanaście miesięcy wcześniej  pod koniec września 1957 roku  doszło do potężnej katastrofy jądrowej (pod wieloma względami przypominającej to, co zaszło trzy dekady później w ukraińskim Czarnobylu). Aleksandr Kolewatow, choć wciąż był studentem Uralskiego Instytutu Politechnicznego, pracował jednocześnie w supertajnym moskiewskim Instytucie 3394, w którym powstawały nowe technologie wykorzystywane przez Kraj Rad w czasie zimnej wojny. Rustem Słobodin z kolei miał etat w tajnym laboratorium znanym jako Zakład-10, pod którym krył się Naukowo-Badawczy Instytut Technologii Chemicznej w Swierdłowsku.
Uczestnicy wyprawy nie byli więc ludźmi z ulicy. Bywało, że mieli  jak Ludmiła Dubinina czy Kriwoniszczenko  ustosunkowanych rodziców, którzy mogli po śmierci swoich dzieci poruszyć niebo i ziemię. A jednak na nic zdały się wpływy i znajomości. Śledztwo prowadzone przez prokuratora Lwa Iwanowa sprowadzono  wbrew jego woli  na fałszywe tory i nagle i niespodziewanie dla rodzin ofiar zamknięto. Dlaczego? Fragmenty książki, w których Lugen stara się to wyjaśnić, są najbardziej interesujące. Mówią bowiem wiele o tym, jak funkcjonował system sowiecki w okresie zimnej wojny. Chociaż był to okres Chruszczowowskiej Odwilży, władza wciąż nie liczyła się z obywatelami, a stwierdzenie tajemnica państwowa zamykało wszystkie drzwi i sznurowało wszystkie usta. Jest więc Tragedia na Przełęczy Diatłowa również znakomitym portretem Związku Radzieckiego lat 50. i 60. ubiegłego wieku  kraju, w którym stosowanie klauzuli tajności doprowadzone zostało do rozmiarów graniczących z paranoją.
Jeśli zatem, o czym mowa była na początku recenzji, ograniczymy swoje oczekiwania wobec książki Lugen i nie będziemy na siłę oczekiwali od autorki rozwiązania nierozwiązywalnej, przynajmniej jak na razie, zagadki i tym samym potraktujemy ją jako reportaż stricte historyczny  dzieło polskiej dziennikarki sprawi nam wiele satysfakcji. Choć często będzie to satysfakcja odczuwana wraz z bólem zgrzytających ze wściekłości zębów. Ale przecież w Kraju Rad zawsze tak było. Trafnie przedstawił to jeszcze przed drugą wojną światową w wierszu Włodzimierz Iljicz Lenin legendarny poeta Włodzimierz Majakowski: Jednostka  zerem, jednostka  bzdurą, sama  nie ruszy pięciocalowej kłody, choćby i wielką była figurą. Nawet jeżeli tych jednostek było dziewięć  położone na szali nie mogły przeważyć ciężaru państwowej machiny, zwłaszcza gdy za kotarą czaiło się wojsko i  to jedna z hipotez  testowane na północnouralskich poligonach nowe rodzaje broni. Które być może w wyniku błędu człowieka wymknęły się spod kontroli.
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  Mała Esensja:Bankierzy straszniejsi od diabłów

  Marcin Mroziuk

  Grażyna Bąkiewicz Złoty dukat
  

  
  W Złotym dukacie Grażyna Bąkiewicz nakreśliła niezwykle barwny obraz prężnie rozwijającej się dziewiętnastowiecznej Łodzi oraz sportretowała jednego z pionierów rozwoju przemysłu włókienniczego w tym mieście. Co istotne, opowieść o Ludwiku Geyerze i jego rodzinie z łatwością wciąga młodych czytelników i to nie tylko z powodu tytułowej monety.
Ekstrakt: 80%
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Inną sprawą jest, że to właśnie legenda o przynoszącym pecha złotym dukacie potrafiła rozpalić wyobraźnię zarówno siedmiorga dzieci najpotężniejszego wtedy łódzkiego fabrykanta, jak i czytających tę książkę ich rówieśników. Pokojówka i kucharka opowiadają bowiem młodym Geyerom o tym, że podobno dawno temu dwa diabły spotkały się tutaj w karczmie, a potem zapłaciły za wypity miód złotym dukatem. Wkrótce potem karczma spłonęła, a moneta, którą odnaleźli w popiele łodzianie, została wrzucona do Jasienia. Niby to tylko stara legenda, ale wywiera ona wielkie wrażenie na dzieciach, bo przecież fabryka ich ojca stoi nieopodal tej rzeki!
Wkrótce możemy z zainteresowaniem obserwować, jak młodzi bohaterowie próbują odnaleźć przeklętą monetę, aby pozbyć się jej raz na zawsze i w ten sposób zapobiec działaniom złych mocy. Oczywiście te poszukiwania obfitują w wiele przygód, a czytelnicy mogą przy okazji bliżej poznać wygląd ówczesnej Łodzi. Do miasta cały czas nadciągają nowi osadnicy (wśród których trafiają się też zbiegli chłopi pańszczyźniani), budowane są nowe domy i zakłady, a na razie nikt się nie przejmuje ich zgubnym wpływem na środowisko. Bez wątpienia na szczególną uwagę zasługuje zaś duma Ludwika Geyera  Biała Fabryka, w której obecnie mieści się Centralne Muzeum Włókiennictwa. Dzięki wykorzystaniu w niej Machiny (czyli maszyny parowej) fabrykant był w stanie produkować więcej niż konkurenci i zyskał miano króla perkalu.
Okazuje się, że Ludwikowi Geyerowi nie wystarczała zdobyta pozycja i ciągle decydował się na nowe inwestycje. Fabryka, tartak, cukrownia, gorzelnia  to tylko część jego wciąż rosnącego imperium. Niestety, na to wszystko potrzebne były pieniądze, więc przemysłowiec cały czas zaciągał nowe kredyty, a w końcu jego dobra passa się skończyła. Z książki Grażyny Bąkiewicz dowiadujemy się, że do zguby nie doprowadził go jednak złoty dukat, ale bank, który zażądał zwrotu zaciągniętych pożyczek. Bankructwo nie umniejsza jednak zasług Ludwika Geyera dla rozwoju Łodzi, a drogą przez niego wytyczoną podążyli inni przemysłowcy oraz jego synowie, którzy przez wiele lat z powodzeniem kierowali stworzoną przez ojca fabryką.
Autorka zadbała o to, by opowieść o rodzinie i dokonaniach Ludwika Geyera była interesująca dla młodych czytelników, którzy łatwo mogą utożsamić się ze swoimi rówieśnikami uwielbiającymi bawić się na świeżym powietrzu. Wszystko to zostało doprawione jeszcze szczyptą humoru, a wczucie się w klimat tamtych czasów ułatwiają też zamieszczone w Złotym dukacie sympatyczne ilustracje Katarzyny Kołodziej oraz przepisy kulinarne na różne dania, które podawano w domu Geyerów. Warto dodać, że pojawia się tutaj też późniejszy łódzki potentat  Karol Scheibler, który właśnie zaczyna rozkręcać swoje interesy. Dalsze losy tego fabrykanta możemy zaś poznać z wcześniejszej książki Grażyny Bąkiewicz A u nas w domu opowiadającej o przygodach jego dzieci. Ale to już zupełnie inna historia!
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  PRL w kryminale:W leśnej głuszy, w dżungli zdrad

  Sebastian Chosiński

  Zygmunt Zeydler-Zborowski Polowanie na jastrzębia
  

  
  Kolejny chronologicznie gazetowy kryminał Zygmunta Zeydlera-Zborowskiego znany jest pod trzema tytułami. W jednym czasopiśmie ukazał się jako Zabrakło partnera do brydża, w drugim  pod nieco zmienionym szyldem Zabrakło czwartego do brydża, wreszcie w trzecim posłużono się tytułem Polowanie na jastrzębia. I na niego właśnie zdecydowało się wydawnictwo Wielki Sen, przygotowując przed ośmioma laty pierwszą edycję książkową powieści.
Ekstrakt: 50%
[image: Polowanie na jastrzębia]
Wiosną 1962 roku miała miejsce premiera polskiego dramatu obyczajowego Tarpany (1961). To jeden z mniej znanych filmów zmarłego półtora roku temu Kazimierza Kutza. Akcja tego obrazu rozgrywa się w ośrodku doświadczalno-hodowlanym koni, którym kieruje zamknięty w sobie były powstaniec warszawski (Andrzej Szalawski). Jego znacznie młodsza żona Nina (Ewa Krasnodębska) wyraźnie nudzi się na odludziu; czuje się zaniedbana przez męża, który nie poświęca jej należytej uwagi. W efekcie kieruje swe uczucie ku młodemu i atrakcyjnemu Jędrkowi (Jerzy Jogałła), który pewnego dnia pojawia się w stadninie; on jednak dużo bardziej niż niedopieszczoną żoną kierownika interesuje się piękną zootechniczką Basią (Teresa Tuszyńska). Czytając pierwsze rozdziały Polowania na jastrzębia, która to powieść swój pierwodruk miała cztery lata po premierze Tarpanów, można przeżyć déjà vu. Wszak i tutaj pojawia się skryta w leśnej głuszy stadnina koni, jej wiekowy dyrektor i jego młoda, pełna temperamentu żona (o imieniu Nina!), wreszcie przystojny zootechnik uwodzący córkę leśniczego. To nie może być przypadek!
Punkt wyjścia obu dzieł  filmu Kazimierza Kutza i powieści Zygmunta Zeydlera-Zborowskiego  jest niemal identyczny. Z czasem podobieństwa jednak kończą się, bo przecież autor Pułkownika Kwiatkowskiego nakręcił obyczajowy melodramat, a twórca literackiej postaci majora Stefana Downara napisał klasyczny milicyjny kryminał. Tyle że tym razem postanowił nie umieszczać w nim swojego ulubieńca. I zapewne dlatego, gdy w Kurierze Polskim (w numerze 23 z 1966 roku) rozpoczęto druk Zabrakło partnera do brydża pisarz posłużył się, nie po raz pierwszy zresztą, pseudonimem  tym razem brzmiał on Hieronim Sebastian (wszystkie te informacje podaję oczywiście za nieocenionym w takich przypadkach portalem http://www.gazetowce.klubmord.com/). Jeszcze w tym samym roku tradycyjnie tekst ten został przedrukowany  jako Zabrakło czwartego do brydża  przez regionalną mutację dziennika, czyli Ilustrowany Kurier Polski. W nim już jednak Zeydler-Zborowski nie ukrywał swojej prawdziwej tożsamości. Być może dlatego, że kryminał innego twórcy nie przysłużył się poczytności czołowego dziennika Stronnictwa Demokratycznego.
W 1971 roku po tę samą powieść sięgnął Dziennik Łódzki, z którym Zeydler-Zborowski współpracował już w poprzednich latach (pismo mające siedzibę w polskim Manchesterze przedrukowało między innymi Detektywa z Mediolanu oraz Szantaż). Po raz kolejny jednak zmieniono jej tytuł, tym razem diametralnie  na Polowanie na jastrzębia. I była to trafna decyzja. Jest on bowiem bardziej niejednoznaczny i lepiej oddaje kryminalny charakter intrygi. Nie należy więc dziwić się, że tym samym szyldem posłużyło się wydawnictwo Wielki Sen, przygotowując książkową edycję tekstu. Nietypowego, bo przecież bez postaci majora Stefana Downara. Warto zatem podkreślić, że to pierwsze dzieło detektywistyczne warszawskiego pisarza, którego akcja rozgrywała się w Polsce Ludowej, a w którym za złoczyńcami nie uganiał się sympatyczny oficer Komendy Głównej Milicji Obywatelskiej. Na szczęście odpoczynek od Downara okazał się krótki, ponieważ powrócił on już w kolejnym gazetowcu  Lasce dyrektora Osieckiego (1967).
Sytuacja wyjściowa wygląda następująco: Dyrektorem stadniny jest Czesław Kuczewski  człowiek w zaawansowanym już wieku, który mimo kilku krzyżyków na karku postanowił związać się z o wiele od siebie młodszą kobietą. Co w powieściach nigdy nie wróży dobrze związkowi. Nina jest młoda, piękna i ognista. Lubi być nazywana panią dyrektorową i czerpać radości z życia na wysokim poziomie. Czasami tylko uważa, że cena, jaką musi za to płacić, jest zbyt wysoka. Pociesza się jednak, jak tylko może, na przykład uwodząc młodego zootechnika Macieja Sławińskiego. Kuczewski, widząc umizgi małżonki do swojego pracownika, najchętniej by się go pozbył, ale gdzie znajdzie drugiego takiego fachowca w tej głuszy. Sławińskiemu jednak, wbrew pozorom, zainteresowanie Niny wcale nie jest na rękę  myśli bowiem głównie o karierze i ostatnia rzecz, na jakiej by mu teraz zależało, to konflikt z przełożonym. Poza tym jest na tyle romantyczny i uwodzicielski, że bez problemu zniewala inne kobiety, które w razie jakiegoś niepowodzenia, nie narobią mu aż tyle problemów, jak dyrektorowa Kuczewska.
Woli więc spędzać noce z Hanką Dobranowską, która przyjechała na wakacje do swego ojca, leśniczego. Ona wierzy nawet, że Maciek kiedyś się z nią ożeni, ale on jest bardzo daleki od planowania swej przyszłości z naiwną Haneczką. Poza tym co mu wniesie w posagu teść leśnik. Sławiński celuje znacznie wyżej  jeśli już musiałby rezygnować z kawalerskiej wolności, to po to, aby wżenić się w rodzinę na politycznym świeczniku. Po to przecież zapisał się do Polskiej Zjednoczonej Partii Robotniczej. Pojawia się jednak pewna komplikacja; okazuje się bowiem, że Dobranowska jest w ciąży, której wcale nie ma zamiaru usuwać. Jakby potencjalnych wrogów było mu mało (Kuczewski, Nina, Hanka oraz jej ojciec i brat), Sławiński nastawia przeciw sobie, choć tym razem nie z własnej inicjatywy, także masztalerza Bednarczyka. Dotąd to on opiekował się koniem Sułtanem i jeździł na nim podczas hippicznych zawodów w kraju i zagranicą. Teraz Sułtan ma zostać oddany Maćkowi, o co w Związku Jeździeckim wystarała się Nina, mająca nadzieję, że dzięki takiemu prezentowi Słabiński już jej się nie oprze.
Po takim wstępie nietrudno domyśleć się, kto będzie ofiarą, prawda? Zeydler-Zborowski stara się bardzo przekonać czytelników, że  jako pisarz  nie miał innego wyjścia i musiał uśmiercić właśnie jego, młodego zootechnika. Ciało Słabińskiego zostaje znalezione na leśnej ścieżce. Zastrzelono go z jego własnej dubeltówki, którą zabrał, wybierając się rano na polowanie. I która potem w niewyjaśnionych okolicznościach zniknęła. Jako pierwszy stróż prawa na miejscu zdarzenia pojawia się kapral Janowski z miejscowego posterunku, później dochodzenie przejmuje porucznik Cieślak z Komendy Powiatowej, a kiedy i on staje w martwym punkcie, na pomoc zostaje wezwany kapitan Lipiński z Komendy Wojewódzkiej. Co jest największym kłopotem? Nadmiar podejrzanych, którzy na dodatek nie mają żadnego alibi. Ale jakby tego było mało, to pojawiają się kolejni. Jak na przykład okoliczny kłusownik, który kiedyś został przyłapany przez Słabińskiego i z jego powodu powędrował nawet na kilka miesięcy za kratki. Trzeba przyznać, że tym razem Zeydler-Zborowski, budując klasyczną intrygę w stylu Agathy Christie, nie ograniczał swojej wyobraźni.
Jeżeli coś zawiodło pisarza, to jego intuicja. I ciągotki ku opowieściom z nieco innej bajki. Polowanie na jastrzębia zaczyna się bowiem jak najklasyczniejszy z klasycznych kryminałów, w których mamy ofiarę i kilku podejrzanych. Zadanie autora powinno polegać na rzucaniu na nich kolejnych podejrzeń, a następnie ich eliminowaniu (oczywiście nie fizycznym)  do momentu, gdy zostanie tylko jeden. Tymczasem Zeydler-Zborowski nie potrafił wyzwolić się ze sposobu myślenia i konstruowania intrygi, jakie wykorzystywał, tworząc powieści z Downarem w roli głównej. I w pewnym momencie wartko popłynął w tym kierunku. Zaowocowało to wprowadzeniem do fabuły kolejnego wątku, który na tle tego, co pisarz odmalował wcześniej, zabrzmiał wyjątkowo fałszywą nutą. Bo skąd tu nagle wojenni zdrajcy i kolaboranci, przedwojenni agenci hitlerowscy, wreszcie byli więźniowie Auschwitz? Można odnieść wrażenie, że Zeydler-Zborowski najpierw wybudował dom, w którym nie czuł się jednak pewnie i przytulnie, dlatego postanowił opuścić go i wrócić na stare śmieci. W efekcie ostatnie rozdziały Polowania nijak się mają do wcześniejszych, jakby zostały na siłę doklejone z innej powieści.
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  Kreator marzeń

  Joanna Kapica-Curzytek

  Piotr Bojarski Fiedler. Głód świata
  

  
  Fiedler. Głód świata portretuje postać jednego z najpopularniejszych naszych podróżników i pisarzy. Jakim człowiekiem był Arkady Fiedler?
Ekstrakt: 80%
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Książki tego autora to dzisiaj już klasyka literatury podróżniczej. Arkady Fiedler pozostawił po sobie trzydzieści (tłumaczonych na ponad dwadzieścia języków) książek  relacji z wypraw do odległych krajów (dwie napisał z synem Markiem). Są one owocem niemal tej samej liczby wypraw głównie do Ameryki Południowej, Afryki i Azji. Szczególne miejsce w sercu autora zajmowała także Kanada. Nakłady jego książek rozchodziły się na pniu, zaczytywała się nimi nie tylko młodzież, ale i dorośli. Jego reporterskie relacje w czasach, gdy nie było jeszcze tanich lotów i takich możliwości podróżowania, były oknem na świat, kształtowały też wyobrażenia i budziły marzenia Polaków o odległych, egzotycznych i niedostępnych krainach, do których czytelnicy raczej nie mieli szans pojechać.
Niniejsza biografia powstała na zamówienie Wydawnictwa Poznańskiego. Jej napisania podjął się związany z Poznaniem Piotr Bojarski, który do tego zadania przygotował się bardzo starannie. Postawił sobie główne pytanie: stosunkowo dużo wiemy o tym, jakim podróżnikiem był Arkady Fiedler, ale jakim był człowiekiem? Autor korzystał z archiwów, a także materiałów i źródeł udostępnionych mu przez dwóch synów Arkadego Fiedlera: Arkadego Radosława i Marka. Dużo fragmentów książki powstało na podstawie rozmów z nimi.
Piotr Bojarski jest z wykształcenia historykiem  dlatego początkowe rozdziały o dzieciństwie i młodości Fiedlera (urodzonego w 1894 roku) są zarazem świetną, napisaną plastycznie i z nerwem panoramą Poznania od epoki zaborów, przez pierwszą wojnę światową, po Powstanie Wielkopolskie (w którym Fiedler miał swój udział) i ostatecznie  po międzywojenne lata upragnionej niepodległości. To w tych niełatwych dla kraju czasach ukształtowała się osobowość Arkadego Fiedlera, pod szczególnym wpływem jego ojca, który zaszczepił mu miłość zarówno do małej ojczyzny (miejscem o szczególnym znaczeniu był Rogalin i jego dęby) oraz ciekawość świata. Znakomicie została też oddana topografia miasta; autor precyzyjnie lokalizuje dawne miejsca, będąc w Poznaniu, można więc bez kłopotu podążyć szlakiem słynnego podróżnika.
Młodość Fiedlera przypadła na czasy, gdy bardziej niż dzisiaj liczyły się konwenanse, wzorce mieszczańskich tradycji i to, co wypada robić dorosłemu mężczyźnie. Podróżnicza pasja przyczyniła się do rozpadu pierwszego małżeństwa Fiedlera  na tamtym etapie był zmuszony dokonać wyboru. Wybrał los podróżnika i pisarza nad rodzinną stabilizację. Można sobie wyobrazić, że na pewno nie obyło się bez dramatu po obu stronach. Pogłębił się on jeszcze po przedwczesnej śmierci 9-letniej córeczki Basi.
Wiele emocji budziły regularnie publikowane przez Fiedlera książki  jego relacje z tropików pobudzały wyobraźnię, zwłaszcza, gdy pisał w książkach o kobietach. Zastanawiano się, jak blisko był z nimi, co ich łączyło. Piotr Bojarski wybrnął z tego tematu, jak sądzę, bardzo rozważnie i rozsądnie, nie kierując dyskursu w stronę sensacji. Przypomniał, że kilkadziesiąt lat temu były inne czasy i trudno oceniać autora z perspektywy dzisiejszego podejścia, odchodzącego od uprzedmiotowienia kobiet i kolonialnego spojrzenia na inne społeczności. Przy okazji tego wątku, można sobie uświadomić, jak wiele w tym temacie, przynajmniej w naszej kulturze, uległo zmianie.
Wybuch wojny zastał Arkadego Fiedlera na Tahiti (tam też powracał wątek egzotycznych kobiet w otoczeniu autora). Lecz szybko przestało to być ważne  Fiedler możliwie jak najszybciej starał się być przydatny krajowi podczas wojny i jako porucznik Wojska Polskiego dotarł do Anglii. Tam powstało jedno z najważniejszych dzieł jego życia. Nie był to tym razem reportaż o kolejnej egzotycznej wyprawie, ale książka o bohaterstwie polskich lotników biorących udział w powietrznej bitwie o Anglię. Dywizjon 303 w znaczącym stopniu podnosił morale Polaków także zmagających się z okupacją w kraju. Do dzisiaj jest książką budzącą wiele emocji.
Nadeszły trudne lata po zakończeniu drugiej wojny światowej. Autor, nadal w Wielkiej Brytanii, ożenił się z Włoszką, urodził im się syn. Powrót do Polski był dosyć skomplikowany, ale wydawało się, że innej drogi nie ma, autor źle się czuł wśród brytyjskiej Polonii, to poczucie pogłębiał konflikt z tamtejszym środowiskiem. Fiedler powrócił, osiadając w Puszczykowie, które do końca życia będzie jego azylem, miejscem na ziemi, a obecnie jest domem pamięci pisarza połączonym z niezwykle ciekawym muzeum.
Biograficzna opowieść prowadzi nas przez poszczególne lata w PRL  można powiedzieć, że każda dekada była na swój sposób inna, każda miała odmienny klimat (tu też zasługa Piotra Bojarskiego, który potrafił to pokazać). Dowiemy się, jak to się działo, że Fiedler mimo dosyć ścisłej reglamentacji wyjazdów naszych rodaków w systemie demokracji ludowej jednak stawiał na swoim i wyjeżdżał, za każdym razem przywożąc mnóstwo ciekawych obserwacji, wrażeń, zdjęć, eksponatów. Z czasem wyjeżdżał także z synami.
W tej sytuacji nie mogło nie paść pytanie  czy Fiedler miał jakiekolwiek związki z ówczesnym wywiadem? Jak bardzo dał się złamać tamtemu systemowi? I tutaj Piotr Bojarski przeprowadził dokładne badania archiwalne, przeglądając nawet odtajniony zbiór zastrzeżony dawnego MSW. Okazuje się, że brak jest dowodów na współpracę Fiedlera z wywiadem PRL. Z drugiej strony jednak w książkach tego autora znaleźć można niejeden koniunkturalny fragment, a Piotr Bojarski szczegółowo, ale z wyczuciem to analizuje, wskazując na wiele niuansów i odcieni. Czy była to cena, jaką płacił Fiedler za możliwość publikowania?
Jeśli mogłabym mieć jakiekolwiek uwagi do książki: osobiście odniosłam wrażenie, że autor nie wykorzystał wszystkich możliwości, aby dotrzeć do szerszego kręgu osób, które znały Arkadego Fiedlera. Głosów tych, którzy stykali się z autorem (zmarłym w 1985 roku) wydaje się tutaj trochę mało, choć z drugiej strony prawdą jest to, co pisze autor w posłowiu, że grono osób, które pamięta Arkadego Fiedlera kurczy się z każdym rokiem w dramatycznym tempie. Mówią o ojcu przede wszystkim jego synowie, a to buduje mimo wszystko obraz jednostronny lub co najmniej sugeruje, że taki jest. Ponadto Bojarski wykorzystuje dwie autobiograficzne opowieści Fiedlera: Mój ojciec i dęby oraz Wiek męski  zwycięski. W ogólnym rozrachunku i tak udało się Piotrowi Bojarskiemu pokazać coś więcej niż tylko wizerunek nieustraszonego, dziarskiego podróżnika. Fiedler łatwym człowiekiem w kontaktach nie był, mimo wspaniałego talentu pisarskiego nie był w dzisiejszym pojęciu tego słowa medialny.
Obok sylwetki Arkadego Fiedlera mamy też bogato zarysowane tło historyczne czasów, w których przyszło mu żyć, są też kulisy jego wypraw  kto jest miłośnikiem książek Fiedlera znajdzie tutaj całe mnóstwo ciekawostek, anegdot i przygód. Lektura biografii pozwala sobie także uświadomić, że książki Fiedlera właściwie prawie się nie starzeją  choć mamy świadomość, że są portretem nieistniejącego już dzisiaj świata, nadal żyje w nich duch Fiedlera, spostrzegawczego obserwatora, entuzjastycznego tropiciela tego, co ciekawe i warte opisania. I chociażby z tego powodu nadal warto po nie sięgać. Wstępem będzie do nich publikacja Fiedler. Głód świata, szkicująca portret jednej z ciekawszych osobowości w świecie pisarzy-podróżników, kreatora marzeń Polaków o dalekich, egzotycznych wyprawach.
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  Mała Esensja:Na szlaku wikingów

  Marcin Mroziuk

  Agnieszka Stelmaszyk Zaginiony klucz do Asgardu
  

  
  W Zaginionym kluczu do Asgardu możemy z prawdziwym zainteresowaniem obserwować poszukiwania cennego skarbu wikingów. Rywalizacja o jego odnalezienie jest zaś wyjątkowo zacięta, bo oprócz Ostrowskich i Gardnerów ma na niego chrapkę znacznie więcej osób. A co istotne, zakończenie tej historii może wprawić w zdumienie nawet wiernych fanów Kronik Archeo.
Ekstrakt: 70%
[image: Zaginiony klucz do Asgardu]
W zasadzie zdążyliśmy się już chyba przyzwyczaić do tego, że bohaterowie książek Agnieszki Stelmaszyk przy niemal każdej okazji wpadają na trop jakiegoś niezwykłego skarbu. Tym razem ciekawość Ani i Bartka Ostrowskich rozbudza opowieść poznanej na Wolinie Helenki Burdzińskiej. Zauważyła ona grupkę podejrzanych osób, które najwyraźniej czegoś szukały na wyspie, a przy tym nie wyglądały na prawdziwych archeologów. Czyżby ci ludzie byli rzeczywiście  jak podejrzewała dziewczynka  na tropie zatopionej łodzi wikingów i młota Tora?
Na wyjaśnienie tej sprawy przyjdzie nam trochę poczekać, gdyż Ostrowscy niedługo po spotkaniu z Helenką wyjeżdżają na Bornholm. Spotykają się tam z Gardnerami, a nowa koleżanka ma w e-mailach przekazywać Ani i Bartkowi informacje o tym, co zaobserwuje. Zresztą również na duńskiej wyspie młodzi bohaterowie trafiają na pewne wskazówki mogące mieć związek z interesującą ich historią. Otóż niedawno znaleziono tutaj złote blaszki, a na jednej z niej była wygrawerowana łódź
Okazuje się jednak, że te poszukiwania skarbu mogą być też bardzo niebezpieczne. Ostrowscy i Gardnerowie są bowiem świadkami, jak pewien mężczyzna rzuca się z wysokiego klifu do morza. Jednak zanim to zrobi, przekaże młodym bohaterom notes z cennymi zapiskami, bo chce zapobiec wpadnięciu notatek w ręce ścigających go typów spod ciemnej gwiazdy. W tym momencie zacznie się prawdziwy wyścig z czasem, ponieważ każdy będzie chciał dotrzeć do skarbu jako pierwszy. Dzięki temu czytelnicy będą mogli z wypiekami na twarzy obserwować, jak pięcioro przyjaciół krok po kroku przybliża się do rozwikłania kolejnej zagadki z przeszłości, próbując przeszkodzić czarnym charakterom w zagarnięciu cennych zabytków.
Od lektury Zaginionego klucza do Asgardu naprawdę trudno się oderwać, bo akcja toczy się w błyskawicznym tempie, napięcie cały czas utrzymuje się na wysokim poziomie, a nie brakuje też naprawdę zabawnych scen (co w znacznej mierze jest zasługą nazbyt bujnej wyobraźni panny Ofelii). Jednocześnie Agnieszka Stelmaszyk podrzuca nam sporą porcję ciekawostek związanych tym razem między innymi z wikingami i nordyckimi wierzeniami. Mieszane uczucia wywołuje jednak scena kulminacyjna, bo pojawiające się w niej elementy fantastyczne sprawiają, że przygody bohaterów Kronik Archeo stają się jeszcze mniej prawdopodobne niż dotychczas. Akurat ten zabieg część osób może uznać za odświeżający powiew nowości w cyklu, ale można odnieść wrażenie, że autorka poszła tutaj trochę na skróty i nie zaprzątała sobie głowy detalami przy opisywaniu tego, co nastąpiło po odnalezieniu wrót do Asgardu. Nie zmienia to jednak faktu, że i tak jest to całkiem udana powieść, która z pewnością może się podobać młodym czytelnikom.
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Autor: Agnieszka Stelmaszyk
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  Login i logos

  Beatrycze Nowicka

  Michał Dąbrowski Imię Boga
  

  
  Imię boga Michała Dąbrowskiego to naprawdę zacny debiut, zwracający uwagę starannie nakreślonym światem i przemyślaną fabułą.
Ekstrakt: 70%
[image: Imię Boga]
Od pewnego czasu wydawnictwo Zysk i S-ka wydaje książki fantasy rodzimych autorów (szkoda, że nie tworzą one serii, dzięki czemu łatwiej byłoby znajdować te tytuły), co ciekawe są to osoby raczej nierozpoznawalne na fantastycznym poletku. Swego czasu postanowiłam dać tej inicjatywie szansę i sięgnęłam po Melodię Litny Łukasza Jabłońskiego, co skończyło się gorzkim rozczarowaniem. Kolejna z pozycji Zanim zawieje wiatr Katarzyny Wójcik odstraszała już samym opisem, a opinie z Lubimy czytać tylko potwierdziły moje obawy. Niezbyt zachęcająco brzmi notka reklamująca Alabastrowe panny, czy Dom między chmurami. Z tylnej okładki Imienia Boga Michała Dąbrowskiego straszy czytelnika fraza o wypełnianiu przeznaczenia. Przód książki zdobi jednak przyzwoita ilustracja, która to zachęciła mnie do sięgnięcia po tę powieść pomimo uprzedzeń  i tym razem czekała mnie miła niespodzianka.
Zakładając, że Michał Dąbrowski to prawdziwe imię i nazwisko autora, a nie pseudonim, pod którym kryje się bardziej doświadczony pisarz, Imię Boga to udany i przede wszystkim dojrzały debiut. Owszem, czasem zdarzy się jakaś bardziej wyświechtana fraza czy pomysł, jednak nie psuje to obrazu całości. Dodać też trzeba, że Dąbrowski zaczął bardzo ambitnie, od niemal siedemsetstronicowej powieści, ewidentnie stanowiącej dopiero początek szerzej zakrojonej historii. Książka sprawia wrażenie dopracowywanej i dopieszczanej przez lata  widać to w konstrukcji świata i fabuły oraz w kreacji bohaterów. Podczas gdy przeciętny debiutujący autor polskiej fantasy raczy czytelnika najczęściej zbiorem opowiadań mniej lub bardziej składnie polepionych w większą całość, tym razem do moich rąk trafiła rozbudowana, kilkuwątkowa historia z całkiem przyjemnie skomplikowaną i sensownie poprowadzoną intrygą polityczną (co wciąż w fantasy stanowi rzadkość).
Kolejną zaletą powieści jest świat szczegółowo opisywany i wzbogacony w smaczki. Jakiś czas temu narzekałam, że obecnie autorzy fantastyki piszą pośpiesznie i powierzchownie, nie pozwalając czytelnikowi zagłębić się w książkowe uniwersum. Dąbrowski najwidoczniej także jest wielbicielem starych rozwiązań  nie szczędzi opisów miejsc, strojów, czy potraw. Najbardziej ujęło mnie zwrócenie uwagi na język: choćby to, że jednej z bohaterek, cudzoziemce, zdarza się dosłownie tłumaczyć idiomy swojego ludu, a że pochodzi z nadmorskiego kraju, zdarzają jej się zwroty w rodzaju mam to w głębokiej wodzie czy nie zmienia wiatru. Drobiazg, a jak cieszy! Przez chwilę zastanawiałam się, czemu autor nazywa końmi istoty, które końmi nie są, ale po lekturze zamykającej całość modlitwy-mitu o stworzeniu wyznawców lokalnej religii dostrzegam w tym celowość. Zresztą ten tekst to kolejny przyjemny drobiazg, każący się zastanawiać, czy autor planuje podążyć podobną drogą, co Mark Lawrence w cyklu o Abeth[bookmark: a1]1). Jeśli tak, to świetnie, bo to podejście jest wciąż świeże.
Spodobało mi się też to, że wśród głównych bohaterów znaleźli się także lekarze. I bardzo dobrze, bo przynajmniej oryginalnie (choć obawiam się, że w następnym tomie jeden z nich okaże się potomkiem przeznaczonym). Również i w tym przypadku autor zadbał o szczegóły, wyposażył swoich bohaterów w przeszłość zapewniającą im motywacje, poglądy, czy upodobania. Jeśli o mnie chodzi, to odrobinę mi zabrakło, by w pełni z nimi sympatyzować, ale w drugiej połowie książki zaczęłam ich już darzyć cieplejszymi uczuciami. Trochę na siłę wprowadzony wydał mi się także wątek romantyczny, nie przekonała mnie ta miłość od pierwszego wejrzenia. Gorzej na tle innych prezentował się również jeden z antagonistów i to nie dlatego, że był religijnym fanatykiem, ale ze względu na nieustanne i niesławne paradowanie w kapturze[bookmark: a2]2), którego bohater nie zdejmował nawet, gdy rozmawiał w cztery oczy z osobą, z którą wspólnie knuł. Postać ta sprawiała wrażenie, jakby uchowała się z jakiejś bardzo wczesnej wersji powieści, później wielokrotnie poprawianej i rozbudowywanej, cóż z tego, skoro ów nieszczęsny kaptur stale goszczący na głowie zabójcy zaczął mieć znaczenie dla fabuły.
Styl autora jest przyzwoity, trochę przywodzi mi na myśl sposób pisania Krzysztofa Piskorskiego, ale nie jestem w stanie dokładnie wyjaśnić dlaczego. Korekta i redakcja nie budzą większych zastrzeżeń, nieco gorzej było bliżej końca książki, gdzie pojawiły się takie kwiatki jak kroczę, zamiast krocze.
Imię boga nie jest pozbawione wad, ale pomimo nich jest bardzo solidnie napisaną powieścią, wyraźnie lepszą od przeciętnego poziomu polskich debiutów fantasy. Zresztą książka całkiem dobrze prezentuje się także na szerszym tle obejmującym także utwory bardziej doświadczonych autorów. Stąd ocena i życzenie, aby Imię Boga spotkało się z ciepłym przyjęciem, które umożliwiłoby ukazanie się kolejnych tomów. Zwłaszcza, że Michał Dąbrowski pozostawia czytelnika w poczuciu niedosytu, uchyliwszy zaledwie rąbka tajemnicy.

[bookmark: a1t]1) Chodzi mi o pomysł na kreację świata, jednak nie chcę zdradzać zbyt wiele, żeby nie psuć przyjemności z lektury.[bookmark: a2t]2) Pierwszy poważny argument przeciw noszeniu kaptura przez ludzi od brudnej roboty jest taki, że ten element ubioru bardzo ogranicza widoczność. Poza tym  skąd wiara, że spod tego kaptura nigdy nie będzie widać twarzy 
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  Męczące poniedziałki i niedorzeczne wtorki

  Joanna Kapica-Curzytek

  Petr Šabach Babcie
  

  
  Babcie to opowieść o życiu w Czechosłowacji utrzymana w klimacie nostalgii i lekko absurdalnego humoru.
Ekstrakt: 80%
[image: Babcie]
Dostajemy kolejną przetłumaczoną na polski powieść Petra Šabacha, wcześniej poznaliśmy między innymi jego Masłem do dołu (Wyd. Afera 2013) czy też Dowód osobisty (Wyd. Afera 2017). Te pełne humoru (ale i powagi) powieści zmarłego w 2017 roku autora cieszą się popularnością wśród czytelników.
Babcie zostały pierwotnie wydane w 1998 roku. Z dużą dozą prawdopodobieństwa możemy stwierdzić, że książka ma zabarwienie autobiograficzne: główny bohater Matěj jest dokładnie o dwa dni starszy od samego autora  urodził się 21 sierpnia 1951 roku. Ten sierpniowy dzień (siedemnaście lat później) ma dla historii Czechosłowacji wielkie znaczenie, jest to bowiem data wkroczenia do kraju wojsk radzieckich.
Tytuł książki nawiązuje do jednej z ważniejszych powieści w historii literatury czeskiej: Babuni Boženy Němcovej z 1853 roku. To romantyczny, sielankowy obraz czeskiej wsi i tamtejszych relacji społecznych. Babcie z 1998 roku idyllicznym obrazem społeczeństwa już zdecydowanie nie są. I to nie tylko z tego względu, że obie seniorki w rodzinie Matěja mają dokładnie odmienne poglądy. Babcia Irena całą młodość spędziła w klasztorze, włada biegle francuskim, czyta wnukowi Szekspira, własnymi słowami streszcza dzieła Homera, natomiast Babcia Maria jest komunistką, która  gdy radzieccy żołnierze pojawią się na czeskich ulicach  będzie gotować dla nich barszcz. A jej ulubionym powiedzeniem jest: No i dobrze ja tam nie wiem.
Któregoś dnia mama Matěja zaprosiła babcię Irenę, aby zamieszkała z nimi na stałe  to motyw niemal identyczny z powieścią Němcovej, gdzie tytułowa Babunia przenosi się do córki Teresy, by pomóc jej w wychowywaniu wnuków. U Šabacha są jednak odwrócone proporcje: babcie są dwie, a wnuk  jeden. Oraz wielu innych odjechanych członków rodziny i sąsiadów.
Egzystencja Matěja jest pełna męczących poniedziałków i niedorzecznych wtorków, jesteśmy świadkami wchodzenia młodego bohatera w życie (czyni to między innymi w różowych kaloszkach). Tymczasem Czechosłowacja po 1960 roku doświadczyła postalinowskiej odwilży, której kulminacja nastąpiła podczas Praskiej Wiosny w 1968 roku. Na razie utrapieniem w szkole jest kolega z klasy Vladimir Gubajew, a osłodą życia i marzeniem jest Alenka, z którą chłopak chciałby się w przyszłości ożenić. Podąży jej śladami, a późniejsze lata przyniosą dosyć gorzką konfrontację iluzji z rzeczywistością. Ale takie przecież jest życie.
W lecie 1969 roku Matěj otrzymał zaproszenie do Anglii i nawet był w stanie się tam nieźle urządzić. Zdobywa pracę i jest w Londynie świadkiem zmian pokoleniowych. Któregoś dnia odbywa się koncert pewnego bardzo znanego zespołu rockowego w Hyde Parku Šabach bez wątpienia wraca tu do wielu kamieni milowych ważnych dla jego pokolenia. Są też echa zamachu stanu w Grecji w 1967 roku. Opisywane w powieści wydarzenia mają charakter anegdoty, powiastki zasłyszanej w gospodzie, co jest niezmiennie charakterystyczną cechą stylu autora. I choć nie zawsze wydarzenia są zabawne, tli się podskórnie ta jedyna w swoim rodzaju nuta jowialności, czegoś nie do końca serio  to nie zaniknęło w dobrym przekładzie Julii Różewicz.
Powieść kończy się w czasie aksamitnej rewolucji w 1989 roku. Cieszę się, że tego dożyliśmy, wyraża swoją radość Matěj. Jedna z babć już, niestety, nie. Plac Wacława w Pradze huczy: Mamy dość! Tak oto znów kończy się jakiś rozdział i otwiera się początek czegoś nowego.
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  Zaprogramuj swój mózg

  Miłosz Cybowski

  Dennis E. Taylor Nasze imię Legion, Nasze imię Bob
  

  
  Nasze imię Legion. Nasze imię Bob Dennisa E. Taylora to pierwsza część kolejnego cyklu sf  i po jego lekturze nie jestem pewien, czy autorowi wystarczy materiału na kolejne odsłony tej serii. Co nie znaczy, że tom pierwszy jest zły. Powiem więcej  jest zaskakująco dobry, nawet jeśli egzystencjalne dylematy związane z poruszanymi wątkami transhumanizmu giną w przebojowej eksploracji kosmosu.
Ekstrakt: 80%
[image: Nasze imię Legion, Nasze imię Bob]
Początek powieści mówi o ucinaniu głowy. Główny bohater, Bob, jest specem od IT, który właśnie sprzedał swoją firmę i wykupił specjalne ubezpieczenie na życie gwarantujące, że na wypadek przedwczesnej śmierci lub nieuleczalnej choroby jego mózg (bo już nie ciało) zostanie zachowany. I być może w przyszłości, kiedy odkryte zostaną nowe sposoby leczenia, pozwoli to na przywrócenie go do życia. Po takim wstępie podejrzewałem, że autor w następnej kolejności każe nam bliżej poznawać Boba, jego codzienne życie, krewnych i znajomych. Tymczasem, bez owijania w bawełnę, Taylor rychło uśmierca swojego bohatera i równie bezpardonowo przywraca go do odległej o przeszło sto lat rzeczywistości.
Bob dowiaduje się, że stał się nagle własnością tego, co powstało w miejsce niegdysiejszych Stanów Zjednoczonych, czyli Wolnej i Autonomicznej Religijnej Ameryki (zwróćcie uwagę na skrót, który, podobnie jak wiele innych przewijających się przez książkę, ma niemałe znaczenie), teokratycznego państwa toczącego z pozostałymi wielkimi mocarstwami wyścig do gwiazd. Z uwagi na przedmiotowy status jaźni bohatera (powstałej w wyniku zeskanowania jego mózgu i przekształcenia go w formę cyfrową) nie ma on praktycznie żadnych praw i jego dalsze życie zależy od tego, czy przejdzie szereg testów sprawdzających jego zdolności adaptacyjne. Nadrzędnym celem Boba ma bowiem być kierowanie statkiem kosmicznym i znalezienie dla ludzkości (czy raczej  obywateli WIARY) nowego świata do zasiedlenia.
Przyznaję, że zarówno świat przedstawiony, jak i sama przeszłość bohatera zostały tu nakreślone wyjątkowo grubą kreską. Owszem, przewija się gdzieś tam wątek nieudanego związku, jest kilku znajomych, jest wspomnienie o rodzinie i siostrach, ale można odnieść wrażenie, że tym, co naprawdę składa się na osobowość Boba jest jego znajomość szeroko pojętego sf i popkultury (do których odniesień nie zabraknie w dalszej części powieści). Podobnie rzecz się ma w przypadku świata, który zastaje po swoim ponownym przebudzeniu  ot, kilka wielkich bloków mocarstw, które nieustannie ze sobą konkurują, toczą wojny i prezentują mniej lub bardziej autokratyczne i fanatyczne podejście. Głównymi złymi uczynił Taylor w swojej powieści Cesarstwo Brazylii, ale w gruncie rzeczy jest to układ czysto umowny, bo w walce na wyniszczenie, która zdominowała świat, nikt nie jest bez winy  nie wyłączając ojczyzny bohatera.
W skrócie zatem mamy tu do czynienia dokładnie z tym, co możemy przeczytać na okładce  umysł człowieka zostaje zdigitalizowany i musi poradzić sobie z nową rzeczywistością, odnaleźć się w bezcielesnym świecie i nauczyć się funkcjonować z ograniczeniami, jakie to na niego nakłada. Na o wiele głębszym poziomie taka sytuacja stawia pytania o naturę samego człowieka i jego indywidualności. Owszem, bohater zastanawia się nad sobą niedługo po przebudzeniu, a także później, kiedy zaczyna ewoluować. Egzystencjalne tematy nie stanowią jednak, ku mojemu rozczarowaniu, sedna powieści i przewijają się na marginesie wypełnionej akcją i eksploracją kosmosu fabuły. Jak gdyby raz rozwiane wątpliwości nie zajmowały bohatera już więcej. Co można właściwie zrozumieć  wszak my również na co dzień nie zastanawiamy się nad sensem istnienia, prawdziwością świata, który widzimy czy istotą tego, co czyni nas ludźmi. Być może błędem jest oczekiwać od poruszającej takie tematy powieści bezustannego zadawania filozoficznych pytań.
Taylor nie kupił mnie fabułą  ta bowiem dość szybko przeradza się w czystą zabawę konwencją sf. Jest odkrywanie nowych układów gwiezdnych i poszukiwanie planet nadających się do życia, przetykane zakładaniem baz i kopalń wydobywających cenne minerały. Jest prowadzenie badań nad lepszym sprzętem, niezbędnym zarówno do eksploracji, jak i walki z nieobliczalnymi wrogami. Jest także poszukiwanie życia. Czytając książkę można odnieść wrażenie, że uczestniczymy w grze strategicznej pokroju Master of Orion albo Stellaris. Zastanawiam się zresztą, czy właśnie z takich gier autor nie czerpał pomysłów na to, co też Bob mógł odnaleźć w odmętach kosmosu.
Dość łatwo autor prześlizgnął się również nad celowością działań Boba  pomimo takiego, a nie innego traktowania i pomimo wolności, jaką ostatecznie udało mu się uzyskać (przepisując własny kod i usuwając z niego zabezpieczenia, które miały uczynić z niego posłuszną marionetkę), poczuwa się on do odpowiedzialności za resztę ludzkości. I to właśnie ratowanie Ziemi oraz tych, którzy przetrwali tam jego wieloletnią podróż przez kosmos staje się w pewnym momencie głównym wątkiem fabularnym książki. Jedynym zaskoczeniem, jakie nas tutaj czeka jest nietypowa konstatacja  oto bowiem właśnie Bob w swoim cyfrowym ciele, mogący dla konserwatystów uchodzić za nic więcej niż zaawansowana sztuczna inteligencja, a nawet zwykły program komputerowy, okazuje się bardziej ludzki niż sami ludzie.
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  Na rubieżach rzeczywistości:Myślę, ale czy jestem?

  Marcin Knyszyński

  
  

  
  Ubik Philipa K. Dicka uznawany jest powszechnie za arcydzieło. Czytany, cytowany, analizowany na lewo i prawo, umieszczany na listach najważniejszych powieści science fiction w historii, nazywany horrorem egzystencjalnym i zawsze doceniany  nawet przez tak wymagających krytyków gatunku jak nasz Stanisław Lem. W końcu przyszła pora na tę powieść także u nas.
[image: Ubik]
Ubik wyrósł na ideach, które już wcześniej autor mocno sygnalizował w większości swoich książek. Fabularnie wywodzi się z długiego opowiadania opublikowanego w magazynie Worlds of Tomorrow w czerwcu 1964 roku  What Dead Man Say? (w Polsce znanego jako Co mówią umarli? ze zbioru Raport mniejszości). Tam właśnie powstał matriksowy koncept półżycia, czyli istnienia w rzeczywistości projektowanej przez własny umysł podtrzymywany przy życiu w specjalnie do tego przygotowanych instytucjach  moratoriach. Półżywi, czyli ludzie cudem wydarci śmierci z rąk, ale niezdolni już do normalnego funkcjonowania, mogą być co jakiś czas przywoływani z niebytu przez swoich bliskich i prowadzić z nimi rozmowy  takie rozwiązanie ma niestety tę wadę, że z czasem coraz trudniej nawiązać kontakt z półżywym i trzeba dać mu zwyczajnie odejść. Opowiadanie to skupiało się mniej na filozofii i metafizyce, a bardziej na pewnych społecznych wątkach w twórczości Dicka  na gerontokracji (jak w Czasie Wesołej Pat) i inwigilacji przez aparat rządzący. Idea moratoriów została przeniesiona bardzo wiernie do drugiej, obok Czy androidy marzą o elektrycznych owcach, powieści pisanej w 1966 roku. Pierwotny tytuł książki, Death of an Anti-Watcher, został zmieniony ostatecznie na Ubik, a sama powieść, po wielu perturbacjach, wyszła nakładem Doubleday w maju 1969 roku. Książka bardzo szybko trafiła do Polski  w 1975 roku wydana została przez Wydawnictwo Literackie w serii Stanisław Lem poleca. Jest to pierwsza publikacja tej króciutkiej serii i pierwsza Philipa K. Dicka w naszym kraju w ogóle  trudno o lepszą rekomendację, prawda? Kolejne edycje w naszym kraju to Amber w 1990 i dwukrotnie Rebis (1997 w serii Salamandra i 2012 w wydawanych do tej pory Dziełach wybranych Philipa K. Dicka).
Świat roku 1992 pełen jest telepatów, psychokinetyków, jasnowidzów i innych im podobnych. Strach przed ich umiejętnościami jest zrozumiały  nie tylko mogą kraść własność intelektualną, ale też wpływać na umysły i percepcję zwykłych obywateli. Glen Runciter prowadzi firmę zatrudniającą inercjałów  ludzi, którzy potrafią skutecznie blokować umiejętności ludzi-psi, przez co chronić wielkie korporacje przed niechcianą infiltracją. Runciter zasięga często rady swej żony Elli, przebywającej w stanie półżycia w Moratorium Ukochanych Współbraci w Szwajcarii. Nie wiadomo jak długo to potrwa  Ella słabnie i wydaje się mieć to jakiś związek z jej sąsiadem leżącym w sąsiedniej trumnie, nastoletnim Jorym. Firma Runcitera otrzymuje lukratywną ofertę z Luny  władze tamtejszej firmy podejrzewają, że padła ona ofiarą szpiegostwa telepatycznego. Runciter zbiera ekipę, w skład której wchodzą między innymi dwie osoby. Główny bohater powieści, everyman Joe Chip, to specjalista od pomiarów pola psi, które emitują antagoniści a Pat Conley, świeżo zatrudniona młoda dziewczyna, potrafi zmienić wybrany fragment przeszłości siłą woli, co wpływa na całe następujące potem kontinuum czasoprzestrzenne i formuje teraźniejszość wedle jej zamierzeń.
Ekipa wpada na księżycu w pułapkę. W wyniku eksplozji Runciter jest śmiertelnie ranny  członkowie drużyny zabierają jego ciało i udaje im się jakimś cudem uciec na Ziemię. Szef zostaje złożony w moratorium obok ciała swojej żony  ich w pełni żywym namiestnikiem i nowym szefem korporacji zostaje Joe Chip. I wtedy coś dziwnego zaczyna dziać się z rzeczywistością  zaczyna ulegać ona erozji trochę podobnej do tej znanej z Wbrew wskazówkom zegara. Papierosy stają się w jednej chwili zleżałe i rozsypują się w rękach, w restauracjach serwowana jest spleśniała kawa, książki telefoniczne okazują się nieaktualne, a monety wyciągnięte z portfela to dawno wycofane z obiegu ciekawostki numizmatyczne. Rzeczywistość ulega regresowi i cofa się w niewyjaśniony sposób do roku 1939  po drodze większość inercjałów umiera, obracając się w wyschnięte, rozsypujące się truchła. Ale, ale Joe Chip zaczyna odczuwać tajemniczą obecność Glena Runcitera  słychać go w słuchawkach telefonicznych, jego twarz pojawia się na monetach, a wiadomości od niego materializują się w miejscach, które akurat odwiedza Joe. Na przykład taka: Wskoczcie do klozetu i stańcie na głowie. Ja żyję  a wyście pomarli, panowie. Wszystko wskazuje na to, że Runciter istnieje poza światem Chipa i bardzo chce się z nim skontaktować  dochodzimy w ten sposób do przerażających wniosków. To cała drużyna inercjałów leży w moratorium, a Runciter jako jedyny żywy, próbuje pomóc im w przezwyciężeniu toczącej ich wyimaginowany świat gwałtownej degradacji. Rozwiązaniem problemu może być dziwny specyfik o nazwie ubik, który potrafi na jakiś czas odwrócić entropię. Efekty działania ubika nie są trwałe  tylko stały jego dopływ mógłby uratować Chipa. Ostatecznie okazuje się, że cała koszmarna rzeczywistość, w której przyszło egzystować bohaterom, jest tworem Joryego  dokładnie tego przerażającego dzieciaka, który terroryzował Ellę, żonę Runcitera. Ubik był jedyną bronią, którą stworzyła Ella i działający z nią ruch oporu półżywych, mający nadzieję odeprzeć kiedyś Joryego. Gdy docieramy do ostatnich stron powieści mamy wrażenie, że już wiemy co jest realne, a co nie  taką też pewność mają nasi bohaterowie. I wtedy Runciter, kończący kolejną sesję w moratorium, znajduje w kieszeni monetę z podobizną Joego Chipa.
[image: Ubik]
Siła rażenia tego fabularnego zagrania może równać się chyba tylko ze sceną, w której wybudzony z koszmarnego snu bohater Trzech stygmatów Palmera Eldritcha uświadamia sobie, że nadal tkwi w szponach boga-kosmity. Końcówka Ubika podważa wszystko to, co do tej pory udało się nam zbudować i pozostawia nas z tym faktem. Rzeczywistość, która rozleciała się w momencie eksplozji na Lunie, nie może być już posklejana, wije się w nie kończących się konwulsjach i nie pozwala utworzyć przebywającym w niej bohaterom żadnych poznawczych fundamentów. Nie wiadomo już kto śni kogo, kto żyje, a kto nie  może Chip i Runciter, leżący obok siebie w zimnych trumnach, produkują światy sobie nawzajem? Pada logika, nie funkcjonują poprawnie związki przyczynowo skutkowe, realność podważona zostaje nieodwołalnie i absolutnie. Na domiar złego rzeczywistość skazana jest na śmierć w palenisku entropii, toczy ją korozja i nieuleczalna choroba. Przeciwko tym przeraźliwym zjawiskom staje dickowy człowiek, uzbrojony tylko w swe niezmiennie racjonalne rozumowanie i logikę.
Gdy dobrze się zastanowić, fikcję i degradację świata  te dwa najważniejsze motywy Ubika  dostrzegamy w pierwszej kolejności na najbardziej podstawowym poziomie. Otóż rzeczywistość opisywana przez Dicka degeneruje się do świata tandety, odpustowości, pustych symboli udających ową rzeczywistość i jej substytutów, które są tandetne właśnie dlatego, że substytuują. Oszalały konsumpcjonizm, kult pieniądza, dehumanizacja i uzależnienie od technologii uniemożliwiają normalne życie. Joe Chip nie potrafi opuścić swojego apartamentu, ponieważ nie ma już monet, które mógłby wrzucić do automatu otwierającego drzwi. Ludzie świata powieści wyręczani są we wszystkim przez roboty, skrupulatnie rozliczające ich z każdej wykonanej usługi. Prysznic? Proszę bardzo, wrzuć monetę. Nadejdzie kiedyś kres tyranii maszyn homeostatycznych, wrócą czasy, kiedy liczyły się wartości ludzkie  serdeczność i współczucie!  odgraża się Chip, żyjąc nadal w świecie jednorazowych maszynek do golenia, tandetnych wyrobów i żywności o sztucznie przedłużanej trwałości. Ludzie przyszłości egzystują w sfabrykowanym świecie, gdzie obraz na ekranie telewizora wydaje się prawdziwszy niż rzeczywistość poza odbiornikiem, gdzie nieznane siły wtłaczają ludziom do głowy nachalne reklamowe treści, a o ludzkie umysły i dusze toczą się prawdziwe wojny na symbole. Każdy rozdział powieści zaczyna się reklamą specyfiku Ubik  to bezszmerowy elektryczny aparat służący do nie wiadomo czego, piwo warzone na najlepszym chmielu, świeżo parzona kawa, sos do sałatek, krople na żołądek, maszynka do golenia, kasa oszczędnościowo-pożyczkowa, odżywka do włosów, dezodorant czy biustonosz. Jesteśmy sterowani symbolami, otoczeni fałszywkami, uwięzieni w nieprawdziwym świecie  jakże mocno Dick nawiązuje tutaj do naznaczonego filozofią symulakr Baudrillarda Czasu poza czasem, gdzie przedmioty obracały się w karteczki ze swoimi nazwami.
Krótkotrwałe i oszukańcze są też idee, trendy społeczne i prądy myślowe. Typowo użytkowe, ulegające chwilowej modzie, zaspokajające ciało nie umysł, rozleniwiające i nietrwałe. Lawrence Sutin napisał w swoich Bożych inwazjach, że Dick, gdy dowiedział się o pierwszym polskim wydaniu Ubika i przeczytał posłowie Lema, w którym pisze on o tandeciarstwie scenograficznym, lekko się zirytował i napisał do naszego naczelnego fantasty list. Kalifornia według Dicka nie ma godności, tradycji, etyki i zrodziła takiego potwora jak Nixon. Chłam wypiera niechłam  jak czytaliśmy już w Czy androidy marzą o elektrycznych owcach?. Gdyby Bóg chciał się nam tu objawić zrobiłby to pod postacią puszki spreju reklamowanej w telewizji  pisze w liście Dick.
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Ale jest też głębszy poziom interpretacji Ubika. Odejdźmy od metafor i pomówmy całkiem dosłownie o uwięzieniu w iluzorycznym świecie, który zmierza do zimnego grobu. Prześmiewczy i satyryczny Philip K. Dick ustępuje pola złowieszczemu prorokowi  filozofowi ogarniętemu totalną paranoją.
Kartezjańskie myślę, więc jestem już nie działa. Ubik to powieść podobna do kilku poprzednich, głównie do Oka na niebie i Trzech stygmatów Palmera Eldritcha. W obydwu tych powieściach bohaterowie śnią rzeczywistość, a właściwie uwięzieni są w śnie kogoś innego. Halucynują świat, który jest dla nich jak najbardziej realny, tylko po to, aby na koniec zdemaskować go jako fikcję. W Ubiku nawet to jest niemożliwe  wcześniej wiedzieliśmy przynajmniej, że to Palmer Eldritch jest wszystkiemu winien, że to on jest zakotwiczony w realnym świecie. W światach produkowanych przez zamknięte w moratoriach umysły, pełniące rolę nadajników, których wysyłane fale nakładają się na siebie wzajemnie, brakuje punktu odniesienia. Zatem nikt nie może być pewien, że skoro myśli, to naprawdę jest  może ktoś wciska nam do głowy własne wizje, manipuluje percepcją, na bieżąco tworzy świat, w którym żyjemy. Może ktoś myśli za nas? Może Baltimore istnieje tylko wtedy, gdy znajduje się tam jeden z nas? A supermarket zniknął z powierzchni ziemi, gdy tylko z niego wyszliśmy?  zastanawia się Al Hammond, kolega Chipa, tak samo uwięziony w koszmarze. Jest to problem filozoficzny pozbawiony znaczenia i sensu. W dodatku nie istnieje możliwość udowodnienia, że jest tak lub inaczej  mówi Chip i ma absolutną rację. Ludzie nie są transcendentni wobec świata, w którym istnieją, mogą być żywymi, śniącymi bateriami utrzymującymi maszyny, a i tak nie będą tego mogli udowodnić. Najgorsza jest świadomość, że tak właśnie może być.
Światu będącemu tylko czyjąś projekcją daleko od doskonałości. Eroduje on podobnie jak ten z Wbrew wskazówkom zegara i ten z wizji Wilbura Mercera lub Manfreda Steinera z innych powieści Dicka. Wracamy do idei, że obiektywny świat jest wieczny i niezmienny, obojętny wobec upływu czasu (który jest tylko naszym, ludzkim wymysłem) i zbudowany w łupin jak cebula. Platoński świat form idealnych jest w centrum i emanuje on na zewnątrz, tworząc coraz mniej doskonałe łupiny, degenerujące się stopniowo warstwy rzeczywistości. Platońskie idee schowane wewnątrz, te powszechniki, o które toczyli boje najwięksi filozofowie przeszłości, manifestują się w kolejnych warstwach swoimi coraz bardziej skarlałymi wersjami  nowoczesny pojazd obraca się w automobil a potem w furmankę. Proces ten przybiera na sile  jednak sami bohaterowie pozostają niezmienni. Są świadkami tych wydarzeń, takimi samymi jak Sebastian Hermes i Rick Deckard z poprzednio omawianych powieści. O ile jednak wcześniej godziliśmy się po prostu z tym faktem (załamani we Wbrew wskazówkom zegara i pocieszeni w Czy androidy marzą o elektrycznych owcach?) tak tutaj możemy podjąć walkę.
Z kim jednak lub z czym walczyć? Co jest przyczyną retrochronokinezy, jak ładnie określił to zjawisko Stanisław Lem w eseju Philip K. Dick, czyli fantomatyka mimo woli? W dwóch ostatnich powieściach była to sama natura świata  teraz możemy to tłumaczyć celowym działaniem jakiejś istoty. Wszystko wskazuje na to, że to Jory, psychiczny wampir, oszalały młodzieniec o sadystycznych skłonnościach. Jory jest jak Palmer Eldritch lub ludzie leżący na dnie akceleratora cząstek w Oku na niebie  to gnostycki Demiurg, który stworzył świat niedoskonały, pełen zła i ulegający systematycznemu rozpadowi. Kto tu zatem jest prawdziwym Bogiem? Kto dostarcza Ubika? Czy aby na pewno Glen Runciter? Ostatni rozdział podważa ontologiczną wyższość tej transcendentnie z początku definiowanej istoty. Nie, on Bogiem nie jest. Jest tylko człowiekiem  Jory zresztą też.
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Czym zatem jest ubik? Użyty zgodnie z instrukcją przywraca zdegenerowaną rzeczywistość do jej doskonalszej, bliższej środka cebuli, formie. Jest nadzieją, podporą, lekiem  cofa efekt starzenia i w miejsce starych rupieci stawia ich nowiutkie wersje. Wiemy, co znaczy słowo ubik. Ubique znaczy wszechobecny  jak boski duch przenikający całe swe dzieło, dzięki czemu ma ono energię niezbędną do życia. Joe Chip ma jedno zadanie  znaleźć puszkę specyfiku i spryskać się nią. Dzięki temu wróci do stanu używalności. Trochę to paradoksalne, bo skoro środek ten jest ubique, to dlaczego tak trudno go znaleźć? Otóż znowu wracamy do Platona. Ubik w wersji ubique to ideał, ubik w puszce to jego niedoskonała realizacja. W świecie rażonym entropią tylko na taki nas stać. Lepszy taki niż żaden. Nie ma zatem żadnego paradoksu  szukając idealnego ubika, skrzętnie ukrytego w samym środku świata-cebuli, znajdujemy jego mniej doskonałe wersje, które po prostu działają niedoskonale. Mamy nieosiągalny wzór, do którego powinniśmy dążyć, ale muszą nam wystarczyć jego przybliżenia.
Powinniśmy zatem odrzucić teorię o tym, że bohaterowie Ubika znaleźli się w kleszczach konfliktu istot, których natura wykracza poza ludzkie pojmowanie. Tu nie ma dwóch wielkich, boskich sił trzymających się za bary jak Aryman i Ahura Mazda w Kosmicznych marionetkach. Nie jesteśmy niczyimi marionetkami. Runciter i Jory (a także Joe Chip czy Pat Conley) to też walczące o byt ludzkie jednostki. Joe Chip wspinał się po schodach, dręczony tak jak Wilbur Mercer z Czy androidy marzą o elektrycznych owcach? na szczyt wzgórza  na górze czekała na niego butelka ubika. Wywalczył sobie tę miksturę własną determinacją  sam go zdobył, samą wiarą, że potrafi i dzięki temu, że tli się w nim człowieczeństwo na przekór całej rzeczywistości. Tak samo jak Leo Bulero w Trzech stygmatach Palmera Eldritcha, gdzie również nie było mowy o Bogu, lecz tylko o istocie mającej boskie pretensje.
Gdy zauważamy, że nagle przestaje działać siła przeciwstawna tej odśrodkowej, spychającej nas na zewnętrzne warstwy światacebuli, powinniśmy się zastanowić, czy istniała ona kiedykolwiek poza nami samymi. Może sami musimy ją wymyślić  to ją właśnie symbolizuje ubik. Naszą ludzką wiarę we własne siły  niekoniecznie w Boga. Joe Chip udowadniał to na każdym kroku. Myślał i choć nie wiedział, czy jest  działał.
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Isabel Allende
‹Długi płatek morza›
Długi płatek morza i wina i śniegu  tak nazwał swoje rodzinne Chile w jednym ze swych wierszy poeta Pablo Neruda. I to on przekonał prezydenta swojego kraju, aby Chile przyjęło w 1939 roku uchodźców z ogarniętej wojną domową Hiszpanii. Rodaczka Pabla Nerudy Isabel Allende wraca do przeszłości, zainspirowana światowym kryzysem uchodźczym, którego jesteśmy obecnie świadkami.


[image: Dinozaury odkryte na nowo]
Michael J. Benton
‹Dinozaury odkryte na nowo›
Dokładając kostkę do kostki, naukowcy przez lata próbowali rekonstruować wygląd prehistorycznych gadów. Mimo naukowego podejścia, w dużej mierze wyniki były jednak rezultatem spekulacji. Jednak w ciągu ostatnich dwudziestu lat nasza wiedza o dinozaurach przeszła oszałamiającą rewolucję dzięki nowym znaleziskom (w tym odkryć z terenów Polski) i technikom badawczym. Wyniki są zaskakujące


[image: Ballada ptaków i węży]
Suzanne Collins
‹Ballada ptaków i węży›
Prequel Igrzysk śmierci przedstawia prezydenta Snowa jako osiemnastoletniego młodzieńca rozpoczynającego swą drogę do sławy i chwały. Czy jednak da się przełknąć wizję poznanego już tyrana jako bohatera pozytywnego? Autorka postawiła sobie trudne wyzwanie.


[image: Gniew Tiamat]
James S.A. Corey
‹Gniew Tiamat›
Dobra wiadomość: po wydaniu przez MAGa ósmego tomu nominowanego do tegorocznej nagrody Hugo cyklu Expanse polscy fani twórczości Jamesa S.A Coreya (w dwóch osobach) będą mogli czekać na tom dziewiąty razem z czytelnikami wydań oryginalnych.
Zła wiadomość: data wydania tomu dziewiątego wciąż nie jest znana.


[image: Malarz dusz]
Ildefonso Falcones
‹Malarz dusz›
Nowa książka Ildefonso Falconesa znów zabiera nas do Barcelony, tym razem do czasów tylko trochę dawniejszych, bo do początku XX wieku. To czasy modernizmu katalońskiego i okres narodzin miasta w takim kształcie, który do dzisiaj nas zachwyca. Na tym tle losy bohaterów  całość zapowiada się bardzo ciekawie. 


[image: Jak zrobić statek kosmiczny]
Julian Guthrie
‹Jak zrobić statek kosmiczny›
W czasach, kiedy prywatna firma wysłya amerykańskich astronautów na stację kosmiczną, książka Jak zrobić statek kosmiczny wydaje się jak najbardziej  nomen omen  na czasie. Pokazuje bowiem, że wielkie agencje rządowe nie mają monopolu na wyprawy poza Ziemię. 


[image: Dziesięć tysięcy drzwi]
Alix E. Harrow
‹Dziesięć tysięcy drzwi›
Kolejna nominowana do tegorocznych nagród Hugo (a także Nebuli) czerwcowa premiera, która (jeśli wierzyć recenzentom) jest piękną opowieścią pełną nostalgii. To z pewnością jedna z tych książek, które warto poznać.


[image: Papierowy Mag]
Charlie N. Holmberg
‹Papierowy Mag›
Pierwszy tom cyklu fantasy dla młodzieży, w którym magowie mają władzę nad jednym wybranym  a raczej przydzielonym przez szkołę  materiałem. Ceony marząca o pracy z metalem zostaje skierowana na staż do jedynego maga papieru. Nietrudno zgadnąć że taki obrót kariery nie uszczęśliwił bohaterki, jednak szybko przekona się ona że magii papieru nie należy lekceważyć.


[image: Jak wysadzić Księżyc]
Vince Houghton
‹Jak wysadzić Księżyc›
Pod tym chwytliwym tytułem kryje się książka opowiadająca o rozmaitych innowacjach agencji wywiadowczych, które miały no właśnie, czasami nie do końca wiadomo, co miały przynieść. Bo o ile koty z wszczepionymi mikrofonami jeszcze można zrozumieć, to już bombardowanie powierzchni Księżyca brzmi jak czysta fantastyka (nie wspominając już o tym, jak bardzo niepraktyczny to pomysł). 


[image: Apollo 8]
Jeffrey Kluger
‹Apollo 8›
Na fali misji rakiety Falcon 9 wraz z kapsułą Dragon powraca zainteresowanie lotami kosmicznymi. Misja Apollo 8 w grudniu 1968 roku była pierwszą misją księżycową; była tą, podczas której ludzie pierwszy raz ujrzeli ciemną stronę księżyca, kilkukrotnie okrążając naturalnego satelitę Ziemi. Autor zebrał sporo informacji o przygotowaniach do operacji, przeprowadził liczne wywiady, dodał do tego napięcia polityczne tej ery i skomplikowane koncepcje techniczne, przedstawiając wszystko w powieściowej formie.


[image: Zibi czyli Boniek]
Roman Kołtoń
‹Zibi czyli Boniek›
Biografia jednego z naszych najwybitniejszych piłkarzy,a obecnie prezesa PZPN. Będzie o czym czytać i będzie co wspominać!


[image: Czarna owca medycyny]
Jeffrey A. Lieberman
‹Czarna owca medycyny›
Pod tą wstydliwą nazwą kryje się psychiatria  dział medycyny zajmujący się leczeniem schorzeń psychicznych. Autor przedstawia nam historię badań w tym zakresie, szukanie przyczyn chorób i sposobów na skuteczne ich wyleczenie. Łatwo nie było, choćby z dwóch przyczyn: po pierwsze, wizyta u psychiatry była ostatecznością i często wiązała się z ostracyzmem społecznym, po drugie  psychiatrzy musieli walczyć o udowodnienie tego, że choroby, którymi się zajmują, istnieją naprawdę.


[image: Myśliwce]
Konrad Malec
‹Myśliwce›
W cyklu Menażeria wydawnictwo Czarne raczyło nas już spojrzeniami na większe i mniejsze stworzenia fruwające nad ziemią oraz biegające po niej na różnej liczbie odnóży czy kończyn. Teraz przyszła pora na drapieżniki  zarówno jastrzębie, o których była już mowa, jak i bieliki, krogulce, kanie, sokoły i wiele innych. Jak żyją ptaki drapieżne, dlaczego trudno je odróżnić po głosie, do czego służy sokoli wzrok, biały ogon i czuły dziób, czym jest magnetyzm i kto jest większy  samice czy samce?


[image: Prawdziwy lekarz będzie za chwilę]
Matt McCarthy
‹Prawdziwy lekarz będzie za chwilę›
Szczere wspomnienia lekarza z pierwszego roku jego pracy. Ma już prawo wykonywania zawodu, ale jeszcze niewielkie doświadczenie. Jak sobie poradzi? Historia stawania się lekarzem, wciągająca czytelnika na oddział intensywnej opieki medycznej, do sal pacjentów i pokoi lekarzy, by pokazać drogę od niekompetencji do fachowości, jaką przebywa pewien (każdy?) początkujący medyk. Wspomnienia McCarthyego są zabawne i szczere, pozbawione patosu i zarozumialstwa, a jednocześnie trafnie opisują paradoks procesu stawania się lekarzem: W jaki sposób można ocalać ludzkie życie, jeśli nie ma się w tym żadnej praktyki?


[image: Red, White & Royal Blue]
Casey McQuiston
‹Red, White 
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  Recenzje


  Klasyka kina radzieckiego:(Super)Bohater z amnezją

  Sebastian Chosiński

  Władimir Basow Tarcza i miecz: Ostatnia granica
  

  
  Ostatnia granica to czwarta i finałowa część kinowej epopei Władimira Basowa Tarcza i miecz. Poznajemy w niej wydarzenia z ostatnich tygodni wojny, po czym  w bardzo prosto zaaranżowanej, ale przy tym niezwykle wzruszającej scenie  żegnamy się z postacią Johanna Weissa, a w rzeczywistości agenta radzieckiego wywiadu Aleksandra Biełowa.
Ekstrakt: 70%
[image: Tarcza i miecz: Ostatnia granica]
Ostatnia granica domyka filmową tetralogię wojenno-szpiegowską Władimira Pawłowicza Basowa (1923-1987) Tarcza i miecz (1968), będąc udanym zwieńczeniem trzech poprzednich filmów: Bez prawa do bycia sobą, Rozkaz  przetrwać oraz Nie podlega odwołaniu. W kinach radzieckich pojawiła się w dwupaku z tym ostatnim 3 września 1968 roku i zapracowała sobie na niemal 50 milionów widzów. To świadczy o tym, jak wielkie było w społeczeństwie zapotrzebowania na jednego, konkretnego  znanego z imienia i nazwiska (choćby było to imię i nazwisko fikcyjne)  bohatera, który przyczynił się do pokonania III Rzeszy. Tym samym bezpowrotnie mijała epoka bohaterów zbiorowych, często bezimiennych, symbolizujących potęgę całej Armii Czerwonej. Teraz na piedestale stanął Johann Weiss alias Aleksandr Biełow. I z tego piedestału nie zdołał zrzucić go nawet Maksim Isajew, dużo bardziej znany jako SS-Standartenführer Max Otto von Stirlitz.
Ostatnia część kinowego serialu Basowa ma nieco inną konstrukcję fabularną niż wszystkie pozostałe. Najpierw przenosimy się do momentu, kiedy wojna jest już zakończona, a Berlin zdobyty przez krasnoarmiejców. W radzieckim szpitalu wojskowym gdzieś na terenie Niemiec przebywa Biełow. Jest przytomny, ale nie ma z nim żadnego werbalnego kontaktu  nie wiadomo czy rozumie, co się do niego mówi, czy wie, co mu się przytrafiło i gdzie w ogóle się znajduje. Nie odpowiada na żadne pytania. Lekarka wraz z generałem Baryszewem głowią się, co w takiej sytuacji zrobić, jak przywrócić pacjentowi pamięć, jak sprowadzić go do rzeczywistości. Dopiero później  w formie retrospekcji  Basow opowiada, jak wyglądała działalność Weissa w ostatnich tygodniach wojny, pokazując tym samym, co doprowadziło go do obecnego stanu.
Jest wczesna wiosna 1945 roku. Losy wojny wydają się już przesądzone. Nikt, nawet najbardziej zagorzali naziści, nie wierzą w żadne Wunderwaffe. Chyba tylko sam Adolf Hitler żyje złudzeniami, że da się jeszcze odwrócić bieg wydarzeń. Grupa Weissa intensyfikuje swoje działania; jest to tym łatwiejsze, że od jakiegoś czasu Johann ma po swojej stronie starego przyjaciela  jeszcze z czasów ryskich  Heinricha Schwarzkopfa, którego udało się zwerbować do współpracy z wywiadem sowieckim po tym, jak dowiedział się, że za śmierć jego ojca (patrz: Bez prawa do bycia sobą) w rzeczywistości odpowiada stryj, SS-Oberführer Willy Schwarzkopf (była o tym mowa w Nie podlega odwołaniu). Przebywając w najbliższym otoczeniu wysokiego rangą funkcjonariusza SS, zarówno Johann, jak i Heinrich mają dostęp do największych tajemnic  i mogę tę wiedzę odpowiednio wykorzystać.
Oprócz tego Weiss realizuje zadania powierzane mu przez szefa wywiadu wojskowego Waltera Sonnenberga, który z kolei jest bliskim człowiekiem Heinricha Himmlera. Johann musi przy tym trzymać się przez cały czas na baczności; nieustannie bowiem poddawany jest inwigilacji i kolejnym próbom lojalności. Na szczęście jest nie tylko bardzo doświadczonym szpiegiem, ale także mającym wokół siebie specjalistów najwyższej klasy. Zaliczają się do nich  znani już z wcześniejszych odsłon tetralogii  profesor Stutthof, Alois Hagen vel Aleksiej Zubow oraz Nina. Dzięki ich wsparciu może wykonać swoje ostatnie, nadzwyczaj odpowiedzialne zadanie  uratować więźniów obozów koncentracyjnych, pracujących w nadzorowanych przez SS tajnych podziemnych kompleksach, w których wciąż, mimo nachodzącej wielkimi krokami klęski III Rzeszy, trwają prace nad produkcją rakiet V-1 i V-2. Jeden błąd może spowodować, że tysiące ludzi straci życie tuż przed spodziewanym wyzwoleniem.
[image: ]
Ostatnia granica nie jest pozbawiona uproszczeń i skrótów myślowych, które sprawiają, że Weiss zaczyna przypominać superbohatera, który jednym pstryknięciem palców rozwiązuje niemal wszystkie problemy. Władimir Basow uznał jednak, że warto zapłacić pewną cenę  w tym przypadku jest to nieprawdopodobieństwo niektórych zdarzeń  dzięki której film zyska na dynamice i od pierwszej do ostatniej minuty będzie się go oglądało z wypiekami na twarzy (oczywiście nieco przesadzam, ale tylko nieco). Parę lat później twórcy Siedemnastu mgnień wiosny obrali przeciwną drogę i niemal zanudzili widzów na śmierć. [image: ]
W tej pogoni reżyserowi udaje się, o dziwo!, pozamykać wszystkie wątki. Nie zapomina o dopowiedzeniu losów każdej z istotniejszych  także w kontekście drugiego planu  postaci. Choć najczęściej wybiera to samo rozwiązanie  śmierć. Jako że mamy końcówkę wojny, za każdym razem wypada to przekonywająco.
W ostatniej części Tarczy i miecza pojawia się jedynie trzech nowych aktorów, którzy odgrywają w fabule ważniejszą rolę. To wcielający się w generała Baryszewa Siergiej Płotnikow (1909-1990), znany chociażby z odłożonego na wiele lat na archiwalną półkę dramatu Kuter Iwana (1972), który wcześniej zagrał w czterech innych filmach Basowa. [image: ]
To Maria Pastuchowa (1918-2003), której reżyser powierzył rolę lekarki w szpitalu wojskowym, a która w kinie radzieckim była specjalistką od grania Nadieżdy Krupskiej (żoną Włodzimierza Iljicza Lenina była aż sześciokrotnie w latach 1956-1970). I wreszcie  Ormianin (rodem z Baku) Gawriił Jegiazarow (1916-1988), który przeszedł do historii kina radzieckiego głównie jako operator, scenarzysta i reżyser. Najbardziej zaś ceniony jest za adaptację wojennej powieści Jurija Bondariewa Gorący śnieg (1972) oraz za współczesny melodramat Portret w deszczu (1977).




Tytuł: Tarcza i miecz: Ostatnia granica
Tytuł oryginalny: Щит и меч: Последний рубеж
Reżyseria: Władimir Basow
Zdjęcia: Timofiej Lebieszew
Scenariusz: Wadim Kożewnikow, Władimir Basow
Obsada: Stanisław Liubszyn, Walentina Titowa, Gieorgij Martyniuk, Oleg Jankowski, Horst Preusker, Christine Laszar, Anatolij Kubacki, Algimantas Masiulis, Wacław Dworżecki, Juozas Budraitis, Aleksiej Głazyrin, Ałła Diemidowa, Anatolij Wierbicki, Siergiej Płotnikow, Maria Pastuchowa, Gawriił Jegiazarow, Wojciech Duriasz, Władimir Bałaszow, Władimir Osieniew, Wiaczesław Dugin
Muzyka: Wieniamin Basner
Rok produkcji: 1968
Kraj produkcji: NRD, Polska, ZSRR
Cykl: Tarcza i miecz
Czas trwania: 71 min
Gatunek: sensacja, wojenny
Zobacz w: Kulturowskazie
Ekstrakt: 70%
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  Projekt Błękitna Księga, odc. 10: O krok od wojny. Ale z kim?

  Marcin Mroziuk

  David OLeary Projekt Błękitna Księga. Sezon 1
  

  
  W takich opałach, jak w finałowym odcinku pierwszego sezonu, Michael Quinn i J. Allen Hynek jeszcze nie byli. Pojawienie się niezidentyfikowanych obiektów latających nie gdzieś na odludziu w Teksasie czy Newadzie, lecz w National Mall w Waszyngtonie, powoduje bowiem, że para głównych bohaterów niespodziewanie znajdzie się w centrum bezwzględnej walki o polityczne wpływy. Kłopot w tym, że w tym przypadku nie wiadomo, kto w rzeczywistości jest wrogiem, a kto sprzymierzeńcem.
Ekstrakt: 80%
[image: Projekt Błękitna Księga. Sezon 1]
Tego, że w tym odcinku wiele może się wydarzyć, należało się spodziewać już w momencie, kiedy tajemniczy mężczyzna w kapeluszu wręczał doktorowi Hynekowi bilet do Waszyngtonu. I rzeczywiście, w stolicy USA naukowiec i towarzyszący mu kapitan Quinn na własne oczy widzą lecące z ogromna prędkością ogniste kule. Tego wydarzenia nie da się już tak łatwo ukryć, a w dodatku prezydent oczekuje jasnej odpowiedzi, czy to była radziecka demonstracja siły. Dość zaskakujące jest to, że za taką wersją wydarzeń zdecydowanie opowiadają się generałowie Valentine i Harding, natomiast znacznie ostrożniejszy w sądach wydaje się być sekretarz obrony. Oczywiste jest, że amerykańska akcja odwetowa wobec ZSRR mogłaby być początkiem III wojny światowej, ale widzimy, że najwyraźniej niektórych ludzi w Waszyngtonie to wcale nie przeraża
Tymczasem J. Allen Hynek zdaje się być zdeterminowany w dążeniu do odkrycia prawdy. Owszem, na konferencji dla mediów przedstawia hipotezę, która mogłaby racjonalnie wyjaśnić zaobserwowane latające ogniste kule, ale jesteśmy pewni, że to tylko rodzaj zasłony dymnej. Naukowiec nie waha się bowiem, by po raz kolejny zaufać mężczyźnie w kapeluszu  i jak zwykle się nie zawiedzie. Nie da się zresztą ukryć, że człowiek, którego nie ma to jedna z postaci, które w tym serialu w największym stopniu przyciągają naszą uwagę, a informacje, które ma on do przekazania Hynekowi także tym razem rzucą zupełnie nowe światło na cała sprawę.
Wkrótce potem z wypiekami na twarzy obserwujemy więc poczynania członków Projektu Błękitna Księga, które mogą zatrząść układem sił nie tylko na szczytach władzy w Stanach Zjednoczonych. Tym razem twórcy serialu przygotowali jednak dla widzów jeszcze kilka zaskakujących zwrotów akcji, dzięki czemu napięcie utrzymuje się niemal do samego końca odcinka. Równolegle zaś emocji nam dostarcza obserwowanie, co wydarzy się między Mimi Hynek a Susie Miller. Po tym, jak ta ostatnia potraktowała swego partnera, cały czas zastanawiamy się przecież, czy być może kierowało nią uczucie do żony naukowca, czy to jednak jesteśmy świadkami wyrachowanej szpiegowskiej rozgrywki. Zresztą wokół domu Hyneków dzieje się znacznie więcej, bo choćby zniknięcie Donny Smith okazuje się zaledwie początkiem problemów ich sąsiadów.
W każdym razie odcinek ten udowadnia, że nawet przy skromnych nakładach na efekty specjalne można stworzyć naprawdę wciągające widowisko z UFO w roli głównej, jeśli zadba się o dobry scenariusz. Pozostaje więc mieć nadzieję, że podobny poziom będzie prezentować drugi sezon serialu.




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: 80%
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  Projekt Błękitna Księga, sez. 2 odc. 1: W Mekce wyznawców teorii spiskowych

  Marcin Mroziuk

  David OLeary Projekt Błękitna Księga. Sezon 2
  

  
  Trzeba przyznać, że drugi sezon Projektu Błękitna Księga rozpoczyna się od mocnego uderzenia. Michael Quinn i J. Allen Hynek udają się bowiem do miejsca, które rozpala wyobraźnię nie tylko zagorzałych tropicieli UFO. Tak, dobrze myślicie  chodzi o Roswell w stanie Nowy Meksyk.
Ekstrakt: 80%
[image: Projekt Błękitna Księga. Sezon 2]
Para głównych bohaterów nie ma jednak zajmować się wyjaśnianiem tego, czy w lipcu 1947 roku na pustyni w pobliżu Roswell rzeczywiście rozbił się pojazd kosmiczny cywilizacji pozaziemskiej. Od tych wydarzeń minęło już kilka lat, a generał Harding zabiera ich tam, aby pomogli mu uciszyć raz na zawsze wszelkie powracające pogłoski o rzekomym lądowaniu kosmitów. Okazuje się przy tym, że sprawa ta osobiście dotyczy Hardinga, gdyż otrzymuje on anonimowe pogróżki zapowiadające ujawnienie prawdy o tym, co działo się w 1947 roku. Zresztą generał coraz wyraźniej staje się głównym czarnym charakterem w tym serialu, gdyż kapitan Quinn i doktor Hynek odkrywają, że to właśnie ten wojskowy odpowiada za zamiecenie przed laty całej sprawy pod dywan. A w dodatku czynił to wtedy metodami mało subtelnymi, bo nie cofał się ani przed przekupstwem, ani przed zastraszaniem niewygodnych świadków.
Teraz Harding jest sprytniejszy (choć niekoniecznie łagodniejszy). Świadczy o tym choćby łatwość, z jaką wymyśla  niemal na poczekaniu  całkiem sensowne wyjaśnienie dla członków Projektu Błękitna Księga, czemu przed opinią publiczną trzeba było ukryć to, co wydarzyło się w Roswell. Szkopuł w tym, że po tym, co przeżyli w Waszyngtonie, Michael Quinn i J. Allen Hynek niekoniecznie dadzą się tak łatwo przekonać kwestiami bezpieczeństwa narodowego. Z napięciem obserwujemy więc ryzykowną grę, jaką prowadzi naukowiec, który  wbrew oczekiwaniom generała  za wszelką cenę próbuje odkryć prawdę. A jakby tego było mało, nastroje wśród okolicznych mieszkańców zdecydowanie nie są przychylne dla wojskowych
Chyba najbardziej zaskakująca jest jednak zmiana, jak zachodzi w Mimi Hynek. To nie jest już pani domu, która z niepokojem czeka na powrót męża, mając mu za złe te jego ciągłe tajemnice. Teraz to właśnie ona skutecznie zdobywa informacje na temat, tego co wydarzyło się przed laty w Roswell, gdyż udaje jej się nawiązać kontakty z grupką ufologów. Może i nie wszystkie zebrane przez nich dane są w stu procentach wiarygodne, ale dzięki nim doktor Hynek przynajmniej wie, z kim powinien porozmawiać w miasteczku.
Twórcy serialu nie zapomnieli też o Susie Miller, która jednak teraz już nie poświęca tyle uwagi Mimi. No cóż, żona naukowca  w odróżnieniu od kapitana Quinna nie ma przecież bezpośredniego dostępu do tajnych dokumentów. A piękna kobieta przecież ma swoje wypróbowane sposoby, aby dostać się do domu wojskowego
W pierwszym odcinku drugiego sezonu dzieje się więc naprawdę sporo, a fabuła jest nie tylko wciągająca, ale także precyzyjnie skonstruowana. Finał tej historii poznamy jednak dopiero w kolejnym epizodzie i wtedy przyjdzie pora na ostateczną ocenę, czy w Projekcie Błękitna Księga w pełni udało się wykorzystać potencjał tkwiący w incydencie w Roswell.




Tytuł: Projekt Błękitna Księga. Sezon 2
Tytuł oryginalny: Project Blue Book. Season 2
Dystrybutor:  Epic Drama
Data premiery: 19 marca 2020
Twórca: David OLeary
Reżyseria: Deran Sarafian, Pete Travis, Wendey Stanzler, Norma Bailey, John Scott, Loni Peristere
Zdjęcia: C. Kim Miles, François Dagenais
Scenariusz: David OLeary, Sean Jablonski, Alec Wells, Harley Peyton, Emily Brochin, Linda Burstyn
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 2
Liczba odcinków: 10
Czas trwania odcinka: 42−44 min
Gatunek: dramat, historyczny
Zobacz w: Kulturowskazie
Ekstrakt: 80%
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  East Side Story:Z góry czasami widać lepiej

  Sebastian Chosiński

  Oksana Karas Ponad niebem
  

  
  Pochodząca z Ukrainy reżyserka Oksana Karas nie miał dotąd większych możliwości przebicia się w Polsce. Owszem, jej filmy od czasu do czasu pokazywane są na festiwalach, lecz żaden, jak do tej pory, nie stał się u nas przebojem. Na to samo nie może również liczyć dramat Ponad niebem, który  nawiązując do klasyki literatury rosyjskiej XIX wieku  mówi o jak najbardziej współczesnych (aczkolwiek uniwersalnych) problemach.
Ekstrakt: 60%
[image: Ponad niebem]
Z Ukrainą wiąże ją głównie miejsce urodzenia. Oksana Michajłowna Karas przyszła na świat w 1979 roku w Charkowie; dzieciństwo spędziła jednak w Kazachstanie. Pod koniec lat 90. ubiegłego wieku zaczęła robić karierę telewizyjną  była prezenterką, komentatorem sportowym (na Igrzyskach Olimpijskich w Sidney), reporterką, wreszcie autorką filmów dokumentalnych. W tym czasie także studiowała  najpierw prawo na Rosyjskim Uniwersytecie Przyjaźni Narodów (to taka pozostałość po internacjonalistycznej epoce sowieckiej), następnie reżyserię na Wszechrosyjskim Państwowym Instytucie Kinematografii (WGIK), który ukończyła jedenaście lat temu. W zawodzie zadebiutowała jednak rok wcześniej, kręcąc serial kryminalno-melodramatyczny Bracia-detektywi oraz krótkometrażówkę Casting. Jej pierwszy film kinowy, rozgrywający się w środowisku aktorów teatralnych dramat psychologiczny Próby, miał premierę w 2013 roku. Trzy lata później powstał natomiast najbardziej znany, jak do tej pory, film Oksany Michajłownej  komedia Dobry chłopiec, która zdobyła Grand Prix na Otwartym Rosyjskim Festiwalu Filmowym Kinotawr w Soczi.
To sprawiło, że o pieniądze na kolejne obrazy Karas nie musiała się już martwić. Dzięki temu bez większych problemów powstały: kolejny serial kryminalny Prymuska (2017) oraz pełnometrażowe melodramaty Anioł ma anginę (2018) i Ponad niebem (2019), a na premierę czeka właśnie  najpewniej do października (tak przynajmniej jest w zapowiedziach repertuarowych)  film Doktor Liza. Ponad niebem po raz pierwszy pokazano w czerwcu ubiegłego roku na szczęśliwym dla autorki festiwalu w Soczi. I chociaż tym razem dziełu  pomimo nominacji do głównej nagrody  nie udało się jej wywalczyć (mimo wszystko bezkonkurencyjny okazał się Byk Borisa Akopowa), to jednak twórcy nie wracali znad Morza Czarnego na tarczy, albowiem nagroda za najlepszą rolę żeńską przyznana została, grającej w Ponad niebem jedną z głównych ról, Wiktorii Tołstoganowej (Bukiet bzu, Korolow, Szpieg). Zawsze lepsze to, niż nic.
Do kin film trafił pod koniec czerwca, a w Polsce pokazano go przelotem w listopadzie, podczas festiwalu Sputnik. Kręcąc Ponad niebem, Karas wykorzystała scenariusz Jekatieriny Mawromatis  pisarki w Polsce mało znanej, ale świetnie wykształconej (w dziedzinie literatury), która Wstydem (2013) Jusupa Razykowa udowodniła, że jak mało kto potrafi opowiadać o zawiłościach kobiecej natury. Swym kolejnym scenariuszem jedynie to potwierdziła. Fabuła dzieła, choć akcja rozgrywa się współcześnie, wiele czerpie z rosyjskiej literatury dziewiętnastowiecznej, głównie z twórczości Antona Czechowa i Iwana Turgieniewa. W filmie sportretowano zwyczajną moskiewską rodzinę, która w czasie wakacji wybiera się na wypoczynek za miasto. Rodzice, Łarisa i Giennadij, pakują do samochodu swoje dwie nastoletnie córki, Ninę i Aleksandrę (Saszę), i jadą do ośrodka położonego pośród malowniczych lasów, nad jeziorem.
[image: ]
Zaczyna się więc sielankowo: piękne okoliczności przyrody, wspaniała pogoda, cieszący się z wakacji beztroscy młodzi ludzie. A jednak gdzieś w tle pojawiają się pierwsze symptomy nadciągającej burzy. Na plaży tuż przy ośrodku znalezione zostają zwłoki rybaka  na razie nie wiadomo, co było przyczyną jego śmierci, to bada policja. Elementem burzącym spokój jest także postać stróża, którego zarówno emploi, jak i zachowanie sprawiają, że nie można mieć wątpliwości co do tego, że skrywa on jakąś tajemnicę. Dodajmy: mroczną tajemnicę. Do tego dochodzi jeszcze pojawiający się w okolicy i wzbudzający zainteresowanie Saszy i jej przyjaciółek student Misza Litwinow. Chłopak sprawia wrażenie zamkniętego w sobie, unikającego ludzi  i głównie z tego powodu tym bardziej jest interesujący. Do jego spotkania z Aleksandrą dochodzi w dramatycznych okolicznościach, ale akurat to nie on okazuje się sprawcą zamieszania. W każdym razie dziewczyna ma okazję przekonać się, że Michaił ma wielką pasję, której oddaje się całym sercem. Pasję, której ona prawdopodobnie nigdy nie zazna.
[image: ]
I tu docieramy do wątku, który jest motorem napędowym fabuły. To choroba Saszy! Dziewczyna od trzeciego roku życia cierpi na schorzenie serca. Skutkiem tego są częste wizyty u kardiologa i liczne wyrzeczenia. Nastolatka na wiele rzeczy nie może sobie pozwolić, o co dba nadopiekuńcza matka dziewczyny. Łarisa ma w sobie potrzebę kontrolowania otaczającej ją rzeczywistości  dotyczy to nie tylko córki, ale również męża, którego ten ciągły nadzór wyraźnie uwiera. W dwóch pierwszych kwadransach Oksana Karas wyraźnie daje do zrozumienia, że pod pozorem rodzinnej pomyślności kryje się wiele nieuregulowanych spraw i zamiatanych pod dywan dramatów, które są jak poukrywane w szafach szkielety. Gdy jedna rzecz zaczyna się wymykać Łarisie spod kontroli wywołuje to efekt domina, prowadząc do tego, że wali się cały zbudowany z kart domek. Na koniec widz może zadać sobie pytanie, czy to jednak źle? Jak długo może trwać szczęście budowane na kłamstwie? Oprócz wątku melodramatycznego na marginesie swej opowieści Karas prowadzi także wątek kryminalny. W finale oba wiążą się ze sobą  i właśnie do tego, jak zostało to pokazane, można mieć najwięcej wątpliwości.
[image: ]
Poza nagrodzoną w Soczi Wiktorią Tołstoganową na ekranie możemy zobaczyć jeszcze między innymi Aleksieja Agranowicza (Rosyjski demon, Kwas) w roli ojca, Filipa Awdiejewa (Klasa specjalna, Lato) oraz Walentina Samochina (Ambiwalencja, Miliard), który wcielił się w stróża. Rolę osiemnastoletniej Saszy reżyserka powierzyła natomiast starszej o pięć lat Taisiji Wiłkowej (Dziadek Mróz. Bitwa magów, Gogol); z kolei pensjonarkę Ritę, której przypadła rola femme fatale, Karas powierzyła Darii Żowner (Bliskość). Za zdjęcia do filmu odpowiadał doświadczony, specjalizujący się w dramatach z życia wziętych operator Siergiej Maczylski (Człowiek w oknie, Chagall  Malewicz, Zwierciadła), a za ścieżkę dźwiękową  mocno zróżnicowaną  odpowiadali: współpracujący z Oksaną Michajłowną od 2016 roku duet Artiom Fiedotow i Michaił Morskow oraz odpowiedzialna za piosenki Marina Sobianina.




Tytuł: Ponad niebem
Tytuł oryginalny: Выше неба
Reżyseria: Oksana Karas
Zdjęcia: Siergiej Maczylski
Scenariusz: Jekatierina Mawromatis
Obsada: Wiktoria Tołstoganowa, Aleksiej Agranowicz, Taisija Wiłkowa, Filip Awdiejew, Daria Żowner, Polina Witorgan, Walentin Samochin, Irina Denisowa, Artiom Niemow, Anastazja Bogatyriowa, Grigorij Czaban, Dmitrij Izmiestjew
Muzyka: Marina Sobianina, Artiom Fiedotow, Michaił Morskow
Rok produkcji: 2019
Kraj produkcji: Rosja
Czas trwania: 104 min
Gatunek: melodramat
Zobacz w: Kulturowskazie
Ekstrakt: 60%
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  Projekt Błękitna Księga, sez. 2 odc. 2: Dowody na istnienie UFO

  Marcin Mroziuk

  David OLeary Projekt Błękitna Księga. Sezon 2
  

  
  Druga część opowieści o wydarzeniach w Roswell okazuje się nawet jeszcze bardziej zajmująca niż pierwsza, gdyż tym razem napięcie kilkukrotnie osiągnie naprawdę wysoki poziom, a w pewnym momencie kapitan Quinn i doktor Hynek znajdują się po przeciwnych stronach barykady, widzowie zaś wcale nie mają pewności, który z nich ma rację.
Ekstrakt: 80%
[image: Projekt Błękitna Księga. Sezon 2]
I tak, już na początku odcinka zastanawiamy się, czy wraz z bohaterami będziemy świadkami powtórnego pojawienia się kosmitów w Roswell. Sytuacja jednak dość szybko się wyjaśnia, bo latający spodek, który pojawił się na ulicy miasta, w rzeczywistości nie jest tym, na co w pierwszej chwili wyglądał. W tym momencie poznajemy za to tożsamość człowieka, który wysłał generałowi Hardingowi anonimowe ultimatum. Cały czas zastanawiamy się jednak, jakie były jego motywy. Czyżby tak mocno przeżył to, jak został potraktowany w trakcie przesłuchań w 1947 roku? A może liczy tylko na okrągłą sumkę za milczenie o tym, co widział? Nie można też wykluczyć wersji, że po prostu chce on, aby cały świat poznał prawdę o istnieniu kosmitów 
Kiedy w końcu dochodzi do zawarcia porozumienia między szantażystą a Hardingiem, mogłoby się wydawać, że Michael Quinn i J. Allen Hynek nie będą mieli już tutaj nic do roboty. I tak być może się stałoby, gdyby obaj posłusznie wykonywali polecenia generała. Oczywiście tak się jednak nie dzieje, bo naukowiec próbuje wykorzystać każdą, nawet najmniejszą okazję, aby na własną rękę odkryć, co naprawdę wydarzyło się w Roswell kilka lat wcześniej. Nie mamy wątpliwości, że jest on naprawdę zdeterminowany w dążeniu do ujawnienia prawdy, gdyż ryzykuje przy tym co najmniej swym uczestnictwem w Projekcie Błękitna Księga.
W dodatku doktor Hynek tylko do pewnego momentu może liczyć na pełne zrozumienie ze strony kapitana Quinna, który jako wojskowy mimo wszystko na pierwszym miejscu stawia kwestię bezpieczeństwa narodowego. Każdy z nich stanie więc przed trudnym wyborem, a z kolei podjęte przez nich decyzje spowodują, że do samego końca nie będziemy pewni, czy cały świat pozna niepodważalne dowody na istnienie cywilizacji pozaziemskiej. I trzeba przyznać, że kulminacyjna scena tego odcinka została doskonale skonstruowana, nawet jeśli tuż przed nią podskórnie przeczuwamy, że wkrótce czeka nas kolejny zwrot akcji. A swoista wisienką na torcie staje się rozmowa, jaką po tym wszystkim toczą generałowie Harding i Valentine, gdyż poważnie się zaczynamy zastanawiać, kto w tym duecie czarnych charakterów gra pierwsze skrzypce. 
Nie da się ukryć, że w tym momencie znacznie mniej uwagi zwracamy na to, co dzieje się poza Roswell, ale bez wątpienia nie należy lekceważyć poczynań Susie Miller, bo nie tylko dobrze wykorzystała nieobecność kapitana Quinna, ale na pewno jeszcze spróbuje zdobyć cenne informacje po jego powrocie. W każdym razie można mieć nadzieję, że ten wątek będzie udanie kontynuowany w kolejnych odcinkach.




Tytuł: Projekt Błękitna Księga. Sezon 2
Tytuł oryginalny: Project Blue Book. Season 2
Dystrybutor:  Epic Drama
Data premiery: 19 marca 2020
Twórca: David OLeary
Reżyseria: Deran Sarafian, Pete Travis, Wendey Stanzler, Norma Bailey, John Scott, Loni Peristere
Zdjęcia: C. Kim Miles, François Dagenais
Scenariusz: David OLeary, Sean Jablonski, Alec Wells, Harley Peyton, Emily Brochin, Linda Burstyn
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 2
Liczba odcinków: 10
Czas trwania odcinka: 42−44 min
Gatunek: dramat, historyczny
Zobacz w: Kulturowskazie
Ekstrakt: 80%
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  Klasyka kina radzieckiego:Zaczęło się pod Kurskiem

  Sebastian Chosiński

  Jurij Ozierow Wyzwolenie: Ognisty łuk
  

  
  Składająca się z pięciu pełnometrażowych filmów epopeja Jurija Ozierowa Wyzwolenie była  obok późniejszych o kilka lat Żołnierzy wolności  największym finansowym i organizacyjnym przedsięwzięciem w dziejach kinematografii radzieckiej (i kilku innych krajów komunistycznych). Całość opowiadała o dwóch ostatnich latach Wielkiej Wojny Ojczyźnianej, a pierwsza część  Ognisty łuk  poświęcona został bitwie na Łuku Kurskim.
Ekstrakt: 70%
[image: Wyzwolenie: Ognisty łuk]
Ile tak naprawdę kosztowało Wyzwolenie  tego do dzisiaj nie wie nikt. Podejmując decyzję o realizacji filmu, liczono się z tym, że wydatki będą olbrzymie. Sekretarz generalny Komunistycznej Partii Związku Radzieckiego (KPZR) Leonid Breżniew (zasiadający na tym stołku od 1964 roku) oraz szefostwo Państwowego Komitetu Kinematografii wychodziło jednak z założenia, że na propagandzie nie można szczędzić. Jeśli chcemy przekonać świat (zwłaszcza ten demokratyczny, ale i zaprzyjaźnione z nami kraje demokracji ludowej), że to my wygraliśmy drugą wojnę światową, nie będziemy żałować sił i środków, bo obojętnie ile nas to uczyni, w ostatecznym rozrachunku i tak opłaci się  z takiego zapewne założenia wyszły władze Kraju Rad, gdy w połowie lat 60. ubiegłego wieku zapaliły zielone światło całemu projektowi. Na jego wykonawcę wybrano Jurija Nikołajewicza Ozierowa (1921-2001), co mogło być pewnym zaskoczeniem, ponieważ do tego momentu nie nakręcił on żadnego obrazu o Wielkiej Wojnie Ojczyźnianej, choć w jednym temat wojny podjął. Szalę na jego korzyść przechyliła inna kwestia  dwa ze swoich wcześniejszych dzieł zrealizował w koprodukcji z innymi krajami, a Wyzwolenie miało właśnie zaangażować producentów z  włącznie ze Związkiem Radzieckim  pięciu państw.
Ozierow urodził się w Moskwie w rodzinie słynnego śpiewaka operowego. Latem 1939 roku rozpoczął naukę w moskiewskim Państwowym Instytucie Sztuk Teatralnych (GITIS); szybko jednak musiał ją przerwać, ponieważ po inwazji wojsk sowieckich na Polskę został powołany do Armii Czerwonej. Później walczył przeciwko Niemcom, biorąc między innymi udział w krwawym szturmie Królewca. Po demobilizacji wrócił w szacowne mury GITIS-u, ale szybko podjął decyzję o zmianie uczelni  na Wszechzwiązkowy Państwowy Instytut Kinematografii (WGIK), którego dyplom zdobył w 1951 roku. Pierwszy film, krótkometrażówkę Aleksander Puszkin, nakręcił rok wcześniej; później zrealizował edukacyjny dokument Ogród botaniczny oraz dwa widowiska muzyczno-teatralne  Arena śmiałych (1953) i W świąteczny wieczór (1954). Pełnometrażowym debiutem fabularnym Jurija Nikołajewicza okazał się młodzieżowy dramat społeczny Syn (1955), który premiery odczekał się już po politycznym przełomie, zadekretowanym przez XX Zjazd KPZR. W 1958 roku powstał opowiadający o czasach wojny domowej w Rosji Koczubej (w Polsce Ludowej wyświetlany jako Sokół stepowy), natomiast rok później  zrealizowana w Albanii Burza (wespół z miejscowym reżyserem Kristaqem Dhamo), której tematem była walka komunistycznej partyzantki przeciwko nazistom.
Ciekawym eksperymentem był na poły biograficzny radziecko-czechosłowacki Hašek i jego Szwejk (w PRL-u nazwany Wielką drogą) z 1962 roku, w którym mieszały się wątki z życia czeskiego pisarza i jego najsłynniejszego literackiego bohatera. To właśnie po tej produkcji uznano, że Ozierow jest w stanie udźwignąć ciężar gatunkowy Wyzwolenia. Nie ufano jednak do końca jego talentom pisarskim, więc stworzenie scenariusza powierzono dwóm pisarzom-frontowikom: Jurijowi Wasiljewiczowi Bondariewowi (1924-2020) oraz Oskarowi Jeremiejewiczowi Kurganowowi (1907-1997). Ten pierwszy był w tamtym czasie jednym z najciekawszych prozaików w ZSRR; miał już na koncie wojenną powieść Bataliony proszą o ogień (1957) i rozliczeniową Ciszę (1962), a przed sobą jeszcze  równie głośny  Gorący śnieg (1970); ten drugi przez kilkanaście lat  od 1934 do 1949 roku  pełnił funkcję specjalnego korespondenta Prawdy, najważniejszej dziennika ukazującego się w Kraju Rad. Kurganow miał odpowiadać za sceny historyczne (narady sztabowców, portrety przywódców), a Bondariew  za stricte wojenne, a więc za to, co działo się w żołnierskich okopach i na polach bitewnych. Gdy obie wersje tekstu były gotowe, zabrano się za ich logiczne połączenie  i tutaj do prac włączył się sam Ozierow. 
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Zmian dokonano jeszcze mnóstwo. Praktycznie do ostatnich chwil trwały prace nad scenariuszem. Zdjęcia rozpoczęto w 1967, a zakończono w 1971 roku. Po drodze kończono kolejne części, ale z dystrybucją jeszcze przez jakiś czas wstrzymywano się. Po latach okazało się, że to cenzura dokonywała cięć, które trzeba było uwzględniać w ostatecznej, skierowanej do kin wersji filmu. Premiera epopei odbyła się w trzech rzutach: dwa pierwsze filmy  Ognisty łuk (1968) i Przełom (1969)  po raz pierwszy pokazano 9 maja 1970 roku; film trzeci  składający się z dwóch części Kierunek głównego uderzenia (1970)  zaprezentowano publicznie 27 marca 1971 roku; na dwa ostatnie obrazy  Bitwa o Berlin (1971) oraz Ostatni szturm (1971)  trzeba było natomiast poczekać do 5 listopada 1971 roku. I chociaż z czasem zainteresowanie epopeją Ozierowa malało, co było do przewidzenia, to jednak pierwszy dwupak cieszył się olbrzymim powodzeniem wśród widzów; w sumie obejrzało go nieco ponad 56 milionów widzów, co uczyniło go liderem box-offisu za 1970 rok. Dzisiaj zajmiemy się tylko Ognistym łukiem; w kolejnych tygodniach przyjrzymy się pozostałym odcinkom pentalogii Jurija Nikołajewicza. 
Zdjęcia do Ognistego łuku kręcono w okolicach ukraińskiego Perejasławia (tego samego, w którym w 1654 roku kozacy Bohdana Chmielnickiego podpisali ugodę z wysłannikami cara Aleksego Romanowa). Dlaczego nie na polach bitwy na Łuku Kurskim? Owszem, pierwotnie rozważano nawet taką lokalizację, ale okazało się, że pozostało tam zbyt wiele niewybuchów, które stanowiłyby realne zagrożenie dla ekipy filmowej. Widzowie, którzy wybrali się do kin, zachęceni hasłami, że Wyzwolenie to nakręcone z największym rozmachem dzieło poświęcone Wielkiej Wojnie Ojczyźnianej, mogli być jednak nieco zaskoczeni. Skoro twórcy przypisywali sobie chęć pokazania całości konfliktu, dlaczego zaczęli opowieść od wiosny 1943 roku? Gdzie w takim razie podziały się dwa pierwsze lata? Ozierow zapewne chętnie pokazałby na ekranie również wydarzenia z 1941 i 1942 roku, ale przełożeni jasno powiedzieli mu, że nie ma politycznej woli Kremla, aby mówić o tym, co działo się wcześniej. Dlatego dopiero po kilkunastu latach Jurij Nikołajewicz powrócił do tego wątku i  jako swoistą introdukcję do Wyzwolenia  nakręcił najpierw Bitwę o Moskwę (1985), a następnie Stalingrad (1989). Równie monumentalne.
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Z uwagi na zamierzenia twórców, którzy chcieli pokazać na ekranie całokształt wydarzeń, jakie zachodziły w tamtym czasie na różnych europejskich frontach, film nie ma linearnej fabuły. Nie ma też jednostkowych bohaterów. Owszem, są postaci, które przewijają się od pierwszej do ostatniej części, ale najczęściej odgrywają one swą historyczną rolę  to dowódcy Armii Czerwonej bądź Wehrmachtu oraz przywódcy mocarstw prowadzących wojnę: od Józefa Stalina, poprzez Winstona Churchilla i Franklina Delano Roosevelta, aż po Benita Mussoliniego i Adolfa Hitlera. Hitler jest zresztą pierwszą ważną postacią, jaką oglądamy na ekranie. Dzieje się to w marcu 1943 roku, kiedy dokonuje on inspekcji na poligonie, chcąc przekonać się, ile warte są nowe niemieckie czołgi i co je czeka w zetknięciu z wywołującymi przestrach potężnymi T-34. Niezadowolony, nakazuje konstruktorom wzmocnić pancerze Tygrysów  jeśli bowiem Niemcy chcąc ostatecznie przełamać radziecki opór i zmiażdżyć obronę wroga, muszą posiadać niezawodne tanki. Bez nich o zwycięstwie można zapomnieć. A to  patrząc z perspektywy nazistowskiej  ostatni moment, kiedy można przejąć inicjatywę, zmazać hańbę niepowodzeń w boju o sowiecką stolicę i Miasto Stalina.
Miesiąc później na Kremlu odbywa się ważna narada. Zatroskany o los państwa Józef Stalin debatuje z marszałkami Aleksandrem Wasiliewskim i Gieorgijem Żukowem oraz generałem Aleksiejem Antonowem ze Sztabu Generalnego nad dalszym przebiegiem wojny. Niepokoi go cisza na froncie; zakłada bowiem, że w  myśl powiedzenia  cisza następuje przed burzą. Co zatem planują sztabowcy Hitlera, którzy powoli dochodzą do siebie po traumie stalingradzkiej? Żukow jest przekonany, że przygotowują się do silnej kontrofensywy, która jego zdaniem powinna nastąpić na Łuku Kurskim. Marszałek wykazuje się niezwykłą przenikliwością, która  jak się potem okazuje  ma daleko idące konsekwencje dla całego świata. Za zgodą Stalina Armia Czerwona zaczyna więc przygotowania do odparcia niemieckiego ataku, mimo że wciąż nikt nie ma stuprocentowej pewności, kiedy i gdzie dokładnie on nastąpi. Dopiero 5 lipca udaje się zdobyć nieco pewniejsze informacje. Radzieccy zwiadowcy przekraczają w nocy linię frontu, aby zasięgnąć języka  do niewoli dostaje się szeregowiec Wehrmachtu, który z dumą oznajmia generałowi (a w przyszłości marszałkowi) Konstantinowi Rokossowskiemu o mającym nastąpić ataku punktualnie o godzinie 3 nad ranem.
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To moment dla filmu kluczowy  od teraz wszystko zaczyna się już na poważnie, co dodatkowo zostaje podkreślone zmianą taśmy z czarno-białej na kolorową. Nie można oczywiście traktować Ognistego łuku jako nie podlegające zastrzeżeniom źródło historyczne. Pamiętać bowiem należy o propagandowym charakterze obrazu, w którym nie brakuje półprawd ani kłamstw. Tu wszyscy krasnoarmiejcy są bohaterami, a nawet ci, którzy w którymś momencie tchórzą, ostatecznie i tak giną jak bohaterowie. Tu wszyscy nie-Rosjanie kochają żołnierzy Armii Czerwonej, widzą w nich nie tylko sojuszników w walce ze wspólnym wrogiem, ale przyjaciół na dobre i na złe, na śmierć i życie. Najlepszym tego przykładem Polak Janek Wolny, warszawiak z urodzenia, który po 1939 roku znalazł się w Związku Radzieckim i nawet wstąpił do Armii Czerwonej (w lipcu 1943 służy w niej już, jak sam mówi, od trzech lat). W tym kontekście może jednak nieco dziwić fakt, że pokazano na ekranie sowieckiego renegata, generała Andrieja Własowa, dowódcę Rosyjskiej Armii Wyzwoleńczej, który w obozie koncentracyjnym Sachsenhausen rekrutuje żołnierzy do ROA spośród radzieckich jeńców wojennych. Przy okazji spotyka się również z uwięzionym tam Jakowem Dżugaszwilim, synem Stalina, którego pragnie przeciągnąć na swoją stronę. I chociaż jest w filmie mowa o tak zwanych własowcach, nazwisko  skazanego już po wojnie na karę śmierci  zdrajcy z ekranu nie pada!
Kilka akapitów wyżej była mowa o nieograniczonym wręcz budżecie, jaki otrzymał do dyspozycji Ozierow. Na co pieniądze te zostały wydane? Przede wszystkim na zainscenizowane z ogromnym rozmachem sceny batalistyczne (z setkami czy nawet tysiącami statystów), które robią już spore wrażenie w Ognistym łuku, a w każdym kolejnym filmie pentalogii będą jeszcze lepsze i bardziej realistyczne. Dzięki nim nawet nieznośne hurrapatriotyzm i propaganda schodzą na plan drugi i tak bardzo nie przeszkadzają w odbiorze. Właściwa akcja części pierwszej Wyzwolenia zamyka się siedmiu dniach, a punktem kulminacyjnym są zakończone zwycięstwem Armii Czerwonej (choć są historycy i publicyści, którzy współcześnie dowodzą, że było jednak inaczej)  to żaden spojler, prawda?  walki pod Prochorowką. Choć boje w okolicach Kurska trwały potem jeszcze prawie półtora miesiąca Zaszczyt uwiecznienia tych scen na taśmie filmowej przypadł w udziale operatorowi Igorowi Słabniewiczowi (1921-2007), który współpracował z Jurijem Nikołajewiczem przy jego fabularnym debiucie, a potem wykazał się między innymi przy Oscarowym melodramacie Moskwa nie wierzy łzom (1979).
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Patetyzmowi scen batalistycznych towarzyszyła również monumentalna ścieżka dźwiękowa, za którą odpowiadał inny z dawnych znajomych Ozierowa  Jurij Lewitin (1912-1993). Ze stawianymi mu wymaganiami poradził sobie doskonale, ale miał też doświadczenie w podobnych superprodukcjach  dekadę wcześniej swoimi kompozycjami uświetnił klasyczną wersję Cichego Donu. Pojawiających się na ekranie aktorów można podzielić na dwie grupy. Tych, którzy wcielali się w postaci historyczne oraz w fikcyjne. W przypadku tych pierwszych starannie dobierano właściwych odtwórców. Stalina zagrał Gruzin Buchuti Zakariadze (Pion), Żukowa  główny specjalista od tej postaci Michaił Uljanow (Bracia Karamazow, Temat), Rokossowskiego  Władlen Dawydow (Spotkanie na Łabie, Wesoły jarmark), Wasiliewskiego  Jewgienij Burienkow (Stalingrad), Antonowa  Władysław Strzelczyk (Wojna i pokój), pułkownika Władimira Gromowa  Władimir Samojłow (Syberiada), podpułkownika Łukina  Wsiewołod Sanajew (Wołga, Wołga), a Własowa  mający obecnie 97 lat Kazach Jurij Pomierancew. W szarych bohaterów walk wcielili się artyści w tamtym czasie mniej rozpoznawalni, jak Nikołaj Olialin (Hełm Aleksandra Macedońskiego), który zagrał kapitana artylerii Cwietajewa, Siergiej Nikonienko (Puszkin. Ostatni pojedynek), który podarował swą twarz adiutantowi Saszce, czy Wiktor Awdiuszko (Wrogie żywioły, Pokój przychodzącemu na świat), któremu przypadł w udziale bohaterski major Maksimow. Z zaciągu zagranicznego należy wymienić dwóch aktorów enerdowskich  Fritza Dieza (filmowego Adolfa Hitlera) i Siegfrieda Weissa (w roli feldmarszałka Ericha von Mansteina)  oraz jednego polskiego, to jest Jana Englerta, któremu Ozierow oddał pod opiekę komunistę-entuzjastę Janka Wolnego.




Tytuł: Wyzwolenie: Ognisty łuk
Tytuł oryginalny: Освобождение: Огненная дуга
Reżyseria: Jurij Ozierow
Zdjęcia: Igor Słabniewicz
Scenariusz: Jurij Bondariew, Oskar Kurganow, Jurij Ozierow
Obsada: Nikołaj Olialin, Łarisa Gołubkina, Boris Zajdenberg, Siergiej Nikonienko, Buchuti Zakariadze, Fritz Diez, Siegfried Weiss, Wsiewołod Sanajew, Władimir Samojłow, Jurij Kamornyj, Walerij Nosik, Jan Englert, Wiktor Awdiuszko, Igor Ozierow, Michaił Uljanow, Władlen Dawydow, Jewgienij Burienkow, Siergiej Charczenko, Władysław Strzelczyk, Jurij Liegkow, Nikołaj Ruszkowski, Dmitrij Franko, Konstantin Zabielin, Jurij Durow
Muzyka: Jurij Lewitin
Rok produkcji: 1968
Kraj produkcji: Jugosławia, NRD, Polska, Włochy, ZSRR
Cykl: Wyzwolenie
Czas trwania: 93 min
Gatunek: wojenny
Zobacz w: Kulturowskazie
Ekstrakt: 70%
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  Projekt Błękitna Księga, sez. 2 odc. 3: Pustynna rozgrywka

  Marcin Mroziuk

  David OLeary Projekt Błękitna Księga. Sezon 2
  

  
  Twórcy serialu postanowili wykorzystać w tym odcinku jeszcze jedno miejsce, z którym związanych jest wiele teorii spiskowych. Otóż kolejnym zadaniem Michaela Quinna i J. Allena Hyneka jest wyjaśnienie zaginięcia kaprala Millera, które zdarzyło się nie gdzie indziej tylko w Strefie 51.
Ekstrakt: 80%
[image: Projekt Błękitna Księga. Sezon 2]
Zresztą nie ulega wątpliwości, że bohaterowie wyglądają na nieco zdezorientowanych już w momencie, kiedy zostają zostawieni na środku pustyni, gdzie mają czekać na łącznika z niedawno powstałej Centralnej Agencji Wywiadowczej. I chociaż Daniel Banks wkrótce po nich przyjeżdża, to z kolei jego zachowanie i dość swobodny wygląd początkowo nie budzą zaufania szczególnie u kapitana Quinna. Przesłuchanie jedynego świadka zaginięcia kaprala niczego nie przesądza, chociaż sierżant Willingham upiera się, że jego towarzysz został porwany przez kosmitów. Oczywiście można by uznać, że to było jedynie złudzenie wywołane zbyt długim przebywaniem na pustyni, ale doktor Hynek decyduje się nie odrzucać od razu tej wersji z udziałem UFO.
Pewnych wskazówek członkom Projektu Błękitna Księga dostarcza wizja lokalna w miejscu, w którym zaginiony był po raz ostatni widziany, ale tak naprawdę to dopiero początek prowadzonego przez nich dochodzenia. Cóż z tego, że Danielowi Banksowi chyba rzeczywiście zależy na uchronieniu sierżanta Willinghama przed uznaniem za wariata, jeśli Quinn i Hynek nie mają pewności, czy przypadkiem agent nie zdradza im tylko tych informacji, które są na rękę CIA. Można bowiem przypuszczać, że akurat w tej sprawie interesy agencji i sił powietrznych niekoniecznie są zgodne.
Sytuacja zaś jeszcze bardziej się komplikuje po odnalezieniu ciała Millera. Wkrótce potem czekają nas nie lada emocje, bo doktor Hynek i kapitan Quinn postępują wbrew poleceniu generała Valentinea, który nakazuje im natychmiastowy powrót do Ohio, i wyruszają na samowolny rekonesans po Strefie 51. I nie da się ukryć, że to, co tam odkryją i przeżyją członkowie Projektu Błękitna Księga, może wywrzeć na widzach spore wrażenie.
Warto dodać, że w tym odcinku z ciekawością obserwujemy też to, co dzieje się z innymi postaciami. I tak trudno nie być zaskoczonym widokiem generała Hardinga w konfesjonale, a jego rozmowa z księdzem daje widzom wiele do myślenia. Z kolei Mimi Hynek nie poprzestaje już na pomaganiu mężowi w gromadzeniu informacji, ale najwyraźniej zaczyna ulegać wpływowi zaprzyjaźnionego ufologa. Oczywiście cały czas aktywna jest też Susie Miller, która skutecznie zbliżyła się do kapitana Quinna. W tym przypadku problemem mogą się jednak okazać nowe oczekiwania jej mocodawców Co istotne, te wątki poboczne są sprawnie prowadzone, a jednocześnie nie tylko w żaden sposób nie odciągają naszej uwagi od wydarzeń rozgrywających się w Strefie 51, ale pośrednio się z nimi łączą. Właśnie dzięki temu wszystkiemu jesteśmy zaś świadkami naprawdę znakomitego widowiska.




Tytuł: Projekt Błękitna Księga. Sezon 2
Tytuł oryginalny: Project Blue Book. Season 2
Dystrybutor:  Epic Drama
Data premiery: 19 marca 2020
Twórca: David OLeary
Reżyseria: Deran Sarafian, Pete Travis, Wendey Stanzler, Norma Bailey, John Scott, Loni Peristere
Zdjęcia: C. Kim Miles, François Dagenais
Scenariusz: David OLeary, Sean Jablonski, Alec Wells, Harley Peyton, Emily Brochin, Linda Burstyn
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 2
Liczba odcinków: 10
Czas trwania odcinka: 42−44 min
Gatunek: dramat, historyczny
Zobacz w: Kulturowskazie
Ekstrakt: 80%
  



  
  
  
  
  Magazyn Esensja - Magazyn Esensja nr 5 (CXCVII) czerwiec 2020
  




  
  

  Do sedna:Richard Kelly. Pułapka.

  Marcin Knyszyński

  Richard Kelly The Box. Pułapka
  

  
  Trzeci film Richarda Kellyego nie imponuje już tak bardzo jak Donnie Darko i nie jest tak pociągająco enigmatyczny jak Koniec świata. Reżyser spuścił nieco z tonu i zaserwował film dość prosty fabularnie, lecz przypominający oczywiście w pewien sposób swoich poprzedników. The Box (Pułapka po polsku) poniósł w kinach porażkę, ale do tego Kelly był już przyzwyczajony. Nie zmienia to faktu, iż warto na ten film zwrócić uwagę.
Ekstrakt: 70%
[image: The Box. Pułapka]
Pewnego dnia, tuż przed Bożym Narodzeniem roku 1976, pod drzwi państwa Lewisów podrzucona zostaje podejrzana przesyłka  dziwne pudełko z czerwonym przyciskiem osłoniętym szybką. Wkrótce na miejsce przybywa pewien tajemniczy nieznajomy. Pan Arlington Steward, mocno oszpecony wyniku uderzenia piorunem, składa Lewisom ofertę. Dostaną milion dolarów, jeśli w ciągu najbliższej doby wcisną czerwony przycisk. Jest jednak pewien haczyk  ktoś umrze. Ktoś, kogo bohaterowie nie znają  całkowicie anonimowa osoba. Może to być niewinne dziecko, może to być psychopatyczny morderca, a może umierający na raka samotny osiemdziesięciolatek. Małżeństwo ma poważny moralny dylemat  pieniądze pozwolą im na spełnienie marzeń, podreperowanie bardzo dziurawego budżetu i wyrwanie się w końcu z Richmond. No tak, ale ktoś zapłaci za to najwyższą cenę.
The Box oparty jest na króciutkim opowiadaniu Richarda Mathesona (Guzik, guzik) z 1970 roku, które było najpierw adaptowane do słuchowiska radiowego, potem do odcinka drugiej serii Strefy mroku aż w końcu zabrał się za nie Kelly.  Kwota nagrody rosła w kolejnych odsłonach (wiadomo, inflacja) i zmieniała się mocno sama treść. W wersji Kellyego Lewisowie mają syna  co jest kluczowe w kontekście samego zakończenia  a ich notki biograficzne są zaskakująco zbieżne z notkami rodziców reżysera (praca w NASA, okaleczona stopa w wyniku błędu lekarskiego). Pan Steward jest tu swego rodzaju wskrzeszeńcem na usługach obcej cywilizacji, która postanowiła poddać nasz gatunek okrutnemu testowi na empatię  Lewisowie nie są ani pierwsi, ani ostatni. Jak się okazuje nikt nie jest w stanie go przejść  a przecież wystarczy tylko nie wciskać guzika. Podobnie jak w poprzednich filmach znajdziemy tu elementy science fiction, dramatu obyczajowego, grozy i klimatu rodem ze wspomnianej Strefy mroku.
A sedno? Richard Kelly twierdzi, że ludzie Zachodu utworzyli push-button society. Wszystko możemy osiągnąć poprzez wciśnięcie przycisku  wiecie, sprzęty RTV istnieje w jakiejś wirtualnej rzeczywistości, wciskamy przycisk i bach! pojutrze mamy go w paczkomacie. Mamy przyciski do rozmowy z innymi ludźmi, którzy też wydają się nam coraz bardziej wirtualni. Wiemy, że coś działa, ale tracimy wiedzę jak i dlaczego  i w ogóle nie przejmujemy się tym faktem. Zaczynamy przenosić się powoli do świata symulakr, zapominając, że w rzeczywistości, kryjącej się za każdym takim rzeczonym przyciskiem, istnieje ktoś spoza klubu jego wciskaczy. Chociażby chińskie dzieci od rana do wieczora składające do kupy jakieś drobne elementy w większą całość. Albo rodzina jakiegoś faceta, który nie może być z nią już któryś weekend z rzędu, bo metaforyczny przycisk stuka go w głowę zawsze w momencie, gdy już się do niej wybiera.
Film Kellyego ciągnie te analogie do maksimum. To przecież tylko przycisk, to nie my bezpośrednio zabijemy tą anonimową (i być może nieistniejącą) osobę. Nie znamy jej, nikt nas nie ukarze i w dodatku będzie kasa. Dystans emocjonalny zagwarantowany warunkami takiego eksperymentu oraz bezkarność i gratyfikacja  to przecież dokładnie to samo, co warunkuje funkcjonowanie push-button society każdego dnia. Tylko, że jest tu wynaturzone i wyolbrzymione  w tym przypadku skazujemy kogoś na śmierć. Gdy patrzymy na historię Lewisów z dystansu, mówimy  nie, ja bym tego przycisku nie wcisnął. Ale czy aby na pewno? Czy nie wciskamy innych, trochę mniej szkodliwych, praktycznie codziennie?
Bohaterowie Pułapki żyją w świecie polukrowanym, sztucznym, oferującym łatwe rozwiązania i opartym na krótkowzroczności, chciwości i chyba też trochę braku świadomości. Uciekają przed prawdą, okłamują siebie bez przerwy i patrzą na świat przez palce. Do zmiany tego stanu rzeczy wystarczyła sama tylko wizyta pana Stewarda, niekoniecznie samo użycie przycisku. Bo przecież gdyby Lewisowie go nie wcisnęli, a starszy pan odwróciłby się na pięcie i zaczął szukać kolejnej rodziny, ich świat również ległby w gruzach. Świadomość tego, co mogliby uzyskać, a co teraz może im zgarnąć sprzed nosa ktoś inny, nie dałaby im spokoju. Warunkowanie, któremu ulegli przez lata funkcjonowania w świecie-bańce, jest zbyt silne.
Czy oznacza to, że bohaterowie naukę o tym, że zawsze są konsekwencje mogli odebrać tylko w tak drastyczny i koszmarny sposób? Dzieje się tutaj to samo co w Donniem Darko i Końcu świata  końcówka filmu mówi o odkupieniu, rozgrzeszeniu i ostatecznym poświęceniu dla innych. Szkoda tylko, że musiało w ogóle do tego dojść.




Tytuł: The Box. Pułapka
Tytuł oryginalny: The Box
Dystrybutor:  Kino Świat
Data premiery: 19 marca 2010
Reżyseria: Richard Kelly
Zdjęcia: Steven B. Poster
Scenariusz: Richard Kelly
Obsada: Cameron Diaz, James Marsden, Frank Langella, James Rebhorn, Holmes Osborne, Celia Weston, Deborah Rush
Muzyka: Win Butler, Régine Chassagne, Owen Pallett
Rok produkcji: 2009
Kraj produkcji: USA
Czas trwania: 115 min
WWW: Polska strona Strona
Gatunek: groza / horror, SF
Zobacz w: Kulturowskazie
Ekstrakt: 70%
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  East Side Story:Rozpruwacz w Petersburgu

  Sebastian Chosiński

  Nikołaj Chomieriki Dziewiąta
  

  
  Od lat wzbudzają we mnie ogromny niepokój filmy, nad scenariuszami których pracowało zbyt liczne grono autorów. W przypadku Dziewiątej  historycznego kryminału grozy Nikołaja Chomierikiego  jest to aż jedenaście osób. I nie ma wśród nich samego reżysera, co oznacza, że nie miał on żadnego wpływu na fabułę, która chcąc nie chcąc musiała być wypadkową pomysłów osób o bardzo różnych doświadczeniu i wyobraźni.
Ekstrakt: 60%
[image: Dziewiąta]
Oczywiście fakt, że scenariusz filmu wychodzi spod ręki jednego twórcy nie gwarantuje sukcesu artystycznego, ale tym mniejsza jest na to szansa, kiedy nad fabułą grzebie aż jedenaście osób. A tylu scenarzystów głównych i pomocniczych jest wymienionych w końcowych napisach Dziewiątej. Na pierwszym miejscu pojawiają się dobrze w naszym kraju znani i popularni ukraińscy, choć mieszkający już od kilku dobrych lat w Los Angeles, pisarze fantasy i science fiction Marina i Siergiej Diaczenkowie. Całkiem możliwe, że to oni wymyślili główny wątek opowieści, a wszyscy pozostali jedynie dodawali coś od siebie. Nieco więcej musieli dodać Rosjanin Aleksandr Rodionow (Wszyscy umrą, lecz ja zostanę, Długie i szczęśliwe życie) oraz, będący zapewne bliskim znajomym Diaczenków w LA, amerykański aktor i scenarzysta Michael Kupisk, ponieważ ich nazwiska zostają wymienione na początku dzieła. Spośród pozostałej siódemki warto wspomnieć o udziale w powstawaniu fabuły dwóch innych cenionych (także poza granicami ojczyzny) reżyserów rosyjskich: Siergieja Bodrowa seniora (Kałasznikow) oraz Siergieja Snieżkina (Pochowajcie mnie pod podłogą, Stalingrad).
Aż dziw, że do tego grona nie dopuszczono wybranego ostatecznie na reżysera filmu Nikołaja Chomierikiego (rocznik 1975), który nie jest przecież niedoświadczonym debiutantem, lecz autorem kilku obrazów kinowych, które zdobywały nawet festiwalowe nagrody. To on był twórcą omawianych już w tej rubryce Bajki o mroku (2009), Nocy dłuższej niż życie (2010), Lodołamacza (2016) oraz Selfie (2017). I żadne z tych dzieł nie zawodziło, nie obrażało inteligencji widza, nie wywoływało odruchów wymiotnych. Cóż, widocznie tym razem Chomieriki miał być jedynie wynajętym rzemieślnikiem, by nie rzec  inscenizatorem spektaklu. Zresztą nadzwyczaj drogiego, ponieważ na realizację Dziewiątej producenci przeznaczyli 450 milionów, a zwróciło im się znacznie, znacznie mniej. W zasadzie tylko weekend otwarcia (premiera miała miejsce 7 listopada ubiegłego roku) przyniósł w miarę zadowalający wynik, potem było już tylko coraz, coraz gorzej. I trudno być tym faktem zaskoczonym.
Gatunkowo Dziewiąta jest specyficzną, aczkolwiek wcale nie odkrywczą efemerydą. To opowieść kryminalna z elementami kina grozy i horroru, osadzona w realiach historycznych końca XIX wieku. Inspiracji wcale nie trzeba szukać daleko. Przecież dokładnie taki sam opis pojawiał się przy omawianiu kinowego (i przy okazji również telewizyjnego) serialu Jegora Baranowa o perypetiach pisarza Nikołaja Gogola (2017-2019). Nie było to wprawdzie arcydzieło sztuki filmowej, ale na pewno miało swoje wzloty (vide Wij czy Straszna zemsta), czego, niestety, mimo ogromnych nakładów finansowych, nie da się powiedzieć o Dziewiątej. A wszystko zaczyna się całkiem obiecująco  od sceny rodem z obrazów o Indianie Jonesie bądź Allanie Quatermainie. Para Brytyjczyków, James Reed i jego żona Olivia, odnajdują zapomniane przez wszystkich bogów i ludzi starożytne arabskie miasto. Udaje im się dotrzeć do znajdującej się pod nim świątyni, w której przechowywana jest święta księga, zawierająca zaklęcia pozwalające przywracać do życia zmarłych. A Reedom zależy właśnie na tym, aby doprowadzić do zmartwychwstania ich nieżyjącej córeczki.
[image: ]
Problem jednak w tym, że aby tego dokonać, potrzebna jest ofiara z innego człowieka. Owładnięty szaleństwem James postanawia poświęcić Olivię, jednak nie wszystko idzie zgodnie z planem. Ostatecznie z ruin świątyni żywa wydostaje się tylko kobieta (z magiczną księgą w dłoni), jej mąż pozostaje pod ziemią przygnieciony potężnym głazem. Te sceny prześladują Olivię w snach przez kolejne lata. Mając teraz dostęp do wiedzy tajemnej, wykorzystuje ją jako medium. Jeździ po świecie i  oczywiście za odpowiednią opłatą  podczas seansów spirytystycznych przywołuje duchy zmarłych. Ci, którzy chcą zobaczyć swych zmarłych krewnych, wysupłują ostatnie grosze. Nie inaczej jest w Petersburgu, gdzie pomocnikiem pani Reed zostaje nieco szalony naukowiec Wasilij Golicyn. W tym samym czasie miastem wstrząsa seria makabrycznych zbrodni, których ofiarami padają młode kobiety. Policja znajduje je najczęściej nad brzegiem Newy bądź jej kanałami, zawsze na obrzeżach miasta. Śledztwo zostaje powierzone pułkownikowi Siergiejowi Rostowowi, którego prawą ręką jest porucznik Fiodor Ganin.
[image: ]
Dochodzenie zaczynają od przepytania donosicieli z petersburskiego półświatka. Ale jedyną informacją, jaką udaje im się pozyskać tą drogą jest ta, że dziewczyny morduje diabeł. Rostow jest jednak racjonalistą i takie wyjaśnienie zdecydowanie go nie zadowala. To nie diabeł, ale człowiek z krwi i kości dusi i podrzyna gardła, rozpruwa i wycina tajemne znaki na ciałach ofiar. Jednym z nich jest pentagram. I to on właśnie sprawia, że Rostow i Ganin trafiają najpierw do Golicyna, a następnie do obdarzonej mocą jasnowidzenia Olivii Reed. Kobieta nie pali się jednak do współpracy z policją, kiedy jednak to na nią i na jej pomocnika pada oskarżenie, nie ma wyboru Trudno doszukiwać się tutaj szczególnego nowatorstwa fabularnego  to schemat powielany w powieściach i filmach kryminalnych od lat. Pewnym novum jest jedynie wątek satanistyczny i umieszczenie akcji w odległej przeszłości. Ale przecież i to pojawia się od dekad w każdym dziele poświęconym niewyjaśnionej do dzisiaj zagadce zbrodni Kuby Rozpruwacza. Nimi również musieli inspirować się twórcy Dziewiątej.
[image: ]
Wizualnie film prezentuje się znakomicie. Petersburg końca XIX wieku wygląda na ekranie jak żywy. Stroje, powozy, wystrój wnętrz  do tego przyłożono się z należytą starannością. Szkoda tylko, że od strony fabularnej wszystko wypadło tak blado. Nieprzekonująco wypada wątek miłosny (a jakże! skoro mamy przystojnego policjanta i piękną podejrzaną, to jak tego nie wykorzystać?), a jeszcze słabiej finał całej historii, któremu chyba niepotrzebnie starano się nadać tak wielki rozmach, podporządkowując temu wyborowi  a może raczej należałoby stwierdzić: naginając do niego  logikę wydarzeń. W rolach głównych pojawiają się zarówno aktorzy rosyjscy, jak i zagraniczni. W Rostowa wcielił się Jewgienij Cyganow (Człowiek, który zaskoczył wszystkich, Odessa), w Ganina  Dmitrij Łysienkow (Związek Ocalenia), a w Golicyna  Jurij Kołokolnikow (Tajemnica smoczej pieczęci). Piękna Olivia patrzy na nas natomiast oczyma, znanej głównie z seriali, Daisy Head; jej mąż James ma natomiast twarz coraz częściej pojawiającego się w filmach rosyjskich Jonathana Salwaya (Ruch w górę). Za zdjęcia odpowiadał specjalizujący się w wysokobudżetowych produkcjach z pogranicza fantastyki Maksim Osadczy (Przenicowany świat, Obrońcy, Legenda o Kołowracie), z kolei oryginalna ścieżka dźwiękowa, nie licząc motywów dokupionych w muzycznych bibliotekach, wyszła spod ręki Igora Wdowina (Rusałka, Inwazja). Trudno jednak stwierdzić, by w wydatny sposób podniosła walory filmu. Aczkolwiek jeśli w jego percepcji nie przeszkadza, to też jest jakiś sukces.




Tytuł: Dziewiąta
Tytuł oryginalny: Девятая
Reżyseria: Nikołaj Chomieriki
Zdjęcia: Maksim Osadczy
Scenariusz: Marina Diaczenko, Siergiej Diaczenko, Aleksandr Rodionow, Michael Kupisk
Obsada: Jewgienij Cyganow, Daisy Head, Dmitrij Łysienkow, Jurij Kołokolnikow, Jonathan Salway, Jewgienij Tkaczuk, Igor Czerniewicz, Iwan Rieszetniak, Maksim Al-Names, Wilen Babicz, Dmitrij Podnozow, Maria Skuratowa, Wasilij Ignaticz
Muzyka: Igor Wdowin
Rok produkcji: 2019
Kraj produkcji: Rosja
Czas trwania: 95 min
Gatunek: groza / horror, historyczny, kryminał
Zobacz w: Kulturowskazie
Ekstrakt: 60%
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  Projekt Błękitna Księga, sez. 2 odc. 4: Czy to już inwazja?

  Marcin Mroziuk

  David OLeary Projekt Błękitna Księga. Sezon 2
  

  
  Kiedy mowa o małych zielonych ludzikach, wszyscy wiemy, że chodzi o przybyszów z kosmosu. Skąd jednak wzięło się takie wyobrażenie obcych? Otóż  przyczynił się do tego incydent, który badają w tym odcinku kapitan Quinn i doktor Hynek.
Ekstrakt: 80%
[image: Projekt Błękitna Księga. Sezon 2]
Nie tylko dzieci uwielbiają słuchać przerażających opowieści o strasznych stworach. Kiedy jednak coś dziwnego naprawdę pojawia się za oknami domu, wszyscy nagle przestają się dobrze bawić. Z napięciem obserwujemy więc, jak właśnie coś takiego przydarza się rodzinie Shoemakerów mieszkającej w Hopkinsville w stanie Kentucky. To, co widzą na zewnątrz, najwyraźniej budzi w nich grozę, skoro zaczynają strzelać bez opamiętania.
Oczywiście wkrótce w Hopkinsville pojawiają się Michael Quinn i J. Allen Hynek, którzy jak zwykle w pierwszej kolejności rozmawiają z naocznymi świadkami. Możemy jednak odnieść wrażenie, że członkowie Projektu Błękitna Księga nie do końca wierzą, że Shoemakerowie naprawdę zostali zaatakowani przez kosmitów. Nieufność ta wydaje się o tyle uzasadniona, że niektórzy członkowie tej rodziny nie mają najmniejszych oporów przed kontaktami z mediami, a przecież kapitan Quinn i doktor Hynek chcą uniknąć wywołania paniki spowodowanej rzekomym atakiem z kosmosu. Nie oznacza to jednak, że ci ostatni bagatelizują relację Shoemakerów  jest wręcz przeciwnie, wkrótce bowiem widzimy, jak sprawdzają w lesie, czy nie ma tam ciała albo innych śladów pozostawionych przez kosmitę, którego podobno zranił Jimmy Jay Shoemaker. Znaleziony przez nich odcisk dziwnej dłoni zdaje się być potwierdzeniem opowieści o zielonych ludzikach, ale widzimy też, że J. Allen Hynek nie jest do końca przekonany i szuka innych dowodów bądź alternatywnego wyjaśnienia.
Cała ta sytuacja jest zaś jeszcze bardziej skomplikowana z tego powodu, że wydarzenia w Hopkinsville chcą wykorzystać do własnych celów generałowie Valentine i Harding. Dla nich Quinn i Hynek są jedynie pionkami w znacznie poważniejszej grze, ale jednocześnie widzowie doskonale wiedzą, że członkami Projektu Błękitna Księga wcale nie jest łatwo sterować. A jakby tego było mało, w niepozornym miasteczku w Kentucky pojawia się też znany nam już Daniel Banks. Okazuje się, że agent CIA ma do przekazania naprawdę niepokojące informacje, które w dodatku zostały zdobyte niekonwencjonalnymi metodami. Nic dziwnego, że z napięciem czekamy na dalszy rozwój wydarzeń, a równolegle z wielką uwagą obserwujemy poczynania Mimi Hynek. Pod wpływem kontaktów z ufologami coraz mocniej się angażuje w sprawy, którymi zajmuje się jej mąż, a pytanie brzmi, czy w ten sposób mu pomoże, czy jednak raczej zaszkodzi.
Interesująco rozwija się również wątek Susie Miller, gdyż jej mocodawcy oczekują od niej podjęcia zdecydowanych działań w stosunku do kapitana Quinna. Wkrótce przekonamy się więc, że zawód szpiega to rzeczywiście niebezpieczne zajęcie. Inną sprawą jest, że w tym przypadku twórcy mogli zadbać o to, by niektóre zwroty akcji można było jednak bardziej przekonujące. Ale to drobiazg, który na szczęście nie psuje przyjemności, z jaką ogląda się ten odcinek.




Tytuł: Projekt Błękitna Księga. Sezon 2
Tytuł oryginalny: Project Blue Book. Season 2
Dystrybutor:  Epic Drama
Data premiery: 19 marca 2020
Twórca: David OLeary
Reżyseria: Deran Sarafian, Pete Travis, Wendey Stanzler, Norma Bailey, John Scott, Loni Peristere
Zdjęcia: C. Kim Miles, François Dagenais
Scenariusz: David OLeary, Sean Jablonski, Alec Wells, Harley Peyton, Emily Brochin, Linda Burstyn
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 2
Liczba odcinków: 10
Czas trwania odcinka: 42−44 min
Gatunek: dramat, historyczny
Zobacz w: Kulturowskazie
Ekstrakt: 80%
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  Projekt Błękitna Księga, sez. 2 odc. 5: Uprowadzenie, ale wcale nie przez kosmitów

  Marcin Mroziuk

  David OLeary Projekt Błękitna Księga. Sezon 2
  

  
  Jedną z najbardziej intrygujących postaci w pierwszym sezonie był tajemniczy mężczyzna w kapeluszu, który wprawdzie przekazywał doktorowi Hynekowi cenne informacje, ale zarazem nim manipulował. Nic dziwnego więc, że nie będziemy zawiedzeni odcinkiem, w którym nasza uwaga koncentruje się właśnie na Williamie i towarzyszących mu facetach w czerni.
Ekstrakt: 70%
[image: Projekt Błękitna Księga. Sezon 2]
Nie da się ukryć, że dla widzów sporym zaskoczeniem mogło być uprowadzenie J. Allena Hyneka przez mężczyznę w kapeluszu, który dotychczas był przecież raczej przyjaźnie nastawiony do naukowca, a nawet pomógł mu w wyniesieniu z bazy w White Forest pochodzącego z kosmosu artefaktu. A teraz William (którego imię poznajemy zresztą dopiero w tym odcinku) zmusza doktora do udziału w wyprawie na Maury Island
Wkrótce dowiadujemy się, że to właśnie w tym miejscu w 1947 roku zaobserwowano niezidentyfikowany obiekt latający, którego szczątki spadły do wody. Stamtąd pochodził również ten dziwny przedmiot, który niegdyś był w posiadaniu Hyneka! Okazuje się, że William planuje odnaleźć pozostałe elementy o pozaziemskim pochodzeniu i wykorzystać je do nawiązania kontaktu z obcą cywilizacją. A w związku z tym, że mężczyzna oficjalnie nie istnieje (podobnie jak inni faceci w czerni), do przekonania opinii publicznej potrzebuje prawdziwego naukowca Z zainteresowaniem obserwujemy, co z tego wyniknie, bo chociaż J. Allen Hynek najwyraźniej nie ma zaufania do człowieka, który go porwał, to jednak kusi go możliwość zdobycia niepodważalnych dowodów na istnienie kosmitów.
Równolegle w napięciu śledzimy też akcję poszukiwawczą, którą podjął Michael Quinn zaalarmowany przez zaniepokojoną Mimi Hynek. Jej mąż w czasie krótkiej (i w dodatku kontrolowanej przez Williama) rozmowy telefonicznej zdołał bowiem zasiać u żony ziarno podejrzenia, że przydarzyło mu się coś złego. Co ciekawe, w tej sytuacji kapitan zamiast powiadomić swoich przełożonych, postanowił działać na własną rękę i skorzystać z pomocy jedynie dobrze nam już znanego Daniela Banksa. Trzeba przyznać, że to było trafne posunięcie, bo agent CIA okazał się cennym wsparciem zarówno ze względu na swe wyszkolenie, jak i posiadaną wiedzę na temat Williama i jego towarzyszy. Inną kwestią jest jednak, że nie możemy być wcale pewni, czy Banks jest do końca szczery z Quinnem, szczególnie że interesy CIA i sił powietrznych nie zawsze muszą być zgodne.
Trzeba przyznać, że wydarzenia w tym odcinku toczą się niezwykle dynamicznie, a zakończenie tego epizodu jest całkiem zgrabnie skonstruowane. Co istotne, twórcy serialu mają też pomysł na to, w którym kierunku powinny ewoluować różne postacie, co szczególnie wyraźnie widać w przypadku Mimi Hynek, która z każdym odcinkiem działa coraz bardziej zdecydowanie. Możemy też tutaj liczyć na odświeżenie znanych motywów związanych z UFO, bo obserwując rozwój wypadków, rzeczywiście nie wiemy, czego można się spodziewać po przedstawionych tutaj facetach w czerni i ich przywódcy.




Tytuł: Projekt Błękitna Księga. Sezon 2
Tytuł oryginalny: Project Blue Book. Season 2
Dystrybutor:  Epic Drama
Data premiery: 19 marca 2020
Twórca: David OLeary
Reżyseria: Deran Sarafian, Pete Travis, Wendey Stanzler, Norma Bailey, John Scott, Loni Peristere
Zdjęcia: C. Kim Miles, François Dagenais
Scenariusz: David OLeary, Sean Jablonski, Alec Wells, Harley Peyton, Emily Brochin, Linda Burstyn
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 2
Liczba odcinków: 10
Czas trwania odcinka: 42−44 min
Gatunek: dramat, historyczny
Zobacz w: Kulturowskazie
Ekstrakt: 70%
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  Klasyka kina radzieckiego:Przejdziem Dniepr, dojdziem do Bugu

  Sebastian Chosiński

  Jurij Ozierow Wyzwolenie: Przełom
  

  
  Druga odsłona kinowej epopei Jurija Ozierowa Wyzwolenie poświęcona jest przede wszystkim wydarzeniom, jakie miały miejsce na froncie wschodnim od sierpnia do końca grudnia 1943 roku. Należy jednak podkreślić, że zostały one rzucone na szerszą płaszczyznę. Stąd obecne w Przełomie wtręty opowiadające między innymi o losach Mussoliniego i pierwszej konferencji Wielkiej Trójki, do jakiej doszło w Teheranie.
Ekstrakt: 80%
[image: Wyzwolenie: Przełom]
Pierwsza część Wyzwolenia  Ognisty łuk (1968)  poświęcona była w zdecydowanej większości wydarzeniom z lipca 1943 roku, głównie zaś początkowej fazie zwycięskiej dla Armii Czerwonej bitwy na Łuku Kurskim. W części drugiej swojej kinowej epopei Jurij Nikołajewicz Ozierow opowiedział dalsze losy Wielkiej Wojny Ojczyźnianej, dochodząc w ostatnich minutach filmu do nocy sylwestrowej z 31 grudnia 1943 na 1 stycznia 1944 roku. Przełom, który ostatecznie ukończono w 1969 roku, na wielkie ekrany trafił kilka miesięcy później (w dwupaku z Ognistym łukiem), uświetniając dwudziestą piątą rocznicę zwycięstwa nad faszyzmem. Oba filmy, o czym była już mowa przed tygodniem, przyciągnęły do kin nieco ponad 56 milionów widzów i tym sposobem zapracowały na miano lidera radzieckiego box-offisu za 1970 rok. Trudno z tego powodu o zaskoczenie. Raz, że premiera dzieła Ozierowa poprzedzona była spektakularną akcją reklamową; dwa, że Jurijowi Nikołajewiczowi udało się nakręcić rozmachem po dziś dzień robiący wrażenie wojenny epos.
Co istotne, pod względem fabularnym Przełom wypada znacznie lepiej od Ognistego łuku. Pierwszy film momentami mógł sprawiać wrażenie rozciągniętej do dziewięćdziesięciu minut introdukcji, której głównym celem  oczywiście oprócz przedstawienia pierwszego tygodnia zmagań o Kursk i okolice  było wprowadzenie na arenę wydarzeń głównych bohaterów dramatu. A że w sumie było ich kilkunastu  począwszy od Józefa Stalina po fikcyjną postać kapitana Siergieja Cwietajewa (by pozostać tylko przy Sowietach)  niewiele czasu można było poświęcić każdemu z nich. Dopiero w części drugiej przyszedł czas na to, aby pewne wątki rozwinąć i bohaterów takich jak Cwietajew, adiutant Saszka, major Orłow, pułkownik Gromow czy sanitariuszka Zoja, uczynić ludźmi z krwi i kości. Ich losy zostają wpisane w autentyczne działania frontowe, a ich ważność podkreślono poprzez zastosowanie barwnej taśmy filmowej.
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Ozierow zdecydował się bowiem na specyficzny zabieg, który  w domyśle  miał ułatwić widzom odbiór dzieła. Całe Wyzwolenie zszyte jest bowiem z dwóch różnych materii: jedna obrazuje wysiłek militarny Armii Czerwonej (od Kurska po zdobycie Berlina), druga  szersze tło wydarzeń, jakie rozgrywają się na innych frontach i w zaciszach gabinetów polityków i dowódców wojskowych. Pierwsze mienią się na ekranie wszystkimi kolorami tęczy, drugie sfilmowane zostały w tonacji czarno-białej. To jakby połączone w jedno dwa oddzielne filmy. Mimo to całość udało się pozszywać na tyle sprytnie, że ten narracyjno-wizualny chwyt nie razi. Od niego też zaczyna się Przełom. A mówiąc konkretniej: od zarysowania sytuacji, jaka zapanowała latem 1943 roku we Włoszech. Widzimy więc, jak nerwowo faszystowska wierchuszka reaguje na lądowanie aliantów zachodnich na Sycylii, co prowadzi do pozbawienia władzy i aresztowania Benita Mussoliniego.
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Hitler nie pozostawia jednak swego przyjaciela w biedzie i  w ramach operacji Eiche (czyli Dąb)  wysyła do Gran Sasso komandosów pod dowództwem SS-Hauptsturmführera Ottona Skorzenego. W czerni i bieli pokazany jest również epizod warszawski, który trwa zaledwie kilka minut, ale którego bohaterowie  członkowie komunistycznego ruchu oporu Henryk i Helena  powrócą w kolejnej odsłonie epopei. Wieńczy z kolei ten wątek konferencja w Teheranie (przełom listopada i grudnia 1943 roku), podczas której  zgodnie z intencjami Ozierowa (i zapewne ku aprobacie samego Leonida Breżniewa)  objawia się cały geniusz polityczny Stalina i przy okazji niezmierzona naiwność i głupota prezydenta Stanów Zjednoczonych Franklina Delano Roosevelta. To już lepsze wrażenie pozostawia antypatyczny i chytry, ale przynajmniej mający głowę na karku, premier Zjednoczonego Królestwa Winston Churchill. Ogólnie jednak sekwencja teherańska razi skrajnie uproszczonym przekazem propagandowym.
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Znacznie lepiej wypadają w Przełomie sceny stricte wojenne, które tym razem poświęcone zostają operacji wyzwolenia Ukrainy i wydarcia Niemcom Kijowa. Forsowanie Dniepru, a następnie walki uliczne w mieście to najlepsze tego rodzaju obrazy w dotychczasowej historii radzieckiej kinematografii. Są tak dobre, że przykrywają nawet bezduszność Stalina, który nie bacząc na ewentualne ofiary wśród żołnierzy Armii Czerwonej, nakazuje, by ukraińska stolica została zdobyta na kolejną rocznicę Wielkiej Rewolucji Październikowej. A wola Człowieka ze Stali jest przecież niepodlegającym żadnym dyskusjom rozkazem. Za jego niewypełnienie mogłyby grozić straszliwe konsekwencje. Czego zresztą niektórym dowódcom radzieckim, jak na przykład Konstantinowi Rokossowskiemu, nie trzeba było tłumaczyć ani przypominać. W tych sekwencjach filmu na plan pierwszy wybija się wojenna odyseja kapitana Cwietajewa, podlana odpowiednią porcją patosu, ale i zwyczajnie po ludzku wzruszająca, chwytająca za serce i wyciskająca łzy. 
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Jeśli chodzi o główną obsadę aktorską, nic się nie zmieniło. Wyeksponowanych natomiast zostało kilku aktorów, którzy w poprzedniej części albo tylko przemknęli przez ekran, albo pojawili się dopiero w tej. Dotyczy to przede wszystkim, znanego między innymi z Lamparta (1963) Luchino Viscontiego i Magdaleny (1971) Jerzego Kawalerowicza, Włocha Iva Garraniego (1924-2015), który wcielił się w Mussoliniego, oraz Rumuna Florina Piersica (rocznik 1936)  jednego z najpopularniejszych rumuńskich aktorów epoki Nicolae Ceauşescu  którego nadzwyczaj udanie ucharakteryzowano na Skorzenego. Generała, a późniejszego marszałka (od 1955 roku) Związku Radzieckiego, Kiryła Moskalenkę, dowódcę 38. Armii, zagrał udzielający się przede wszystkim na deskach teatralnych Nikołaj Ruszkowski (1925-2018). Znacznie liczniejszy niż w Ognistym łuku był tym razem zastęp polski, w którego skład weszli Stanisław Jaśkiewicz (jako filmowy prezydent Roosevelt), Daniel Olbrychski (Henryk, dżokej na Służewcu i jednocześnie członek komunistycznego ruchu oporu), Barbara Brylska (Helena, towarzyszka Henryka) oraz Ignacy Machowski (Starzec) i Wieńczysław Gliński (Kowal).




Tytuł: Wyzwolenie: Przełom
Tytuł oryginalny: Освобождение: Прорыв
Reżyseria: Jurij Ozierow
Zdjęcia: Igor Słabniewicz
Scenariusz: Jurij Bondariew, Oskar Kurganow, Jurij Ozierow
Obsada: Nikołaj Olialin, Łarisa Gołubkina, Boris Zajdenberg, Siergiej Nikonienko, Buchuti Zakariadze, Fritz Diez, Ivo Garrani, Florin Piersic, Wsiewołod Sanajew, Władimir Samojłow, Michaił Uljanow, Dmitrij Franko, Nikołaj Ruszkowski, Jurij Durow, Stanisław Jaśkiewicz, Daniel Olbrychski, Barbara Brylska, Ignacy Machowski, Wieńczysław Gliński, Cezary Julski
Muzyka: Jurij Lewitin
Rok produkcji: 1969
Kraj produkcji: Jugosławia, NRD, Polska, Włochy, ZSRR
Cykl: Wyzwolenie
Czas trwania: 85 min
Gatunek: wojenny
Zobacz w: Kulturowskazie
Ekstrakt: 80%
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  Projekt Błękitna Księga, sez. 2 odc. 6: Walka o wpływy

  Marcin Mroziuk

  David OLeary Projekt Błękitna Księga. Sezon 2
  

  
  Niejednokrotnie byliśmy już świadkami, jak losy Projektu Błękitna Księga wisiały na włosku, ale Michael Quinn i J. Allen Hynek dotychczas zawsze znajdowali jakiś sposób na przekonanie swoich przełożonych do kontynuowania działalności tego zespołu. Tym razem jednak bohaterowie znajdą się w prawdziwych opałach i będą musieli z całych sił walczyć o zachowanie swej pracy.
Ekstrakt: 80%
[image: Projekt Błękitna Księga. Sezon 2]
Okazuje się, że na wniosek CIA dotychczasową działalność Projektu Błękitna Księga ma zweryfikować komisja Robertsona, w której skład mają wejść poważani naukowcy. Nic dziwnego, że w tej sytuacji para głównych bohaterów próbuje wydobyć najbardziej przekonujące materiały z zamkniętych przez siebie spraw. Oczywiście najlepszy byłby jakiś niepodważalny dowód na pozaziemskie pochodzenie niezidentyfikowanych obiektów latających. Odnosimy wrażenie, że J. Allen Hynek ma nadzieję, że czegoś takiego może mu dostarczyć David Dubrovsky, którego Mimi poznała na spotkaniach ufologów. Pytanie jednak brzmi, czy ten nieco ekscentryczny mężczyzna mówi prawdę, czy jedynie próbuje przyciągnąć uwagę, podobnie jak to czyni pokazując proste sztuczki z monetami (którymi zresztą zachwycony jest syn Hyneków).
Niestety, od początku prac komisji wygląda na to, że jej członkowie wcale nie mają zamiaru szczegółowo analizować poczynań kapitana Quinn i doktora Hyneka. Czyżby byli przekonani, że wydawanie pieniędzy na poszukiwanie UFO oznacza po prostu ich wyrzucanie w błoto? A może jednak ma to być tylko sposób na to, aby została podjęta decyzja, żeby takimi sprawami nie zajmowały się już siły powietrzne tylko CIA? Jasne, że członkowie Projektu Błękitna Księga za wszelką cenę próbują bronić swych dokonań, ale cały czas nie jesteśmy pewni, czy kolejne osoby pojawiające się przed komisją okażą się wsparciem się Quinna i Hyneka, czy też raczej ich pogrążą. I trzeba przyznać, że twórcy serialu zadbali, aby czekały na nas tutaj zaskakujące niespodzianki.
Niewątpliwym plusem w tym przypadku jest też sama konstrukcja fabuły. Otóż relacje z przebiegu prac komisji Robertsona są przedstawiane w formie retrospekcji, które mają być ilustracji odpowiedzi małżeństwa Hyneków na pytania dziennikarki przeprowadzającej z nimi wywiad na planie filmowym Bilskich spotkań trzeciego stopnia Stevena Spielberga! Nawiązanie do tego wspaniałego dzieła wraz z sugestią, że jego główny bohater był wzorowany właśnie na J. Allenie Hyneku, to naprawdę doskonały pomysł, bo świetnie buduje to nastrój całej tej opowieści.
A na tym nie koniec atrakcji, jakie czekają na widzów w tym odcinku. Z napięciem obserwujemy bowiem przebieg spotkania Susie Miller z Edwardem Rizzuto. Doskonale wiemy przecież, że obiecała ona zlikwidować tego radzieckiego szpiega, który przeszedł na stronę Amerykanów. Okazuje się jednak, że Susie chce go wykorzystać do własnych celów! Jej słabą stroną jest bowiem córka, która cały czas jest w Związku Radzieckim. Zastanawiamy się, czy Rizzuto rzeczywiście może wydobyć stamtąd dziecko, czy też jedynie gra na czas. Czekając na wynik starcia tej dwójki szpiegów nie nudzimy się zaś ani przez moment.




Tytuł: Projekt Błękitna Księga. Sezon 2
Tytuł oryginalny: Project Blue Book. Season 2
Dystrybutor:  Epic Drama
Data premiery: 19 marca 2020
Twórca: David OLeary
Reżyseria: Deran Sarafian, Pete Travis, Wendey Stanzler, Norma Bailey, John Scott, Loni Peristere
Zdjęcia: C. Kim Miles, François Dagenais
Scenariusz: David OLeary, Sean Jablonski, Alec Wells, Harley Peyton, Emily Brochin, Linda Burstyn
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 2
Liczba odcinków: 10
Czas trwania odcinka: 42−44 min
Gatunek: dramat, historyczny
Zobacz w: Kulturowskazie
Ekstrakt: 80%
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  East Side Story:Ambitna forma, miałka treść

  Sebastian Chosiński

  Olga Gorodiecka Bestia
  

  
  Oparta na pomyśle pisarki Anny Starobiniec Bestia jest pełnometrażowym debiutem Olgi Gorodieckiej. Kryminalny dramat z elementami horroru, którego bohaterowie to zwyczajna moskiewska rodzina, wiele zawdzięcza jednak amerykańskim klasykom gatunku, takim chociażby jak Omen. Tyle że napięcia jest w nim nieporównywalnie mniej.
Ekstrakt: 50%
[image: Bestia]
Ale tak to już bywa, kiedy autor  a w tym wypadku autorka  nie wie do końca, na co się zdecydować. W którą podążyć stronę. W efekcie powstają później takie właśnie hybrydy: trochę dramat społeczny, trochę kryminalny dreszczowiec, wreszcie  także tylko trochę (choć chyba i tak w największym stopniu)  satanistyczny horror. W rzeczywistości to gatunkowe rozdarcie sprawia, że rozczarowani mogą poczuć się niemal wszyscy, którzy zdecydują się na oglądnięcie Bestii. Dla wielbicieli filmów grozy za mało będzie tu straszenia, dla miłośników opowieści detektywistycznych  za mało policyjno-śledczej roboty, dla zwolenników opowieści obyczajowych  za mało codziennego życia. Mimo wszystko jednak nie można uznać dzieła Olgi Gorodieckiej za artystyczną porażkę  film ma specyficzny klimat (za sprawą nastrojowych zdjęć), ciekawy koncept fabularny (problem w tym, że nie został on odpowiednio wygrany), w końcu intrygującą ścieżkę dźwiękową.
Olga Gorodiecka urodziła się w 1983 roku. Jako dwudziestolatka ukończyła kursy scenariopisarstwa, a dwa lata później zdobyła dyplom na Nowym Uniwersytecie Humanistycznych (specjalność: reżyseria kinowa i telewizyjna). Kręciła wideoklipy, zajmowała się efektami komputerowymi, zrealizowała kilka krótkometrażówek (Bajka na dobranoc, 2006; Zanurzenie, 2015), zaliczyła parę nic nieznaczących epizodów aktorskich, spróbowała też sił jako (współ)scenarzystka miniserialu sensacyjnego Biegnij! (2016). To wszystko sprawiło, że postanowiła wreszcie wypłynąć na szerokie wody, a to mogła jej zapewnić tylko jedna rzecz  pełnometrażowy, najlepiej kinowy, debiut. Zaczęła od fabuły, o wymyślenie której poprosiła znaną w Rosji pisarkę  specjalizującą się w prozie z pogranicza fantastyki i horroru  Annę Starobiniec (rocznik 1978). Jest ona znana również w Polsce  za sprawą tomu opowiadań Szczeliny (2005), powieści Schron 7/7 (2006) oraz filmu fantasy Księga Mistrzów (2009)  choć trudno uznać, by zdobyła nad Wisłą szczególną popularność.
Z konceptem fabuły w dłoni Gorodiecka rozpoczęła wędrówkę po studiach filmowych. Gdy udało jej się w końcu pozyskać finansowanie, wraz z Marią Kabanową napisała  na kanwie pomysłu Starobiniec  scenariusz, który następnie przeniosła na ekran. Światowa premiera filmu miała miejsce w kwietniu ubiegłego roku na Międzynarodowym Festiwalu Filmów Fantastycznych w Brukseli, gdzie jednak dzieło Rosjanki niczego nie zwojowało. I pewnie również z tego powodu  choć można by znaleźć kilka innych, nie mniej przekonujących  Bestia czekała na skierowanie do szerokiej dystrybucji w ojczyźnie aż do końca listopada. A potem szybko znikła z ekranów, wcale nie z powodu pandemii koronawirusa. Z filmem tym jest bowiem tak samo, jak z wydanymi w Polsce książkami Anny Starobiniec: ambitna forma skrywa miałką treść.
Polina i Igor Biełowowie to zwyczajna moskiewska rodzina z klasy średniej. Ona jest pedagogiem (tak przynajmniej o sobie mówi), on lekarzem. Przez dziewięćdziesiąt minut seansu nie widać jednak, by którekolwiek z nich oddawało się  z zamiłowaniem albo i bez niego  pracy zawodowej. Z czego więc żyją i utrzymują spore mieszkanie w bloku oraz luksusową daczę pod miastem? To pozostanie słodką tajemnicą autorów scenariusza. Istotniejsze jest to, że od paru lat zmagają się z traumą po zaginięciu ich synka Iwana, którego policja do tej pory nie odnalazła. Chcąc ukoić ból po stracie, decydują się na wzięcie na wychowanie obcego dziecka. W tym celu odwiedzają prowadzony przez zakonnice sierociniec, który mieści się w starym, niszczejącym pałacu. Każdy normalny człowiek na widok tego miejsca zrobiłby w tył zwrot, ale Biełowów nic nie zraża, nawet fakt, że w czasie ich pobytu tam dochodzi tam do tragedii. Na dodatek to Polina ma wątpliwe szczęście odnaleźć w piwnicy zwłoki stróża, który, jak uznaje policja, popełnił samobójstwo. Choć aura miejsca wskazywałaby raczej na udział w zdarzeniu osób trzecich.
[image: ]
W czasie rozmowy z siostrą przełożoną uwagę Poliny przykuwa grupa dzieci, które okrutnie traktują jednego ze swoich rówieśników  popychają go i lżą. Kobieta interweniuje i tym samym poznaje chłopca, który zachowuje się jak dzikus  biega i skacze jak małpa, gryzie i kąsa, a z oczu patrzy mu tak źle, że chyba nikt zdrowy na umyśle nie chciałby zasnąć w jego towarzystwie. Ale Biełowa upiera się  chce zabrać go ze sobą. Wbrew wszelkim procedurom adopcyjnym i wbrew ostrzeżeniom starej zakonnicy, siostry Isidory. Cóż, gdyby Polina i Igor posłuchali jej, w tym momencie film powinien się skończyć, a to tak naprawdę dopiero jego początek. Reszty można się już chyba domyśleć. Życie Biełowów zmienia się od tego momentu diametralnie  nie tylko dlatego, że pojawił się nowy domownik, ale z powodu problemów, jakie zaczyna on sprawiać. Dość powiedzieć, że staje się on realnym zagrożeniem dla innych, zwłaszcza dla będącej w ciąży Poliny. Nerwowość chłopca potęguje jeszcze pojawienie się psychiatry Siergieja, znajomego Igora, oraz śledczego Antipowa, który prowadzi śledztwo w sprawie rzekomego samobójstwa stróża w sierocińcu.
[image: ]
Anna Starobiniec  bo to właśnie ją uważam za główną sprawczynię niepowodzenia artystycznego Bestii  na siłę starała się historię rodem z horroru odrzeć z klasycznych atrybutów gatunku, co nie wyszło jej oczywiście na dobre. W efekcie tych zabiegów film przez cały czas balansuje na granicy tego co rzeczywiste i nierzeczywiste. Zaczyna się jak Niemiłość (2017) Andrieja Zwiagincewa, by potem podążyć drogą wytyczoną wiele lat temu przez Richarda Donnera w Omenie (1976). Kino grozy przeżywa w Rosji ostatnio renesans; z roku na rok powstaje coraz więcej horrorów, które nie udają, że są czym innym. Niewiele z nich zapisze się na trwałe w historii rosyjskiej kinematografii. Czy Bestia miała na to szanse? Wbrew temu, co zostało napisane powyżej  tak. Ale tylko pod warunkiem, że za zekranizowanie podobnej historii wziąłby się reżyser z większym doświadczeniem, któremu nieobce jest żonglowanie stylistykami i odpowiednie wykorzystywanie symboliki.
[image: ]
W głównych rolach pojawiają się w Bestii aktorzy o znanych w Rosji nazwiskach i to przede wszystkim oni ratują debiut fabularny Gorodieckiej przed uznaniem go za całkowitą pomyłkę. W Igora Biełowa wcielił Władimir Wdowiczenkow (Lewiatan, Salut 7), natomiast w Polinę  jego czwarta żona Jelena Liadowa (Geograf przepił globus). Psychiatrę Siergieja zagrał Jewgienij Cyganow (Człowiek, który zaskoczył wszystkich, Dziewiąta), a śledczego Antipowa  Jewgienij Antropow (Słowo jak głaz, Grzesznik). Z kolei siostra Isidora ma twarz tatarskiej aktorki Rozy Chajrulliny (Kochany Hans, najdroższy Piotr, Kwas, Port). Za zdjęcia, które są istotnym walorem dzieła, odpowiadał Ilja Owsieniow (Z dna na szczyt), a za ścieżkę dźwiękową debiutujący w tej roli Aleksandr Słucki.




Tytuł: Bestia
Tytuł oryginalny: Тварь
Reżyseria: Olga Gorodiecka
Zdjęcia: Ilja Owsieniow
Scenariusz: Olga Gorodiecka, Maria Kabanowa, Anna Starobiniec
Obsada: Władimir Wdowiczenkow, Jelena Liadowa, Jewgienij Cyganow, Jan Runow, Siewastjan Bugajew, Roza Chajrullina, Jewgienij Antropow, Konstantin Topołaga, Anna Ukołowa, Konstantin Murzenko, Jurij Pawłow, Swietłana Tokarska, Daria Biełousowa, Siergiej Biełow
Muzyka: Aleksandr Słucki, Karim Naser
Rok produkcji: 2019
Kraj produkcji: Rosja
Czas trwania: 90 min
Gatunek: dramat, groza / horror, thriller
Zobacz w: Kulturowskazie
Ekstrakt: 50%
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  Krok w dobrą złą stronę

  Jarosław Loretz

  Bartosz M. Kowalski W lesie dziś nie zaśnie nikt
  

  
  W lesie dziś nie zaśnie nikt to zaskakująco przyzwoity horror. Przynajmniej jak na nasze warunki. Jeszcze kilka podobnych i będzie można zacząć się zastanawiać nad odmrożeniem zalążka odzyskiwania wiary w rodzime kino grozy.
Ekstrakt: 50%
[image: W lesie dziś nie zaśnie nikt]
Na tle dotychczasowych krajowych wyrobów horroropodobnych, wciąż wzbudzających dreszcze samym brzmieniem tytułów  że przypomnę Wilczycę, Widziadło, Lubię nietoperze, Drzewa, Legendę i Porę mroku, a z krótszego metrażu choćby Złe mięso, Nieznajomego czy Watahę  najświeższa rodzima produkcja, W lesie dziś nie zaśnie nikt, błyszczy niczym gwiazda na firmamencie. Oczywiście do ideału droga jeszcze daleka. Do peletonu światowych rzemieślników też spory kawałek. Ale tak po prawdzie wstydu twórcom ten film nie przynosi.
Fabuła  jak to w slasherze  nie grzeszy zawiłością. Do położonego w głębokim lesie obozu pionierskiego przybywa grupa nastolatków. Ze względu na zawalenie edukacji mają odbyć swego rodzaju odwyk od wszelkiego przenośnego sprzętu elektronicznego. Zaraz po przyjeździe zostają podzieleni na kilkuosobowe grupy i nazajutrz przekazani opiekunom, mającym zabrać ich na trzy dni w głuszę i wymęczyć fizycznie, przy okazji przeprowadzając terapię psychologiczną. Grupa, której losy śledzimy, składa się z opiekunki i pięciu baranków: dwóch dziewczyn (puszczalska i niedoszła samobójczyni) oraz trzech chłopaków (tłustawy nerd, sportowiec i nieokreślone indywiduum). Pech chciał, że w nieodległym domku właśnie wyrwał się z wieloletniej niewoli pokryty bąblami wielki, tępy typ wagi superciężkiej. Na początek ubija sportowca, rozanielonego po utracie dziewictwa. Zaniepokojona opiekunka zabiera samobójczynię i nerda i idzie szukać pomocy, podczas gdy pozostała dwójka siada nad jeziorem i zaczyna zabijać czas dyskusją. Oczywiście wiemy, w jakim domu szuka pomocy opiekunka. Wiemy też, z jakim skutkiem. A przynajmniej wiedzą to ci, którym reguły rządzące gatunkiem nie są obce.
I tutaj niespodziewanie okazuje się, że z tymi schematami to nie do końca sprawa jest przesądzona. Owszem, baranki same pchają się pod nóż, morderca ma odpowiednio odrażającą aparycję i jest pozbawiony ludzkich odruchów, na prawo i lewo chlusta krew, po zakamarkach planu walają się rozmaite kości, truchła zwierząt i ludzkie szczątki, ale bohaterów w zasadzie trudno posądzać o skrajną tępotę. Nie ma tu też nieprzemijającej bolączki hollywoodzkiego kina, znanej jako hit & run. Jak więc dochodzi do konfrontacji z mordercą, baranki wykazują się zadowalającą dawką sprytu i zaangażowania. To całkiem duża zaleta produkcji.
Zalet jest zresztą znacznie więcej. Film ma nadspodziewanie dobre zdjęcia: ostre, wyraźne, w pięknych plenerach, a i w nocy widać wszystko, co należy. Oprócz tego aktorzy zdumiewająco dobrze  oczywiście jak na nasze kino  radzą sobie praktycznie w każdej sytuacji. Jest to tym większe zaskoczenie, że nie tylko wyjadacze wypadają ciekawie (choćby Wojciech Mecwaldowski czy Olaf Lubaszenko), ale i młode pokolenie na ogół zachowuje się wiarygodnie. Nikt nie próbuje odtwarzać mimiki drzew, chodzić jak dramatyczny zombie, nikt nie boi się kamery ani nerwowo nie reaguje na obecność ekipy. Ba! Naturalnie wypadają też dialogi, odpowiednio kraszone mocniejszym słowem, a i znajdzie się ładny, goły biust, którego obecność nie prowadzi do sceny sapanego rżnięcia i klasków ciała o ciało. Szczerze powiedziawszy, finezja sceny miłosnej wręcz szokuje pruderią jak na warunki naszej kinematografii, wciąż mocno siermiężnej w tej kwestii. Troszkę gorzej jest z dykcją i ogólnie udźwiękowieniem, bo niektóre wypowiedzi są wręcz zagadkami lingwistycznymi, ale nie ma potrzeby rozdzierać szat. Pochwalić muszę też urokliwą, bardzo klimatyczną muzykę, choć przyznam, że odgłos paszczą w wykonaniu czapli czy jakiegoś pokrewnego ptaszyska zaczyna w pewnym momencie wytrącać z równowagi i psuć ogólny efekt.
Jest jednak i łyżka dziegciu. A raczej chochla. Lokacja może i jest piękna, jak to Kampinos, ale scenografia chwilami denerwuje  na przykład wyglądem obozu, niemal żywcem przeniesionego z kina zaoceanicznego. Bo u nas infrastruktura ewentualnych obozów wygląda nieco bardziej cywilizowanie. Chatka w lesie (nie ta bąbelka) też raczej niczego z naszego podwórka nie przypomina, a i z bronią i łatwością jej użycia jest sprawa dyskusyjna. Gdy jednak ktoś rzuca uwagę, że do najbliższych ludzkich siedzib jest DWA DNI MARSZU, to już po prostu ręce opadają. Bo mamy dość nieduży kraj i jest fizyczną niemożliwością, by prędzej czy później  nawet idąc tempem okulanego żółwia  nie trafić na drogę, a za jej pośrednictwem i na cywilizację, zapewne podróżując już wówczas w fotelu pierwszego zatrzymanego samochodu. Zresztą całej sytuacji przeczy prostytutka na rowerze. Bo raczej wątpliwe, by była chętna na schadzki odległe od miejsca jej regularnego rezydowania o kilka godzin pedałowania.
Średnio też wypadają niektóre efekty specjalne. Krew jest wodnista i bywa, że bliżej jej fioletu niż czerwieni. Kończyny i urwane głowy są natomiast chwilami jawnie gumowe. Inna sprawa, że charakteryzacja bąbelka jest doprawdy świetna, a i część zgonów też wygląda dość wiarygodnie.
Na koniec zostawiłem jeszcze jedną sprawę, która skłoniła mnie do obcięcia oceny. Ta sprawa to odniesienia. Owszem, widać, że twórcy oglądali klasykę i chętnie zaczerpnęli z niej wiele motywów. Niestety, nie poprzestali na tych odniesieniach, na rozsądnych cytatach czy sprytnych zapożyczeniach. Nie zdecydowali się też na konwencję pastiszu. Ot, po prostu chapnęli co poniektóre motywy w całości, bez śladu najmniejszej refleksji, i  co jest zachowaniem dla mnie niezrozumiałym  wykonali je gorzej niż w oryginale, i to oryginale łatwym do wyśledzenia. Pierwszy z dwóch najbardziej rzucających się w oczy przypadków to zgon w śpiworze. Scena była o wiele bardziej dynamicznie i realistycznie wykonana w siódmej części Piątku trzynastego. Co warto zaznaczyć, wówczas też było to zapożyczenie, ale odpowiednio przetworzone  ze starszego o osiem lat, owianego złą sławą horroru Night of the Demon, w którym Wielka Stopa w podobny sposób rozprawia się z pewnym turystą. Druga natomiast scena dotyczy rozchlastania delikwenta na dwie połowy  mieliśmy to już, tyle że w wydaniu żeńskim, w drugiej Drodze bez powrotu (na temat której kiedyś już się wyzłośliwiałem). Po prostu szkoda, że nie pokuszono się o własne pomysły, bo na widok wzmiankowanych scen mój szacunek do twórców zmalał więcej niż ździebko
W efekcie dostaliśmy film przeciętny, jeśli przyrównać go do produkcji zagranicznych, ale zaskakująco przyzwoity jak na kino polskie. I  co najciekawsze  dający się oglądać bez przerw na kanapkę. Bez krzywienia się na grę aktorską czy poczynania bohaterów. W moim przekonaniu to ogromne osiągnięcie ekipy. I otwarta furtka do tworzenia kolejnych horrorów (i nie tylko), kręconych  mam nadzieję  z większym polotem i dbałością o detal.




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
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Zobacz w: Kulturowskazie
Ekstrakt: 50%
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  Projekt Błękitna Księga, sez. 2 odc. 7: Przeklęte ranczo

  Marcin Mroziuk

  David OLeary Projekt Błękitna Księga. Sezon 2
  

  
  Po wyjściu obronna ręką z przesłuchań przed komisją Robertsona Michael Quinn i J. Allen Hynek wracają w swej pracy na utarte tory. Tym razem jesteśmy świadkami ich wyprawy do Utah, gdzie podobno pojawiło się stworzenie nieprzypominające żadnej ziemskiej istoty.
Ekstrakt: 70%
[image: Projekt Błękitna Księga. Sezon 2]
Członkowie Projektu Błękitna Księga spotykają się tam z rodziną, która niedawno zamieszkała na leżącym w odludnej okolicy ranczu. Okazuje się, że Rex i Laura Chapmanowie, próbując zawrócić do domu swego lunatykującego syna Billyego, widzieli na nocnym niebie kilka szybko przemieszczających się świateł, a chwilę później jakieś w lesie dostrzegli w lesie jakiegoś stwora, do którego mężczyzna nawet kilkakrotnie strzelał. Kapitan Quinn i doktor Hynek oczywiście nie poprzestają na wysłuchaniu relacji świadków i udają się na miejsce tego zdarzenia.
Wkrótce możemy się też przekonać, że cała ta okolica nie wygląda na zbyt przyjazną. Napiętą atmosferę jeszcze potęguje opowieść sąsiada Chapmanów, który twierdzi, że na tym terenie ciąży stara indiańska klątwa, a nowym przybyszom grozi straszliwe niebezpieczeństwo. Wedle słów Edmunda do ich domu próbuje się bowiem dostać wilkołak, którego nie są w stanie powstrzymać zamknięte drzwi czy kraty w oknach. Podobnie jak bohaterowie zastanawiamy się, czy tkwi w tym może jakieś ziarno prawdy, czy też Edmund próbuje po prostu przestraszyć i przepłoszyć sąsiadów, którzy nie przypadli mu do gustu.
W dodatku Quinn i Hynek mają jeszcze jeden trop do wyjaśnienia. Otóż doktor znajduje na terenie rancha pewien metalowy przedmiot, za którego pojawienie się tam są odpowiedzialne  według kapitana  siły zbrojne. I rzeczywiście możemy się przekonać, że spotkanie z pracującą dla armii panią naukowiec rzuca nowe światło na to znalezisko. Jednak to nie kończy tej historii, bo członkowie Projektu Błękitna Księga są wkrótce potem świadkami kolejnych niepokojących zdarzeń. I trzeba przyznać, ze czeka tutaj na nas kilka ciekawych zwrotów akcji, ale inną sprawą jest, że tym razem twórcy serialu zafundowali widzom sporą dawkę emocji typowych bardziej dla horroru niż dla klasycznych filmów science fiction.
Równolegle z historią rozgrywającą się w Utah możemy też z zainteresowaniem obserwować perypetie Mimi Hynek i Susie Miller. Ta pierwsza musi się bowiem pogodzić nie tylko z utratą dostępu do dokumentów Projektu Błękitna Księga (po komisji Robertsona armia najwyraźniej woli dmuchać na zimne), ale również ze zmianą nastawienia do niej znajomych ufologów. Z kolei ta druga znajdzie się w nie lada opałach, kiedy zostanie zaskoczona przez generała Hardinga w mieszkaniu Edwarda Rizzuto. Wojskowy podejrzliwie podchodzi do jej wyjaśnień, chociaż nie wie przecież, że Susie zna Hyneków i jest kochanką Michaela Quinna! Możemy się więc spodziewać, że w tym wątku będzie jeszcze sporo dziać i nie wiadomo, kto ostatecznie będzie górą w tej szpiegowskiej rozgrywce.




Tytuł: Projekt Błękitna Księga. Sezon 2
Tytuł oryginalny: Project Blue Book. Season 2
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  Klasyka kina radzieckiego:Czy Stauffenberg lubił komunistów?

  Sebastian Chosiński

  Jurij Ozierow Wyzwolenie: Kierunek głównego uderzenia
  

  
  W trzeciej odsłonie kinowej epopei Jurija Ozierowa Wyzwolenie, czyli składającym się z dwóch części Kierunku głównego uderzenia, Armia Czerwona dwukrotnie dotarła do granic Polski. Tej przedwojennej, z Kresami wschodnimi, co w filmie skrzętnie przemilczano, oraz tej powojennej, już bez Lwowa i Wilna, co z kolei wydatnie podkreślono. Poza tym półgodzinną sekwencję poświęcono operacji Walkiria.
Ekstrakt: 70%
[image: Wyzwolenie: Kierunek głównego uderzenia]
Pierwsze dwie części Wyzwolenia miały premierę za jednym zamachem  9 maja (czyli w obchodzony we wszystkich demoludach Dzień Zwycięstwa) 1970 roku. Mimo że poświęcony bitwie na Łuku Kurskim Ognisty łuk był gotowy już dwa lata wcześniej, a opowiadający o przepędzaniu Niemców ze wschodniej Ukrainy Przełom czekał cierpliwie od roku. Ważny był jednak dzień, w którym obywatele Kraju Rad mieli zobaczyć oba filmy po raz pierwszy. Oczekiwania wobec dzieła Jurija Nikołajewicza Ozierowa były olbrzymie, nie ma się więc co dziwić, że w ciągu kolejnych siedmiu miesięcy do kin wybrało się 56 milionów widzów. Potem zapewne z niecierpliwością wypatrywali oni kontynuacji, nad którą Ozierow właśnie kończył pracę. Jesienią 1970 roku trzeci obraz serii (składający się z dwóch części) został wreszcie sfinalizowany; do dystrybucji skierowano go jednak dopiero 27 marca następnego roku.
Kierunek głównego uderzenia nie cieszył się już tak wielkim zainteresowaniem, co zresztą można było przewidzieć. Podobnie było przecież z innymi radzieckimi epopejami kinowymi, to jest Wojną i pokojem (1965-1967), Nieuchwytnymi mścicielami (1966-1971) oraz Tarczą i mieczem (1968). Ich oglądalność z czasem malała, choć wciąż utrzymywała się na wysokim poziomie. Na Kierunek w sumie do końca 1971 roku wybrało się do kin prawie 36 milionów osób (bez dwustu tysięcy), co zapewniło obrazowi Ozierowa trzecie miejsce w box-offisie. Lepsze okazały się tylko wojenny melodramat Oficerowie Władimira Rogowoja (ponad 53 miliony) oraz historyczno-przygodowa  rozgrywająca się w szesnastowiecznych Inflantach  Ostatnia relikwia Grigorija Kromanowa (prawie 45 milionów widzów). Dzisiaj o tamtych dziełach pamiętają nieliczni, a Wyzwolenie wciąż bywa przypominane w Rosji i prowokuje do debat.
W Kierunku głównego uderzenia Jurij Nikołajewicz zachował tę samą konwencję, co w dwóch wcześniejszych obrazach, to jest podział filmu na sekwencje kolorowe, czyli te, które przedstawiały sytuację na froncie wschodnim i poświęcone były militarnemu wysiłkowi Armii Czerwonej i jej wkładowi w pokonanie nazizmu, oraz czarno-białe, prezentujące inne areny działań bądź narady sztabowców (nieważne sowieckich czy niemieckich). Kolor stał się wyróżnikiem krasnoarmiejców, względnie walczących u ich boku sojuszników (w tym utworzonego w Związku Radzieckim ludowego Wojska Polskiego, ale także złożonego z żołnierzy Sił Zbrojnych Wolnej Francji Pułku Lotnictwa Myśliwskiego Normandia-Niemen). Czasowo fabuła rozpięta jest pomiędzy konferencję Wielkiej Trójki w Teheranie (przełom listopada i grudnia 1943) a zamach na Adolfa Hitlera w Wilczym Szańcu oraz początek operacji brzesko-lubelskiej, której skutkiem było wyparcie Wehrmachtu ze wschodnich ziem późniejszej, powojennej już Polski (co miało miejsce w drugiej połowie lipca 1944 roku). 
Film wyraźnie dzieli się  nie tylko zresztą kolorystycznie i formalnie  na dwie części. Narracja jest jednak prowadzona chronologicznie, dzięki czemu widz przez cały czas jest dokładnie informowany o rozwoju sytuacji na europejskich frontach wojny, dzięki czemu Wyzwolenie można uznać także za całkiem niezłą ściągawkę z przebiegu drugiej wojny światowej. Nie zapominając przy tym o propagandowym wydźwięku dzieła Ozierowa. Scenarzystom i reżyserowi nie można bowiem wierzyć na słowo. Nawet jeśli zgadzają się fakty, ich interpretacja czy kontekst bywa wypaczony. Najpierw zajmijmy się tym, co pokazane zostało w tonacji czarno-białej. Zaczyna się, jak zresztą cały obraz, od konferencji w Teheranie, której zresztą Jurij Nikołajewicz poświęcił już kilka dobrych minut w Przełomie. Teraz do niej powrócił. Z dwóch powodów: po pierwsze, aby jeszcze raz podkreślić mądrość i spryt polityczny Józefa Stalina (a przy okazji uwypuklić chytrość Winstona Churchilla i naiwność Franklina Delano Roosevelta); po drugie, aby wprowadzić na arenę wydarzeń niejakiego Elyasa Baznę, czyli niemieckiego agenta Cicero, który pracując jako szofer i służący w brytyjskiej ambasadzie w Ankarze, zdołał wykraść i sfotografować pokonferencyjne materiały.
[image: ]
A przecież była tam mowa między innymi o otwarciu drugiego frontu w Europie. Na szczęście Hitler nie wierzy w te doniesienia i w typowy dla siebie sposób ruga Heinricha Himmlera za to, że karmi on swego Führera kłamstwami preparowanymi przez Churchilla. W czerni i bieli pokazano również spisek niemieckich generałów przeciwko Hitlerowi, który miał doprowadzić do zamordowania wodza III Rzeszy, a następnie podpisania separatystycznego pokoju z aliantami zachodnimi, aby móc całość nazistowskiego wojska skierować przeciwko nadchodzącej wielkimi krokami od wschodu Armii Czerwonej. Ozierow pokazuje na ekranie najważniejsze persony przygotowujące operację Walkiria: pułkownika Clausa von Stauffenberga, który odmalowany jest na wzór antycznego herosa, feldmarszałka Erwina von Witzlebena oraz generałów Ludwiga Becka, Friedricha Olbrichta i Friedricha Fromma, który w ostatniej chwili wystawił spiskowców do wiatru (ba! znalazło się także miejsce dla jednego cywila  byłego nadburmistrza Lipska Carla Goerdelera). Nie był to wprawdzie pierwszy film, w którym pokazano zamach w Wilczym Szańcu (wcześniej zrobił to Rudi Kurz w enerdowskim dramacie wojennym Bez walki nie ma zwycięstwa), ale na pewno pierwszy, który prezentowany był niemal na całym świecie.
[image: ]
Podkreślając bohaterstwo Stauffenberga i zapewne chcąc podlizać się widowni w Niemieckiej Republice Demokratycznej, Ozierow przypisał mu bardzo postępowe poglądy, niezgodne jednak z prawdą historyczną. W czasie narady spiskowców, gdy mowa jest o przyszłym rządzie, jaki ma zostać powołany po pozbyciu się Hitlera, pułkownik mówi płomiennie, że muszą w nim znaleźć się również socjaliści i komuniści. Cóż, kłamstwo to było na rękę zarówno władzom ZSRR, jak i ich wschodnioniemieckim sojusznikom. Cała ta sekwencja pokazana jest bardzo atrakcyjnie, z dużym nerwem i realizmem. Dość powiedzieć, że sceny rozgrywające się w Wilczym Szańcu kręcono w naturalnych plenerach. Tyle jeśli chodzi o to, co działo się po drugiej stronie frontu, teraz możemy przejść na stronę właściwą, czyli wschodnią. Tu narracja zaczyna się w końcu lutego 1944 roku  od bardzo dramatycznego momentu, w którym w wyniku ostrzału jednostek wroga (w filmie przemilczano fakt, że byli to ukraińscy nacjonaliści, a nie Niemcy) poważnie ranny zostaje generał Nikołaj Watutin. Oficera transportowanego samolotem do Kijowa żegna sam marszałek Gieorgij Żukow, a z jego smutnej miny możemy wyczytać przyszłość Watutina, który zmarł w wyniku odniesionych ran w połowie kwietnia.
[image: ]
Dlatego też nie mógł on wziąć udziału w kolejnej wielkiej operacji militarnej Armii Czerwonej, której Stalin nadaje miano Bagration  na cześć swego gruzińskiego rodaka, księcia i generała, bohatera antynapoleońskiej kampanii 1812 roku, poległego podczas bitwy pod Borodino. Nieprzypadkowo też przywódca Związku Radzieckiego wyznacza termin operacji  22 czerwca (w rocznicę napaści zarówno Bonapartego, jak i Hitlera). Ozierow pokazuje nie tylko przygotowania do przemarszu przez Białoruś, ale również z wielkim rozmachem inscenizuje sceny bitewne, w tym przeprawę przez Berezynę i walki o Bobrujsk. Całość kończy dotarcie do Bugu, po którego zachodniej stronie czeka już na wyzwolenie Polska. Oczywiście radziecki film nakręcony na przełomie lat 60. i 70. ubiegłego wieku nie mógł pokazać historycznej prawdy, wspomnieć o polskości  przynajmniej jeżeli chodzi o przynależność państwową  Kresów (Wilna, Grodna, Lwowa czy Tarnopola). Epizodycznie w tych fragmentach pojawiają się także polscy aktorzy: w generała Zygmunta Berlinga, dowódcę 1 Armii Polskiej w ZSRR, wciela się Tadeusz Schmidt (1920-1976), a w generała Aleksandra Zawadzkiego, zastępcę Berlinga do spraw polityczno-wychowawczych  Maciej Nowakowski (1927-1972), dla którego była to jedyna rola filmowa w karierze.
Z innych aktorów, którzy pojawili się w Wyzwoleniu po raz pierwszy, warto wspomnieć jeszcze o grającym generała Michaiła Panowa, dowódcę 1 Korpusu Pancernego, Nikołaju Rybnikowie (1930-1990), znanym między innymi z komedii romantycznej Dziewczęta, oraz legendarnym Wasiliju Szukszynie (1929-1974)  vide Kalina czerwona i Oni walczyli za Ojczyznę  który podarował swą twarz milczącemu marszałkowi Iwanowi Koniewowi (co ciekawe, w poprzednich częściach tę rolę obsadzał Jurij Liegkow). Obu ich przyćmiewa jednak enerdowski aktor Alfred Struwe (1927-1998), czyli filmowy pułkownik Stauffenberg, który już drugi raz wszedł w skórę jednego z najsłynniejszych spiskowców w dziejach świata. Uprzednio zrobił to we wzmiankowanym wcześniej obrazie Bez walki nie ma zwycięstwa  i tym właśnie sposobem zapracował sobie, jeszcze o tym wtedy nie wiedząc, na późniejszy angaż w Kierunku głównego uderzenia. Co ciekawe, Struwe zagrał później także w kilku polskich filmach: Jeśli serce masz bijące (1980) zmarłego niedawno Wojciecha Fiwka oraz Wizja lokalna 1901 (1980) i Magnat (1987) Filipa Bajona.




Tytuł: Wyzwolenie: Kierunek głównego uderzenia
Tytuł oryginalny: Освобождение: Направление главного удара
Reżyseria: Jurij Ozierow
Zdjęcia: Igor Słabniewicz
Scenariusz: Jurij Bondariew, Oskar Kurganow, Jurij Ozierow
Obsada: Michaił Uljanow, Alfred Struwe, Nikołaj Olialin, Łarisa Gołubkina, Boris Zajdenberg, Buchuti Zakariadze, Fritz Diez, Władlen Dawydow, Jewgienij Burienkow, Siergiej Charczenko, Nikołaj Rybnikow, Władysław Strzelczyk, Wasilij Szukszyn, Jewgienij Kołczinski, Jurij Durow, Stanisław Jaśkiewicz, Walerij Kosienko, Walerij Karen, Klion Protasow, Władimir Zamanski, Tadeusz Schmidt, Maciej Nowakowski, Wieńczysław Gliński, Erich Tiede, Lew Prygunow
Muzyka: Jurij Lewitin
Rok produkcji: 1970
Kraj produkcji: Jugosławia, NRD, Polska, Włochy, ZSRR
Cykl: Wyzwolenie
Czas trwania: 123 min
Gatunek: wojenny
Zobacz w: Kulturowskazie
Ekstrakt: 70%
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  Do sedna:Kevin Smith. Sprzedawcy.

  Marcin Knyszyński

  Kevin Smith Clerks: Sprzedawcy
  

  
  Sprzedawcy Kevina Smitha to bez wątpienia jeden z najważniejszych filmów niezależnych w historii. Nakręcony został za niewielkie pieniądze w miejscu, gdzie reżyser naprawdę pracował podczas prac nad filmem. Film ten jest bardzo osobistym zapisem stanu dwudziestotrzyletniej duszy Kevina Smitha szukającego na początku lat dziewięćdziesiątych swojej drogi życiowej. To jedna doba z życia amerykańskich dwudziestolatków pragnących wejść w prawdziwie dorosłe życie, ale bojących się zrobić pierwszy krok.
Ekstrakt: 90%
[image: Clerks: Sprzedawcy]
Akcja filmu toczy się w New Jersey (a jakże!) w małym sklepiku Quick Stop Groceries stojącym obok wypożyczalni kaset wideo. Główny bohater, rówieśnik reżysera, Dante Hicks zostaje wezwany do pracy w wolną sobotę. Pomrukując z niezadowoleniem (w ogóle nie miało mnie tu dzisiaj być) udaje się do znienawidzonego sklepiku, pod którym cały dzień stoją znani wszystkim kinomanom obiboki i dilerzy narkotyków  Jay i Cichy Bob. Veronica, dziewczyna Dantego, namawia go co jakiś czas, aby spróbował wrócić do szkoły i odmienić swoje smutne życie, a zgryźliwy kumpel Randal prowadzący wypożyczalnię, próbuje uświadomić mu to samo na swój sposób. Głowę Dantego zaprząta jednak co innego  dowiaduje się, że Caitlin, dawna miłość z ogólniaka, kończy właśnie college (którego ani on, ani Randal nigdy nie skończyli) i wychodzi za mąż za jakiegoś azjatyckiego kolesia. Dante próbuje jakoś przetrwać ten ciężki dzień  czas upływa mu na filozoficznych dyskusjach Randalem, obsługą trudnych klientów (To była by świetna robota, gdyby nie ci wszyscy klienci), grze w ulicznego hokeja i próbach nadania czemukolwiek jakiegokolwiek sensu.
Sprzedawcy to przede wszystkim zlepek pewnych scenek rodzajowych, gagów i celnych podsumowań życiowych rozterek pokolenia reżysera, które weszło właśnie w pełni dorosłe życie, ale boi się tego faktu i nie chce wziąć się z życiem za bary. Film jest prawdziwą kopalnią dialogów i charakterystycznych scen, które, nawet jeśli nie są zawsze śmieszne lub do końca udane, to zapadają w pamięci niezwykle mocno. Co tu się wyrabiało! Przyszedł jakiś akwizytor z firmy sprzedającej gumy do żucia i zaczął obrzydzać klientom papierosy; Veronica przyznała się, ze zrobiła loda trzydziestu sześciu facetom (w tym przyznała się do śnieżynki z jednym z nich) zanim poznała Dantego; jakiś starszy facet chce za wszelką ceną skorzystać z ubikacji i potrzebuje do tego pisemka z wielkimi balonami; doradca zawodowy przybywa w poszukiwaniu idealnego tuzina jaj; Randal poleca filmy w stylu Przepchaj moją rurę hydrauliku samotnej matce z dzieckiem albo doprowadza do szału inną namolną klientkę; chłopaki idą na pogrzeb jednej z dziewczyn, którą Dante kiedyś tam zaliczył i wywracają przypadkowo jej trumnę; a na koniec do sklepu przybywa sama Caitlin i gdy już mamy wrażenie, że Dante będzie szczęśliwy, dochodzi do incydentu w kiblu. Nie wspominam o Jayu i Cichym Bobie  ich każde pojawienie się na ekranie wywołuje uśmiech od ucha do ucha.
O wiele ważniejsze jednak od żartów sytuacyjnych są dialogi. Niektóre to wypełniacze, transmisje prosto z rozgorączkowanej głowy reżysera  pożeracza popkultury. Jaka jest różnica między męskim i żeńskim orgazmem? Dlaczego jestem trzydziesty siódmy?! Czy możliwe jest skręcenie sobie karku podczas autofellatio? Co lepsze  Imperium kontratakuje czy Powrót Jedi i kto u licha tak naprawdę odbudował Gwiazdę Śmierci? Ile zarabia spermopiarz czyszczący kabiny w seksshopach? Oprócz tego mamy również dość celne komentarze rzeczywistości, w której przyszło żyć bohaterom oraz samemu reżyserowi. Kevin Smith to jeden z reprezentantów Pokolenia X, którzy lata dziewięćdziesiąte witali jako świeżo upieczeni dorośli. Bardzo chciał pokazać w filmie kawałek prawdziwego życia, ukrytego w świecie takich właśnie nie zauważanych przez nikogo everymanów, szaraków na własne życzenie i przegrańców z wyboru. 
Puentą filmu jest końcowa rozmowa Randala i Dantego. Dante jest życiowym leniem, zamrożonym w jednej pozie powstrzymującej go przed wykonaniem kolejnych kroków do dorosłego życia. Zastygł w marazmie, sparaliżowany wygodnictwem i żyjący marzeniami o poprawie swej sytuacji. Takie marzenia jednak nigdy nie przekładają się na rzeczywistość  tak jakby dojrzałość fizyczna bohaterów przyszła zdecydowanie szybciej niż umysłowa, emocjonalna i uczuciowa. Dante jeszcze się łudzi, Randal jest złudzeń pozbawiony, a Jay i Cichy Bob nawet nie uświadamiają sobie, że łudzić się mogą.
Sprzedawcy stoją dialogiem  pieprznym, obrazoburczym, często wulgarnym, lecz jakże celnym i zapadającym w pamięć. I pomyśleć, że w całości kręceni byli w nocy, bo właściciel sklepu nie mógł pozwolić sobie na to, żeby Smith porzucił pracę na czas produkcji. To, dlatego już na samym początku Dante znajduje kłódki od rolet sklepowych zatkane gumą do żucia  aby w sklepie w ciągu dnia był półmrok i sztuczne światło. Pierwszy film Kevina Smitha, który właściwie nie sypiał podczas jego kręcenia, nie jest może obrazem genialnym, ale kultowości (tego wyeksploatowanego do cna określenia) nie sposób mu odmówić. To od niego rozpoczęło się funkcjonowanie popkulturowego uniwersum  View Askewniverse, od nazwy firmy produkcyjnej Smitha. Uniwersum to zbudowane jest nie tylko z filmów  to także komiksy, gry, krótkometrażówki i filmy animowane. W następnym odcinku przeniesiemy się z małego sklepiku do supermarketu.




Tytuł: Clerks: Sprzedawcy
Tytuł oryginalny: Clerks.
Dystrybutor:  Gutek Film
Data premiery: 3 października 1997
Reżyseria: Kevin Smith
Zdjęcia: David Klein
Scenariusz: Kevin Smith
Obsada: Jeff Anderson, Marilyn Ghigliotti, Lisa Spoonhauer, Jason Mewes, Kevin Smith, Scott Mosier, Walter Flanagan, David Klein
Muzyka: Greg Graffin, Scott McCloud, David Pirner
Rok produkcji: 1994
Kraj produkcji: USA
Cykl: Clerks: Sprzedawcy
Czas trwania: 92 min
WWW: Strona
Gatunek: komedia
Zobacz w: Kulturowskazie
Ekstrakt: 90%
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  East Side Story:Jak wyleczyć się z miłości do komunizmu

  Sebastian Chosiński

  Andriej Smirnow Francuz
  

  
  Najnowsze dzieło Andrieja Smirnowa to przede wszystkim hołd oddany rosyjskim dysydentom i twórcom samizdatu z czasów Związku Radzieckiego. To pochwała walki o wolność w czasach pogardy i zniewolenia. Nie dziwi więc, że Francuz  to tytuł filmu  powstał bez pomocy państwa, a w dużej części sfinansowali go oligarchowie skonfliktowani z Kremlem, jak Roman Abramowicz czy Anatolij Czubajs.
Ekstrakt: 80%
[image: Francuz]
Andriej Siergiejewicz Smirnow jest już w takim wieku (niedługo skończy osiemdziesiąt lat) i ma taką pozycję w świecie artystycznym, że nie musi oglądać się na państwowe dotacje. Nie musi też powściągać swojego politycznego temperamentu; tym samym może mówić wprost, co go trapi i męczy. Choć oczywiście jako wybitny człowiek filmu unika dosłowności, a dla swych poglądów szuka najczęściej historycznych paraleli. Tak przynajmniej uczynił w przypadku Francuza. Smirnow to ceniony nie tylko w Rosji, ale na całym świecie scenarzysta i reżyser (Dworzec Białoruski, Żyła sobie baba), jak również wybitny aktor (Jak Witia Czesnok Liochę Sztyra do domu opieki wiózł, Elena). Do pracy nad Francuzem przystąpił jeszcze w 2012 roku; to wtedy stworzył pierwszą wersję tekstu, który miał stać się podstawą fabuły. Co najistotniejsze, wykorzystał w niej własne wspomnienia i doświadczenia z czasów, kiedy był studentem wydziału reżyserskiego Wszechzwiązkowego Państwowego Instytutu Kinematografii (WGIK). Na ekranie  w pewnym sensie  ukrył się pod postacią Walerija Uspienskiego.
Kluczem do zrozumienia tego, po co powstał Francuz jest dedykacja pojawiająca się tuż przed napisami końcowymi filmu. Pojawia się w niej nazwisko Aleksandra Ginzburga (1936-2002)  legendarnego dziennikarza, dysydenta, obrońcy praw człowieka, niezależnego wydawcy, który z powodu swoich poglądów represjonowany był przez KGB. Ginzburga trzykrotnie skazano i osadzono w więzieniu, wreszcie w 1979 roku pozwolono mu wyjechać na Zachód. Nie dlatego, że chciał, bo znudziła mu się ojczyzna, po prostu wymieniono go na sowieckich szpiegów złapanych w Stanach Zjednoczonych. Zasłynął wydawanym w samizdacie w latach 1959-1960 czasopismem poetyckim Sintaksis, w którym swoje wiersze drukowali będący wówczas jeszcze na cenzurowanym przyszli twórcy tak zwanego pokolenia sześćdziesiętników, jak Bułat Okudżawa, Biełła Achmadulina, Josif Brodski, Gienrich Sapgir, Aleksandr Aronow czy Nikołak Głazkow. To, mówiąc symbolicznie, za nich Ginzburg po raz pierwszy trafił  na dwa lata  za kratki, a mówiąc precyzyjniej do łagru w osławionej Republice Komi.
By opowiedzieć tę historię, Andriej Siergiejewicz wykorzystuje jednak szerszy plan historyczny. Stąd pojawienie się postaci tytułowego Francuza, czyli Pierrea Duranda, syna uciekinierki ze Związku Radzieckiego, który po latach przyjeżdża do ojczyzny swojej matki. Prace nad filmem nabrały rozpędu dopiero w 2014 roku, ale do jego premiery kinowej i tak musiało minąć jeszcze kilka lat. Po raz pierwszy dzieło Smirnowa można było oficjalnie zobaczyć dopiero 31 października ubiegłego roku. Jego akcję reżyser umieścił w latach 1957-1958, a więc zaledwie rok po słynnym XX Zjeździe Komunistycznej Partii Związku Radzieckiego, podczas którego nowy sekretarz generalny Nikita Chruszczow potępił kult jednostki Stalina. Tym samym zapoczątkował polityczną Odwilż. Kraj Rad otworzył się  oczywiście w sposób ograniczony  na świat, zaczął chętnie przyjmować na studia młodzież z krajów zachodnich, pod warunkiem jednak, że w jakimś stopniu podzielała ona polityczne poglądy dawnych bolszewików. A o to nie było trudno  marksizm (i jego pochodne) cieszył się wtedy sporą popularnością wśród włoskich czy francuskich dwudziesto- bądź trzydziestolatków.
Takim właśnie człowiekiem jest Pierre Durand i jego paryscy przyjaciele Nicole i Jean-Marie. Siedząc nad brzegiem Sekwany i popijając drogie wino kupione za pieniądze rodziców-burżujów, dywagują na temat niesprawiedliwości społecznej i wyższości komunizmu nad kapitalizmem. Ich drogi zaraz się rozejdą. Jean-Marie dostał właśnie powołanie do wojska i wyjeżdża do Algierii, Pierre rusza w zupełnie innym kierunku  otrzymał zgodę na roczne studia na Uniwersytecie Moskiewskim. Ma badać dzieje rosyjskiego baletu. Na miejscu poznaje studenta szkoły filmowej Walerija Uspienskiego, który staje się jego nieoficjalnym przewodnikiem; to on wprowadza go za kulisy Teatru Bolszoj i zaznajamia z primabaleriną Kirą Gałkiną. Tym sposobem młody Francuz o rosyjskich korzeniach poznaje środowisko moskiewskich intelektualistów  ludzi otwartych na świat, marzących o wolności, którzy, mimo zadekretowanej przez Chruszczowa Odwilży, nie mają wielkich złudzeń co do tego, że da się budować socjalizm z ludzką twarzą.
[image: ]
Pierre po przybyciu do Moskwy szybko przekonuje się, jak mylne były jego dotychczasowe wyobrażenia o Związku Radzieckim. Przekonuje się o tym słuchając Kiry, Walerija, a zwłaszcza jego ojca Władimira, ciężko rannego pod Stalingradem weterana wojennego, którego po wojnie skazano na dziesięć lat ciężkiego łagru. Za co? Profilaktycznie. Bo gdyby naprawdę był jakiś powód do skazania, to by go od razu rozstrzelano Moskiewska eskapada Duranda ma też jednak swoje drugie dno. Pierre przyjechał do kraju przodków, aby odnaleźć swojego prawdziwego ojca, byłego carskiego oficera hrabiego Aleksieja Tatiszczewa, który w ramach Wielkiej Czystki został aresztowany i zesłany do Kazachstanu. Chłopak nie wie nawet, czy mężczyzna jeszcze żyje  stara się więc odnaleźć jego ślad, rozmawiając z jego dawnymi znajomymi. Co oczywiście nie uchodzi uwagi kagiebistów. Wezwany przez oficera Czuchnowskiego, Pierre zostaje postawiony przed moralnym dylematem  czekista oferuje mu pomoc w odnalezieniu Tatiszczewa, ale w zamian za regularne raporty na temat działań innych francuskich studentów Uniwersytetu Moskiewskiego.
By odpowiednio nakreślić realia epoki, Smirnow zdecydował się nakręcić film czarno-biały. Zabieg ten należy uznać za udany. Inna sprawa, że brak kolorów oddaje nastrój czasów  wszechobecnej szarzyzny i niewiary w to, że w kraju może być lepiej. Od śmierci Stalina i Ławrientija Berii minęły przecież dopiero cztery lata, stalinizm oficjalnie potępiono dopiero rok temu, ale staliniści wcale nie zniknęli z życia politycznego, społecznego i kulturalnego. KGB zachowało swoje wpływy, a inwigilacja społeczeństwa, o czym Pierre parokrotnie przekonuje się na własnej skórze, wcale nie zelżała. W tym kontekście Francuz staje się filmem, który należy rozpatrywać na dwóch płaszczyznach. Z jednej strony jest to dzieło demaskatorskie, pokazujące po raz kolejny  pierwsze były bowiem świadectwa literackie, takie jak powieści Arthura Koestlera (Ciemność w południe, 1940) czy Georgea Orwella (Folwark zwierzęcy, 1945; Rok 1984, 1949)  rozczarowanie komunizmem. Z drugiej jawi się jako nostalgiczna opowieść (poznawana w retrospekcjach) o dawno minionym świecie sprzed rewolucji październikowej  świecie, któremu daleko było od ideału, ale w którym ludzie nie trafiali profilaktycznie na dziesięć lat do łagru, z którego wracali, będąc psychicznymi i fizycznymi wrakami.
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Można też odczytywać obraz Andrieja Siergiejewicza przez pryzmat Rosji współczesnej, która wciąż nie potrafi (i nie chce) uporać się ze swoją komunistyczną przeszłością, w której ludzie pokroju Walerija Uspienskiego wciąż muszą liczyć się z ewentualnymi szykanami. Swoją drogą, w finale to on wyrasta na najważniejszą postać dramatu. On właśnie, trochę naiwny i narwany, staje się głównym nośnikiem idei wolnościowych. W roli tej Smirnow obsadził Jewgienija Tkaczuka (Van Goghi, Brudnopis, Dziewiąta); jego doświadczonego przez los i komunistów ojca zagrał natomiast Michaił Jefremow (Na dnie, Blockbuster), który przed paroma dniami stał się antybohaterem rosyjskich mediów. Ten lubiany i ceniony aktor w poniedziałek 8 czerwca w centrum Moskwy, będąc pod wpływem alkoholu, spowodował wypadek ze skutkiem śmiertelnym i trafił do aresztu. Jaki będzie jego dalszy los  trudno przewidzieć, ale wielce prawdopodobnym jest, że nie uniknie długiej odsiadki.
W Pierrea wcielił się natomiast Francuz Anton Rival, który naukę zawodu zaczynał nad Sekwaną i Loarą, dokończył jednak w Rosji (sześć lat temu zdobył dyplom szkoły aktorskiej przy Moskiewskim Akademickim Teatrze Artystycznym). Zagrał w kilku serialach, próbował też sił jako reżyser krótkometrażówek (Friendzone, 2015; Gwiezdne wojny  Część 0: Prehistoria Jedi, 2015; Wodospad, 2018). Baletnica Kira Gałkina ma z kolei twarz prawdziwej primabaleriny. Jewgienija Obrazcowa jest bowiem absolwentką petersburskiej Akademii Baletu Rosyjskiego, przez dziesięć lat tańczyła w Teatrze Maryjskim, od 2012 roku podziwiać mogą ją bywalcy Teatru Bolszoj. Występ we Francuzie to jej debiut filmowy. W rolach drugoplanowych zobaczyć możemy natomiast między innymi: Aleksandra Bałujewa (Dwie kobiety, Ślad tygrysa) jako hrabiego Tatiszczewa, Romana Madianowa (Wurdałaki, Byli sobie) jako kagiebistę Czuchnowskiego oraz  w roli sióstr Obriezcowych, mających za sobą łagrowe doświadczenia  Ninę Drobyszewą (Czyste niebo) i Natalię Tieniakową (Miłość i gołębie).
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Na osobne wspomnienie zasługuje Wiera Łaszkowa (rocznik 1944), która nie jest zawodową aktorką, a którą Smirnow mimo to obsadził w roli Anny Fiodorowny, zastępczyni dyrektora domu kultury w Peresławiu. Czym sobie na to zasłużyła? Łaszkowa była przed laty bliską współpracownicą Aleksandra Ginzburga, jego maszynistką  przepisywała zbierane przez dziennikarza materiały, jak chociażby akta sprawy pisarzy Andrieja Siniawskiego (1925-1997) i Julija Daniela (1925-1988), którzy za publikowanie swoich dzieł pod pseudonimami literackimi w prasie zachodniej stanęli przed radzieckim sądem i skazani zostali na więzienie (w 1966 roku). To właśnie takim ludziom jak ona Andriej Siergiejewicz dedykował Francuza. Za wysmakowane czarno-białe zdjęcia odpowiadał doświadczony operator Jurij Szajgardanow (Riorita), który stał u boku Smirnowa już przy Żyła sobie baba. W ścieżce dźwiękowej znalazły się różne kompozycje  muzyka rozrywkowa z epoki (w tym jazz), ale także utwory Dmitrija Szostakowicza, jednego z najwybitniejszych rosyjskich twórców muzyki klasycznej.
Francuz nie jest szczególnym ewenementem; wcześniej też przecież powstawały w Rosji dramaty o niełatwym życiu intelektualistów w Kraju Rad. Wystarczy wspomnieć poświęcony Josifowi Brodskiemu film Półtora pokoju, czyli Sentymentalna podróż do ojczyzny (2008), oparty na nowelach Siergieja Dowłatowa Koniec pięknej epoki (2015) czy też biograficzny  zrealizowany przy udziale polskich (ko)producentów  Dowłatow (2018). Ale to ciągle za mało!




Tytuł: Francuz
Tytuł oryginalny: Француз
Reżyseria: Andriej Smirnow
Zdjęcia: Jurij Szajgardanow
Scenariusz: Andriej Smirnow
Obsada: Anton Rival, Jewgienija Obrazcowa, Jewgienij Tkaczuk, Aleksandr Bałujew, Nina Drobyszewa, Natalia Tieniakowa, Roman Madianow, Michaił Jefremow, Lucie Aron, Jérémie Duvall, Aleksandr Anisimow, Wiera Łaszkowa
Muzyka: Dmitrij Szostakowicz
Rok produkcji: 2019
Kraj produkcji: Rosja
Czas trwania: 128 min
Gatunek: dramat
Zobacz w: Kulturowskazie
Ekstrakt: 80%
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  Projekt Błękitna Księga, sez. 2 odc. 8: Informacja to potężna broń

  Marcin Mroziuk

  David OLeary Projekt Błękitna Księga. Sezon 2
  

  
  Nie mamy wątpliwości, że członkowie Projektu Błękitna Księga spróbują wykorzystać każdą okazję, aby zdobyć niepodważalne dowody na istnienie pozaziemskiej cywilizacji. Tym razem nadmierna ciekawość sprowadzi jednak na nich poważne kłopoty.
Ekstrakt: 70%
[image: Projekt Błękitna Księga. Sezon 2]
Doskonale wiemy, że Michael Quinn i J. Allen Hynek nie są zbyt przywiązani do rygorystycznego przestrzegania wszelkich procedur. Nie jesteśmy więc specjalnie zaskoczeni tym, że decydują się na potajemne spotkanie w Waszyngtonie z Andrew Garnerem, który podobno ma dla nich cenne informacje. Wkrótce jesteśmy też świadkami tego, jak ten mężczyzna dostarcza im poufne dokumenty o zdarzeniach w bazach wojskowych, o których nie poinformowano członków Projektu Błękitna Księga. Co istotne, dowiadujemy się, że Garner działa na polecenie wysoko postawionego mocodawcy, który jest przekonany o funkcjonowaniu spisku, który ma na celu utrzymanie w tajemnicy istnienia życia pozaziemskiego i obarczenie Związku Radzieckiego odpowiedzialnością za pojawianie się na terytorium USA niezidentyfikowanych obiektów latających. Jeśli do tego dojdzie, wybuch trzeciej wojny światowej będzie zaś już tylko kwestią chwili
W tym momencie nie mamy więc wątpliwości, że od działań pary głównych bohaterów po raz kolejny będzie zależeć bezpieczeństwo całego świata. Okazuje się jednak, że to zaledwie przedsmak emocji, jakie na nas czekają w tym odcinku. Po powrocie z Waszyngtonu kapitan Quinn i doktor Hynek nie zostają bowiem wpuszczeni do swojego biura. Nikt wprawdzie jeszcze nie wie o otrzymanych przez nich dokumentach, ale w międzyczasie ktoś ukradł tajną teczkę, do której dostęp mieli jedynie generałowie Harding i Valentine.
W napięciu obserwujemy więc swoisty wyścig z czasem, w którym biorą udział członkowie Projektu Błękitna Księga i ich przełożeni. Generałowie za wszelką cenę chcą odzyskać wykradzione materiały, a kiedy dowiadują się też o spotkaniu Garnera z Quinnem i Hynekiem, próbują odkryć, dla kogo on pracuje. Co ciekawe, Hardingowi i Valentineowi pomaga przy tym Daniel Banks, ale nie mamy wcale pewności, czy nie chce on przy okazji ugrać czegoś dla CIA.
Z kolei kapitan i doktor nie mogą w spokojny zapoznać się z otrzymanymi od Garnera dokumentami, gdyż istnieje ryzyko, że wkrótce to oni będą głównymi podejrzanymi w sprawie kradzieży. Co gorsza, kłopoty na nich mogą ściągnąć kobiety, które pokochali. Wiemy przecież, że żona naukowca za namową znajomego ufologa próbowała myszkować po bazie, a z kolei ani Michael Quinn, ani Hynekowie nie mają pojęcia o prawdziwej tożsamości i celach Susie Miller, która najwyraźniej chce się wymknąć zarówno dawnym towarzyszom, jak i Amerykanom.
Nie da się ukryć, że w tym odcinku zdecydowanie dominuje wątek sensacyjny, a uwaga widzów koncentruje się bardziej na tym, kto stoi za kradzieżą tajnych dokumentów, niż na ich zawartości. Nie oznacza to jednak, że kwestie związane z UFO zupełnie straciły na znaczeniu. Z zaciekawieniem będziemy bowiem też obserwować, czy parze głównych bohaterów uda się ostatecznie potwierdzić, czy w hangarze 18 rzeczywiście trwały prace nad latającym spodkiem sprowadzonym z Roswell.




Tytuł: Projekt Błękitna Księga. Sezon 2
Tytuł oryginalny: Project Blue Book. Season 2
Dystrybutor:  Epic Drama
Data premiery: 19 marca 2020
Twórca: David OLeary
Reżyseria: Deran Sarafian, Pete Travis, Wendey Stanzler, Norma Bailey, John Scott, Loni Peristere
Zdjęcia: C. Kim Miles, François Dagenais
Scenariusz: David OLeary, Sean Jablonski, Alec Wells, Harley Peyton, Emily Brochin, Linda Burstyn
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 2
Liczba odcinków: 10
Czas trwania odcinka: 42−44 min
Gatunek: dramat, historyczny
Zobacz w: Kulturowskazie
Ekstrakt: 70%
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  Projekt Błękitna Księga, sez. 2 odc. 9: Z roboczą wizytą u sąsiadów

  Marcin Mroziuk

  David OLeary Projekt Błękitna Księga. Sezon 2
  

  
  Oczywiście Amerykanie nie mają wyłączności na doniesienia o pojawieniu się UFO, ale z oczywistych względów członkowie Projektu Błękitna Księga zajmowali się incydentami, do których doszło w USA. Tym razem będziemy jednak mogli ich obserwować w akcji na obcym terytorium.
Ekstrakt: 80%
[image: Projekt Błękitna Księga. Sezon 2]
Jak można było się spodziewać, po aresztowaniu Susie Miller, do którego doszło w poprzednim odcinku, kariera kapitana Quinna znalazła się na zakręcie. Wraz z J. Allenem Hynekiem jesteśmy świadkami tego, że Michael kiepsko znosi całą tę sytuację, siedząc samotnie w mieszkaniu, w którym wszystko jest wywrócone do góry nogami po przeszukaniu. Wprawdzie nie znaleziono żadnych dowodów na jego zdradę, ale trudno żeby armia miała pełne zaufanie do kogoś, kto związał się z radzieckim szpiegiem Nic więc dziwnego, że kapitan zgadza się na propozycję doktora, aby udać się  bez powiadamiania przełożonych  na swoistą misję pożegnalną. Okazję do tego stwarza zaś zaproszenie od Kanadyjczyków, którzy nie mając własnych specjalistów do spraw UFO, chcą skorzystać z pomocy członków Projektu Błękitna Księga przy wyjaśnieniu incydentu, który niedawno się wydarzył.
Dowiadujemy się, że doszło tam do kolizji samolotu, który chwilę wcześniej niespodziewanie pojawił się na kanadyjskich radarach, z niezidentyfikowanym obiektem latającym. Zdaniem obserwatorów wyglądało to tak, jakby UFO chciało celowo doprowadzić do zderzenia! Co istotne, jakiś czas po domniemanej katastrofie odebrano od załogi samolotu wiadomość z prośbą o udzielenie pomocy. 
To właśnie kapitan Quinn i doktor Hynek wyruszają na poszukiwania rozbitej maszyny, bo tak się składa, że Kanadyjczycy akurat nie mają w tej okolicy do dyspozycji żadnego pilota. Odnalezienie wraku w odludnej okolicy nie jest łatwo sprawą, ale możemy się przekonać, że członkowie Projektu Błękitna Księga potrafią dobrze ze sobą współpracować także w takich warunkach. W międzyczasie okazuje się jednak, że cała ta sprawa może mieć znacznie większą wagę. Otóż do sąsiedniego kraju udają się też generałowie Harding i Valentine, zaalarmowani wiadomością otrzymaną od CIA. W tym momencie jesteśmy bardzo ciekawi, jaka będzie ich reakcja, gdy zorientują się, że na miejscu są już ich podwładni Ale to, co odkryją Allen i Michael, sprawi, że nasza uwaga skoncentruje się na zupełnie innych kwestiach. I trzeba przyznać, że w tym przypadku kulminacyjna scena dostarczy nam naprawdę wielu emocji i to nawet jeśli następujące po niej rozważania naukowca nie będą dla nas do końca przekonujące.
Jak łatwo się domyślić, misja w Kanadzie nie będzie wcale ostatnią z udziałem bohaterów serialu. Z kolei pojawienie się w finale tego odcinka w siedzibie Projektu Błękitna Księga pewnego znanego polityka może oznaczać nadanie nowego impetu działaniom Hyneka i Quinna. Finał drugiego sezonu zapowiada się więc naprawdę intrygująco.




Tytuł: Projekt Błękitna Księga. Sezon 2
Tytuł oryginalny: Project Blue Book. Season 2
Dystrybutor:  Epic Drama
Data premiery: 19 marca 2020
Twórca: David OLeary
Reżyseria: Deran Sarafian, Pete Travis, Wendey Stanzler, Norma Bailey, John Scott, Loni Peristere
Zdjęcia: C. Kim Miles, François Dagenais
Scenariusz: David OLeary, Sean Jablonski, Alec Wells, Harley Peyton, Emily Brochin, Linda Burstyn
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 2
Liczba odcinków: 10
Czas trwania odcinka: 42−44 min
Gatunek: dramat, historyczny
Zobacz w: Kulturowskazie
Ekstrakt: 80%
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  Publicystyka


  Z filmu wyjęte:Historia obrazkowa

  Jarosław Loretz

  
  

  
  Potrzeba matką wynalazku, czyli jak przekazać szefowi, co się stało. Symultanicznie. Bo wielu nas na jednej sali
[image: ]
Dzisiaj odrobina hardcoreu, czyli grupa połamańców, jeszcze nie tak dawno bezwzględnych twardzieli, obrazowo pokazująca szefowi  a w zasadzie widzowi  jak doszło do wielokrotnych złamań z przemieszczeniami, a także ogólnych potłuczeń, które zakończyły się grupową wizytą w szpitalu. Szczerze powiedziawszy  tę scenę po prostu trzeba zobaczyć na własne oczy. Jak panowie zgodnym chórkiem jęcząc unoszą lewe nogi, a potem wykonują bardzo, ale to bardzo sugestywne ruchy rękami. Z towarzyszeniem chrupiących dźwięków.
Ta przednia scena pochodzi z zaskakująco przyzwoitego indyjskiego filmu Kaashmora, puszczonego do dystrybucji całkiem niedawno, bo w 2016 roku. Film oczywiście jest klasycznie indyjski, to znaczy ma trochę horroru, trochę sensacji, trochę kryminału, trochę komedii i ze trzy piosenki. Żeby było oryginalnie, w zasadzie nie ma tu romansu, jest za to trochę staroświeckiej, konnej batalistyki. Jak to możliwe, że ten kociołek kurzych kości, obierek, szmaragdów, pluszowych pomponów i melasy daje się oglądać? Otóż nic prostszego  wątki wątkami, ale nad całością panuje przymrużenie oka, podlane świeżym, niezmanierowanym humorem. To się naprawdę ogląda!
(No dobrze, trzeba tylko przymknąć  a czasami wręcz zamknąć  oko na baaardzo takie sobie niektóre efekty specjalne, zwłaszcza te z użyciem koni)
O czym zaś jest ten film? O tytułowym Kaashmorze, cwanym oszuście, który wraz z ojcem, matką i siostrą robi za egzorcystę i cudotwórcę w jednym. Oczywiście jego cuda biorą się ze sporej siatki pomocników, garści elektroniki i znajomości ludzkich zachowań, o czym co jakiś czas twórcy nam sumiennie przypominają. Biznes kręci się wyśmienicie  do czasu, aż ojciec zwija grube pieniądze jakiemuś wrednemu politykowi, a Kaashmora no cóż trafia na prawdziwe duchy. A że są prawdziwe, bardzo boleśnie przekonują się na własnej skórze wysłannicy polityka, próbujący wymusić na bohaterze zwrot zagrabionej walizy z kosztownościami. Właśnie ci wysłannicy, których widać na załączonym kadrze.
Nie należy więc zniechęcać się ani objętością filmu (2 godziny 40 minut), ani raczej dość klasycznym początkiem (egzorcyzm), bo to, co dobre, zaczyna się później.
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  Z filmu wyjęte:Muzyka na kościach

  Jarosław Loretz

  
  

  
  Kto by pomyślał, że walające się po świecie ludzkie kości można wykorzystać w tak pożyteczny sposób
[image: ]
Dzisiaj sięgnę raz jeszcze do opisywanej w zeszłym odcinku indyjskiej Kaashmory. Tym razem proponuję rzut oka na ekipę wykonującą jedną z dwóch czy trzech wciśniętych w fabułę piosenek. Ta konkretna ma dość mroczną, nietuzinkową aranżację, z grupą tancerzy wymalowanych na biało i wyposażonych w przesadnych rozmiarów rogi wystające no cóż, chyba z włóczkowych czapek. Jednak tym, co najbardziej rzuca się w oczy, są trzymane przez tancerzy gitary. Z korpusem wykonanym z ludzkiej klatki piersiowej, z gryfem złożonym z szeregu kości.
Oczywiście, nie ma co się łudzić, że cokolwiek w tych gitarach jest prawdziwe. Wszystkie ich elementy tchną plastikiem, nie sposób też dopatrzeć się strun. Nadal jednak robią wrażenie, zwłaszcza gdy widzi się takich gitar kilkanaście, i to trzymanych przez grupę demonicznych muzyków. Zdaję sobie sprawę, że to swego rodzaju jeleń na rykowisku (znaczy się potworny kicz), ale czy występ takiej grupy  ale już z prawdziwymi gitarami (no dobrze, może nie na prawdziwych kościach)  nie wyglądałby atrakcyjnie na scenie, podczas koncertu?
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  Z filmu wyjęte:Uspokajacz ruchu

  Jarosław Loretz

  
  

  
  A gdyby tak zamiast świateł postawić na środku skrzyżowania coś zgoła nieoczekiwanego?
[image: ]
Dziś trzeci i ostatni kadr z indyjskiej Kaashmory. Fabułę filmu opisywałem przy okazji rzutu oka na gromadę połamańców, a drugi odcinek poświęciłem kościstym gitarom. Na koniec proponuję sielski obrazek zapomnianego przez Boga i ludzi skrzyżowania, na którym dzieją się cuda. Przede wszystkim na środku skrzyżowania ktoś postawił statuę. Złotą. Na betonowym cokole, flankowanym kilkoma połączonymi łańcuchem palikami. Zgaduję, że wyobraźnią (nie) popisali się spece od scenografii, bo szczerze wątpię, by ktokolwiek zdrowy na umyśle wystawił nieduży pomnik w miejscu, w którym pierwszy lepszy samochód  no dobrze, raczej ciężarowy  po prostu rozjedzie wymalowaną na złoto zawalidrogę. Z drugiej jednak strony  to żadna nowość w indyjskim filmie, takie drogowe kuriozum. Swego czasu pisałem już o sztucznym przejściu dla pieszych
Jednak posąg  absolutnie kiczowaty, złoty, z wyciągniętą w przód ręką z palcami ułożonymi w gest sugerujący pozbawianie przeciwnika męskości (wiem, na tym kadrze tego akurat nie widać, ale zaręczam, że układ palców jest sugestywny)  to nie jedyna zagadka. Kolejną są przejścia dla pieszych wiodące do trawników, żółty słup przy prawej krawędzi kadru, sugerujący istnienie (kiedyś) świateł wzbudzanych guzikiem, żółto-czarne pasy wymalowane wyłącznie na bocznych krawędziach przejazdu, podczas gdy pewnie przydałyby się i na górnej krawędzi, bo obywatele Indii potrafią robić z ciężarówek małe Himalaje, no i wreszcie znak zakazu wjazdu na trawnik. A przynajmniej tak zostałoby to odebrane przez naszych kierowców. Co jednak najzabawniejsze, to położone na zupełnym uboczu skrzyżowanie zdaje się faktycznie na co dzień tętnić życiem  wystarczy zwrócić uwagę na starte pasy przejścia dla pieszych, resztki sypkich ładunków, którymi broczyły ciężarówki, a także zatrzęsienie reklam. I o ile te duże, wolno stojące, mogły być rozmieszczone przez ekipę filmowców. to te naklejone na ścianach wiaduktu sugerują raczej wielopokoleniowe istnienie
Za tydzień nie będzie już marudzenia na jakieś dalekowschodnie osobliwe obyczaje. Będzie natomiast SEKS.
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  Z filmu wyjęte:Styropianowa armata

  Jarosław Loretz

  
  

  
  Zgodnie z zeszłotygodniową obietnicą - dziś seks. Na kółkach.
[image: ]
Dzisiejszego kadru opisywać w zasadzie nie ma potrzeby. Jednak pro forma  widoczny na nim jest biały furgon z czerwonym napisem Orgasmobile na boku, wyposażony w zamocowane na dachu ogromne, różowe, styropianowe męskie genitalia. Nazwa furgonu co prawda przypomina sławetny orgazmotron z Barbarelli, ale to złudny zbieg okoliczności. Tyle wspólnego obie rzeczy mają, że wystąpiły w komedii i dotyczyły seksu.
Orgasmobile pochodzi z nakręconej w 1986 roku brytyjskiej komedii Whoops Apocalypse. Komedii wyjątkowo wrednej, stosującej brudne chwyty, ale jednak wciąż zabawnej, i  co zaskakujące  wciąż aktualnej. Malutka (750 mieszkańców), położona gdzieś na Karaibach brytyjska kolonia Santa Maya zostaje przejęta przez sąsiednie państewko rządzone przez juntę. Anglia oczywiście nie może się zgodzić na upadek prestiżu i wysyła tam ogromną flotę dowodzoną przez admirała-geja (w porcie następuje konsternacja, gdy się okazuje, że facet w mundurze to nie admirał, a szofer i zarazem kochanek, lubiący paradować w jego mundurze). Po drodze flota zahacza o malutką wysepkę, na której zostają wysadzeni dwaj wścibscy dziennikarze po tym, gdy jeden z nich próbując robić zdjęcie księżniczki golącej podbrzusze szykowanego do operacji marynarza przewrócił się, wskutek czego księżniczka ucięła pacjentowi penisa, ten zaś przypadkiem zaparzył się w imbryku z herbatą. Pokojowe negocjacje się załamują, zaś dyktator (Herbert Lom) najmuje terrorystę, żeby porwał księżniczkę, co kończy się żądaniem wycofania wojsk brytyjskich. Potem robi się zupełny burdel, kiedy brytyjski premier zaczyna bredzić o tym, że elfy i gobliny kradną miejsca pracy, po czym ordynuje atomowy atak na zaborczą wyspę, prezydent USA traci życie usiłując udowodnić swoją siłę i zdrowie poprzez wystawienie się na uderzenie łomem, a porwana księżniczka zostaje zapakowana do widocznej na kadrze furgonetki i jest wożona po Stanach Zjednoczonych jako seksniewolnica. No i nie można zapomnieć o radzieckich turystach, odzianych w identyczne hawajskie koszule i chadzających marszowym krokiem.
Whoops Apocalypse to jedna z niewielu politycznych komedii, którym udało się utrzymać świeżość mimo wyblaknięcia odniesień do zdarzeń elektryzujących ówczesnych Brytyjczyków i Amerykanów. Oczywiście nie ma co porównywać jej do Myszy, która ryknęła, bo to mimo wszystko nie ta liga, ale historia bez problemu zapewni odpowiednią dawkę zwariowanego humoru. Ostrzegam jednak, że nie ma tu za dużo politycznej poprawności, a i znajdzie się też zdrowa dawka szowinizmu i innych niecnych przywar, które dziś nie są już nawet nie tyle modne, ile tolerowalne. Seans więc polecam, ale zastrzegam, że nie każdy powinien sięgać po ten film
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  DVD


  W kraju zbożem i mlekiem płynącym

  Sebastian Chosiński

  Agnieszka Holland Obywatel Jones
  

  
  Ile jeszcze jest takich postaci, jak Gareth Jones, które zasługują na wyciągnięcie ich z mroków zapomnienia i upamiętnienie po wsze czasy! Walijski dziennikarz był jednym z pierwszych przedstawicieli mediów zachodnich, którzy informowali demokratyczny świat o sztucznie wywołanym na rozkaz Stalina Wielkim Głodzie na Ukrainie. Agnieszka Holland uznała, że swoimi dokonaniami zapracował na film biograficzny. Słusznie!
Ekstrakt: 70%
[image: Obywatel Jones]
Ostatnimi laty Agnieszka Holland znacznie częściej kręci filmy na potrzeby małego (vide Dochodzenie, Gorejący krzew, Bez tajemnic, Dziecko Rosemary, House of Cards, 1983), aniżeli wielkiego ekranu. Na szczęście, co parę lat postanawia przypomnieć o sobie także bywalcom kin. Zawsze przy tym wybiera tematy, które na pewno nie można uznać za błahe. Tak było, pozostając jedynie przy dziełach z ostatniej dekady, z nominowanym do Oscara, podejmującym wątek Zagłady W ciemności (2011), z proekologicznym dramatem kryminalnym Pokot (2017), który niejako zapowiedział literacką Nagrodę Nobla dla Olgi Tokarczuk, wreszcie z ubiegłorocznym Obywatelem Jonesem, którego główną osią wydarzeń jest Hołodomor, czyli Wielki Głód na Ukrainie z lat 1932-1933, swego czasu uznany oficjalnie przez polski parlament za zbrodnię ludobójstwa.
Holland nie jest oczywiście pierwszą reżyserką, która podjęła ten niezwykle bolesny dla naszych wschodnich sąsiadów temat. Pionierem  przynajmniej jeśli chodzi o filmy fabularne  był Ukrainiec Ołeś Janczuk, autor zrealizowanego w roku ogłoszenia przez jego ojczyznę niepodległości wstrząsającego dramatu Hołod-33 (1991), którego scenariusz powstał z pomocą dobrze znanego w naszym kraju pisarza science fiction Siergieja Diaczenko. O ile jednak Janczuk spojrzał na Wielki Głód niejako od środka, nie stroniąc przy tym od naturalistycznej symboliki i fantasmagorii, Holland postanowiła stworzyć dzieło na wskroś realistyczne, na dodatek prezentujące optykę Zachodu. Dlatego właśnie tytułowym bohaterem filmu uczyniła młodego walijskiego dziennikarza Garetha Jonesa (w tej roli James Norton), który jako jeden z pierwszych poinformował opinię światową o tym, co dzieje się na radzieckiej Ukrainie.
Garetha Jonesa poznajemy jako ambitnego i próbującego przebić się do dziennikarskiego mainstreamu brytyjskiego żurnalistę, który stosuje niekonwencjonalne metody zdobywania informacji i docierania do osób, z którymi chciałby przeprowadzić rozmowy (vide Adolf Hitler). Nie robi tego jednak dla pieniędzy czy taniej popularności, chce być jak najlepiej poinformowany, aby jak najrzetelniej informować swoich czytelników. Kiedy więc docierają do niego wieści o tym, co dzieje się na Ukrainie, nie zastanawia się długo i rusza do Moskwy, a stamtąd  uzyskawszy akceptację władz dzięki spotkaniu z ministrem spraw zagranicznych Maksimem Litwinowem (gra go Krzysztof Pieczyński)  na południe. Nie może liczyć na niczyją pomoc; musi za to obawiać się zarówno sowieckich służb, jak i swego amerykańskiego kolegi po fachu, będącego na usługach NKWD moskiewskiego korespondenta New York Timesa Waltera Durantyego (Peter Sarsgaard). 
Mimo licznych przeciwności, Jones zbiera dowody nieporównywalnej z niczym zbrodni. Gdy mu się to udaje, staje przed równie trudnym  można odnieść wrażenie, że wręcz niewykonalnym  zadaniem. Po pierwsze: Jak wywieźć je na Zachód? Po drugie: Jak przekonać o prawdziwości tego, co widział na własne oczy, rządy i społeczeństwa Stanów Zjednoczonych i Wielkiej Brytanii, mając przeciwko sobie  aktywnie wspierany przez Durantyego  sowiecki aparat propagandowy? Agnieszka Holland, wbrew oczekiwaniom (a może obawom, zależy od punktu spojrzenia), nie epatuje grozą. Prezentowane przez nią obrazy tragedii wydają się wręcz niewinne w porównaniu z tym, co pokazał w swoim dziele trzy dekady temu Ołeś Janczuk. Był to albo świadomy wybór reżyserki, albo odgórna decyzja producentów, którzy mogli obawiać się reperkusji ze strony Rosji. W każdym razie trudno z tego powodu nie dojść do wniosku, że Obywatel Jones jednak nieco prześlizguje się po temacie. Choć na pewno jest ważnym głosem w dyskusji nad Wielkim Głodem.




Tytuł: Obywatel Jones
Tytuł oryginalny: Mr. Jones
Dystrybutor:  Kino Świat
Data premiery: 27 lutego 2020
Reżyseria: Agnieszka Holland
Zdjęcia: Tomasz Naumiuk
Scenariusz: Andrea Chalupa
Obsada: James Norton, Vanessa Kirby, Peter Sarsgaard, Joseph Mawle, Kenneth Cranham, Celyn Jones, Krzysztof Pieczyński, Fenella Woolgar
Muzyka: Antoni Łazarkiewicz
Rok produkcji: 2019
Kraj produkcji: Polska, Ukraina, Wielka Brytania
Czas trwania: 114 min
Gatunek: biograficzny, dramat, thriller
EAN: 5906190326577
Zobacz w: Kulturowskazie
Ekstrakt: 70%
  



  
  
  
  
  Magazyn Esensja - Magazyn Esensja nr 5 (CXCVII) czerwiec 2020
  




  
  

  W otchłani jazzu

  Sebastian Chosiński

  Maciej Pieprzyca Ikar. Legenda Mietka Kosza
  

  
  Można by go określić zmarnowanym talentem, gdyby nie zdążył dwa lata przed śmiercią wydać fenomenalnej płyty Reminiscence, dzięki której zapisał się na trwałe w historii polskiego jazzu. Ile jednak jeszcze mógłby nagrać takich płyt, gdyby żył dłużej! W Ikarze Maciej Pieprzyca oddaje hołd jednemu z największych polskich pianistów jazzowych  Mieczysławowi Koszowi.
Ekstrakt: 70%
[image: Ikar. Legenda Mietka Kosza]
Choć polski jazz w latach 60. i 70. ubiegłego wieku obrodził gwiazdami światowego formatu, rodzime kino nieszczególnie się nimi interesowało. Nie nakręcono dotąd fabularnych biografii Krzysztofa Komedy,  Zbigniewa Seiferta czy Tomasza Stańki, chociaż życie każdego z nich  zarówno to osobiste, jak i artystyczne  jest praktycznie gotowym materiałem na porywający scenariusz. Tym większa chwała należy się scenarzyście i reżyserowi Maciejowi Pieprzycy, że postanowił wyciągnąć z mroków zapomnienia jedną z najbardziej fascynujących postaci tamtego okresu  pianistę Mieczysława Kosza. Za życia wydał on tylko jedną solową płytę (Reminiscence, 1971), ale to wystarczyło, aby przeszedł do historii i po dziś dzień stawiany był w jednym rzędzie z Komedą, Adamem Makowiczem czy Leszkiem Możdżerem.
Koszowi ten film zwyczajnie się należał! Nie dlatego, że zdecydowanie wybijał się ponad wszystkich wcześniej wymienionych  każdy z nich był bądź wciąż jest mistrzem światowego formatu w swoim fachu  ale z tego powodu, że jemu było w życiu znacznie trudniej osiągnąć to, do czego doszedł. Urodził się w chłopskiej rodzinie na Lubelszczyźnie pod koniec drugiej wojny światowej. Od najmłodszych lat cierpiał na postępującą ślepotę, aż wreszcie całkiem stracił wzrok. Brak wzroku natura zrekompensowała mu perfekcyjnym słuchem. By jednak mógł zostać wybitnym muzykiem, wymagało to od niego niewyobrażalnego wręcz samozaparcia. I ciągłej walki  przeciwko rodzinie, opiekunkom (siostrom zakonnym) w Zakładzie dla Ociemniałych Dzieci w Laskach, wreszcie nauczycielce w szkole muzycznej (w którą wciela się Maja Komorowska), widzącej w Mietku znakomity materiał na pianistę klasycznego.
I pewnie taką karierę właśnie by zrobił, być może nawet dostąpił zaszczytu reprezentowania Polski na Konkursie Chopinowskim, gdyby pewnego dnia nie usłyszał muzyki Billa Evansa, legendarnego amerykańskiego pianisty jazzowego, z którym zresztą  co w filmie pokazano  spotkał się podczas festiwalu w szwajcarskim Montreux. Zanim jednak do tego dochodzi, Kosz musi przejść długą drogę, a Pieprzyca towarzyszy mu w niej niemal od narodzin. To droga znaczona nie tylko wieloma wyrzeczeniami, ale także bolesnymi upadkami czy wręcz upokorzeniami. Traktowany początkowo bardzo pobłażliwie przez środowisko jazzowe, Mietek znajduje orędownika w jednym tylko człowieku  wiceprezesie Polskiej Federacji Jazzowej Marianie Wolskim (należy jednak pamiętać, że poza głównym bohaterem wszystkie nazwiska rzeczywistych osób zostały zmienione), w którego wciela się Grzegorz Mielczarek. To on wyciąga do ociemniałego muzyka pomocną dłoń, on napędza jego karierę i opiekuje się nim.
Film Pieprzycy nie jest jednak wcale opowieścią o artystycznym Kopciuszku. Bo też w życiu Kosza niewiele było chwil szczęśliwych. Z biegiem czasu coraz bardziej samotny muzyk pogrąża się bowiem w depresji i nałogu, odtrąca tych, którzy próbują zawrócić go z drogi donikąd. Ma przy tym pełną świadomość swoich możliwości i tego, że nie jest w stanie ich wykorzystać. Nie w tym kraju. Nie w tym czasie. Nie w tym życiu! Wcielający się w genialnego pianistę Dawid Ogrodnik (Ida, Ostatnia rodzina) po raz kolejny daje popis aktorski. On nie gra Kosza, ale jest Mieczysławem Koszem  człowiekiem wewnętrznie rozdartym i zagubionym, pogrążającym się w coraz głębszej i coraz mroczniejszej otchłani. Dodatkowym walorem Ikara (jakże znaczący i symboliczny jest to tytuł, biorąc pod uwagę zakończenie filmu) jest oczywiście muzyka głównego bohatera, którą na potrzeby dzieła nagrał sam Leszek Możdżer ze swoim zespołem.




Tytuł: Ikar. Legenda Mietka Kosza
Dystrybutor:  Next Film
Data premiery: 14 lutego 2020
Reżyseria: Maciej Pieprzyca
Zdjęcia: Witold Płóciennik
Scenariusz: Maciej Pieprzyca
Obsada: Dawid Ogrodnik, Jowita Budnik, Wiktoria Gorodeckaja, Maja Komorowska, Justyna Wasilewska, Piotr Adamczyk, Mikołaj Chroboczek, Michał Filipiak
Muzyka: Leszek Możdżer
Rok produkcji: 2019
Kraj produkcji: Polska
Czas trwania: 122 min
Gatunek: biograficzny
EAN: 5903111494698
Zobacz w: Kulturowskazie
Ekstrakt: 70%
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  Dark Phoenix  Fatal Wonder Woman

  Sebastian Chosiński

  Simon Kinberg X-Men: Mroczna Phoenix
  

  
  Pomysł pokazania na ekranie, jak młoda i sympatyczna, mocno introwertyczna Jean Grey przeobraża się w najpotężniejszego na planecie superzłoczyńcę na pewno zasługiwał na uwagę. Niestety, ani reżyser, ani wcielająca się w główną bohaterkę aktorka nie udźwignęli ciężaru. W efekcie X-Men: Mroczna Phoenix Simona Kinberga to spektakularna, choć nosząca znamiona ambitnej, porażka.
Ekstrakt: 50%
[image: X-Men: Mroczna Phoenix]
Po latach eksponowania głównie męskich bohaterów, kino spod znaku superhero dostrzegło w końcu potencjał tkwiący w kobietach. Na pierwszy ogień poszła Diana Prince, czyli Wonder Woman (2017), następnie dołączyła do niej Carol Danvers, to jest Kapitan Marvel (2019), a jako trzecia zameldowała się na pokładzie  czytaj: doczekała się samodzielnego filmu na swój temat  Jean Grey, przeobrażająca się na ekranie z sympatycznej, aczkolwiek mocno straumatyzowanej dziewczyny we wzbudzającą postrach Mroczną Phoenix. A wszystko to za sprawą  do tej pory związanego z uniwersum X-Menów jedynie jako producenta  Brytyjczyka Simona Kinberga.
Kinberg, będący także scenarzystą filmu, cofa się w swej narracji aż do dzieciństwa Jean, do tragicznego w skutkach wypadku samochodowego, w wyniku którego giną rodzice dziewczynki. To wtedy właśnie trafia ona do szkoły dla mutantów prowadzonej przez profesora Charlesa Xaviera (po raz piąty wcielił się w tę postać James McAvoy), który stara się zapanować nad jej niezwykłymi mocami. Udaje się to przez wiele lat  do momentu, gdy podczas kosmicznej misji dorosła już Grey (drugie podejście Sophie Turner), ratując innych, przyjmuje na siebie działanie tajemniczej i wyjątkowo złowrogiej siły. To za jej sprawą traci następnie nad sobą kontrolę, przepoczwarzając się w tytułową Mroczną Phoenix. Oczywiście dużą winę ponosi tutaj również Profesor X, który kierując się dobrem Jean, zataił przed nią ważne informacje dotyczące jej krewnych.
W efekcie dochodzi do buntu mutantki. Jest on tym groźniejszy dla świata, że obecnie posiada ona siłę, która przewyższa moce pozostałych X-Menów. A to wcale nie największy problem, przed jakim stają Xavier i jego najbliżsi współpracownicy  od Mystique (Jennifer Lawrence) po Quicksilvera (Evan Peters), od Bestii (Nicholas Hoult) po Cyclopsa (Tye Sheridan). Mroczną Phoenix stara się bowiem wykorzystać do swoich celów przybyła z kosmosu, reprezentująca pradawną i potężną rasę, Vuk (Jessica Chastain). Mając po swojej stronie Jean, bez większych problemów byłaby w stanie zrealizować swoje niecne zamiary wobec Ziemian. Jakkolwiek banalnie to wszystko brzmi, film Simona Kinberga wcale nie był skazany na porażkę. A może raczej: nie byłby, gdyby za jego realizację wzięła się inna ekipa. I gdyby w poprzednich odcinkach serii (począwszy przynajmniej od Pierwszej klasy) zadbano o konsekwentną budowę fundamentów całego uniwersum.
Jean, która po raz pierwszy w tej wersji (Famke Janssen odstawiamy na bok) pojawiła się dopiero w X-Men: Apocalypse (2016), gdzie była zresztą figurą z drugiego planu, zwyczajnie nie zdążyła zapuścić korzeni, nawiązać bliższych relacji z innymi mutantami, zyskać sympatii widza. I nagle urosła do roli głównej bohaterki. Powie ktoś: ale przecież z Kapitan Marvel było podobnie. Owszem, tyle że opowieść o Carol Danvers przybrała postać prequelu całej serii, a historia Mrocznej Phoenix jest kontynuacją wcześniejszych filmów i powinna fabularnie bezpośrednio z nich wynikach i wchodzić z nimi w interakcję. Jedynym takim momentem jest scena, w której Xavier spotyka przebywającego na dobrowolnym wygnaniu Magneto (Michael Fassbender). A to zdecydowanie za mało.
Nie da się też ocenić Mrocznej Phoenix bez porównania jej z dwoma ostatnimi filmami o Avengersach. Na ich tle obraz Kinberga wypada, delikatnie mówiąc ubogo. Finałowa scena, w której ważą się losy świata, może zrobiłaby wrażenie jeszcze dziesięć, piętnaście lat temu, ale na pewno nie po tym, co Marvel Studios pokazało w Czarnej Panterze (2018), Wojnie bez granic (2018) i Końcu gry (2019).




Tytuł: X-Men: Mroczna Phoenix
Tytuł oryginalny: Dark Phoenix
Dystrybutor:  Imperial CinePix
Data premiery: 30 października 2019
Reżyseria: Simon Kinberg
Zdjęcia: Mauro Fiore
Scenariusz: Simon Kinberg
Obsada: Sophie Turner, Evan Peters, Jennifer Lawrence, Jessica Chastain, Michael Fassbender, James McAvoy, Tye Sheridan, Nicholas Hoult
Muzyka: Hans Zimmer
Rok produkcji: 2019
Kraj produkcji: USA
Cykl: X-Men
Czas trwania: 109 min
EAN: 5903570162015
Zobacz w: Kulturowskazie
Ekstrakt: 50%
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  Na pogańskim globie

  Sebastian Chosiński

  Bartosz Konopka Krew Boga
  

  
  Gdyby wierzyć opiniom krytyków, jakie zostały przytoczone na okładce wydania DVD (Nieprawdopodobny, porażający, fascynujący!, Niebywała odwaga twórców), można by pomyśleć, że mamy do czynienia z od dawna oczekiwanym w polskiej kinematografii arcydziełem kina historycznego. Nic z tych rzeczy! Krew Boga Bartosza Konopki to piękny wizualnie, ale filozoficznie płytki obraz początków chrześcijaństwa wśród Słowian.
Ekstrakt: 50%
[image: Krew Boga]
Pierwszy problem pojawia się już w momencie gatunkowej klasyfikacji filmu. Bo czy naprawdę jest to kino historyczne czy też jedynie wykorzystujące kostium historyczny (jak, nie przymierzając, wiele dzieł fantasy)? Sam autor, Bartosz Konopka (ceniony dokumentalista, autor nominowanego do Oscara Królika po berlińsku), zdaje się mylić tropy. Nie wskazuje bowiem ani konkretnego geograficznie miejsca ani roku, w jakich rozgrywają się przedstawione przez niego wydarzenia. Choć oczywiście nie można mieć wątpliwości, że jest to średniowiecze. Ale który wiek  ósmy, dziesiąty, może dwunasty? Z drugiej strony, jeżeli zależało mu na mocnym zakotwiczeniu fabuły w przeszłości, po co pokazał pogańskie plemię w sposób charakterystyczny dla opowieści spod znaku Indiany Jonesa, spotykającego w głębi dżungli dzikusów, którzy nie mają większego pojęcia o tym, jak wygląda świat wokół nich.
U Konopki w roli amerykańskiego archeologa-awanturnika mamy średniowiecznego rycerza-misjonarza Willibrorda (w tej roli od lat głośno manifestujący w mediach swój ateizm Krzysztof Pieczyński), który dotarłszy na zamieszkaną przez pogan wyspę, za punkt honoru stawia sobie za cel doprowadzenie do ich chrystianizacji. Ma to być w pewnym sensie podziękowanie dla Boga za ocalenie mu życia podczas niebezpiecznej morskiej podróży, w której stracił najwierniejszych towarzyszy. W dziele szerzenia wiary pomaga mu Jan, nazwany też przez twórców Bezimiennym (gra go Karol Bernacki)  młody mężczyzna, który widzi w dojrzałym i doświadczonym przez los Willibrordzie nie tylko mentora, ale wręcz rękę Boga. Gotów jest spełnić każde jego polecenie. Tak się przynajmniej wydaje. Dopiero skonfrontowany z wodzem Geowoldem (Jacek Koman), który gotowy jest poświęcić życie dla ratowania tożsamości swojego plemienia, Bezimienny zaczyna nabierać wątpliwości.
A wraz z nim pytania zadaje sobie również widz. Kto ma tutaj rację? Czy metody stosowane przez Willibrorda uświęcają  w tym przypadku nie tylko symbolicznie  cel? Czy nowa wiara na pewno stanowi wyzwolenie, czy też przyniesie żyjącym dotychczas z dala od chrześcijańskiego Boga Słowianom jedynie niewolę? To nadzwyczaj ważne kwestie, szkoda więc, że Konopka utopił je w banałach i nieprawdopodobieństwach, w nadekspresji i mrocznych pogańskich rytuałach rodem z okultystycznych horrorów. Jakby uznał, że podniesiona do drugiej czy trzeciej potęgi symbolika  obecna w dialogach, gestach, obrazach  stanie się atrakcyjnym zamiennikiem akcji. Że skutecznie odwróci uwagę widza od miałkości fabuły. Że przytłoczy go do tego stopnia, iż w momencie, gdy przestanie on rozumieć, o co tutaj tak naprawdę chodzi  winy zacznie szukać we własnych niedoskonałościach, nie zaś w błędach popełnionych przez reżysera i scenarzystów (poza Konopką byli to jeszcze od lat pracujący przy serialu Blondynka Przemysław Nowakowski oraz debiutująca w zupełnie dla niej nowej roli producentka Anna Wydra).
Krew Boga  na poły naturalistycznie, na poły baśniowo (nie ma w tym, wbrew pozorom, żadnej sprzeczności) sfilmowana przez Jacka Podgórskiego (jedynego członka ekipy realizatorskiej, do którego nie można mieć najmniejszych pretensji)  porównywana była przez innych krytyków do filmów Wernera Herzoga (Aguirre, gniew boży) bądź Nicolasa Windinga Refna (Valhalla: Mroczny wojownik), gdy tak naprawdę najbliżej jest jej do Na srebrnym globie (1977/1987) Andrzeja Żuławskiego. W wielu momentach można odnieść wrażenie, że Bartosz Konopka wręcz niewolniczo naśladował pełen ekspresji, często graniczący z histerią styl autora Trzeciej części nocy. A i fabularnie, o dziwo, Krew Boga nie lokuje się wcale tak daleko od ekranizacji pierwszej części Trylogii księżycowej (1903) Jerzego Żuławskiego. Ciekawym uzupełnieniem wydania DVD jest reportaż z planu, choć oczywiście nie może on wpłynąć na ocenę samego dzieła.




Tytuł: Krew Boga
Dystrybutor:  Kino Świat
Data premiery: 24 października 2019
Reżyseria: Bartosz Konopka
Zdjęcia: Jacek Podgórski
Scenariusz: Przemysław Nowakowski, Bartosz Konopka, Anna Wydra
Obsada: Krzysztof Pieczyński, Karol Bernacki, Wiktoria Gorodeckaja, Jacek Koman, Jan Bijvoet, Jeroen Perceval, Olivier de Sagazan, Dominik Bąk
Muzyka: Jerzy Rogiewicz
Rok produkcji: 2018
Kraj produkcji: Belgia, Polska
Czas trwania: 99 min
Gatunek: dramat, historyczny
EAN: 5906190326348
Zobacz w: Kulturowskazie
Ekstrakt: 50%
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  Może być tylko gorzej

  Sebastian Chosiński

  Nadine Labaki Kafarnaum
  

  
  To jeden z tych filmów, które ogląda się ze ściśniętymi zębami. Które sprawiają, że trudno potem zasnąć. Obraz bejruckich slumsów i ich znajdujących się na społecznym marginesie mieszkańców pokazany został przez libańską reżyserkę Nadine Labaki z chirurgiczną wręcz precyzją i naturalistyczną drobiazgowością. Po obejrzeniu Kafarnaum długo nie dojdziecie do siebie!
Ekstrakt: 90%
[image: Kafarnaum]
Przed rokiem w walce o Oscara w kategorii najlepszego filmu nieanglojęzycznego Kafarnaum podzielił los Zimnej wojny Pawła Pawlikowskiego  został pokonany przez Romę Alfonso Cuaróna. Czy słusznie  można dywagować, aczkolwiek wiadomo, że niczego to już nie zmieni. Gdyby istniała możliwość przyznania dwóch statuetek w tej samej kategorii  taki werdykt Amerykańskiej Akademii Filmowej byłby chyba najsprawiedliwszy. Nadine Labaki  libańska reżyserka, ale także scenarzystka i aktorka  odważnie wkroczyła na światowe salony debiutanckim melodramatycznym Karmelem (2007), a następnie ugruntowała swoją pozycję komediodramatem Dokąd teraz? (2011). I chociaż były to momentami filmy gorzkie, to jednak przebijała przez nie nadzieja. W Kafarnaum (tytuł można przetłumaczyć jako Chaos) jej nie ma  mimo egzotycznych barw i orientalnych zapachów, to film ponury i dołujący.
Labaki pokazała na ekranie to, co zapewne sama często widziała na ulicach biednych dzielnic Bejrutu, stolicy państwa mocno doświadczonego z powodu wewnętrznych konfliktów religijnych i politycznych, na które w istotny sposób wpływają również znacznie od Libanu silniejsi, skonfliktowani ze sobą sąsiedzi  Syria i Izrael. W filmie nie ma jednak polityki, od niej autorka stroni, aby nie utracić uniwersalnego przesłania, jakie niesie ze sobą historia dwunastoletniego, chociaż on sam nie jest pewien swego wieku, Zaina (w którego brawurowo wcielił się Syryjczyk Zain Al Rafeea). Z rodzicami i licznym rodzeństwem żyje w obskurnym, wynajętym mieszkaniu; nie chodzi do szkoły, bo musi pracować, by pomóc utrzymać rodzinę. Rzadkie chwile szczęścia dają mu godziny spędzane z młodszą o rok siostrą Sahar (Cedra Izzam). Gdy rodzice postanawiają wydać ją za mąż za znacznie starszego właściciela sklepu, Zair stara się za wszelką cenę do tego nie dopuścić.
Jego niezgoda na bezduszną i niemoralną decyzję rodziców prowadzi chłopca do otwartego buntu, który ma poważne i daleko idące konsekwencje. W boju z przeciwnościami losu wykuwa się jednak niezwykły bohater  w znaczeniu symbolicznym i dosłownym  człowiek, mimo bardzo młodego wieku, odpowiedzialny i coraz bardziej świadomy swych praw. Wbrew pozorom nie wiedzie to wcale do szczęśliwego zakończenia (a przynajmniej nie całkiem), które pobrzmiewałoby tutaj fałszywą nutą. Zain uświadamia sobie bezmiar swego nieszczęścia i niemożność zmiany sytuacji, w jakiej znalazł się nie ze swojej winy. Tocząc walkę o przetrwanie, w czasie której zmuszony jest do wzięcia na swoje barki opieki nad rocznym synem aresztowanej przez policję emigrantki z Etiopii Rahil (w tej roli Yordanos Shiferaw), przekracza kolejne granice. Zmuszony podejmować decyzje, z którymi nie poradziłoby sobie wielu dorosłych  dociera do ściany, której nie ma jak przebić ani jak obejść.
Sceny rozgrywające się w sądzie, kiedy dowiadujemy się, że Zain jest nie tylko ofiarą, ale i sprawcą czyjegoś nieszczęścia  na długo pozostają w pamięci. Labaki tak prowadzi narrację, by unikać jednoznacznych ocen. Choć nie ma co ukrywać, że świat dorosłych jawi się w Kafarnaum jako przedsionek Piekła. Dość powiedzieć, że jedyną wywodzącą się z niego postacią pozytywną jest zdziwaczały starzec, wcielający się w Człowieka-Karalucha (gra go Joseph Jimbazian), wątpliwą atrakcję parku rozrywki dla dzieci. Główne role w filmie grają naturszczycy  i bez wątpienia to jest jego siłą. Mający za sobą dramatyczne przeżycia w ojczyźnie Zain Al Rafeea nie wciela się w Zaina  on nim po prostu jest. Podobnie Yordanos Shiferaw, którą podobno w trakcie pracy nad filmem spotkało to samo, co ekranową Rahil. Owszem, można narzekać na powielanie przez Nadine Labaki schematów (podobny motyw pojawia się chociażby w nakręconej pięć lat wcześniej gwatemalskiej Złotej klatce), ale nie sposób obok jej dzieła przejść obojętnie.




Tytuł: Kafarnaum
Tytuł oryginalny: کفرناحوم‎ [Capharnaüm]
Dystrybutor:  Gutek Film
Data premiery: 22 lutego 2019
Reżyseria: Nadine Labaki
Zdjęcia: Christopher Aoun
Scenariusz: Nadine Labaki, Jihad Hojeily, Michelle Keserwany
Obsada: Zain Al Rafeea, Yordanos Shiferaw, Boluwatife Treasure Bankole, Kawsar Al Haddad, Fadi Yousef, Haita 'Cedra' Izzam, Alaa Chouchnieh, Nadine Labaki
Muzyka: Khaled Mouzannar
Rok produkcji: 2018
Kraj produkcji: Liban, USA
Czas trwania: 126 min
WWW: Polska strona
Gatunek: dramat
Zobacz w: Kulturowskazie
Ekstrakt: 90%
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  Do kraju tego, w którym zmarli nie mają spokoju

  Sebastian Chosiński

  Vinko Brešan Stan wyjątkowy
  

  
  Zwykło się mówić, że to polskim życiem politycznym od lat rządzą dwie trumny  Józefa Piłsudskiego i Romana Dmowskiego. Nie inaczej jest w Serbii i Chorwacji, które wciąż nie mogą (i nie chcą) wyzwolić się z cienia oskarżanych o zbrodnie wojenne prezydentów Slobodana Miloševicia i Franjo Tuđmana. O ich wpływie na życie współczesnych Serbów i Chorwatów opowiada tragikomedia Vinko Brešana Stan wyjątkowy.
Ekstrakt: 80%
[image: Stan wyjątkowy]
Taki film w naszym kraju powstać by nie mógł. Jego twórcy z miejsca naraziliby się na oskarżenia o szarganie narodowych świętości i uwłaczanie godności zmarłych przywódców. Prawdopodobnie długie lata musieliby tłumaczyć się przed sądami kolejnych instancji i niewiele przyniosłyby im wyjaśnienia o swobodzie artystycznego wyrazu. Wyobrażacie sobie bowiem surrealistyczną opowieść o współczesnej Polsce, w której motorem napędowym fabuły jest kradzież trumien Józefa Piłsudskiego i Romana Dmowskiego? Albo Lecha Kaczyńskiego? A właśnie od tego, choć nie dosłownie, zaczyna się to, co najważniejsze w dziele chorwackiego reżysera Vinko Brešana (Jak rozpoczęła się wojna na mojej wyspie, 1996; Duch marszałka Tito, 1999; Świadkowie, 2003). Film powstał przy współudziale kinematografii serbskiej i polskiej, dzięki czemu w jednej z ważniejszych ról  obecnego prezydenta Chorwacji  oglądać możemy, jak zawsze świetnego, Daniela Olbrychskiego.
Scenarzysta Mate Matišić, współpracujący z Brešanem od dekady, postarał się, aby fabuła była nieoczywista i zaskakująca. Stąd nadzwyczaj surrealistyczny początek, w którym poznajemy głównych bohaterów dramatu: owładniętego myślami samobójczymi bohatera wojny domowej na Bałkanach generała Miticia (w tej roli doskonały Nikša Butijer) oraz szarpanego wyrzutami sumienia ministra spraw wewnętrznych Kelavę (w którego wcielił się kostyczny Krešimir Mikić). Podejmowane przez nich decyzje mogą wydawać się nieracjonalne, znamionujące psychiczną niestabilność, a może nawet zaawansowaną chorobę. Dopiero z czasem, gdy w retrospekcjach poznajemy przyczyny ich postępowania, kiedy autorzy krok po kroku odsłaniają przed nami wydarzenia, jakie poprzedziły ich niecodzienne postępki, wszystko zaczyna układać się w wyrazisty obraz. Wtedy też surrealizm ustępuje miejsca realizmowi. Niestety, wcale nie magicznemu
Właściwa akcja rozpoczyna się ostatniego dnia roku. Gdy niemal wszyscy szykują się do hucznej zabawy sylwestrowej, dwie grupy starszych już wiekiem Chorwatów i Serbów kradną trumny swoich byłych przywódców  prezydentów Franjo Tuđmana i Slobodana Miloševicia. Towarzyszy temu wiele zabawnych sytuacji, aczkolwiek tło zdarzeń wcale do wesołych nie należy. Przez długi czas widz zdany jest jedynie na domysły, czemu to ma służyć  czy chodzi o próbę wyłudzenia pieniędzy od władz państwowych, czy też jest kierowane nienawiścią i chęcią odwetu na nieżyjących już, ale niegdyś niemal wszechwładnych w swych krajach politykach? Ten desperacki krok uruchamia efekt domina, którego ofiarami padają wspomniani już wcześniej generał Mitić i minister Kelava. Zaistniała sytuacja zmusza ich bowiem do dokonania rachunku win (w przypadku wojskowego) i uderzenia się w pierś z powodu niedopełnienia obowiązków służbowych i moralnych (w przypadku polityka).
Brešan nakręcił komedię, którą ogląda się przez łzy. Ten śmiech jest niewymuszony  vide scena rozmowy generała Miticia z prezydentem Tuđmanem  ale dopiero gdy już wszystko zostaje ułożone na swoim miejscu i przed naszymi oczyma pojawia się właściwy kontekst sytuacji, zdajemy sobie sprawę, jak bardzo nie na miejscu. Stan wyjątkowy to opowieść o traumie, o niezabliźnionych ranach, o bólu, który nie maleje, chociaż od krwawej wojny domowej minęły już ponad dwie dekady. Oryginalny tytuł obrazu (zmieniony, niestety, przez polskiego dystrybutora)  Co to za kraj!  dużo bardziej pasuje do fabuły, trafniej też oddaje jej sens i przesłanie. Jest w nim i gorycz, i zdziwienie, i niezgoda, które przestają dziwić, kiedy docieramy do finału opowieści. Nastrojowi dzieła świetnie przysłużyła się, oparta na monotonnych i zarazem podniosłych partiach fortepianu (z towarzyszeniem orkiestry), muzyka polskiego kompozytora Macieja Zielińskiego (Fotograf, Sługi Boże). Pełni tu ona równie istotną rolę, co pierwszoplanowa kreacja głównego sprawcy całego zamieszania  Karla Kelavy (którego gra, znany z Undegroundu, Lazar Ristovski).




Tytuł: Stan wyjątkowy
Tytuł oryginalny: Koja je ovo država!
Dystrybutor:  TVP
Data premiery: 8 listopada 2019
Reżyseria: Vinko Brešan
Zdjęcia: Branko Linta
Scenariusz: Mate Matišić
Obsada: Krešimir Mikić, Lazar Ristovski, Nikša Butijer, Sebastian Cavazza, Daniel Olbrychski, Dražen Kühn, Zdenko Jelčić, Mate Gulin
Muzyka: Maciej Zieliński
Rok produkcji: 2019
Kraj produkcji: Chorwacja, Polska, Serbia
Czas trwania: 118 min
Gatunek: komedia
Zobacz w: Kulturowskazie
Ekstrakt: 80%
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  Komiksy


  Plansze


  Snowpiercer. Przez wieczny śnieg

  

  
  

  
  Prezentujemy okładkę limitowaną oraz plansze z komiksu Snowpiercer. Przez wieczny śnieg. Album ukaże się nakładem wydawnictwa Kurc.
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  Cartland

  

  
  

  
  Prezentujemy plansze z komiksu Cartland. Album ukaże się nakładem wydawnictwa Elemental.
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  Mroczna otchłań #1

  

  
  

  
  Prezentujemy plansze z komiksu Mroczna otchłań. Album ukaże się nakładem wydawnictwa Egmont.
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  Bruno Brazil #1 - przykładowe plansze

  

  
  

  
  Prezentujemy plansze z komiksu Bruno Brazil. Album ukaże się nakładem wydawnictwa Ongrys.
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  Recenzje


  Zmierzch rewolucji

  Marcin Knyszyński

  Klaus Janson, Frank Miller, Bill Sienkiewicz Daredevil. Frank Miller #3
  

  
  Scenariusze i rysunki Franka Millera wywindowały Daredevila, niewidomego marvelowskiego bohatera, na szczyt popularności. Wiosną 1983 roku, po zakończeniu swego udziału serii, Frank Miller mógł przebierać w ofertach  komiks o Diable z Hells Kitchen okazał się trampoliną do sukcesu także dla niego. W trzecim tomie Daredevila od Egmontu zapoznamy się z finałem millerowskiego runu i kilkoma kolejnymi projektami autora.
Ekstrakt: 80%
[image: Daredevil. Frank Miller #3]
Drugi tom skończył się na dziewięć numerów przed końcem ery Millera. Autor zdecydował się wówczas na bardzo niecodzienny i ryzykowny krok  zabił Elektrę. Nalegał na to bardzo mocno i tłumaczył niezadowolonym włodarzom Marvela, że tak naprawdę planował to już na samym początku, gdy tylko wymyślił postać dzielnej wojowniczki. Elektrę zabija Bullseye, który płaci za to niemal najwyższą cenę  ląduje w szpitalu z połamanym kręgosłupem i paraliżem. Tymczasem Kingpin cały czas rozwija przestępcze imperium, rozpaczliwie próbując uleczyć swą żonę Vanessę, która wpadła w katatonię podczas niefortunnego pobytu w kanałach Nowego Jorku. Gdzieś z oddali dobiega nas gniewny pomruk Zakonu Dłoni, zapowiadający, że jego członkowie nie powiedzieli jeszcze ostatniego słowa. Oszalały z bólu Daredevil próbuje odnaleźć się w świecie po Elektrze i nadal prowadzi podwójne superbohaterskie życie.
Ostatnie dziewięć odcinków runu Millera to wprowadzenie do serii nieco bardziej żartobliwego tonu. Trochę większą rolę do zagrania dostaje partner Matta Murdocka, czyli Foggy Nelson; trochę częściej pojawia się też Turk  zabawny, podrzędny bandzior, który próbuje zostać superprzestępcą; na ulicach Nowego Jorku pojawia się nowy, zabójczy narkotyk, zwany anielskim pyłem; swoje porządki próbuje zaprowadzać Punisher; dowiadujemy się nieco więcej o malwersacjach w firmie narzeczonej Matta i oczywiście powraca Dłoń oraz Natasza Romanova, czyli Czarna Wdowa. Ostatni odcinek jest szczególny  to swego rodzaju podsumowanie całej metamorfozy, którą przeszedł Daredevil za sprawą Franka Millera. Główny bohater jest tu bardzo niejednoznacznym moralnie brutalem, bezwzględnym kolesiem zawiedzionym całą swą superbohaterską karierą. Jest to wspaniała kropka nad i, porewolucyjna definicja nowego Daredevila i zmiana założeń serii. Miller wyegzorcyzmował umęczoną duszę Matta Murdocka i przygotował grunt dla swoich następców. Lepiej pożegnać się nie mógł  choć w sumie tylko na jakiś czas.
W trzecim tomie znajdziemy też kilka innych historii. Pojedyncze odcinki z magazynu What if, w którym tajemniczy byt, zwany Watcherem, zaprasza na alternatywne wersje przygód marvelowskich bohaterów, są co najwyżej średnie. Takie łupu-cupu, trochę bez ładu, składu i emocji. Dowiadujemy się jak wyglądałaby kariera Daredevila w S.H.I.E.L.D. lub co by było, gdyby Bullseye jednak nie zabił Elektry. Te mało atrakcyjne i dość nudne opowieści szybko jednak wylatują z pamięci, gdy przechodzimy do Miłości i wojny. A to jest najlepszy i najważniejszy składnik trzeciego tomu. Kingpin, w poszukiwaniu ratunku dla Vanessy, posuwa się w końcu do radykalnych kroków. Porywa żonę pewnego naukowca, który, aby ją ocalić, musi wyleczyć żonę nowojorskiego króla zbrodni. Niesamowita historia obłędnie zilustrowana przez samego Billa Sienkiewicza. Majstersztyk i gwóźdź programu. Nie przebija jej nawet zamykająca tom Elektra wskrzeszona  komiks wydany już w Polsce przed laty przez Mucha Comics, zatytułowany wówczas Elektra żyje!. Tu z kolei mamy do czynienia już z Millerem dojrzałym, z czasów Hard Boiled i początków Sin City. Fantasmagoryczna narracja, charakterystyczna kreska i kolory Lynn Varley czynią tę historię kolejnym istotnym punktem całego albumu. Choć trzeba przyznać, że mocniejszy jest tu zdecydowanie rysunek Millera niż jego scenariusz, sprawiający wrażenie nieco pretekstowego i co tu dużo mówić  lekko bełkotliwego.
Frank Miller zrobił ze Śmiałkiem dokładnie to, co zaplanował już na samym początku. Niewidomy superbohater fascynował go od zawsze  jego niedoskonałość była właśnie tym, co czyniło Daredevila wyjątkowym. Ilu superbohaterów znanych jest z tego, że czegoś NIE MOGĄ lub NIE MAJĄ? Superman może to, Batman ma to  a nasz Diabeł czegoś NIE może i czegoś NIE ma. Jest bohaterem niedoskonałym, bardzo ludzkim, ulegającym swym słabościom i emocjom. Rosyjska ruletka z ostatniego odcinka, którą w kontekście runu Millera przytaczają prawie wszyscy znawcy tematu, jest finalnym efektem metamorfozy bohatera  wynikiem komiksowej rewolucji. Przekształceniom ulegli też jego przeciwnicy  głównie Wilson Fisk, czyli Kingpin, król nowojorskiej przestępczości. To on tak naprawdę jest głównym bohaterem (w sumie jednym z dwóch  a drugim wcale nie jest Daredevil) genialnej Miłości i wojny. Nowe spojrzenie na Ważniaka to nie tylko zaakcentowanie jego psychicznej słabości i wrażliwości, ale i sposób jego przedstawienia przez Billa Sienkiewicza. Trudno zresztą cokolwiek napisać o grafikach tego artysty, poza tym, że trzeba je koniecznie zobaczyć. Najważniejszym osiągnięciem duetu Miller/Sienkiewicz jest oczywiście Elektra Assassin, nad którą zaczęli pracować zaraz po Miłości i wojnie  tu mamy przedsmak tego co zaserwowali potem.
Frank Miller porzucił na jakiś czas Daredevila zaraz po odcinku sto dziewięćdziesiątym pierwszym i zaczął prace nad zupełnie nowym, całkowicie autorskim projektem  Roninem. Dał tam upust swojej fascynacji orientem, sztukami walki, Japonią  wszystkiemu co stało u podstaw kreacji Elektry. Ale wracał potem do Daredevila regularnie, co widzimy w omawianym właśnie, trzecim albumie zbiorczym. Za kilka miesięcy otrzymamy ostatni, czwarty tom kolekcji, który zbierze całą brakującą resztę komiksów Millera o Diable z Hells Kitchen. Fani komiksów niezapomnianego wydawnictwa TM-Semic już się uśmiechają  dobrze wiedzą o co chodzi.




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
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  Strach z przeszłości

  Sebastian Chosiński

  Ed Brubaker, Steve Epting, Michael Lark, John Paul Leon, Mike Perkins Kapitan Ameryka #1: Zimowy Żołnierz
  

  
  Zimowy Żołnierz pojawił się już na polskim rynku przed paru laty w ramach Wielkiej Kolekcji Komiksów Marvela, ale  jak to często bywa w podobnych wyborach  nie doczekał się kontynuacji. Na szczęście w ubiegłym roku rękawicę podjął Egmont i postanowił doprowadzić do końca tworzoną przez Eda Brubakera serię o Kapitanie Ameryka.
Ekstrakt: 70%
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Na początek warto podkreślić, że komiks o Zimowym Żołnierzu, chociaż zainspirował twórców nakręconego w 2014 roku filmu, to tak naprawdę niewiele ma z nim wspólnego. A w rzeczywistości  poza kilkoma pojawiającymi się w obu mediach postaciami  nic. To oczywiście nie jest żaden zarzut, a jedynie podkreślenie faktu. Twórcą postaci Zimowego Żołnierza, a w zasadzie  w tej chwili już nie trzeba tego ukrywać  nowej inkarnacji Buckyego Barnesa (starego przyjaciela Stevea Rogersa), jest amerykański scenarzysta Ed Brubaker (rocznik 1966). Ma on na koncie współpracę ze wszystkimi komiksowymi gigantami  począwszy od DC, poprzez Marvela, a skończywszy na Vertigo, Image oraz Dark Horse. Polscy czytelnicy kojarzyć mogą go przede wszystkim z takich dzieł, jak Gotham Central (2002-2006), Człowiek, który się śmieje (2005) czy Fatale (2012-2014).
W styczniu 2005 roku to właśnie Brubaker wystartował jako główny scenarzysta nowej serii komiksów z Kapitanem Ameryką (określonej jako Vol. 5) i pracował nad nią aż do lipca 2009 roku. W tym czasie ukazało się pięćdziesiąt zeszytów, które po latach zebrano  gwoli ścisłości to jednak nie wszystkie (z kilku ostatnich zrezygnowano)  w trzech tomach tak zwanej Ultimate Collection. Od ubiegłego roku publikuje ją w Polsce Egmont. Kolejno ukazały się następujące zbiory: Zimowy Żołnierz, Czerwony łajdak oraz Śmierć Kapitana Ameryki. Wcześniejsze wydanie Zimowego Żołnierza  w ramach Wielkiej Kolekcji Komiksów Marvela  oparte było zresztą na tej samej edycji amerykańskiej z 2010 roku, ale zostało podzielone na dwie części. Tym razem dostajemy całość w jednym opasłym woluminie.
I chociaż w komiksie Brubakera pojawia się całkiem nowy bohater, to jednak scenarzysta zrobił wiele, aby najmocniej, jak tylko to możliwe, zakotwiczyć go w kapitańskiej przeszłości. Dzisiaj jesteśmy już z nim oswojeni, lecz piętnaście lat temu jego narodziny mogły być dla czytelników sporym zaskoczeniem. Dlatego też Brubaker wprowadza go na arenę stopniowo, wysyłając pewne sygnały, czego możemy się spodziewać. Tyle że właściwie można je odczytać dopiero po wyjaśnieniu całej zagadki. Na tom pierwszy składają się dwie dłuższe historie: Spoza czasu (licząca sześć rozdziałów) oraz tytułowy Zimowy Żołnierz (także rozpisany na sześć zeszytów), pomiędzy nimi pojawia się natomiast interludium w postaci opowieści zatytułowanej Samotna śmierć Jacka Monroe. To w zasadzie off-topic, ale nawiązujący do głównego nurtu narracji, więc nie ma się co dziwić, że znalazło się tutaj dla niego miejsce.
Początek historii jest więcej niż obiecujący. Trwa era Jelcyna; gdzieś na pograniczu Rosji z Kazachstanem były generał KGB Aleksandr Łukin dobija targu z Red Skullem (czyli Czerwoną Czaszką). Rozmowy przerywa im pojawienie się Czerwonego Strażnika, zabójcy działającego na zlecenie prezydenta Rosji, który ma wykonać wyrok na uznawanym za zdrajcę państwa Łukinie. To się jednak nie udaje, wysłannik Kremla kończy tak samo, jak wszyscy jego poprzednicy  z kulą w głowie. Ekskagiebista postanowił bowiem po upadku Związku Radzieckiego uwłaszczyć się; teraz marzy o wielkiej władzy jedynie dla siebie, nie dla żadnego sekretarza generalnego, prezydenta czy cara. Pomóc mają mu w tym zabawki odziedziczone po jego mentorze, generale Wasiliju Karpowie, który karierę zaczynał jeszcze w czasach Stalina jako oficer NKWD. To dzięki niemu Łukin znajduje się w posiadaniu broni, której pożąda Red Skull. Problem w tym, że Rosjanin nie zamierza pozbywać się jej. Chyba że w zamian za Kosmiczną Kostkę (uznajmy, że to pierwowzór filmowego Tesseraktu). Ale tę Johann Schmidt, dawny wyznawca Hitlera, musi dopiero zdobyć.
Mija kilka lat. Przenosimy się do Stanów Zjednoczonych. Red Skull jest w posiadaniu Kosmicznej Kostki, ale nie zamierza już przekazywać jej Łukinowi, lecz pragnie wykorzystać do własnych celów, niszcząc Paryż, Londyn i Nowy Jork. W tym celu sprzymierza się z grupą ekstremistów, która działa na jego zlecenie. Nie docenia jednak Rosjanina i płaci za to bardzo wysoką cenę. Ekskagiebista wysyła przeciwko byłemu naziście (choć chyba nie tylko byłemu, od czasu drugiej wojny światowej poglądy Czerwonej Czaszki jakoś szczególnie nie ewoluowały) swoją supertajną broń. W tym samym czasie Stevea Rogersa nękają koszmary, w których powraca postać Buckyego Barnesa  najbliższego współpracownika, a potem przyjaciela, którego tragiczny koniec wciąż obciąża sumienie Kapitana Ameryki. Brubaker jasno daje do zrozumienia, że te dwa fakty  objawienie się Kosmicznej Kostki i niespokojne sny superbohatera  mają ze sobą bezpośredni związek. Bliższy niż komukolwiek mogłoby się to wydawać.
Spoza czasu to typowy superbohaterski komiks sensacyjny, którego fabuła obmyślona została z polotem, a akcja gna na złamanie karku. Co intrygujące, najciekawsze wydają się jednak wcale nie sekwencje współczesne (tu nic szczególnie zaskakującego nas nie spotyka), lecz retrospekcje, w których  zwłaszcza w rozdziale piątym  scenarzysta cofa się do jesieni 1942 roku. Kapitan Ameryka i grupa Invaders (można ich chyba uznać za poprzedników Avengersów?) pomagają żołnierzom Armii Czerwonej w przygotowaniach do odparcia wojsk hitlerowskich i ich sojuszników spod Stalingradu. Jankescy superbohaterowie walczą przeciwko nazistom ręka w rękę z enkawudzistami pułkownika (potem awansuje na generała) Karpowa; wspólnymi siłami zmuszają do odwrotu Master Mana, niemieckiego superżołnierza, u boku którego pojawia się Czerwona Czaszka. Dla dalszego przebiegu zdarzeń najistotniejsze jest jednak to, jak przebiega operacja i kogo Karpow spotyka na pogorzelisku.
Druga z opowieści, czyli tytułowy Zimowy Żołnierz, skupia się głównie na tej postaci, nie tracąc oczywiście z oczu także Kapitana Ameryki. Dzięki kolejnym retrospekcjom poznajemy przeszłość złoczyńcy i dowiadujemy się, w jaki sposób stał się on złowrogą legendą zimnej wojny  najsłynniejszym zabójcą na usługach Sowietów, gotowym bez mrugnięcia okiem wykonać każdy, najbardziej nawet morderczy rozkaz wydany przez swoich mocodawców. Steve Rogers nie ma już wątpliwości co do tego, kim jest, a raczej kim był w przeszłości Zimowy Żołnierz. Dlatego staje okoniem wobec poleceń wydanych przez Nicka Furyego, dyrektora T.A.R.C.Z.Y. (trochę czasu potrzeba na przyzwyczajenie się, że poza opaską na oku nie przypomina on w niczym Samuela L. Jacksona), których wykonanie stara się zresztą wymusić na nim agentka Sharon Carter. Wszystko to prowadzi do dramatycznego finału, w którym na drugi plan schodzi nawet to, co dzieje się z Kosmiczną Kostką. Inna sprawa, że  o czym dowiadujemy się w finale  jej moc sprawiła jeszcze jedną sporą niespodziankę.
Ed Brubaker odpowiadał za wszystkie scenariusze Vol. 5, ale pracowali nad nimi różni rysownicy. W tomie pierwszym znalazły się prace pięciu. Podstawowym był Steve Epting, którego wspomagali Brytyjczyk Mike Perkins (jedynie w Zimowym Żołnierzu) oraz  znany z serii Lazarus  Michael Lark. Ten ostatni odpowiedzialny był za wszystkie retrospekcje, które zresztą wypadają w całym komiksie wizualnie najatrakcyjniej. Z kolei Samotną śmierć Jacka Monroe zilustrowali John Paul Leon i Tom Palmer (senior). Graficznie nie jest to może mistrzostwo świata, ale na pewno górna półka. Jedyne co lekko irytuje, co plastikowa cera agentki Carter (zwłaszcza w Spoza czasu), która sprawia, że naprawdę trudno dostrzec w niej bitnego żołnierza T.A.R.C.Z.Y. Świetnie prezentuje się natomiast Zimowy Żołnierz. Jest odpowiednio mroczny i niepokojący. Jako dodatek do właściwej części komiksu umieszczono dwa projekty tej postaci autorstwa Eptinga  i trzeba przyznać, że wybrany został ten właściwszy.
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  Ludzie są stworzeni z marzeń

  Paweł Ciołkiewicz

  Stéphane Fert Skóra z tysiąca bestii
  

  
  Skóra z tysiąca bestii to pomysłowa reinterpetacja baśni braci Grimm. Znajdziemy tu ciekawą grę z klasycznymi schematami narracyjnymi opartą na łamaniu stereotypów. Stéphane Fert podejmuje między innymi próbę przewartościowania sposobu ukazywania ról przydzielanych w tych opowieściach kobietom i mężczyznom.
Ekstrakt: 90%
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Wszystko rozpoczyna się jak zawsze  młody książę poszukuje pięknej księżniczki. Chodzi o dziewczynę, którą już kiedyś spotkał, ale niestety musieli się rozstać. Zanim to nastąpiło, obiecali sobie jednak ponowne spotkanie. Jak to jednak w życiu  to znaczy w baśni  bywa, wszystko się pokomplikowało. Teraz chłopak musi uciekać przed goniącymi go potworami. Na dodatek traci oko. Na szczęście trafia do niepokojąco przypominającej wiedźmę wróżki, która opowiada mu historię księżniczki. Jak się okazuje dziewczyna o wdzięcznym imieniu Jeżynka, nie miała łatwego życia. Po śmierci matki, ojciec wygnał ją z zamku. By jednak dochować obietnicy złożonej umierającej żonie, zaczarował tysiąc zwierząt, by strzegły w lesie bezpieczeństwa Jeżynki. To nie porzucenie przez ojca było jednak dla dziewczyny najgorsze. Po latach bowiem król postanowił znów się ożenić, a gdy doradcy przez pomyłkę pokazali mu obraz jego dorosłej córki, uznał, że jest ona idealną kandydatką na żonę. Wszystko zatem wskazywało na to, że traumę związaną z porzuceniem zastąpi trauma wynikająca z ojcowskich zalotów.
Co z tego wynikło? Stéphane Fert bazując na baśni Wieloskórka braci Grimm snuje swoją opowieść w zaskakujący sposób. Znajdziemy tu mrok i okrucieństwo, jakiego pełne są utwory braci Grimm, ale w nieco innej, dopasowanej do współczesności formie. Pojawiają się doskonale znane motywy, ale ukazane zostają w zaskakujący sposób. Czytając komiks łatwo zorientować się, że nie tylko o odtworzenie motywów baśniowych chodzi, ale także  a może przede wszystkim  o pokazanie zawartych w nich stereotypów, uproszczeń oraz schematów myślowych. Piękna, bierna i bezwolna królewna, waleczny, prawy i dzielny książę, zawistny król, dobra wróżka, zła czarownica  doskonale to znamy. W komiksie te role pojawiają się jednak w nowej, znacznie bardziej złożonej i wielowymiarowej wersji. Zmagania ze złem, walka o rękę księżniczki również zostały ukazane w nietypowy sposób. Stéphane Fert śmiało poczyna sobie z klasycznymi motywami, dostosowując je do współczesnej wrażliwości. W końcu dziś inne rzeczy budzą strach i przerażenie.
Również w warstwie graficznej komiks odbiega od standardowych bajkowych rozwiązań. Autor tworzy swoje plansze w technice malarskiej  nie znajdziemy tu zatem klasycznej kreski wypełnionej pastelowymi, jasnymi kolorami. Wszystko rozgrywa się w mroku. Dominują ciemne barwy  mnóstwo tu głębokich błękitów, granatów, szarości oraz czerni. Postacie przedstawione są w sposób daleki od ukształtowanych przez współczesne media oczekiwań. W kadrach nie ma głębi. Fert stawia raczej na statyczne kadrowanie, a tło zazwyczaj upraszcza i przedstawia w bardzo płaski sposób. Nie brakuje tu również zabawy z kadrami, które czasami układają się w zaskakujący sposób. Ta impresyjna oprawa wizualna ma w sobie jakiś nieuchwytny czar i urok sprawiający, że trudno się z tego magicznego świata wydostać.
Już po tym jak Skóra z tysiąca bestii ukazała się na polskim rynku, zdobyła nagrodę Prix Imaginales de la Bande Dessinée w Epinal. Na marginesie odnotujmy, że rok wcześniej nagrodzono trzeci tom serii Shi, w której również kobiety odgrywają kluczową rolę i przedstawione zostały w daleki od krzywdzących stereotypów sposób. Bez wątpienia podejście autora do klasycznych baśni zasługuje na uwagę. Swoboda z jaką wplata do klasycznej narracji liczne odniesienia do współczesności oraz subtelność i wyczucie z jakim analizuje baśniowe stereotypy, sprawiają, że komiks zyskuje dużą siłę oddziaływania. Nie znajdziemy tu żarliwego manifestu, ani radykalnej krytyki. Zamiast tego Stéphane Fert koncentruje się na ukazaniu, jak ważne w naszym życiu są opowieści. Opowieści, które zawsze noszą na sobie piętno swoich czasów i jako takie podlegają nieustannej ewolucji. Są opowiadane wciąż na nowo, a za każdym razem brzmią inaczej. Ich przesłanie zależy bowiem nie tylko od tego, kto opowiada, ale także od tego, kto słucha. W końcu wszyscy jesteśmy stworzeni z marzeń. Marzeń ukrytych w fascynujących nas baśniach.
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  Wojenny chaos

  Tomasz Nowak

  Gabriela Becla, Zbigniew Tomecki Monte Cassino #2 (wyd.II)
  

  
  Wojna to chaos. Wbrew pierwotnym planom zacisznych sztabów i późniejszym dociekaniom różnych badaczy, mądrzących się nad przeszłymi zdarzeniami zza eleganckich biurek, gorejąca walka pozbawia jakiegokolwiek ładu tak samo pole bitwy i rozsiane po nim oddziały, jak i ludzką duszę. Bardzo trudno to uchwycić.
[image: Monte Cassino #2 (wyd.II)]
Kto zmierzył się z pierwszym tomem komiksowej epopei autorstwa Zbigniewa Tomeckiego i Gabrieli Becli, wie czego się spodziewać. Rozwija się wątek współpracy Wańkowicza z jego opiekunem Grebowskim. Iskrzenie pomiędzy nimi ewoluuje w stronę mniej wrogiej ambiwalencji, nawet wzajemnej przychylności. W ten nurt niejako wpisują się coraz głębiej wewnętrzne dylematy asystującego porucznika. Również coraz silniej akcentowany jest element interesów aliantów i roli Polaków w ich geopolitycznych roszadach. Jednak to tylko część komiksu, a tylko te dwie postaci są tu naprawdę wyraziste. Reszta tonie w masie. Masie zdarzeń Ponownie.
Dominują bowiem znów wspomnienia z pola bitwy. I podobnie jak wcześniej mieszają się tu miejsca, numery i nazwy jednostek, masy nazwisk. A wszystko to nieobudowane żadną systematyką, mapami, czymkolwiek, co pozwoliłoby nabrać pełniejszego, szerszego obrazu zdarzeń.
Dalej tkwimy w pierwszym natarciu 2. Korpusu na masyw Monte Cassino. Rzucony do walki drugi rzut oddziałów 5. Kresowej Dywizji Piechoty natrafia na kompletny chaos. Nie ma rozpoznania, nie ma łączności, nikt nie wie, gdzie są atakujące wcześniej oddziały. Do tego na pozycje zajęte przez Polaków nieustannie spada stalowy deszcz niemieckiej nawały artyleryjskiej. Wśród zaległych i przyszpilonych do ziemi żołnierzy trwa rzeź. Wsparcie wydaje się mrzonką, niektórzy psychicznie nie wytrzymują naporu rzeczywistości
To obraz daleki od prostego bohaterstwa. Fruwające fragmenty ciał, strach, krzyki, wiele mało parlamentarnych słów znamionują raczej wszechogarniający chaos, który pojawia się zaraz po przekroczeniu niewidzialnej granicy pola bezpośredniej walki. Jedyna przejrzysta myśl jak wyłania się z niego dotyczy sensu tego wszystkiego. Pogłębia ją wplatana co pewien czas perspektywa niemiecka. Bój stanowiący orgię nienawiści, a potem pustka i refleksja, czy było to potrzebne, konieczne?
Jedyne co wyraźnie przebija ze scen walk to ogólnie panujące szaleństwo, które udziela się niektórym w sposób bezpośredni. Jeszcze więcej tu epatowania przemocą brutalnością, masakrą, trupami
Rysunki i perspektywa tak bliska, że gubi szersze konteksty, jeśli miały oddać chaos to się udało. Niestety dla czytelnika pragnącego poznania, to raczej przeszkoda niż zachęta. Obrazy kolejnych fragmentów bitewnych wyglądają podobnie. Zbyt podobnie do siebie. Becla rozumie, na czym polega język komiksu. Nie potrafi jednak wydobyć z niego wszystkiego na takim poziomie, jakim by chciała, na jaki ma ambicje się wspiąć.
Ukazane przez nią pole bitwy istotnie gdzieniegdzie jawi się makabrycznie. Kiedy indziej jednak, szczególnie gdy rysowniczkę nieco ponosi i gdzieś giną proporcje czy perspektywa, niebezpiecznie zaczynają ciążyć w stronę karykatury. Na tym tle zdumiewającą groteskowość przejawiają dialogi, z których, by chronić ucho zbyt wrażliwego czytelnika uleciały wszystkie kurwy i skurwysyny.
Wszystko to ujawnia, a może już nawet wręcz potwierdza zamysł autorów, Wcale nie chodzi im konkretne tu i teraz, a ogólną zasadę prowadzenia wojen i bitew. Ich celem jest prosta negacja. Wówczas fakt, że poszczególne wątki, sceny, pozbawione cech szczególnych postaci mieszają się, plączą ze sobą, traci na znaczeniu. Akcenty takie jak scena ratowania młodego Polaka przez Niemca tylko jeszcze mocniej wzmacniają poczucie surrealizmu, ale raczej pogłębiają dezaprobatę niż zrozumienie dla niezwykłych zdarzeń zachodzących w boju.
Autorzy "Monte Cassino" obrali własna drogę twórczą, Postawili sobie jednak zadanie, które, niezależnie już od rzeczywistych intencji, zwyczajnie ich przerosło.
Pójście tropem Wańkowicza  próba szczegółowego wyjaśnienia wszystkiego tutaj zupełnie się nie sprawdziła. Wystarczył już zupełnie dołączony wstęp, gęsty od informacji mogących przy odpowiedniej obudowie (mapy?) stanowić tło i to zupełnie by wystarczyło.
Droga Besli i Tomeckiego nie wiedzie wszak do zdobycia jakiegokolwiek szczytu. Prowadzi w mrok niejasnych miazmatów, intencji przykrytych formą w założeniu zmierzająca do doskonałości, faktycznie jednak od niej odbiegającej. Czy taki sam pozostaje rozdźwięk miedzy prawdą a komiksową rzeczywistością? Wiele na to wskazuje.
Jakże świetnie w to założenie wpisuje się finał tomu drugiego  którym jest  dla znających co nieco historie to żaden spojler  załamanie pierwszego natarcia w kierunku wzgórz okalających wzgórze klasztorne. Jego podsumowanie wyraźnie wskazuje, jak bezsensowne są próby dalszego ich zdobywania. Doprawdy? Ciekawe czy z podobnym wnioskiem zgodziliby się historycy opatrujący swymi nazwiskami aspekt merytoryczny komiksu, czyli prof. Wawer i prof. Zdanowicz. Niestety, tego drugiego już nie zapytamy. Pierwszy, może warto. żeby zabrał głos? Co powiedzieliby na to też weterani spod Monte Cassino? Bo co i jak powiedziałby Wańkowicz, nietrudno się domyśleć.
Ta edycja tomu drugiego "Monte Cassino" to również wydanie poprawione względem pierwszego, starszego o pięć lat. Zostało ono ponoć także rozszerzone, choć liczba stron, w odróżnieniu od reedycji części pierwszej, tym razem się nie zmieniła.
O ile w tekście uwiera dosłowność i nadmiar detali, o tyle w ilustracjach problem stanowi szczególnie obsesyjna wręcz próba utrzymania konwencji w pełni realistycznej. Ta niestety podbija znacząco oczekiwania zgłaszane wobec jakości grafik. Tymczasem Becla miewa z tym problem  z perspektywą, z proporcjami, z twarzami. Może nie en masse, ale diabeł jak zwykle tkwi w szczegółach. Nawet próby różnicowania klimatu opowieści przez zmiany stylu grafik wobec przyjętej czarno-białej konwencji całości, wypadają blado
Dynamiczna konstrukcja plansz wpisuje się w ducha opowieści  prostsza i przejrzystsza w chwilach spokoju, nabiera ostrości w scenach batalistycznych. Nie zawsze wszak to wyszło i sprawdza się, jeśli chodzi o kolejność lektury. Podobnie sprawa ma się w kwestii dymków. Na plus natomiast warto policzyć autorom bogaty wybór onomatopei wychodzący zdecydowanie poza wyświechtany kanon.
O ile pierwszy tom tej komiksowej epopei rzucał czytelnika na głęboką wodę, drugi stanowi głębię bez dna. Most rozwieszony na drżących przęsłach doświadczeń przy zbieraniu dalszych informacji z Wańkowiczem i osobistych traum Grebeckiego usiany jest ponownie wieloma minami. Przez gąszcz zdarzeń osób i miejsc bliżej mu do labiryntu, w którym przejrzystego obrazu obaj badacze wcale nie pomagają się odnaleźć.
 Plusy:
	pogłębiona refleksja narratora, stanowiąca komentarz opisywanych zdarzeń, a jednocześnie momenty wytchnienia między nawałami szczegółów
	bogaty obraz bitwy


Minusy
	ponownie brak podkładu dla opisywanych zdarzeń w postaci krótkich choćby wyjaśnień, a przede wszystkim map sytuacyjnych
	 brak chęci wytłumaczenia niezorientowanemu czytelnikowi złożonych kwestii taktycznych, które niczym wielka fala narastają, by w końcu zwalić się mu na głowę
	rozdźwięk pomiędzy chęcią opisania dokładnie wszystkiego, a próbą ukazania zdarzeń w szerokich planach, które w masie zlewają się w jedno






Tytuł: Monte Cassino #2 (wyd.II)
Scenariusz: Zbigniew Tomecki
Data wydania: wrzesień 2016
Rysunki: Gabriela Becla
Wydawca:  Stowarzyszenie Pokolenie
Cykl: Monte Cassino
ISBN: 9788363711092
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Cena: 25,00
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  Człowiek, który gapił się na rzeczy

  Piotr Pi Gołębiewski

  Julien Lambert Miasto wyrzutków #1: Mężczyzna, który gromadził rupiecie
  

  
  Miasto wyrzutków: Mężczyzna, który gromadził rupiecie to komiks, który łatwo przegapić w bogatej ofercie, jaką obecnie możemy cieszyć się na rynku. Warto go jednak poszukać, bo to kolejna świetna pozycja wydawnictwa Non Stop Comics.
Ekstrakt: 80%
[image: Miasto wyrzutków #1: Mężczyzna, który gromadził rupiecie]
Miasto wyrzutków to w zasadzie stereotypowa historia w klimacie noir. Mamy brudne, ponure otoczenie betonowej dżungli, surowego i czerstwego głównego bohatera, sprytne dzieciaki, których ciekawość sprawia, że zostają wmieszane w wir wydarzeń i wreszcie porwaną kobietę. To jednak tylko szkielet, który został obudowany niezwykłymi pomysłami i niestandardowymi rozwiązaniami fabularnymi, które wprowadzają oniryczny, baśniowy klimat.
Głównym bohaterem komiksu jest Jacques Peuplier, samotnik, posiadający umiejętność rozmawiania z przedmiotami. Dzięki temu sprawnie realizuje się jako poszukiwacz zaginionych lub zrabowanych przedmiotów. W wyniku zbiegu okoliczności, nadepnął na odcisk miejscowej rodzinie mafijnej. Aby wyjść cało z opresji, zobowiązał się odnaleźć należącą do klanu Christinę, którą najprawdopodobniej porwano z jej mieszkania. A wszystko wskazuje na to, że sprawcą jest latający człowiek-mucha.
Przyznaję, że ten fantastyczny klimat zauroczył mnie bez reszty. Zwłaszcza, że z początku nie docierała do mnie odrealniona atmosfera Miasta Wyrzutków (na pierwszej planszy, jego pejzaż niebezpiecznie przypomina rejon warszawskiej stacji Powiśle) i wydawało mi się, że rozmowa Jacquesa z przedmiotami to wynik alkoholowej delirki. Te są bowiem wobec niego bezlitosne. Wypominają mu jego samotność i brak okrzesania w kontaktach z innymi ludźmi. Te rozmowy stanowią najmocniejszy punkt opowieści. Zwłaszcza, że przedmioty mają swoje humory i cechuje je spory indywidualizm. Na przykład stojący na dachu najwyższego budynku w mieście billboard bardzo ciężko jest przekonać do współpracy, ponieważ przez lata samotności, nauczył się nikomu nie ufać. Z drugiej strony mamy śmieci, które docinają Jacquesowi w czasie jego rozmowy z kobietą, której pomógł odnaleźć zaginiony naszyjnik. A gdzieś pomiędzy są np. dwie opróżnione i pozostawione na ulicy puszki po piwie, zapytane o to, czy widziały kogoś ze wspomnianym naszyjnikiem. Jedna odpowiada, że był tutaj 5 minut temu, a druga ją poprawia, że 4 minuty.
To jednak tylko jeden z elementów, które czynią komiks Juliena Lamberta wyjątkowym i godnym polecenia. Niepozorna z początku fabuła z każdą stroną robi się coraz bardziej wciągająca, aż w momencie, kiedy album się kończy, po prostu chce się natychmiast sięgnąć po jego kontynuację.
Brudną atmosferę baśniowości oddają także rysunki Lamberta. Choć niewątpliwie pasują do samej historii, to nie można powiedzieć, by należały do najbardziej spektakularnych. Owszem, plansze prezentujące ponure miasto i trzeci plan w kadrach, został bardzo starannie oddany. Gorzej z samymi postaciami, które niejednokrotnie wyglądają karykaturalnie.
Niemniej pierwszy tom Miasta Wyrzutków to bardzo dobra pozycja, która na pewno wyróżnia się na plus. Posiada własny, indywidualny klimat i pomimo dość sztampowego punktu wyjścia, jawi się jako rzecz wyjątkowo oryginalna. Nie mogę się doczekać kontynuacji.




Tytuł: Miasto wyrzutków #1: Mężczyzna, który gromadził rupiecie
Scenariusz: Julien Lambert
Data wydania: 15 stycznia 2020
Rysunki: Julien Lambert
Wydawca:  Non Stop Comics
ISBN: 9788381109314
Cena: 49,00
Gatunek: kryminał, sensacja
Zobacz w: Kulturowskazie
Ekstrakt: 80%
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  Pilot śmigłowca:Pożegnanie z Rosińskim

  Marcin Osuch

  Witold Jarkowski, Grzegorz Rosiński Pilot śmigłowca #5: Dramatyczne chwile
  

  
  Rok 1976 był przełomowy w karierze Grzegorza Rosińskiego. Wystartował magazyn Relax, gdzie rysownikowi zaproponowano stanowisko kierownika artystycznego. Do tego doszły kontakty z wydawcami belgijskimi i perspektywa kariery na rynku frankofońskim. To oznaczało rezygnację z niektórych zobowiązań w Polsce, między innymi z Pilota śmigłowca.
[image: Pilot śmigłowca #5: Dramatyczne chwile]
Mając wyrobioną markę w kraju, zaczął szukać swojej szansy na Zachodzie, co zaowocowało współpracą z Jeanem van Hammem przy Thorgalu. Praktycznie wszystkie komiksy Rosińskiego, które od tego momentu pojawiły się w Relaksie (właśnie Thorgal, Przybysze do scenariusza Henryka Kurty i Pojedynek do scenariusza Stefana Weinfelda) swoją premierę miały w Spirou. Pilot śmigłowca, jako seria w założeniach propagandowa, nie miała praktycznie żadnego potencjału na publikację na Zachodzie. Stąd zapewne naturalna decyzja rysownika o rezygnacji z pracy przy tym cyklu.
Dramatyczne chwile zaczynają się od bezpośredniej kontynuacji historii z poprzedniego zeszytu. Karski, mając na pokładzie ekipę telewizyjną z Barbara Tarnicką na czele, ląduje na Okęciu. Niezaplanowane przybycie wzbudza podejrzenia kontrolerów lotów, którzy przekazują odpowiedni meldunek do macierzystej jednostki lotników. Po powrocie pilot ląduje znowu  tym razem na dywaniku u dowódcy. Rozmowa jest krótka, przełożony przyjmuje wyjaśnienia Karskiego, ale ten jednak ma wyrzuty sumienia o całe to zajście. Wygląda na to, że najbardziej zainteresowany zamieszaniem z lotem jest Krucewicz i to tradycyjnie już z powodów zdecydowanie osobistych. Podejrzewając, że kobietą, która wysadził na Okęciu Karski, była Hanka Kalińska, wzywa jej brata do siebie.
[image: ]
Przy okazji tego zeszytu przyjrzyjmy się głównym męskim postaciom Pilota śmigłowca. Porucznik Sławomir Karski płaci największy podatek za propagandowy charakter komiksu. Jest chodzącym ideałem zarówno fizycznie, jak i mentalnie. Uprawia judo, strzelectwo, spadochroniarstwo, wspinaczkę. Wszystkie te sporty wydają się naturalne jak dla wojskowego pilota, ale razem robią wrażenie. Oczywiście Karski nie pali papierosów i nie pije alkoholu. Będąc doskonałym pilotem najpierw myśliwskim (lądowanie z uszkodzonym silnikiem), później śmigłowca cały czas jest skromny, a jednocześnie w pełni profesjonalny. Nigdy nie pokazał po sobie cienia irytacji, gdy obowiązki służbowe kolidowały ze sprawami osobistymi. Jedynie raz na jakiś czas pozwala sobie na lekko uszczypliwą myśl (!), najczęściej w stosunku do kapitana Krucewicza. A kapitan? Ten jest już postacią dużo ciekawszą, bo zbudowaną na zasadzie opozycji w stosunku do Karskiego. Wizualnie (zwłaszcza w wersji Marka Szyszko) jest to mężczyzna typu macho. Do spraw zawodowych ma podobnie profesjonalne podejście. Jednak w sprawach uczuciowych zdaje się hołdować zasadzie w miłości jak na wojnie, wszystko dozwolone. Najlepszym przykładem jest epizod z lądowaniem na Okęciu. Krucewicz przekonuje dowódcę, że sprawę należy wyjaśnić, ale nie wspomina już o tym, że tak naprawdę interesuje go kim dokładnie była kobieta, którą Karski wziął na pokład śmigłowca. Zapewne każdy młody chłopak czytający Pilota chciałby być jak porucznik Karski, ale nie ma wątpliwości, że postacią z życia wziętą jest właśnie Krucewicz. Kobieciarz, zazdrosny o Karskiego i jednocześnie rywalizujący z nim na każdym polu. Bez niego ten komiks byłby po prostu nudny. Gdyby w całej serii więcej było takich z życia wziętych postaci, to zarzuty (poniekąd słuszne) o propagandowość Pilota śmigłowca stałyby się mniej istotne. Podium zamyka brat Hanki, plutonowy Paweł Kaliński. Poczciwy młodzieniec, wpisany, podobnie jak Karski w archetyp bohatera całkowicie pozytywnego. Doskonały mechanik, zapatrzony mocno w porucznika, odważny (scena w pożarze oraz ratowanie sapera na krze), a jednocześnie ambitny, przez większość cyklu przygotowuje się do egzaminów na WAT.
[image: ]
Grzegorz Rosiński żegna się z serią chyba najsłabszą okładką w swoim wykonaniu. Kompozycyjne nawiązująca do chwalonej przeze mnie tej z Zejścia z trasy, kolorystycznie jest nijaka. Rysownik z jakiegoś powodu zrezygnował z wyrazistych pociągnięć pędzlem na rzecz wyraźnego rastra, nadając grafice charakter nieco rozmazanej fotografii. Być może w ostatnim swoim zeszycie postanowił Rosiński poeksperymentować z nową techniką graficzną. Zastanawiający jest niejednoznaczny stosunek twórcy Thorgala do całej serii. W rozmowie z Bartoszem Kurcem (Szast Prast str. 134) wymiana zdań jest krótka i jednoznaczna:
B. Kurc: Zaraz po Żbikach narysował Pan pięć części Pilota śmigłowca. Komiks dzisiaj zapomniany, mało o nim wiemy. G. Rosiński: Słusznie zapomniany.
Szkoda, że Bartosz Kurc nie pociągnął tematu, bo czytelnik nie dowiedział się skąd takie stanowisko rysownika. Niemniej jednak już w rozmowie z Patrickiem Gaumerem zamieszczonej w Monografii Rosiński wypowiada się o Pilocie śmigłowca raczej neutralnie.
[image: ]
Nie ma co ukrywać, że historie obfitujące w dużą ilość sprzętu technicznego to nie było naturalne środowisko komiksowe Rosińskiego. Nawet w najbardziej stechnicyzowanej miniaturce W służbie galaktycznej wszystko jest raczej obłe, podobnie jak elementy technologiczne w Thorgalu czy Yansie. Być może właśnie to spowodowało, że rysownik nie sfinalizował kontraktu na narysowanie cyklu danikenowskiego. Nie twierdzę, że nie umiał tak rysować. Bardziej prawdopodobne jest to, że nie czuł potrzeby naginania swojego stylu do potrzeb wydawcy i, być może, samego Danikena. Niemniej jednak, rysunek Rosińskiego w Pilocie jest wyraźnie dojrzalszy od tego, co prezentował w Żbiku. Dużo bardziej przypomina kreskę z pierwszych albumów Thorgala niż większość zeszytów milicyjnych. Jednak to, co najbardziej odróżnia pracę Rosińskiego w Kapitanie Żbiku i Pilocie śmigłowca  to kadrowanie. W tym drugim rzadko kiedy znajdziemy klasyczny podział na prostokątne kadry, wręcz przeciwnie. Już od pierwszego numeru Rosiński dzieli strony na wszelkie możliwe figury geometryczne.
Tradycyjne dla serii dodatki otwiera notka na temat jedynego (i całkiem udanego) polskiego samolotu odrzutowego TS-11 Iskra. Trzecia strona okładki poświęcona jest tzw. sportom obronnym takim jak wielobój sprawnościowy, marszobieg, pojedynek strzelecki (polegający oczywiście na strzelaniu do tarcz). W najbardziej propagandowym cyklu Z historii Ludowego Lotnictwa Polskiego tym razem opisany jest udział jednostek lotniczych LWP w bojach o wyzwolenie Warszawy. Triumfalne opisy sukcesów lotników prowokują pytanie, gdzie były te samoloty gdy, w trakcie Powstania Luftwaffe terroryzowała Warszawę.




Tytuł: Pilot śmigłowca #5: Dramatyczne chwile
Scenariusz: Witold Jarkowski
Data wydania: 1977
Rysunki: Grzegorz Rosiński
Wydawca:  Sport i Turystyka
Cykl: Pilot śmigłowca
Gatunek: obyczajowy, przygodowy
Zobacz w: Kulturowskazie
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  Za Troy!

  Paweł Ciołkiewicz

  Scotch Arleston, Didier Tarquin Odyseja Lanfeusta #2 (wyd. zbiorcze)
  

  
  Można było się tego spodziewać  drugi tom wydania zbiorczego Odysei Lanfeusta znów przynosi solidną porcję zwariowanych przygód okraszonych dosadnym i dwuznacznym humorem. Dla miłośników fantasy to nadal lektura obowiązkowa. Niezobowiązująca i bezpretensjonalna rozrywka na najwyższym poziomie.
Ekstrakt: 90%
[image: Odyseja Lanfeusta #2 (wyd. zbiorcze)]
Tom zawiera pięć kolejnych albumów serii: Delta żółtej rzeki, Mroczna flota, Strażniczka Si-Zi, Prostoduszny bohater oraz Przeznaczenie  Abrazakończeniee. Ten ostatni, jak można wnioskować po tytule, kończy dziesięcioodcinkową odyseję. Trzeba przyznać, że po tym jak Lanfeust i Hebius wrócili na rodzinną planetę po kosmicznych wojażach, mają pełne ręce roboty. A wszystko przez okrutną i bezwzględną Lilit, która ma zamiar doprowadzić do zagłady Eckmulu. Demonica chce sprowadzić swoje siostry oraz ojca. Da dość impulsywna rodzinka demonów rozniosłaby zapewne Eckmul w drobny mak. Najpierw jednak Lilit musi nabrać więcej mocy. W tym celu zahipnotyzowała najpierw mędrców Eckmulu, a następnie pozostałych mieszkańców. Teraz bez mrugnięcia okiem dostarczają jej dzieci potrzebnych do pozyskiwania energii. Niestety to jej nie wystarcza i organizuje wielką wyprawę w celu odnalezienia Magohamotha. Magiczna istota zaopatrująca  jeśli można tak powiedzieć  całą krainę w magię jest w wielkim niebezpieczeństwie. I tu rzecz jasna wkracza Lanfeust. Na szczęście poza tym, że jest sławionym w pieśniach bohaterem, ma skutecznych pomocników. Możliwości Hebiusa już poznaliśmy (choć w tym tomie daje się poznać jeszcze z innej, zaskakującej, strony). Bardzo pomocne okazują się cztery żony, które towarzyszą herosowi od poprzedniego tomu. Poza tym, pojawia się jeszcze jedna, znana z wcześniejszych przygód, postać, która przynosi Lanfeustowi wiele radości. A bez wątpienia potrzebuje on teraz każdego wsparcia. Bo choć sam ma status niemal boga w tym świecie (zresztą nawet staje twarzą w twarz ze swoim boskim wyobrażeniem), to bez przyjaciół niewiele mógłby zdziałać.
Komiks nadal czyta się doskonale. Akcja pędzi na złamanie karku, a rytm kolejnych zdarzeń wyznaczają kolejne rundy starcia Lilit z Lenfeustem i jego przyjaciółmi. Za każdym razem, gdy już wydaje się, że uda im się pokonać okrutną demonicę, ta w jakiś sposób wymyka się im z rąk i zdobywa nowe moce. I tak walka trwa dalej. Wiadomo jednak, że ostateczna konfrontacja jest nieunikniona. Christoph Arleston nadal stawia na bezpretensjonalną rozrywkę i szaleńczą przygodę, bogato doprawianą bezceremonialnym poczuciem humoru. Ta opowieść nie niesie raczej ze sobą jakiegoś głębokiego przesłania, nie ma tu drugiego dna. Po prostu dostajemy trzymającą w napięciu, klasyczną przygodową historię o odwiecznej walce dobra ze złem i uniwersalnych przygodach szlachetnego bohatera. Dynamicznemu scenariuszowi towarzyszą świetne rysunki. Didier Tarquin znów wykonuje kawał świetnej roboty. Przygody Lanfeusta przedstawia z rozmachem, ale nie traci nic ze szczegółowości. Kolejne plansze ogląda się z prawdziwą przyjemnością. Efektowne krajobrazy, dynamiczne sceny walk i pościgów, pełne ekspresji twarze bohaterów i pomysłowe rozwiązania kompozycyjne, czynią lekturę prawdziwą przyjemnością. A wszystko to wykadrowane w niezwykle efektowny sposób i przedstawione z ogromną swobodą.
Lanfeust przeszedł długą drogę. Z niezdarnego pomocnika kowala przeobraził się potężnego herosa dysponującego wielką mocą. W świecie Troy nie ma sobie równych. Oczywiście przekonał się, zresztą niejednokrotnie, że z tą mocą wiąże się wielka odpowiedzialność. Finał opowieści o jego przygodach wypada bardzo efektownie i na pewno nie zawiedzie fanów tej serii. Wszyscy, którzy towarzyszyli mu w tej wyprawie od początku mogą czuć się w pełni usatysfakcjonowani.




Tytuł: Odyseja Lanfeusta #2 (wyd. zbiorcze)
Scenariusz: Scotch Arleston
Data wydania: 17 lipca 2019
Rysunki: Didier Tarquin
Wydawca:  Egmont
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  Szczęście kruche jak porcelana, czyli dziwna niechęć do rysowania nóg

  Agnieszka Achika Szady

  Benjamin Read, Chris Wildgoose Porcelana #1: Dziewczynka
  

  
  Tajemniczy wynalazca, potrafiący tworzyć ożywione istoty z porcelany, przygarnia małoletnią złodziejkę. Co może pójść nie tak? Albo raczej: który z co najmniej trzech przewidywalnych tragicznych scenariuszy się ziści?
Ekstrakt: 60%
[image: Porcelana #1: Dziewczynka]
Rzecz rozgrywa się w niesprecyzowanym świecie przypominającym końcówkę XIX wieku. Trudno wywnioskować coś konkretnego, bo nie widzimy ulic ani żadnych budynków poza posiadłością wynalazcy, zaś fryzury i sukienki nie są utrzymane w żadnym konkretnym stylu. Konstable, czyli policjanci, na oko przypominają brytyjskich, jednak wątpię, żeby w dziewiętnastowiecznym Londynie kobiety  nawet z nizin społecznych  czesały się na Kleopatrę, a ulicznicy pochodzili z różnych kontynentów. Graficzne motywy na okładce oraz winiety trzech składających się na tom rozdziałów są wyraźnie inspirowane secesją, której pewne elementy przewijają się też w kadrach, na przykład na ozdobnej bramie. Za to przedstawione wnętrza są biurowo wręcz sterylne: dywany i obrusy nie mają wzorów, jedyną dekoracją są obrazy oraz kilka zabawek w pokoju dziecinnym.
Akcja jest niespieszna i bardzo kameralna: od początku do końca toczy się we wspominanej posiadłości (gwoli ścisłości: na samym początku pod jej ogrodzeniem). Główna bohaterka to małoletnia członkini gangu złodziejaszków, przyłapana przez wynalazcę na próbie włamania. Jej czarująco elegancka próba wyłgania się najwyraźniej ujmuje go, bo zaprasza dziewczynkę najpierw na podwieczorek, a potem proponuje jej zamieszkanie na stałe. Imion nie poznajemy: imion: alchymik (sic!) mówi na nią Mała, ona zwraca się do niego per wuju. Wuj rozpieszcza Małą prezentami i przysmakami, ale również wymaga, aby nauczyła się czytać. Mała pomaga wujowi w warsztacie, okazując się inteligentną uczennicą, zaś czytelnik tylko czeka, jakie wydarzenie zburzy tę sielankę
Komiks utrzymany jest w dość stonowanej gamie barwnej, rysowany wyrazistą linią, z umiarkowaną liczbą szczegółów i czytelnie zakomponowanymi kadrami. Co ciekawe, Chris Wildgoose objawia dziwną niechęć do przedstawiania nóg: zarówno wynalazca jak i jego twory to wielkie kadłuby na mikrych kończynach, co daje efekt niezamierzenie groteskowy  szczególnie, że komiks zasadniczo stawia na realizm. 
Dużą zaletą komiksu jest zamknięcie wszystkich wątków: wprawdzie to dopiero pierwszy tom, ale jeśli ktoś na nim zakończy lekturę, nie będzie pozostawiony z poczuciem niedosytu. To cenna rzadkość w dzisiejszych naznaczonych cyklami czasach.




Tytuł: Porcelana #1: Dziewczynka
Scenariusz: Benjamin Read
Data wydania: 4 marca 2020
Rysunki: Chris Wildgoose
Przekład: Paulina Braiter
Wydawca:  Non Stop Comics
Cykl: Porcelana
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  Krótko o komiksach:Sherlock Miś i Indiana Jones

  Marcin Osuch

  Maciej Jasiński, Piotr Nowacki Detektyw Miś Zbyś na tropie #1: Lis, ule i miodowe kule (wyd.II)
  

  
  Dawno, dawno temu, przed siedmioma rocznikami redaktor naczelny internetowego magazynu z ambicjami pochylił się nad pierwszym odcinkiem nowej wtedy serii. Opinię wydał pozytywną ale martwił się czy będzie kontynuacja.
Ekstrakt: 70%
[image: Detektyw Miś Zbyś na tropie #1: Lis, ule i miodowe kule (wyd.II)]
Dzisiaj już wiemy, że Lis, ule i miodowe kule, pierwszy odcinek przygód detektywa Misia Zbysia, dał początek bardzo udanemu cyklowi a przed kilkoma dniami miała premiera szóstego tomu zatytułowanego Wielki bałagan. Seria o to bodaj jedyny, rasowy przedstawiciel komiksów dla cztero- sześciolatków. Bo nie ma najmniejszych wątpliwości, że mamy do czynienia z komiksem, a nie z bogatą ilustrowaną książką. Narracja jest prowadzona za pomocą kadrów, wspomaganych klasycznymi komiksowymi dymkami. Wszystkie elementy zdają się idealnie dobrane do wspomniane grupy czytelniczej. Dialogi są proste, dostosowane do percepcji dzieci. Kadry są duże i czytelne, maksymalnie dwa na stronę. Pełna paleta barw z żywymi kolorami nie pozwala zgubić się małemu czytelnikowi na rysunku. Co kilka stron dostajemy rysunek zajmujący całe dwie strony. Przypomina to nieco plansze z serii Miasteczko Mamoko i chyba w zamyśle autorów miało podobny cel jak książki Mizielińskich, czyli obok kolejnego narracyjnego obrazka, umożliwić dzieciom zabawę w odnajdywanie szczegółów. Zresztą nie tylko dla dzieci. Mój redakcyjny kolega napisał nie ma w niej nawiązań do popkulturowych schematów, co oznacza, że dostrzegł na jednym z rysunków postaci w charakterystycznym kapeluszu i biczem u pasa.
A sama historia? Jest rzeczywiście bardzo prosta, ktoś kradnie pszczołom miód. Te proszą detektywa Misia Zbysia oraz jego pomocnika Borsuka Mruka (tu kolejne nawiązanie do postaci stworzonych przez Arthura Conan Doylea) o pomoc. Dosyć szybko namierzony zostaje winny, ale problem w tym, że trzeba go złapać. I na tym właśnie opiera się główna wątek całej historii, na trwającej prawie przez cały komiks pogoni.
Dobrze, że ten komiks powstał i doczekał się kontynuacji. Trzymam kciuki za kolejne tomy.
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  Koń się naprawdę uśmiał

  Agnieszka Achika Szady

  Lili Mésange, Stefano Turconi Kamila i Konie #1: Miłość Oceana
  

  
  Rozkazujesz wałachowi, prosisz ogiera, negocjujesz z klaczą i modlisz się, jeśli trafiłaś na kucyka  to powiedzenie dosyć dobrze oddaje relacje między koniem a jeźdźcem przedstawione w Miłości Oceana.
Ekstrakt: 60%
[image: Kamila i Konie #1: Miłość Oceana]
Dziewczynki i konie to jak osy i ciastka z dżemem  jedno w naturalny sposób jest przyciągane przez drugie. W tym komiksie i tak jest procentowo więcej chłopców niż w przeciętnej szkółce jeździeckiej. Tytułowa bohaterka ma dziesięć lat; w realnym życiu nie dałaby sobie rady z pełnowymiarowym wierzchowcem, jednak twórcy poradzili sobie z tym kreatywnie: kiedy stoi na ziemi, jest rysowana jako wyższa niż wtedy, kiedy siedzi w siodle.
Fabuły tu w zasadzie nie ma  raczej ciąg luźno powiązanych ze sobą humorystycznych historyjek. Zwykle zajmują stronę, ale bywają też dwa razy dłuższe lub o połowę krótsze. Tom składa się z trzech części, w oryginale opublikowanych jako osobne zeszyty. Rozdzielone są wstawkami edukacyjnymi, zatytułowanymi Poznajcie świat Kamili i Oceana. Można się z nich dowiedzieć o różnych rodzajach zawodów jeździeckich na świecie, poznać układ stajni i całego terenu klubu, a nawet wnętrze gabinetu właściciela. Na samym końcu umieszczony jest też krótki kurs rysowania Kamili, jej siostrzyczki oraz kuca imieniem Pompon.
Kucyk jest jedną z ważniejszych postaci  i w pełni potwierdza mądrość zawartą w przytoczonym na początku cytacie, a także obiegową opinię co małe, to wredne. Inne konie są łagodne i znakomicie dogadują się z dziećmi, choć miewają skłonność do głupich dowcipów: na przykład nabrania powietrza podczas dopinania popręgu, co kończy się jeźdźcem zwisającym głową w dół pod brzuchem rechoczącego radośnie wierzchowca.
Oprócz gagów związanych z oporządzaniem koni, skokami czy jazdą terenową (a także graniem w filmie!), niektóre historyjki zawierają fabularyzowane ciekawostki dotyczące koni najszybszych, największych czy najmniejszych, zestawienie najpopularniejszych maści, przykłady ras i przeróżne inne informacje, na przykład o wiosennej zmianie sierści. Edukacyjne walory komiksu stoją w niejakiej sprzeczności z pewną niefrasobliwością graficzną; szczególnie irytujące jest to, że Turconi z uporem rysuje nachrapnik jako przymocowany do pierścienia wędzidłowego, zaś pomija istnienie podganasznika, jakby chciał zaoszczędzić na postawieniu jednej, dosłownie jednej kreski (nawiasem mówiąc, budowa ogłowia ani siodła nie zostaje nigdzie wyjaśniona, więc czytelnik nie dowie się, że bez podganasznika uzda zsunęłaby się do przodu przez uszy). Scena zapinania idiotycznie narysowanego popręgu niemal zjeżyła mi włosy na głowie: ten nieszczęsny koń po godzinie jazdy miałby żebra obtarte do krwi. Przy tym wszystkim fakt, że na stronie 65 pod jedną z jadących w grupce osób nie ma w ogóle wierzchowca, jest już tylko zabawnym przeoczeniem. Za to muszę przyznać, że scena, w której Kamila bezskutecznie próbuje zrobić udane zdjęcie wiercącemu się zwierzakowi, ujęła mnie swoim realizmem.
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  Fajne po prostu

  Marcin Knyszyński

  Stjepan Šejić Harleen
  

  
  Głośno ostatnio o Harley Quinn. Większość konsumentów popkultury utożsamia ją oczywiście z Margot Robbie w kucykach z pofarbowanymi końcówkami, mocnym makijażem i w stroju wreszcie innym niż ten fatalny kostium arlekina. W sumie nic dziwnego, że ją tak widzimy  Wolverine to przecież Hugh Jackman. O Harley czytamy też w komiksach  pojawiła się ostatnio chociażby w takich historiach jak Batman. Biały rycerz, Batman. Mroczny książę z bajki, czy wreszcie Szalona miłość i inne opowieści.
Ekstrakt: 70%
[image: Harleen]
Ten ostatni to dzieło jej ojców, Paula Diniego i Brucea Timma, autorów znakomitej kreskówki sprzed niemal trzydziestu lat  Batman. The Animated Series. To tu Harley Quinn pojawiła się po raz pierwszy i wyemigrowała z filmu animowanego do komiksów. Gra ona także główną rolę w najnowszym komiksie spod szyldu DC Black Label od Egmontu. Harleen, ze scenariuszem i rysunkami chorwackiego twórcy, Stjepana Šejića, to historia opowiedziana z bardzo subiektywnego punktu widzenia. Narratorką tak naprawdę nie jest Harley Quinn  jeszcze nie przybrała tego pseudonimu i nie wskoczyła w kostium pajaca. Harleen Quinzel to trzydziestokilkuletnia, atrakcyjna pani psycholog, pracująca w Centrum Badawczym Psychologii Kryminalnej w Gotham. Harleen ma teorię  długotrwałe przebywanie w środowisku pełnym przemocy skutkuje fizycznym uszkodzeniem części mózgu odpowiedzialnych za empatię. Na przykład żołnierze na froncie pozbywają się empatii, aby po prostu przeżyć  zapadają na autoimmunologiczną chorobę umysłu. Fundacja Brucea Waynea funduje grant dla młodej i ambitnej pani doktor  może prowadzić swe badania poprzez pracę w Azylu Arkham. Na pewno znajdzie tam mnóstwo materiału.
Wszyscy, którzy choć trochę siedzą w Detective Comics, dobrze wiedzą co będzie dalej. Harleen spotyka Jokera  to wydarzenie zmienia całkowicie jej spojrzenie na świat, weryfikuje jej ideały i przede wszystkim definiuje całą resztę życia. Stjepan Šejić tworzy origin Harley, przedstawiając ją w najbardziej chyba realistyczny sposób z wszystkich, jakie do tej pory dane było mi poznać. Harleen jest bardzo ludzka, lubi sobie golnąć wieczorem, cierpi na bezsenność i koszmary, jest seksowna i świadoma tego faktu, roztrzepana i taka fajna po prostu. No a potem staje się postacią z kreskówki. Celem chorwackiego twórcy nie była zatem jakaś wielka rewolucja, gaimanowska czy mooreowska rewizjonistyczna wizja  on chciał tylko ze szczegółami opowiedzieć, jak powstała Harley Quinn (i skąd się wzięło jej imię  bardzo pomysłowa geneza, trzeba przyznać).
Mamy też Batmana, komisarza Gordona, szajbusów z Arkham (wyrazy uznania za Poison Ivy)  ale oni wszyscy są gdzieś na trzecim planie. Na drugim jest Harvey Dent, znany wszystkim jako Two Face, który też ma w tym komiksie swego rodzaju origin  jest to postać ważna w kontekście założeń filozofii Harleen. A na pierwszym  wiadomo  nasza bohaterka i jej przyszły ukochany. Harleen jest idealistką, bezgranicznie wierzy w swoje teorie i dopatruje się w postaci Jokera szczątków człowieczeństwa. Ten przedstawiony jest jako kawał przystojniaka (zapewne nie bez znaczenia jest tu subiektywizm narracji), superinteligentny dyskutant i uroczy kochanek. To kolejna, po tej z Białego rycerza wizja Jokera, której ja osobiście nie kupuję, ale znowu  pamiętajmy, że patrzymy na świat oczami głównej bohaterki.
Harleen nie jest mrocznym komiksem, nie jest też dziełem głęboko intelektualnym ani przesadnie ambitnym. Żaden z dylematów głównej bohaterki nie jest nowy, żadna z teorii Jokera (szaleństwo i zło leżą u podstaw ludzkiej natury, wszyscy dobrzy i rozsądni tylko noszą maski) również. Fabularnie jest po prostu poprawny, a może nawet trochę zbyt łopatologiczny  autor naprawdę bardzo mocno dba o to, abyśmy dobrze zrozumieli teorie Harleen, ich zderzenie z postacią Jokera i tym co ona uosabia oraz jak się to potem ma do dwulicowego prokuratora generalnego Gotham. W wielkim skrócie  Harleen opowiada o upadku człowieka zapatrzonego w ideały i podążającego ścieżką wybrukowaną dobrymi chęciami. Gdy raz spojrzysz w paszczę szaleństwa nie będziesz już mógł odwrócić wzroku. Komiks Šejića to Piękna i bestia na opak. W bajce piękna księżniczka zakochuje się w potworze i jej pocałunek uwalnia go spod działania zaklęcia. Tutaj to bestia całuje piękną, dobrą dziewczynę i rzuca na nią swój czar.
Šejić również rysuje, kładzie tusz i koloruje. I tu bardzo ciekawe spostrzeżenie  kadry zdominowane są głównie przez postacie. Enrico Marini w Mrocznym księciu z bajki, Sean Murphy w Białym rycerzu, Lee Bermejo w Przeklętym (żeby wspomnieć tylko kilka ostatnich ważniejszych Batmanów) skupiali się bardzo na panoramach Gotham  nie mniej niż na scenach akcji i postaciach właśnie. Każdy robił to na swój sposób i za każdym razem perfekcyjnie. U Šejića Gotham jest jak na lekarstwo, przeważają wnętrza i ekspozycja postaci  wszystko oczywiście naszkicowane jest na najwyższym poziomie. Graficznie jest to pierwsza klasa, choć  co może niektórym fanom Batmana nie przypaść do gustu  podobnie jak w warstwie fabularnej, tak charakterystycznego dla Gotham mroku nie uświadczymy. Wszystko jest raczej łagodne, nieco umowne, pastelowe i takie fajne po prostu.
Stjepan Šejić zapowiada kolejne dwa tomy  jego opowieść o Harley Quinn ma być grecką tragedią w trzech aktach. Tom, który trzymamy w rękach to Milczenie owiec, a kolejne to Bonnie i Clyde oraz Thelma i Louise. Pozostaje nam tylko się domyślać, co to znaczy.
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  Samotnik bez Imienia

  Sebastian Chosiński

  Yves Swolfs Lonesome #1: Na tropie kaznodziei
  

  
  Choć na prestiżowym portalu bedetheque.com seria Durango wciąż ma status w toku, wydaje się mało prawdopodobne (choć nie całkowicie nierealne), aby jeszcze kiedyś ruszyła z kopyta. Tym bardziej że jej autor, belgijski scenarzysta i rysownik Yves Swolfs, przed dwoma laty w innym wydawnictwie wystartował z nowym, bliźniaczym cyklem  Lonesome.
Ekstrakt: 80%
[image: Lonesome #1: Na tropie kaznodziei]
W ciągu ćwierć wieku publikacji  od 1981 do 2016 roku  spaghetti-westernowa seria Durango zyskała status kultowej. Nie ma prawa istnieć szanujący się wielbiciel komiksów o Dzikim Zachodzie, który nie zna opowieści o jasnowłosym i błękitnookim leworęcznym rewolwerowcu. Nie da się jednak ukryć, że z biegiem lat jej autor tracił do niej zapał. Początkowe tomy ukazywały się bardzo regularnie, w rocznych odstępach, jednak od lat 90. ubiegłego wieku przerwy w oczekiwaniu na kolejne części stawały się coraz dłuższe i dłuższe, fabuły natomiast coraz bardziej przewidywalne. Praktycznie za każdym razem działo się to samo i tak samo kończyło, według utartego schematu. Mimo tej powtarzalności Swolfs-scenarzysta, o dziwo!, wciąż trzymał wysoki poziom, choć możliwe też, że po prostu działała magia głównego bohatera i strach recenzenta przed narażeniem się tak doskonałemu strzelcowi.
Aż nadszedł 2018 rok i na rynku frankofońskim pojawił się nowy komiks Yvesa Swolfsa, którego bohater, patrzący na nas z okładki, wygląda jak  wypisz, wymaluj  Durango. Blondyn, kilkudniowy zarost, niebieskie oczy, zacięte spojrzenie  wszystko się zgadza. Poza jednym, ale za to niezwykle istotnym, szczegółem  karabin trzyma tak, że nie można mieć wątpliwości co do tego, iż jest praworęczny. Więc to jednak nie on. To nowy rewolwerowiec przemierzający amerykańskie pustkowia! Jak w spaghetti-westernach Sergia Leonego z Clintem Eastwoodem w roli głównej, jest Człowiekiem bez Imienia, za to z tragiczną przeszłością i niezwykłym darem, który jedni mogą uznać za błogosławieństwo, inni za przekleństwo. W każdym razie, biorąc pod uwagę to, czym się Samotnik zajmuje, na pewno więcej ma z tego daru pożytku niż nieszczęścia. Taka moc bohatera może się także niejeden raz okazać dobrodziejstwem dla scenarzysty  zwłaszcza gdy zostanie on (bohater) zapędzony w kozi róg i trzeba będzie znaleźć jakieś rozsądne wyjście z sytuacji.
Akcja Lonesome rozgrywa się kilkadziesiąt lat przed Durango  w bardzo konkretnym i ważnym dla Stanów Zjednoczonych momencie historycznym, tuż przed wybuchem wojny secesyjnej. Miejsce akcji też nie jest bez znaczenia. To swoisty trójkąt bermudzki. Z jednej strony pogranicze dwóch Terytoriów (przyszłych stanów), które powstały mocą decyzji Kongresu w maju 1854 roku  Nebraski i Kansas. Z drugiej  obszary sąsiadujących ze sobą Kansas i Missouri, wtedy będącego już oficjalnie stanem (od 1821 roku). Na pierwszej stronie albumu zatytułowanego Na tropie kaznodziei (2018) Swolfs wyjaśnia pokrótce wszystkie związane z tym zawiłości, które mają zresztą duży wpływ na dalszy przebieg akcji. Mówiąc najprościej, jak to możliwe: w Nebrasce przeważają zwolennicy zniesienia niewolnictwa, mieszkańcy Missouri, w sporej części będący bogatymi plantatorami, są z kolei za jego utrzymaniem. Wpływy obu idei ścierają się właśnie w Kansas, do którego za sprawą władz centralnych, przybywa coraz więcej osadników z północy kraju. Co z kolei bardzo nie podoba się antyabolicjonistom z Południa.
Trochę to zagmatwane, ale wykład Swolfsa naprawdę jest zrozumiały. Choć dla polskiego czytelnika może być też nieco obrazoburczy. Zwłaszcza jeżeli pamiętacie ze szkolnych lat wiersz Cypriana Kamila Norwida Do obywatela Johna Brown, w którym ten skazany na śmierć i powieszony działacz społeczny i abolicjonista przedstawiony jest jako bohater walczący o wolność i równość wszystkich ludzi. Kontekst, w jakim pojawia się w komiksie (nie dosłownie, jest o nim jedynie mowa), różni się od wizji Norwida  to przede wszystkim watażka, który odpowiada za wiele krwawych napadów na zwolenników niewolnictwa. Od jednoznacznie złego pastora Markhama, którego w pierwszym tomie serii tropi Samotnik, różni go jedynie to, że swoje zbrodnie popełnia dla słusznej idei. Czy to jednak może posłużyć za usprawiedliwienie przelanej krwi? Poszukujący od dłuższego już czasu nawiedzonego kaznodziei Człowiek bez Imienia dociera do miasteczka Holton na Terytorium Kansas. Rządzi w nim niejaki Harper, burmistrz i bankier w jednym, który za sprawą najemnika Claytona i jego ludzi trzyma mieszkańców twardą ręką. Jego polecenia zmuszony jest też wykonywać szeryf Abel, choć on jakby mniej ochoczo. Może jednak jest przyzwoitym człowiekiem.
Samotnik spóźnia się o kilka dni. Kiedy pojawia się w Holton, Markhama tam już nie ma. Są za to ślady jego niedawnej bytności  spalona farma Colsonów i trupy jej właścicieli. Cudem udało się przeżyć jedynie ich nastoletniemu synowi, który na szczęście nie widział, co ludzie kaznodziei zrobili z jego matką. Bezimienny rewolwerowiec zabiera chłopca do miasta, liczy też na wsparcie jego władz w poszukiwaniach szalonego pastora; szybko jednak orientuje się, że jedyne, co może go tu spotkać to podstępna kula wystrzelona w plecy. Tylko prostytutka Lucy skłonna jest odkryć przed nim tajemnice miasteczka, kontaktując go przy okazji z poszukiwanym przez zbirów Claytona miejscowym dziennikarzem Marcusem. Swolfs ułożył fabułę według doskonale znanego czytelnikom Durango schematu, co oznacza, że w Na tropie kaznodziei nie zabraknie ani pościgów konnych, ani pojedynków strzeleckich, na porządku dziennym będą też kul padające zza węgła i podstępne zdrady. Lonesome jest wręcz archetypicznym przykładem spaghetti-westernu. Jego ortodoksyjni wielbiciele na pewno się nie zawiodą. Zwłaszcza że Belg odpowiada również  jak w pierwszych trzynastu tomach Durango  za stronę graficzną. I co tu dużo mówić  jest w doskonałej formie!
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  Korzystajcie z wojny, bo pokój będzie straszny

  Paweł Ciołkiewicz

  Mavric - Andronik, Fernandez, Pecau KRIEGSmaschine
  

  
  Kriegsmaschine zainteresuje nie tylko miłośników opowieści obrazkowych, ale także fanatyków historii, militariów i modelarstwa. Głównym bohaterem jest bowiem kultowy niemiecki czołg ciężki Tygrys.
Ekstrakt: 80%
[image: KRIEGSmaschine]
Komiks rozpoczyna się od spotkania dwóch postaci. W ośrodku szkolenia wojsk pancernych Paderborn znajomość zawierają dwaj żołnierze  Otto von Scholtiz i Kurt Seibel. Jest rok 1942 i na wojenną scenę wkracza wyprodukowany niedawno nowy czołg, dzięki któremu Niemcy mają przejąć inicjatywę na froncie wschodnim, a w dalszej perspektywie  zakończyć zwycięsko, wojnę. Tygrys wymaga jednak odpowiednio przeszkolonej załogi. W zasadzie żołnierze obsługujący tego ważące 57 ton potwora, muszą wszystkiego nauczyć się od podstaw. Tygrys miał stać się śmiercionośną bronią, ale nie był jednak technicznie doskonały  kosztowna maszyna była skomplikowana w obsłudze i podatna na awarie. Śledzimy zatem szkolenie, a później towarzyszymy bohaterom w wyprawie do Tunezji. Chrzest bojowy wypada obiecująco, ale kilka miesięcy później pod Kurskiem nie jest już tak dobrze. Podczas tej największej dziejach wojny bitwie pancernej Niemcy ponoszą porażkę, a czołg von Scholtiza i Seibela zostaje trafiony. Obu żołnierzom udało się uratować, ale ten drugi, wyciągnięty przez jednego z żołnierzy z płonącej maszyny, odnosi poważne rany.
Po tej bitwie przenosimy się do roku 1945 i znów jesteśmy w Paderborn. Kurt Seibel w skórzanej masce na twarzy, osłaniającej rozległe poparzenia, znów szkoli kadetów, którzy mają prowadzić Tygrysy. Na jego prośbę oddelegowany został tu również Otto von Scholtiz. Dawni towarzysze frontowi znów spotykają się, ale tym razem to oni szkolą kadetów. Inna jest także sytuacja na froncie. Wojna ma się ku końcowi i jasne jest, że Niemcy zostaną pokonani. Niemniej jednak dwaj żołnierze oceniają sytuacę odmiennie. Seibel nadal widzi sens walki, von Scholtiz natomiast wie, że to już koniec. Kiedy w mieście pojawiają się amerykańskie czołgi, los znów sprawia, że dawni towarzysze broni muszą podjąć walkę. Wsiadają zatem do swoich Tygrysów i wraz z ledwie przeszkolonymi kadetami wyruszają do boju.
Pecau, inspirując się życiem niemieckiego asa broni pancernej Johannesa Boltera, tworzy interesującą opowieść i wplata do niej mnóstwo szczegółów technicznych dotyczących maszyny. Znajdziemy tu także opisy strategii stosowanej przez załogi Tygrysów oraz garść informacji historycznych. W umieszczonym na końcu albumu dodatku znalazło się natomiast miejsce na szczegółowe dane techniczne oraz ilustracje przedstawiające szczegóły budowy czołgu. Senad Mavric i Filip Andronik dbają natomiast o to, by ta opowieść wyglądała w atrakcyjny sposób. Zarówno ujęcia batalistyczne, jak i sceny przedstawiające Tygrysy w różnych sytuacjach wyglądają naprawdę dobrze. Bitwa pod Kurskiem przedstawiona jest z dużym rozmachem, a walki prowadzone pod koniec wojny w ruinach miast zostały ukazane w dynamiczny i precyzyjny sposób. Na uwagę zasługuje także koncepcja okładek tej czołgowej serii (oryginalny tytuł serii: Machines de Guerre). Ciekawe kadrowanie w połączeniu z lufą wyskakującą z kadru i wycelowaną niemal w czytelnika na pewno przykuje wzrok na księgarskich półkach. Prosty, minimalistyczny pomysł sprawia, że seria na pewno się wyróżnia. Wydawnictwo Scream wydało jeszcze Ta maszyna zabija niemców (o radzieckim czołgu IS-2), a wydawnictwo Delcourt na początek czerwca zapowiedziało trzeci album zatytułowany Dream Team (o amerykańskim Shermanie). Miejmy nadzieję, że i on niebawem zagości na naszym rynku.
Niemiecki czołg ciężki Tygrys podczas II wojny światowej siał postrach w szeregach aliantów, a dziś jest obiektem fascynacji pasjonatów historii oraz modelarstwa. Nie ma zapewne modelarza, który nie miałby go wśród swoich zbiorów. Twórcy komiksu stwarzają im doskonałą okazję do prześledzenia wojennych losów tego czołgu. Fabuła jest być może nieco epizodyczna i w znacznej mierze stanowi pretekst do pokazania tytułowej maszyny, ale mimo tego komiks czyta się bardzo dobrze. Tym bardziej, że scenarzyście udało się w przekonujący sposób pokazać nie tylko Tygrysy w akcji, ale także sportretować różne postawy niemieckich żołnierzy. Napięcie pomiędzy von Scholtizem i Seibelem jest widoczne od pierwszej do ostatniej planszy. Okazuje się, że choć narodowy socjalizm pod pewnymi względami zrównał arystokratę z synem rzeźnika, to nie zmienił ich sposobu myślenia. Ten pierwszy wie, że nie ma nic do zyskania, dla drugiego natomiast wojna była szansą na awans społeczny. I przez lata wojennej zawieruchy to się nie zmieniło  von Scholtiz do końca pozostaje sceptyczny, a Seibel z przekonaniem służy sprawie i chce walczyć do ostatecznego zwycięstwa. Chce do końca korzystać z wojny, bo zdaje sobie sprawę, że pokój będzie straszny.
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  Góra zdobyta, cena zapłacona

  Tomasz Nowak

  Gabriela Becla, Zbigniew Tomecki Monte Cassino #3
  

  
  Wielki finał wcale nie musi okazać się wielki. Nasza historia w XX wieku uczy tego aż nadto dobitnie. Autorzy Monte Cassino w trzecim, ostatnim tomie swej komiksowej epopei też to zrozumieli i kilka swych błędów z tomów poprzednich naprawili. Jednak nie wszystkie.
[image: Monte Cassino #3]
Zmagania o masyw Cassino dobiegają końca. Niemcy, mimo że wciąż mocno osadzeni, nie chcą dać się otoczyć i będą próbowali wyrwać się z zaciskającego kotła. Jednak drugi szturm Polaków na okoliczne wzgórza zbierze przedtem niemniej krwawe żniwo wśród żołnierzy 3. Dywizji Strzelców Karpackich i 5. Kresowej Dywizji Piechoty. Osobny rozdział poświęcony będzie zmaganiom 4. Pułku Pancernego Skorpion.
Trzeci tom komiksowej epopei Tomeckiego i Becli nie miał wcześniejszych wydań. Ukazał się po raz pierwszy i być może dlatego udało się lepiej dopracować kilka kwestii. Po pierwsze zaskakuje użyty tu (wreszcie!) kolor. Jakże zmienia on odbiór całości! Jakie możliwości różnicowania poszczególnych części powieści stwarza! Przy pełnym użyciu nie byłoby problemu zlewania w jedno poszczególnych wątków, z czym mieliśmy do czynienia w tomach poprzednich.
Czemu jednak ten kolor pojawia się tylko w dwóch rozdziałach? Szkoda, bo barwy tuszują pewne niedostatki choćby w kształtowaniu postaci. Wystarczy spojrzeć na portrety pięknej Vittorii, którą w ujęciu Becli za piękną uznać trudno Rysowniczka ma bowiem wciąż problem z twarzami i dynamiką ruchu postaci, które dalej prezentują się dość sztywno.
Wańkowicz szanował poświecenie i zaangażowanie żołnierza. Z dystansem podchodził do założeń z całej operacji, Zdecydowanie nie ufał (słusznie!) interesownym sprzymierzeńcom. Przed wszystkim jednak wyraziście i rzetelnie ukazywał czyn polskiego żołnierza, w ten sposób, na tym twardym fundamencie, budując jego obraz. Komiks Becli i Tomeckiego zdradza natomiast przejawy modne w komiksie nowoczesnym. W ich wydaniu opowieść o Monte Cassino to taki antywańkowicz. Podążając pozornie tą sama drogą zdają się w ostateczności czyn polskiego żołnierza negować. Może nie tyle prostego żołnierza, ile sens jego wysiłku w ogóle. To spojrzenie typowe dla współczesnej narracji okołowojennej, gdzie w imię realizmu obdziera się realia bitwy z wzniosłych uczuć, rzeczywistość wyrywa siłą z realiów swoich czasów. Tu akurat dokładnie z realiów wojny, pragnienia walki, pomszczenia bliskich, pokonania wroga za wszelką cenę; z wiary, nadziei, zawierzenia Bogu, szczęściu bądź tylko zdrowemu rozsądkowi. Tego wszystkiego jest bardzo, bardzo mało, dlatego wszystkich zafascynowanych ideą prania brudów wojny w próżni ta produkcja może zachwycić. Bez refleksji jak w rzeczywistości bohaterstwu to umniejsza, sprowadza je w sposób wyrachowany do czystej głupoty.
Komiks ten na pewno pokazuje, jak bardzo, jako Polacy, się różnimy. To jednak widać i bez tego na co dzień. Pokazuje, jak potrafi zjednoczyć nas cel. Czy w ostatecznym rozrachunku pobudzi w czytelniku zdrowy patriotyzm? Odpowiedź zależy od punktu widzenia. Wszelcy oportuniści i pragmatycy mogą być oburzeni, że takie wulgarne słowo w kontekście tego komiksu w ogóle pada. Ci po drugiej stronie będą burzyć się ukazanym tu relatywizmem. Każdy ostatecznie musi jednak uświadomić sobie sam, że sucha, choćby i refleksyjna narracja to nie rzeczywisty wycinek prawdy, ale jedynie jej wizja w oczach autorów. Wizja, która, fakt może zdumiewać czy nawet przerażać, gdy żyjemy w pogłębiającej się mgle życzeniowych absurdów i oderwaniu od namacalnej rzeczywistości. A ona czeka na nas na kolejnym wzgórzu, które jutro każdy z nas musi zdobyć. Może nie z daniną krwi, ale za to zawsze chętnie strzelając na lewo i prawo tym razem własną głupotą. Ciekawe czy wówczas, zmierzając po swoje wszyscy oburzeni będą tak powściągliwi, jak sugerują ich komentarze. To najcenniejsza lekcja, jako zostawia w nas Monte Cassino.
Dobrze że ten komiks się ukazał i zarazem szkoda, ze aż tak wiele można mu zarzucić. Trudno bowiem spodziewać się, by po tak monumentalnym opracowaniu w najbliższych latach ktoś porwał się na trud ponownego ujęcie tego tematu w tej formie. W komiksie, który byłby w stanie przemówić do szerszej rzeszy odbiorców.
Sam fakt, że udało się domknąć wreszcie, po tak długim czasie tak duży projekt, budzi szacunek. Widać, ze upływ lat autorów czegoś nauczył. Nie pozwolił już jednak wyrwać się z początkowo przyjętej konwencji, która mieszając rozmaite aspekty gubi płynność narracji i czyni cały komiks lekturą dość trudną w odbiorze.
Plusy:
	plansze kolorowe pokazujące, że barwa robi znaczącą różnicę
	zgrabne domknięcie wątku porucznika Gredeckiego
	ciekawe ukazanie momentu zdobycia samego klasztoru


Minusy:
	problemy z kształtowaniem postaci
	mało przejrzyste fragmenty batalistyczne
	brak jednoznacznego komentarza podsumowującego losy Wańkowicza i jego dzieła
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  Łotr łotra łotrem pogania

  Sebastian Chosiński

  Yves Swolfs Lonesome #2: Łotrzy pogranicza
  

  
  W pierwszym tomie swojej nowej serii Yves Swolfs niewiele zdradził na temat przeszłości głównego bohatera. Za to w drugim wyłożył wszystko kawa na ławę. Dowiadujemy się więc, z jakiego powodu Samotnik ściga fanatycznego kaznodzieję Markhama. I dlaczego jego misja nie zostaje jeszcze zakończona. Druga odsłona Lonesome to powrót Belga do mistrzowskiej formy!
Ekstrakt: 80%
[image: Lonesome #2: Łotrzy pogranicza]
O podobieństwach nowej serii belgijskiego scenarzysty i rysownika Yvesa Swolfsa do kultowego już Durango pisałem przy okazji omawiania Na tropie kaznodziei (2018), albumu otwierającego cykl Lonesome. Nie będę się więc powtarzał; ograniczę się jedynie do stwierdzenia, że w tomie drugim te analogie jeszcze bardziej rzucają się w oczy  metaforycznie (jeśli chodzi o scenariusz) i dosłownie (w warstwie wizualnej). Co akurat jest bardzo dobrą wiadomością dla wielbicieli artysty rodem z Brukseli, oznacza bowiem, że powrócił on do swojej dawnej formy  i to na dodatek w gatunku, którego mistrzem stał się już ponad trzy dekady temu.
Po rozprawieniu się z Claytonem i uratowaniu życia prostytutce Lucy Samotnik wpada w ręce szeryfa Abla. Z jednej strony może być mu wdzięczny, bo to właśnie jego interwencja uratowała go przed przedwczesną i niechcianą podróżą na tamten świat, z drugiej  może go przeklinać, ponieważ zamiast puścić go wolno, aby mógł podążać śladem szalonego pastora Markhama, stróż prawa z Holton postanawia wpakować dzielnego rewolwerowca za kratki. Tak nakazuje mu sumienie i szacunek dla prawa. To przywiązanie szeryfa do sprawiedliwości może mieć jednak daleko idące konsekwencje. Zagrożony przez Samotnika burmistrz Harper wzywa bowiem na pomoc Marshala (to nie imię, lecz funkcja policyjna!) Longbaugha, który postanawia zabrać więźnia do Lawrence i tam postawić go przed sądem.
W rzeczywistości Longbaugh, działający na zlecenie i za pieniądze burmistrza Holton, nie ma wcale zamiaru doprowadzić Samotnika przed oblicze sprawiedliwości  rewolwerowiec ma zginąć po drodze. I niewiele brakuje, aby tak się stało. Gdyby nie przenikliwość szeryfa Abla, który postanawia wreszcie zrzucić łuski z oczu i stanąć w prawdzie, cała seria mogłaby równie dobrze zakończyć się na czwartej planszy drugiego tomu. Na szczęście tak się nie dzieje i wydarzenia rozgrywające się na leśnym dukcie pomiędzy Holton a Lawrence stają się otwarciem nowego wątku opowieści. Opowieści, w której główny bohater przekracza granicę Terytorium Kansas i wkracza do popierającego niewolnictwo stanu Missouri. Tam zaś styka się ze wzbudzającymi postrach wśród abolicjonistów Łotrami Pogranicza, których politycznym przewodnikiem jest generał Price.
Swolfs umiejętnie wplata w fikcyjną fabułę historyczną prawdę, chociażby zderzając ze sobą poglądy abolicjonistów i przeciwników niewolnictwa. Stara się przy tym nie opowiadać po żadnej ze stron, równo wymierzając ciosy. Zło bowiem czai się w rzeczywistości  tej komiksowej  gdzie indziej. Tacy ludzie, jak Harper, Price, a nawet demoniczny Markham są bowiem jedynie marionetkami, którymi manipuluje ktoś znacznie potężniejszy. I chociaż od pewnego momentu wiadomo już, kto to jest, nadal w ukryciu pozostają jego prawdziwe motywy. Poznamy je zapewne w kolejnym tomie serii W tym natomiast Swolfs sięga do bolesnej przeszłości Samotnika, pozwalając mu wreszcie zaznać choć odrobinę spokoju. O ile w ogóle może wyciszyć się człowiek mający na sumieniu dziesiątki istnień. Owszem, zabija przede wszystkim drani i oprawców, ale nawet wymierzanie sprawiedliwości takim łajdakom musi pozostawiać trwały ślad na psychice.
Łotrzy Pogranicza podsycają apetyt na kolejne odsłony Lonesome. Ciekawe zresztą na ile starczy Swolfsowi samozaparcia. Czy zwieńczeniem serii będzie moment wybuchu wojny secesyjnej, która zbliża się wielkimi krokami (przypominam, że akcja rozgrywa się zimą 1861 roku)? Czy też belgijski scenarzysta zechce zagłębić się w zawiłości tego dramatycznego konfliktu, idąc na przykład tropem wskazanym przez Clinta Eastwooda w wyreżyserowanym przez niego Wyjętym spod prawa Joseyu Walesie (1976)? Możliwości jest sporo, a wiele zapewne będzie zależeć od tego, jak przebiegnie wyprawa, na jaką właśnie się zanosi, Samotnika do Nowego Jorku. Graficznie Łotrzy Pogranicza prezentują się fantastycznie. To Yves Swolfs, jakiego doskonale znamy i kochamy  wyrazisty i realistyczny, dynamiczny w scenach akcji i idealnie oddający psychikę postaci za sprawą mimiki. Dopracowana jest każda plansza, każdy kadr, najdrobniejszy szczegół. Swoje do tego sukcesu dołożyła też odpowiedzialna za kolory córka Yvesa, Julie Swolfs. To dzięki niej wyobraźnia ojca zyskała w tym komiksie trzeci wymiar.
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  Oprawa zdobi fabułę

  Piotr Pi Gołębiewski

  Clayton Crain, Matt Kindt X-O Manowar #3: Cesarz
  

  
  Trzeci tom serii X-O Manowar z podtytułem Cesarz, posiada o więcej walorów estetycznych, niż duchowych, choć wydaje się, że scenarzyście o wiele bardziej zależało na tych drugich.
Ekstrakt: 60%
[image: X-O Manowar #3: Cesarz]
Nie oszukujmy się, tym co na prawdę oszałamia w zetknięciu się z X-O Manowar: Cesarz, jest szata graficzna. Choć każdy z dotychczasowych tomów prezentował pod tym względem wysoki poziom, to jednak tym razem mamy do czynienia z iście epickimi rysunkami. Odpowiedzialny za większość z nich Clayton Crain to przedstawiciel nowej generacji rysowników, tworzących cyfrowo. Dzięki temu udaje mu się osiągnąć niemalże fotorealistyczny efekt. Nawet jeśli na kadrach widzimy fantastyczne stwory, prowadzące monumentalne bitwy. Pejzaże wyniszczonych wojną miast zapierają dech w piersiach, zaś sam Aric w zbroi X-O Manowar chyba nigdy nie prezentował się równie imponująco.
Dobrym uzupełnieniem prac Craina jest ostatni zeszyt wchodzący w skład tomu, autorstwa Renato Guedesa. Tu również postawiono na godną podziwu szczegółowość, niemniej same kadry są bardziej rozmyte, niczym w malarskim stylu. Choć przyznaję, że podrasowane cyfrowo grafiki jego poprzednika wyglądają rewelacyjnie, to jednak ten bardziej organiczny styl bardziej mi odpowiada. Natomiast rysunki przedstawiające gigantyczną bestię o wyglądzie włochatego nosorożca z epoki lodowcowej, są tak wyraziste i jednocześnie pełne detali, że z chęcią powiesiłbym sobie taki obraz na ścianie.
To tyle, jeśli chodzi o zachwyty. Bo niestety od strony scenariusza tak dobrze już nie jest. Odpowiedzialny za niego Matt Kindt nie wystrzegał się grzechów, jakie popełnił przy okazji poprzedniego albumu. Mając ambicje, by wykreować monumentalne dzieło w wymyślonym przez siebie obcym świecie, w którym trwa wieczna wojna, nie zadbał o chwilę oddechu. A co ważniejsze, by w wirze wydarzeń o globalnym znaczeniu, umieścić bohaterów z krwi i kości.
Oto bowiem Aric z Dacji, który wbrew sobie został wplątany w wojenne rozgrywki na obcej planecie, zaczął piąć się coraz wyżej w hierarchii, by ostatecznie zostać tytułowym cesarzem. Jego marzeniem jest zaprowadzenie pokoju. Okazuje się jednak, że utrzymanie go w świecie pełnym zależności może być cięższe, niż jego zaprowadzenie. Nawet dla kogoś, kto kryje się w niezniszczalnej zbroi.
Matt Kindt chciał by jego opowieść, poza formą czysto rozrywkową, niosła głębsze myśli na temat natury władzy. W tym wskazać jak łatwo dobre chęci i szczytne idee zamieniają się w zamordyzm i swoje przeciwieństwo. Niestety wyszło mu to bardzo banalnie. Akcja gna na łeb, na szyję i ma się wrażenie obcowania z kroniką wydarzeń, a nie opowiadaniem przygodowym, w którym główny bohater przeżywa jakieś rozterki.
Na tym tle znów odróżnia się ostatni rozdział, który nie opowiada bezpośrednio o losach Arica, a skupia się na grupowaniu się płatnych morderców, wynajętych przez jego przeciwników. Dzięki retrospekcjom i utrzymaniu atmosfery niepokoju, jest to najbardziej wciągająca część komiksu. Szkoda, że nie otrzymaliśmy tego więcej.
X-O Manowar: Cesarz to pozycja skierowana do tych, którzy znają wcześniejsze przygody Arica. Bez tego nie tyle trudno zrozumieć o co chodzi, co ciężko jest utrzymać zainteresowanie lekturą. Na szczęście mamy wspomniany rozdział czwarty (w cyklu jest to zeszyt dziesiąty), który nieco poprawia ogólne wrażenie. Wreszcie są też rewelacyjne rysunki. I jeśli komuś miałbym polecać tę pozycję, to właśnie ze względu na nie.
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  Pilot śmigłowca:W końcu to komiks

  Marcin Osuch

  Witold Jarkowski, Mirosław Kurzawa Pilot śmigłowca #6: W walce z żywiołem
  

  
  Poprzedni tom, Dramatyczne chwile był ostatnim narysowanym przez Grzegorza Rosińskiego. I właśnie słowo dramatyczne najlepiej oddaje to, co można powiedzieć o warstwie graficznej kolejnego odcinka, zatytułowanego W walce z żywiołem.
[image: Pilot śmigłowca #6: W walce z żywiołem]
Rosińskiego, który skupił się na współpracy z Jeanem van Hammem przy Thorgalu, zastąpił Mirosław Kurzawa. Nie było to zmiana na lepsze, wręcz przeciwnie. W porównaniu z czystą i ładną kreską poprzednika, rysunek Kurzawy jawił się fatalnie. Najgorzej wypadały postacie ludzkie.
Skąd taka zmiana? Rąbka tajemnicy uchyla Marek Szyszko, odpowiedzialny za stronę graficzną dwóch ostatnich zeszytów serii. Po uruchomieniu Żbika, Pilota Śmigłowca a przede wszystkim Relaksu, pojawiło się olbrzymie zapotrzebowanie na grafików umiejących rysować realistycznie. I okazało się, że takowych jest deficyt, bo niby skąd ich brać. Ten sam Szyszko wspomina, że już na pierwszym roku ASP kazano mu interpretować, a nie oddawać rzeczywistość. Sam do komiksu trafił z łapanki, po wizycie relaksowej ekipy na wystawie prac dyplomowych. Wracając do Kurzawy, nie udało mi się znaleźć żadnych informacji o jego innych dokonaniach (poza jednym krótkim komiksem w Relaksie i jednym zeszycie z serii Początki państwa polskiego). Być może był dobrym grafikiem projektującym z sukcesami okładki książek bądź plakaty filmowe, ale z pewnością komiks to nie była jego domena. Problem jest praktycznie z każdym elementem. Postaci ludzkie są nieproporcjonalne. Rysownik ma wyraźną trudność z rysowaniem twarzy z półprofilu. Właściwie raz tylko udało mu się narysować ładnie Hankę Kalińską i to en face. Kurzawie, na swój sposób udaje się zachować wizerunek głównych bohaterów wzorowany na Tanguyu i Laverdurze. Leży za to kompletnie w jego rysunkach tło, najczęściej zwyczajnie go nie ma, a jeśli już jest, to często są to kolorowe plamy bez konturów. Słabo też jest z rozplanowaniem dymków, przy bardziej rozbudowanym dialogu czytelnik musi poświęcić chwilę, aby poustawiać je w odpowiedniej kolejności.
[image: ]
Przy okazji szóstego zeszytu, o serię otarł się inny znany polski rysownik  Bogusław Polch. Jego nazwisko pojawia się w stopce komiksu, aczkolwiek bez doprecyzowania za jaki element odpowiadał, niemniej jednak, po bliższym przyjrzeniu się sylwetkom postaci na dachu, z pewnością dopatrzycie się charakterystycznej kreski współautora Funkyego Kovala. W rozmowie z Kamilem Śmiałkowskim, Polch wspomina, że okładka ta powstała przy okazji rozmów z wydawcą na temat przejęcia serii po Grzegorzu Rosińskim. Ze względu na natłok innych zadań do współpracy nie doszło i stanęło na samej okładce. Ciekawostką jest, że powstała ona w dwóch wersjach.
[image: ]
W walce z żywiołem zaczyna się niestandardowo, od rozmowy dwóch głównych postaci kobiecych cyklu  Barbary Tarnickiej i Hanki Kalińskiej. Z wcześniejszych zeszytów wiadomo było, że panie się znają. Teraz czytelnik dowiaduje się, że są koleżankami ze studiów. Rozmowa dotyczy przede wszystkim znajomości Tarnickiej z Karskim. Nie pada nazwisko pilota, ale Hanka domyśla się o kim mowa. Tutaj pojawia się niekonsekwencja scenarzysty, gdyż z zeszytu drugiego (Egzamin) wynika, że dziennikarka wiedziała o przygodzie koleżanki w górach i powinna skojarzyć, że zna ona Karskiego. Bynajmniej nie jest to błąd powodujący jakieś większe perturbacje w całej historii. Skutek całej rozmowy jest taki, że po pierwsze okazuje się, iż Hanka robiła sobie nadzieje odnośnie porucznika, a po drugie, że właśnie te nadzieje legły w gruzach.
[image: ]
Po scenie na Torwarze scenarzysta zadbał o małą wkładkę propagandową w postaci zawodów strzeleckich służb mundurowych, w których trakcie o palmę pierwszeństwa wojskowi współzawodniczyli z milicjantami. Jest to jednak tylko krótki przerywnik w obowiązkach jednostki Karskiego, a kolejne zadania po raz kolejny wyznacza pilotom natura. Po typowych dla lat siedemdziesiątych w Polsce obfitych opadach śniegu (W śnieżnych zamieciach) i rekordowych mrozach (Dramatyczne chwile) dosyć oczywistym następstwem były roztopy i powodzie. Jednostka Karskiego i Krucewicza zostaje oddelegowana do regionu zagrożonego powodzią i z miejsca zostaje rzucona w wir walki. Karski wraz z Kalińskim dostają zadanie podjęcia ludzi z dachów zalanych domów. Powodzian jest wielu, ale trzeba przyznać, że akcja zostaje zrealizowana w iście komiksowym stylu. Scenarzysta ni mniej, ni więcej, kazał całej rodzinie (poza babcią) wspinać się po sznurowej drabince do wiszącego na wysokości dziesięciu, może piętnastu metrów śmigłowca. Udało się to młodej kobiecie, kilkunastoletniemu chłopcu i kilku innym osobom. Cóż, taka jest uroda komiksu, że niemożliwe staje się możliwe. Zapewne Witold Jarkowski uznał, że zwyczajowe zastosowanie śmigłowców w takich przypadkach, czyli przenoszenie materiałów wzmacniających wały przeciwpowodziowe było za mało widowiskowe.
W ramach okładkowych materiałów dodatkowych po raz pierwszy w historii serii pojawia się streszczenie poprzednich odcinków. Obok garść informacji na temat ewolucji samolotów szturmowych i przedstawienie podstawowego samolotu tej kategorii używanego w Polsce  Su-7. Na trzeciej stronie okładki zamieszczono informację o wykorzystaniu śmigłowców jako latających dźwigów przy okazji stawiania pomnika Władysława Jagiełły w Krakowie. A całość zamyka tradycyjna notka z historii lotnictwa Ludowego Polskiego Wojska, tym razem na temat walk o Piłę, będącą ważnym elementem umocnień Wału Pomorskiego.
Cena komiksu pozostała na poziomie 13 złotych (w tym trzy złote na CZD), natomiast dwukrotnie wzrósł nakład, do dwustu tysięcy egzemplarzy.
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  Ślub bednarki i drwala online

  Agnieszka Achika Szady

  John Allison, Max Sarin Giant Days #7: Bądź dla niego miła, Esther
  

  
  Studenckie życie na wesoło. Wykłady czy egzaminy nie są tu szczególnie istotne, przyćmiewa je życie uczuciowe, drobne problemy dnia codziennego (na przykład współlokator-bałaganiarz, któremu zepsuła się niefachowo ukiszona kapusta) oraz odkrycia społeczne, emocjonalne i garażowe.
Ekstrakt: 80%
[image: Giant Days #7: Bądź dla niego miła, Esther]
Siódmy tom Giant Days można przeczytać bez znajomości poprzednich (sprawdziłam na jednoosobowej grupie kontrolnej), zresztą John Allison zadbał o dyskretne umieszczenie pewnych informacji czy sugestii już w pierwszym rozdziale[bookmark: a1]1). A nawet wręcz na pierwszej stronie, w scenie, gdzie bohaterki wręczają sobie gwiazdkowe prezenty. Daisy obdarowała przyjaciółki domowymi przetworami, z kolei Susan dostała od Esther seksowne stringowe wdzianko i przyznaje, że nie ma pojęcia, jak się je nosi. Szybko też dowiadujemy się, że Daisy jest wychowywana przez babcię, zaś McGraw i Susan byli niegdyś parą.
Tom składa się z czterech rozdziałów. Pierwszy poświęcono głównie Susan, która spędza Boże Narodzenie ze swoją wielką, grecką rodziną: rodzicami, babcią, sześcioma siostrami oraz bliżej niesprecyzowaną liczbą szwagrów i kuzyniątek. Osią akcji są desperackie próby pogodzenia matki i ojca, którzy przestali się dogadywać po wyfrunięciu z gniazda najmłodszej córki. Intrygi naszej dzielnej studentki są cokolwiek naiwne, ale za to bardzo śmieszne.
[image: ]
Humor jest w ogóle mocną stroną Giant Days i o ile w niektórych tomach bywało z nim słabiej, to obecny staje na wysokości zadania. Najlepsze momenty to wspomniany w tytule ślub, a także poprzedzające go sceny w sklepie komiksowym. Chociaż nie, może zabawniejszy jest kadr, gdzie Susan nastraszyła swoje koleżanki. A właściwie to raczej ten z Esther w natchnieniu piszącą na maszynie I tak można się zastanawiać długo.
Oprócz Susan, Daisy i Esther istotnymi postaciami w komiksie są chłopaki: maniakalny majsterkowicz McGraw (z nieznanych przyczyn nikt nie używa jego imienia), nieśmiały humanista Ed oraz ich niesympatyczny współlokator Dean. Ten ostatni poznaje urodziwą miłośniczkę steampunku, co jest źródłem wielu zabawnych  aczkolwiek w złośliwy sposób  scen. McGraw prowadzi śledztwo, czy dziewczyna naprawdę istnieje (Podsłuchiwałem ich rozmowę telefoniczną. Zdała test Turinga), Dean wyprzedaje swój prawdopodobnie największy poza Muzeum Historii Naturalnej zbiór komiksów z rozebranymi panienkami, a na koniec wszyscy są gośćmi na ślubie odbywającym się w internetowej grze fantasy, w której Dean i Posy się poznali. Już samo zobaczenie, jakie awatary wybrały sobie poszczególne postaci, wywołuje uśmiech, a w dodatku w jednym z kadrów można wypatrzeć Włóczykija z Muminków! Poza tym należy docenić staranne budowanie napięcia poprzedzające ukazanie się Posy: Ed i McGraw ją widzą, czytelnik widzi ich reakcje, jednak samą dziewczynę zobaczy dopiero trzy strony dalej.
[image: ]
Tymczasem Esther przechodzi przyspieszony kurs odpowiedzialności społecznej, co samo w sobie nie jest może szczególnie śmieszne, ale te jej miny! Zresztą Esther, jako gotka, często wygląda zabawnie sama w sobie, dzięki upodobaniom do strojów z motywami czaszek, nietoperzy i tym podobnych.
Uświadamianiu Esther oraz ślubowi Deana poświęcone są środkowe rozdziały, natomiast w ostatnim Daisy orientuje się, że ktoś nocami zakrada się do garażu ich wynajmowanego domu. Ponieważ większość akcji dzieje się w środku nocy, kadry przybierają onirycznie zniekształcony wygląd: wyginają się, falują, schody rozsypują się w układankę luźnych prostokątów Podobny trik zastosowano już kilka tomów temu, kiedy po nocach snuła się zapracowana na śmierć Susan (odkryła nawet całą subkulturę ludzi, dla których dzień to rządowa propaganda), jednak wtedy było to tylko parę stron. Zakończenie tego wątku jest niesamowicie zaskakujące  nie ze względu na wyrafinowanie fabuły, lecz dlatego, że nie było ku temu żadnych przesłanek.
Komiks doskonale nadaje się dla czytelników od wieku, powiedzmy, licealnego w górę  również dla osób, które nie tylko studia dawno skończyły, ale już zdążyły posłać na uczelnię własne dzieci. Pewien typ humoru jest po prostu uniwersalny.

[bookmark: a1t]1) Rozdziały ukazywały się pierwotnie jako osobne zeszyty, jednak prawdopodobnie zbiorcza publikacja była od razu w planach.
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  Historia w obrazkach:Tylko jeden epizod

  Wojciech Gołąbowski

  Gałko-Olejko Oliwia, Janusz Wyrzykowski Irena Sendlerowa i łyżeczka życia
  

  
  Czwarty album komiksowy wydany przez Muzeum II Wojny Światowej jest najobszerniejszym z dotychczas wydanych. Właściwy komiks Irena Sendlerowa i łyżeczka życia zajmuje 23 plansze. Plus dziesięć stron publicystyki.
Ekstrakt: 70%
[image: Irena Sendlerowa i łyżeczka życia]
Pierwszy jednowyrazowy komentarz po lekturze komiksu brzmi: rozczarowanie. Choć być może wynikający jedynie z wygórowanych oczekiwań? Wszak życie i działalność Ireny Sendlerowej to nie materiał na jeden krótki komiks, lecz na całą serię albumów. W niniejszym zaś nieprzypadkowo po nazwisku głównej bohaterki dodano i łyżeczka życia.
Łyżeczka jest srebrna, ma długość około 16 cm i jest jedyną znaną pamiątką, z jaką ocalało z zagłady żydowskie dziecko. Z jednej strony ma wygrawerowane imię Elżunia, z drugiej datę urodzin tejże  5 I 1942. Jej właścicielka urodziła się w getcie warszawskim jako Elżbieta Koppel, jej biologicznymi rodzicami byli Josel i Henia z domu Rochman. Wyniesiona przez Irenę Sandlerową na stronę aryjską, przeżyła. Jak podaje Wikipedia, W latach 70. Elżbieta Ficowska (nazwisko po mężu) była związana z opozycją demokratyczną w Polsce. Współpracowała z Niezależną Oficyną Wydawniczą NOWA, pracowała w Komitecie Prymasowskim, była łącznikiem między Komitetem Prymasowskich a internowanymi robotnikami w Ursusie. Współpracowała z Jackiem Kuroniem w ramach Komitetu Obrony Robotników. W okresie sprawowania przez niego teki ministra pracy i polityki socjalnej w rządzie Tadeusza Mazowieckiego była jego doradcą i rzecznikiem prasowym. W latach 20022006 pełniła funkcję przewodniczącej Stowarzyszenia Dzieci Holocaustu. W 2006 roku Elżbieta Ficowska została odznaczona Krzyżem Oficerskim Orderu Odrodzenia Polski za działalność opozycyjną.
Komiks wydany przez Muzeum II Wojny Światowej jest więc bardziej historią ocalenia Elżuni, niż przedstawieniem szerokiego zakresu działań Ireny Sendlerowej. Owszem, wspomniane są liczne epizody z jej życia (począwszy od dzieciństwa)  ale żadnemu z nich nie poświęcono więcej niż trzy, cztery plansze. W efekcie historia Elżuni, zajmująca 11 stron, urasta do roli tego najważniejszego. A przecież takich dzieci było o wiele więcej  w umieszczonym po planszach komiksu dodatku publicystyczno-historycznym podano, że Irenie, jej współpracowniczkom oraz szerokiej rzeszy anonimowych często członków sieci znajomych i kontaktów udało się uratować i wyprowadzić z getta warszawskiego najprawdopodobniej ok. 2,5 tysiąca dzieci.
Błędem jest więc traktowanie wydawnictwa jako historii Ireny Sendlerowej. Ta sprawa wymaga o wiele głębszego podejścia. Temat nie został wykorzystany, lecz ledwie napoczęty.[bookmark: a1]1)

[bookmark: a1t]1) Jak się okazuje, stosunkowo niedawno powstał zagraniczny komiks, o wiele szerzej omawiający życie i działalność Sendlerowej  trylogia (jak na razie) Irena.
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  Przygody Jacquesa muszkietera

  Paweł Ciołkiewicz

  Pierre Dubois, Zbigniew Kasprzak Bez twarzy
  

  
  Jest siedemnaste stulecie naszej ery. Cała Europa została wyniszczona przez krwawą wojnę trzydziestoletnią. Cała? Nie. W jednej, jedynej krainie, zamieszkiwanej przez radosnych ludzi życie toczy się spokojnie. Jednak i to sielskie miejsce stanie się sceną dramatycznych wypadków. O tym co wydarzyło się w tej rajskiej dolinie, opowiada komiks Pierrea Duboisa oraz Zbigniewa Kasprzaka Bez twarzy.
Ekstrakt: 80%
[image: Bez twarzy]
Wojna trzydziestoletnia odciska swoje krwawe piętno na Europie. Katolicki cesarz z rodu Habsburgów walczy z połączonymi siłami książąt protestanckich. W konflikt zaangażowali się również Francuzi i Hiszpanie. Lata mijają i mało kto już pamięta, o co toczy się ta wyniszczająca batalia. Zgliszcza i ruiny Europy przemierzają oddziały wygłodniałych dezerterów. Jedna z takich band, zwana Bokkenrijderami lub Ludźmi bez twarzy, wdaje się w potyczkę z liczniejszym wrogiem. Zamaskowani rozbójnicy muszą ratować się ucieczką. Gdy wydaje się, że czeka ich niechybna śmierć, odnajdują szczelinę w skałach, za którą czeka na nich niezwykła niespodzianka. Trafiają bowiem do przepięknej krainy, w której nikt nie słyszał o wojnie, a ludzie żyją zgodnie z rytmem wyznaczanym przez naturę i oddają cześć dawnym bogom.
Sytuacja jest trudna dla obu stron. Mieszkańcy doliny nie wiedzą, czego mogą spodziewać się po uzbrojonych łotrach, naznaczonych piętnem wojny, natomiast dowodzeni przez byłego muszkietera Jacquesa de Rochehauta wojownicy, nie są w stanie pozbyć się swoich nawyków i trudno jest im wrócić do swoich przedwojennych przyzwyczajeń. Choć powoli obie strony zaczynają się do siebie przekonywać, napięcie cały czas narasta i wiadomo, że wcześniej czy później jakaś iskra doprowadzi do pożaru. Pierre Dubois rozciąga swoją opowieść na kilka lat, dzięki czemu pokazuje proces poznawania siebie nawzajem przez przedstawicieli obu tych grup. Mieszkańcy doliny i byli żołnierze żyją obok siebie i powoli zaczynają tworzyć wspólnotę. Czy jednak jest im pisane szczęśliwe życie?
W przepiękny sposób zilustrował tę opowieść Zbigniew Kasprzak. Choć jego kreska znacznie zmieniła się od czasów gdy w latach osiemdziesiątych tworzył takie komiksy, jak Krzysztof Kolumb i odkrycie Nowego Świata, Podróże Jamesa Cooka, Magellana okrążenie świata, to trudno nie zauważyć pewnego podobieństwa. Wynika to zapewne z faktu, że Bez twarzy również rozgrywa się w realiach historycznych i rysownik mógł nawiązać do własnej stylistyki z przeszłości. W porównaniu z wspomnianymi komiksami kreska Kasprzaka stała się bardziej lekka i delikatna, ale pozostała w niej charakterystyczna dla niego swoboda i miękkość. Rysownik stawia na realizm, ale nie stroni od pewnej przesady w kreowaniu twarzy  szczególnie tych kobiecych. Szczególnie wyraźnie widać to w galerii postaci umieszczonej na końcu albumu. Wszystko jest bardziej delikatne, lekkie i zwiewne. Mniej jest tuszu, dzięki czemu większe pole do popisu ma kolorystka, prywatnie żona Kasprzaka  Graza. Nakładane pędzlem farby doskonale komponują się z arabeskową kreską, dzięki czemu całość charakteryzuje elegancja i harmonia.
Nowy komiks rysowany Zbigniewa Kasprzaka bez wątpienia zadowoli przede wszystkim tych, którzy wychowywali się na jego komiksach. Czytelnicy znający prace rysownika z lat osiemdziesiątych przede wszystkim ucieszą się, że legendarny Kas wciąż jest w formie, ale i docenią możliwość przeanalizowania zmian, jakie zaszły w jego stylistyce na przestrzeni dziesięcioleci. Natomiast ci, którzy znają tylko jego współczesne komiksy, będą mieć okazję, by uzupełnić biblioteczkę o nową opowieść. Artysta udowadnia, że nadal doskonale czuje się w realiach historycznych, a scenarzysta umiejętnie wplata do nich elementy baśniowe, dzięki czemu dostajemy do rąk komiks pozwalający przenieść się na chwilę do niezwykłej rzeczywistości.
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  Witajcie w krainie Mad Maxa

  Piotr Pi Gołębiewski

  Bastien Vivès LastMan #3
  

  
  Kto by pomyślał, że z niepozornej książeczki z prostą, liniową fabuła, LastMan zacznie przeobrażać się w serię o iście epickim rozmachu. Tak w każdym razie dzieje się w tomie trzecim.
Ekstrakt: 90%
[image: LastMan #3]
Ten, kto czytał tom pierwszy LastMana, ominął drugi i zabrał się od razu za trzeci, zapewne po kilku pierwszych stronach zacznie zastanawiać się, czy aby na pewno sięgnął po właściwą serię. Z lekko naiwnej, ugłdzonej baśni, rozgrywającej się w magicznym królestwie, przenosimy się bowiem na bezdroża, rodem z Mad Maxa i do miasta, które bardziej przypominają dziury, po których włóczył się Conan Barbarzyńca, niż Arendelle z Krainy lodu. Natomiast tam, gdzie rządziły zasady honorowego, magicznego pojedynku, pojawiła się bezpardonowa przemoc i handel kobiecymi ciałami. Co jednak istotniejsze, pierwszoplanową postacią zdaje się już nie być młody i niewinny Adrian, a jego matka Marianne, która jest o wiele bardziej przebojowa, niż to się na początku wydawało.
A wszystko to przez Richarda Aldanę, tajemniczego, obcego przybysza, który wraz z Adrianem wygrał doroczny turniej o Puchar Królów. Choć polubił chłopca i ewidentnie czół miętę do Marianne, ostatecznie wystawił ich do wiatru i odjechał w siną dal. Kobieta postanowiła go gonić. W tym celu odkurzyła skrzętnie ukrywany motocykl, zapakowała na niego syna i ruszyła poza granice baśniowego królestwa, za którym rozciąga się całkiem inny świat. Rządzą tam gangi motocyklowe, przekupstwo i prawo silniejszego.
Przyznaję, że jestem pod wrażeniem. Już poprzednio podobało mi się, że autorzy LastMana niespiesznie wyciągają karty z rękawa, prezentując nam w zasadzie jedynie to, co niezbędne dla zrozumienia historii. Jednak takiej volty stylistycznej się nie spodziewałem. Płynny przeskok z pseudośredniowiecznej krainy do epoki postnuklearnej (to tylko skojarzenie, bo w komiksie nie ma o tym słowa) powoduje, że najpierw czytelnikowi opada szczęka, a potem pojawia się na jego twarzy uśmiech zadowolenia. Akcja bowiem nie traci tempa, wciąż poznajemy nowe terytoria, zaś scenarzyści Balak i Bastien Vives raczą nas kolejnymi zwrotami akcji. Powoli rozbudowują też swoje uniwersum, pozostając jednak wiernymi zasadzie, by nie zdradzić za dużo.
Osobiście zafascynowany jestem zaprezentowanym sposobem prowadzenia rozpraw sądowych. W skrócie polega on na tym, że strony wymieniają się oskarżeniami, oraz ciosami przy wtórze gromkiego wiwatu zgromadzonych. Jeśli ktoś zatem w świecie LastMana chce być dobrym adwokatem, musi równie wiele czasu poświęcić na trening fizyczny, co studiowanie zawiłych przepisów.
Od strony graficznej niewiele się zmieniło. To wciąż bardzo oszczędna, czasem wręcz ascetyczna kreska, momentami udająca mangę (jak i całe wydawnictwo, które mniej wprawne oko może pomylić z pozycjami z Kraju Kwitnącej Wiśni). Obrana konwencja sprawdza się jednak idealnie, doskonale pasując do szybkiego tempa akcji.
LastMan zauroczył mnie od pierwszych stron debiutanckiego tomu i z każdym następnym sprawia, że darzę go większą sympatią. I oczywiście na każdy kolejny czekam z niecierpliwością. Jak na razie nie zawiodłem się, a część trzecia bezapelacyjnie podnosi poprzeczkę jeszcze wyżej, będąc najlepszą z dotychczasowych.
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  Bóg, heros, karzeł i wojowniczka

  Sebastian Chosiński

  Alex Alice Zygfryd
  

  
  Francuski scenarzysta i rysownik Alex Alice ma właśnie w Polsce swoje pięć minut  parę miesięcy temu ukazała się w naszym kraju fenomenalna pentalogia Trzeci testament: Juliusz, a teraz do sklepów trafił Zygfryd. To monumentalna  w formie i treści  trylogia poświęcona jednemu z najbardziej znanych bohaterów mitologii nordyckiej, którego uwiecznił w swym operowym dziele sam Ryszard Wagner.
Ekstrakt: 90%
[image: Zygfryd]
Artyście  obojętnie w jakiej specjalizowałby się on dziedzinie  nie może brakować wyobraźni. Ale jeżeli jest to na dodatek artysta próbujący mierzyć się z którymś z mitów nordyckich, ta wyobraźnia powinna iść jeszcze w parze z zamiłowaniem do rozmachu. Na szczęście ani jednego, ani drugiego nie brakuje francuskiemu twórcy komiksowemu Alexowi Aliceowi. Udowodnił to we wcześniej opublikowanych już w Polsce seriach  i to zarówno jako rysownik (Trzeci testament, 1997-2003), jak i scenarzysta (Trzeci testament: Juliusz, 2010-2018). Nie mniej udanie Francuz radzi sobie także w obu tych rolach jednocześnie, co z kolei potwierdzają dwa w pełni autorskie cykle: przygodowo-fantastyczny Gwiezdny zamek (ukazujący się regularnie od 2014 roku) oraz właśnie dzisiaj omawiany Zygfryd.
Do pracy nad Zygfrydem Alice zabrał się tuż po domknięciu głównego wątku Trzeciego testamentu. Można się było wówczas zastanawiać, co nim kierowało, bo przecież zaledwie kilka lat wcześniej światło dzienne ujrzało imponujących rozmiarów dzieło amerykańskiego rysownika i scenarzysty P. Craiga Russella (znanego między innymi z kooperacji z Neilem Gaimanem przy Sandmanie) zatytułowane Pierścień Nibelunga (2000-2001). Russell jako punkt wyjścia potraktował operową tetralogię Ryszarda Wagnera, starając się jak najwierniej przenieść jej fabułę na język komiksu. Alice, zapewne znając jego wersję opowieści, zdecydował się podążyć nieco inną drogą. Przede wszystkim wybrał sobie jednego wiodącego bohatera, a pozostałe wątki znacząco okroił. Jakby tych różnic było mało, europejskość Zygfryda podkreślona została jeszcze charakterystycznymi dla rynku frankofońskiego rysunkami oraz  mniej lub bardziej świadomymi (stawiałbym jednak na to drugie)  nawiązaniami do Thorgala Grzegorza Rosińskiego.
Historię legendarnego herosa Francuz rozpisał na trzy tomy, które ukazywały się w dwuletnich odstępach (pod szyldem paryskiego wydawnictwa Dargaud): Zygfryd (2007), Walkiria (2009) oraz Zmierzch bogów (2011). Pięć lat po zakończeniu serii ukazało się ekskluzywne jednotomowe wydanie, poszerzone o sporych rozmiarów galerię  i to właśnie na nim oparta została, dopieszczona do ostatniego szczegółu, edycja Ongrysu. W efekcie po kolubryniastym Juliuszu w ciągu kilku miesięcy polscy wielbiciele Alexa Alicea dostali kolejne, podobnych rozmiarów, dzieło. Rozmiary to jednak tak naprawdę rzecz drugorzędna  najistotniejsze jest to, że treść dorównała formie. Z wielości nordyckich mitów Alice wyłuskał jedną, ale za to niezwykle znaczącą postać, która była w stanie udźwignąć na swoich barkach całość opowieści. Warto więc, jeżeli tylko macie taką możliwość, sięgnąć po Zygfryda, wcześniej poznawszy komiks Russella  on daje bowiem niezbędny mitologiczny background. Ale i bez znajomości Pierścienia Nibelunga powinniście być po lekturze w pełni ukontentowani.
Trzy tomy odpowiadają trzem dniom, w jakich rozgrywa się akcja komiksu (w czasie rzeczywistym). Nie oznacza to jednak wcale, że Francuz aż do tego stopnia spłaszczył narrację  posługując się bowiem zarówno licznymi retrospekcjami, jak i wizjami przyszłości, streścił przy okazji wszystkie najważniejsze zwroty akcji obecne w Pieśni o Nibelungach (to właśnie ten germański epos tysiąc lat później  oczywiście w przybliżeniu  wykorzystał Ryszard Wagner). Dowiadujemy się więc, skąd wziął się słynny złoty pierścień, kim stał się ogarnięty niepohamowaną żądzą władzy Fafnir oraz jakie nieszczęścia ściągnął on na swój lud. W tomie pierwszym na główną, obok bohatera tytułowego całej serii, postać wyrasta karłowaty kowal Mime, skazany, podobnie jak inni Nibelungowie, na wygnanie. W drodze spotyka umierającą w połogu kobietę, boginię pozbawioną atrybutu nieśmiertelności  zanim oddaje ona ostatni oddech, Mime przyrzeka jej, że zaopiekuje się chłopcem i wychowa go, nie wspominając nic o istnieniu bogów.
Dalsze partie komiksu, przedstawione w formie retrospektywnej, przybierają tym samym swoistą formę bildungsromanu  opowieści o kształtowaniu się osobowości młodego bohatera. Zygfryd dorasta, mając za jedynego towarzysza nieco zgryźliwego, ale mimo wszystko budzącego sympatię karła. Trudno jednak powiedzieć, by to wyczerpywało jego potrzebę socjalizacji; nie bez powodu chłopiec szuka więc przyjaciół wśród leśnych zwierząt. Najlepiej dogaduje się z wilczą sforą, aczkolwiek Mimemu trudno zrozumieć ten sentyment. Bez przerwy powtarza, że podstawowym celem dorastającego młodzieńca jest zabicie smoka. Tyle że dla Zygfryda smok jest postacią z zupełnie innej bajki; nie rozumie, dlaczego miałby wyprawiać się przeciwko niemu i zabijać go. Nic przecież nie wie o istnieniu bogów Asgardu, o toczonych przez nich walkach, rzucanych na siebie klątwach. Jedyne, czego pragnie, to odnaleźć innych ludzi. I to  w pewnym sensie  pozostając przy języku mitologii, jest jego piętą Achillesa.
W tomie drugim na czoło wybija się  zgodnie z tytułem  jedna z Walkirii, córek Wotana, która chcąc ratować ojca przed utratą władzy i zagładą, buntuje się przeciwko jego woli. Ten bunt sprawia, że narusza porządek świata. Nie byłoby to konieczne, gdyby pewność, że młody Zygfryd zechce w końcu, do czego usilnie namawia go Mime, wyruszyć przeciwko smokowi. I że w ostatecznej rozgrywce zdoła go pokonać. Tom ostatni (Zmierzch bogów) spina całość fabularną klamrą i domyka wszystkie wcześniej otwarte wątki  Zygfryd nie tylko poznaje przeszłość i dramatyczny los, jaki stał się udziałem jego rodziców, ale dokonuje również wyboru swojej przyszłości. A dylemat ma ogromny  z jednej strony bowiem kładzie na szali miłość, z drugiej natomiast niczym nieograniczoną władzę. Poddany nieznacznej rewizji przez Alexa Alicea nordycki mit okazuje się w wydaniu Francuza piękną opowieścią o targających ludźmi (i nieistotny jest tu fakt, że zostają oni przebrani za bogów) emocjach i trudnych wyborach, przed jakimi stawia ich Los (sic!). Ale nie tylko. To również nasycony symboliką religijną  niekoniecznie w znaczeniu chrześcijańskim  klasyczny przygodowo-fantastyczny komiks drogi.
Współczesnemu czytelnikowi mogący kojarzyć się przede wszystkim z zekranizowanymi przez Petera Jacksona dziełami J.R.R. Tolkiena. Schemat opowieści jest przecież bardzo podobny. Pamiętajmy jednak, że Pieśń o Nibelungach powstała znacznie, znacznie wcześniej niż na kartach książek Brytyjczyka narodziło się Tolkienowskie Śródziemie. W warstwie wizualnej Alice bez najmniejszych wątpliwości inspirował się albumami Grzegorza Rosińskiego o Thorgalu; choć i nawiązania do Szninkla też można tu znaleźć. W niczym to oczywiście nie ujmuje Francuzowi maestrii, tym bardziej że, oprócz hołdu oddanego klasykowi, rysownik nie stroni również od eksperymentów dokonywanych na własną rękę. Zmienny układ kadrów, korzystanie z rysunków zajmujących niekiedy nawet całą planszę, nadzwyczajna dbałość o przedstawianie detali, a przede wszystkim wizualne bogactwo wymyślonego świata  to jego wkład w tę ponadczasową opowieść. Piękną i mądrą. A dzięki takim komiksom jak Zygfryd tym łatwiej docenić jest ich piękno i mądrość.
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  Miłość na dobre i złe

  Maciej Jasiński

  Joëlle Jones, Tom King Batman #6: Narzeczona czy włamywaczka
  

  
  W tym tomie Catwoman odgrywa jeszcze większą rolę, niż w poprzednim. Nie tylko pomaga Batmanowi w kolejnych zadaniach, ale momentami staje się wręcz postacią wiodącą. Poza tym musi dbać o swojego narzeczonego, gdy ten wpada w naprawdę poważne tarapaty.
Ekstrakt: 80%
[image: Batman #6: Narzeczona czy włamywaczka]
Na album składają się cztery historie. W pierwszej z nich mamy do czynienia ze śledztwem dotyczącym zbrodni wyglądającej jakby popełnił ją Zsasz. W drugiej Batman u boku Wonder Woman będzie musiał zająć się powstrzymaniem wiecznej hordy. Trzeci komiks to kolejne starcie z Poison Ivy. Czwarty zaś opowiada o wzajemnych relacjach Batmana i Catwoman, oraz o tym, jak zmieniały się one przez lata. Jak widać więc rozpiętość tematyczna jest duża.
Jak to bywa zazwyczaj w takich zbiorach  mamy różny poziom scenariuszy i ilustracji. Jednak we wszystkich historiach możemy obserwować to jak Tom King rozbudowuje postać Catwoman oraz jej związek z Batmanem. Selina i Bruce mieszkają razem i dzielą nie tylko łóżko, ale także wszystkie problemy, z którymi musieli wcześniej radzić sobie w pojedynkę. Mogą liczyć na siebie, na pomoc, wsparcie radą, a gdy trzeba to i kopniakiem. Los wystawia oczywiście ich uczucie na ciężkie próby (przed najpoważniejszą staje Batman, który w jednej z historii musi spędzić dużo czasu z piękną kobietą), ale prawdziwa miłość potrafi je pokonać. I to jest najciekawsze w tych komiksach, bo pokazuje te zwykłe oblicze ludzi, którzy nocą przywdziewają kostiumy superbohaterów.
Jeśli chodzi o oprawę graficzną, to najlepiej prezentują się plansze, za które odpowiada Mikel Janin. Uwagę zwraca szczególnie przestrzeń pełna roślin, którą kontroluje Poison Ivy. Podobają mi się też nawiązania graficzne do różnych klasycznych komiksów i to nie tylko tych z Batmanem, ale też np. Supermanem.
Szósty tom serii ma słabsze momenty (zwłaszcza pierwsza historia), ale warto przeczytać głównie ze względu na Catwoman, której postać bardzo umiejętnie prowadzi scenarzysta. Końcówka albumu, jak i jego okładka, zwiastują przygotowania do ślubu. Zobaczymy, co z tego ostatecznie wyniknie w siódmym tomie zatytułowanym Ślub.
Plusy:
	ciekawe przedstawienie relacji Batmana i Catwoman
	ilustracje Mikela Janina


Minusy:
	scenariusz pierwszej historii
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  Zaklinacz dinozaurów

  Marcin Osuch

  Vincent Perriot ‹Negalyod›
  

  
  Negalyod to bardzo ciekawie nakreślony postapokaliptyczny świat, świetny początek i nieco słabsze zakończenie. Średnia wychodzi nie najgorsza.
Dziękujemy wydawnictwu Egmont za udostępnienie egzemplarza recenzenckiego komiksu

Ekstrakt: 70%
[image: ‹Negalyod› ]
‹Negalyod›

Autorem komiksu jest Vincent Perriot, laureat wielu nagród w tym dwóch festiwalu w Angoulême. Jak widać są podstawy, aby mieć nadzieję na wciągającą rzecz. Intrygująco wygląda już sama okładka albumu. Podzielona kolorystycznie na dwie części, w dolnej, w odcieniach czerwieni, widzimy kamienną pustynię z jeźdźcem dosiadającym dinozaura przypominającym pachycefalozaura. W górnej, niebieskiej znajduje się coś sugerującego futurystyczne miasto w chmurach. Czyżby już tutaj zarysowana została główna intryga opowieści? Konflikt pomiędzy pustynnymi nomadami a technokratycznymi elitami? Trochę tak i trochę nie.
Jeździec z okładki to Jarri Tchapald, a jego dinozaur to Stygo. Na pierwszej stronie spotykamy ich przy ogromnym rurociągu transportującym wodę. Jak się później okaże to ważny element. Jarri zachęca dinozaura do skorzystania z okazji do napicia się, w tym miejscu rurociąg przecieka. To, że człowiek mówi do zwierzęcia, nie jest zwykłym personifikowaniem relacji między nimi. Jarri posiada dar rozmawiania z dinozaurami, wykorzystuje go w swoim codziennych obowiązkach, bo młodzieniec jest opiekunem wielkiego stada gadów podobnych do triceratopsów. Trochę to wszystko przypomina, zapewne nieprzypadkowo, przeganianie stad bydła na dzikim zachodzie. Jest kowboj, jest jego rumak i są triceratopsy. Tak wykreowany świat zdaje się dawać duże możliwości i zdecydowanie autor możliwości te wykorzystał.
Zgodnie z regułą Hitchcocka zaczyna się od trzęsienia ziemi, czyli ataku drapieżnika à la tyranozaur. A później? Później pojawia się tajemnicza ciężarówka, która powoduje śmierć całego stada. Kilkaset triceratopsów pada jak rażone piorunem. I tak jest rzeczywiście, bo zadaniem pojazdu jest właśnie wywoływanie burz, a przez to opadów drogocennej wody. Ciężarówka to element tego drugiego, niebieskiego świata z okładki. Czy jej kierowca lub właściciel planował zniszczyć dorobek kilkunastu pokoleń rodziny Jarriego? Tutaj Perriot zaczyna wprowadzać czytelnika w skomplikowany układ relacji między pustynnym światem Beduinów na dinozaurach a miastami w chmurach. Skomplikowany, tym bardziej że jest jeszcze ogniwo pośrednie, czyli miasta na ziemi. Jak się okaże wraz z rozwojem sytuacji umiejętność porozumiewania się z dinozaurami nie jest jedynym talentem Jarriego. Przede wszystkim jest twardy i nieustępliwy, bez namysłu postanawia wymierzyć sprawiedliwość sprawcy swojego nieszczęścia. Jak widać mamy tutaj klasycznego westernowego mściciela, który ma do załatwienia sprawy z potentatem. W Negalyodzie rolę potentata odgrywa enigmatyczna Sieć, rodzaj inteligentnego i świadomego Internetu. Coś jak Skynet w Terminatorze, z tym że Sieć nie dąży do unicestwienia rodzaju ludzkiego. Wystarcza jej pełnia kontroli nad ludźmi.
Vincent Perriot garściami czerpie z popkulturowych wzorów mieszając je sprawnie bez narażania się na zarzut wtórności. Po wkroczeniu do miasta z zamiarem zemsty, Jarri spotyka kilka postaci, które są odpowiednikami z innej sagi o walce dobra ze złem. Wiekowy mędrzec, piękna dziewczyna, coś to przypomina? Fakt, że chłopak pomimo młodego wieku nie przypomina zagubionych na początku swojej drogi Lukea Skywalkera czy Johna Difoola, to już właśnie zasługa Perriota. Podobnie nieszablonowy jest główny przeciwnik, czyli Sieć, tutaj czytelnik może być nieco zaskoczony zwłaszcza w końcówce. Niektórzy, podobnie jak ja, mogą odebrać zakończenie jako nielogiczne, ale całość jest zdecydowanie wciągającą lekturą.
Przywołanie głównego bohatera Incala jest tutaj uzasadnione podwójnie, bo Perriot-rysownik najwyraźniej zapatrzył się w Moebiusa- rysownika, szczególnie jeśli chodzi o sposób rysowania postaci. Szerokie nogawki spodni, charakterystyczne nakrycia głowy  to znaki szczególne drugiego wcielenia Jeana Girauda Niby w świecie dinozaurów pterodaktyle nie powinny nikogo dziwić, ale kto przysięgnie, że nie jest to właśnie ukłon w stronę twórcy Arzacha.
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  Bruce + Selina = Wielka Miłość

  Maciej Jasiński

  Joëlle Jones, Tom King, Clay Mann, Lee Weeks Batman #5: Zaręczeni
  

  
  Informacja o tym, że Bruce Wayne i Selina Kyle są zaręczeni, przestała być tajemnicą. Ale zamiast przygotowywać się do ślubu, Batman i Catwoman wyruszają na wyprawę w naprawdę tajemnicze miejsce znane jako Khadym.
Ekstrakt: 80%
[image: Batman #5: Zaręczeni]
Jak stwierdza ich przewodnik  Khadym jest państwem odciętym od świata przez Ligę Sprawiedliwości i superbohaterowie nie są tam mile widziani. To dobrze ukryte miejsce na pustyni, gdzie mieszka Talia al Ghul - matka Damiana, będącego piątym Robinem. I to właśnie wokół tych postaci kręci się ta opowieść. Pojawia się tu nieco informacji dotyczących przeszłości bohaterów oraz ich stosunku do nagłej zmiany, jaka zachodzi w życiu Brucea. Jednak sama konfrontacja w Khadym może rozczarowywać. Brak w tym jakiegoś pomysłu wykraczającego poza rozciągnięty do granic możliwości pojedynek na miecze, w czasie którego usta bohaterów nie zamykają się nawet na chwilę.
Znacznie bardziej oryginalna jest druga z długich historii, zatytułowana Superprzyjaciel, która opowiada o relacjach Batmana i Supermana oraz o tym, jak zmieniają się one za sprawą Seliny oraz Lois. Można stwierdzić, że mają one duży wpływ na obu superbohaterów  mobilizują ich, stosują perswazję, studzą emocje i zachęcają do wygaszenia sporów. Okazją do tego staje się wspólne wyjście całej czwórki na imprezę w parku rozrywki, na którą wpuszczają jedynie ludzi przebranych za superbohaterów. Aby uniknąć rozpoznania, Batman i Superman zamieniają się strojami, a Lois przywdziewa kostium Catwoman.
Dwie dłuższe historie uzupełniają dwie krótsze. Pewnego dnia to komiks pokazujący rozwój relacji pomiędzy Batmanem i Catwoman, a ich zachowanie można podsumować słowami powiedzenia kto się lubi, ten się czubi. Natomiast ostatni z komiksów przedstawia jesień życia bohaterów.
Od strony graficznej jest w tym tomie zdecydowanie powyżej średniej dla tej serii. Zarówno Joelle Jones, jak i Clay Mann potrafią rysować kobiety, a w historiach, gdzie to one grają pierwsze skrzypce, jest to bardzo istotna sprawa. Zarówno Selina, jak i Lois w tym komiksie dosłownie emanują seksapilem. Natomiast odpowiedzialny za trzecią historię Lee Weeks to artysta, którego charakterystyczny styl bardzo lubię  ilustracje są pełne dynamiki, a sceny w deszczu wyglądają po prostu wspaniale.
Piąty tom serii Batman to zbiór czterech historii różniących się mocno poziomem  obok słabszych scenariuszy mamy te lepsze. Na szczęście oprawa graficzna jest na wysokim poziomie, dzięki czemu otrzymujemy album, z którym z pewnością należy się zapoznać.
Plusy:
	znakomite ilustracje, których autorami są Clay Mann i Lee Weeks
	pomysł na zamianę kostiumów Batmana z Supermanem


Minusy:
	nierówny poziom scenariuszy poszczególnych historii
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  Kwiaty ciernistych dróg

  Paweł Ciołkiewicz

  Yuki Urushibara Mushishi #7
  

  
  Yuki Urushibara w siódmym tomie serii Mushishi oferuje kolejną porcję nastrojowych i skłaniających do zadumy opowieści problemach ludzi dotkniętych oddziaływaniem mushi. Każdy, kto śledzi jednak perypetie Ginko, wędrownego eksperta od radzenia sobie z tymi tajemniczymi istotami, doskonale wie, że to są opowieści o problemach, jak najbardziej rzeczywistych.
Ekstrakt: 90%
[image: Mushishi #7]
Saho jest niewidoma i niesłysząca. Mieszka razem z mężczyzną, który opiekuje się nią, a także zajmuje się leczeniem mieszkańców okolicznych wiosek. Ginko przeczuwa jednak, że skrywa on pewną mroczną tajemnicę. Lustro w topieli opowiada z kolei o losach dziewczyny dotkniętej oddziaływaniem wodnego mushi. Masumi podupadła na zdrowiu, straciła chęć do życia, zamknęła się w sobie i pogrąża się w depresji. Rodzice nie wiedzą, co jest przyczyną tego stanu rzeczy. Relacje rodzinne są także przedmiotem kolejnej historii. Pod piorunem opisuje problemy pewnego dziecka, które przyciąga pioruny. Jednak jego prawdziwym problemem jest to, że czuje się niekochane. Matka nie jest w stanie zapewnić mu prawdziwej, matczynej miłości. Album zamyka dwuczęściowa opowieść zatytułowana Ciernista droga. Ginko spotyka się w niej z innym mushishi, który jednak bardzo sceptycznie odnosi się do kolegi po fachu. Jego nastawienie ma swoje źródłe w trudnej przeszłości. Okazuje się bowiem, że faktycznie przeszedł on ciernistą drogę. Czy jest dla niego jeszcze ratunek?
Komiks Yuki Urushibary utrzymany jest w nastrojowej atmosferze doskonale znanej wszystkim fanom tej serii. Autorka nieśpiesznie snuje te swoje opowieści, dając czytelnikowi okazję do zadumy nad problemami współczesności. Bo przecież nie o jakieś tajemnicze stworzenia tu chodzi, ale o realne problemy, z którymi mierzymy się wszyscy w dzisiejszym świecie. Dążenie do zachowania wiecznej młodości, depresja, załamanie psychiczne, toksyczne relacje rodzinne, brak matczynej miłości, uzależnienia  to zjawiska doskonale znane. Problem polega na tym, że w naszym świecie nie możemy zrzucić odpowiedzialności za te problemy na jakieś niewidoczne mushi przenikające rzeczywistość. Nie możemy także liczyć na to, że pojawi się Ginko, by te problemy rozwiązać. Jesteśmy zdani na siebie. Możemy natomiast poczytać mądre opowieści o naturze tych zjawisk i w nich szukać inspiracji. Autorka potrafi bowiem mówić o tych sprawach bez nadmiernego patosu, dzięki czemu dostarcza czytelnikowi remedium na jego zmartwienia. Kojąco działa nawet warstwa graficzna. Delikatne, zwiewne rysunki stwarzają atmosferę jakiejś lekkości i bezpretensjonalności. Krótko mówiąc, kolejna wizyta w świecie Ginko to prawdziwy balsam dla duszy i doskonała okazja do zadumy nad tym, co naprawdę ważne.
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  Nie czas na zastanawianie się

  Piotr Pi Gołębiewski

  Mike Del Mundo, Mark Waid Avengers #4: I wojna Kanga
  

  
  Twórcy filmu Avengers: Końcowa rozgrywka szczycili się, że grzebiąc w czasie wszystko dokładnie przemyśleli i podpierali się teoriami naukowymi. W czwartym albumie Avengers pod tytułem I Wojna Kanga również mamy zabawy z czasem ale nikt nie udaje, że zostało to poprowadzone konsekwentnie.
Ekstrakt: 60%
[image: Avengers #4: I wojna Kanga]
Tytułowy Kang Zdobywca to jeden z ikonicznych wrogów w świecie Marvela (zadebiutował w 1964 roku). Jego domeną jest przenoszenie się w czasie, zaś powstałe w ten sposób paradoksy tylko potęgują jego moc. A że jest ich sporo, niech świadczy to, że na przestrzeni lat, różni superbohaterowie mieli do czynienia z jego innymi wcieleniami, w tym z ostatnim, superpotężnym Immortusem. Postać ta wywodzi się z czasów, kiedy to nikt specjalnie nie zastanawiał się nad realizmem kreowanego świata, a już na pewno nie Stan Lee i Jack Kirby. Niespecjalnie wnikali w kwestię pętli czasowych i konsekwencji wynikających z tego, że ktoś miesza w przeszłości.
Z historii starć z Kangiem, jakie dane nam było poznać w Polsce, chyba najlepszą pozostaje Avengers: Na zawsze, która ukazała się w ramach Wielkiej Kolekcji Komiksów Marvela. Wtedy to, aby pokonać podróżnika w czasie, potrzeba było zebrać drużynę Avengers, w składzie której znaleźli się członkowie z różnych epok. Z podobnym pomysłem wyszedł Mark Waid, scenarzysta I Wojny Kanga.
Ale po kolei. Zaczyna się od tego, że Vision, łaknący zemsty za to, że Kang zrobił z niego żywą pułapkę na Mścicieli, przeniósł się w czasie do chwili, gdy ten był noworodkiem i go porwał. Wkrótce ponownie zreorganizowany skład Avengers (i Spider-Mana) nawiedza całkiem dorosły Kang Zdobywca, wraz z jednym ze swoich wcieleń, Szkarłatnym Centurionem, domagając się zwrotu siebie samego. W ten sposób zaczyna się szalona bitwa, która swoim zasięgiem obejmie różne momenty w czasoprzestrzeni.
Przez moment starałem się nadążyć za zmianami w czasie i tego konsekwencjami, alternatywnymi rzeczywistościami, oraz wynikłymi z tego paradoksami. Jednak kiedy Kang postanowił zemścić się na Mścicielach i cofnął się do ich narodzin, by ich po kolei uśmiercić, jasnym stało się, iż Markowi Waidowi nie za bardzo zależy na utrzymaniu pozorów prawdopodobieństwa i nie ma zamiaru tworzyć misternej konstrukcji, niczym w 12 małpach, czy nawet w Powrocie do przyszłości. Dla niego liczy się akcja i czysta rozrywka. A tej w komiksie nie brakuje. Wciąż coś się dzieje, by odwrócić naszą uwagę od nielogiczności scenariusza. Pojawiają się także elementy humorystyczne, za które odpowiada rzucający sucharami Spider-Man (najśmieszniejszy efekt daje to, kiedy porozumiewa się półsłówkami z szarym Hulkiem z przeszłości, zapominając, że ten nie był taki głupi, jak w latach późniejszych).
Można zatem na I Wojnę Kanga spojrzeć dwojako. Jeśli chcemy doszukiwać się w niej sensu i przywiązujemy dużą uwagę do paradoksów związanych z podróżami w czasie, to lepiej sobie odpuścić, bo po prostu nie da się tego ogarnąć. O wiele lepiej jest traktować ten komiks, jako przyjemne, mało zobowiązujące czytadło i dać się porwać czystej rozrywce i przyjemności z lektury.
Tę mogą, ale nie muszą, umilać grafiki Mike′a del Mundo. Preferuje on bardzo specyficzny styl, który cechuje psychodeliczny, odrealniony klimat. Z jednej strony dba o artystyczną stronę komiksu, prezentując całe strony szalonych kolaży, a z drugiej cechuje go irytujący ascetyzm, zwłaszcza w przypadku prezentowania trzeciego planu, który momentami nie istnieje. Mnie to nie do końca przekonuje, chociażby ze względu na nieumiejętny sposób rysowania twarzy, wyglądających czasami bardzo karykaturalnie. Nie mogę jednak nie zachwycić się intensywną, plakatową kolorystyką, która dodaje grafice niesamowitości.
Pomimo swych rozrywkowych walorów I Wojna Kanga do mnie nie trafia. Zbyt to wszystko płytkie, by na dłużej zapadło w pamięci, a z drugiej strony za wiele tu wątków, by szybko kartkować strony. Niemniej pozycja ta ma także mocne punkty, jak chociażby kilka stron, przedstawiających życiorys i motywacje Kanga Zdobywcy. Ale to tylko przebłysk, który udaje, że mamy do czynienia z pozycją ambitniejszą, niż jest.
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  Jeśli Bóg maczał w tym palce

  Sebastian Chosiński

  Sylvain Cordurié, Alessandro Nespolino Sherlock Holmes Society #3: In nomine Dei
  

  
  Publikacja aż trzech (z sześciu) albumów serii Sherlock Holmes Society w jednym tylko 2015 roku była możliwa dzięki temu, że scenarzysta Sylvain Cordurié każdy z tomów dał do zilustrowania innemu rysownikowi. W przypadku In nomine Dei wybór padł na neapolitańczyka Alessandro Nespolino. Który zresztą wywiązał się ze swego zadania nie gorzej niż jego dwaj poprzednicy  Stéphane Bervas i Eduard Torrents.
Ekstrakt: 80%
[image: Sherlock Holmes Society #3: In nomine Dei]
Przypomnijmy, że pojawienie się na polskim rynku komiksowego sześcioksięgu Sherlock Holmes Society zostało poprzedzone publikacją czterech dylogii, za które od strony fabularnej odpowiadał za każdym razem ten sam autor  Francuz Sylvain Cordurié. A były to: Sherlock Holmes i Wampiry Londynu (2010), Sherlock Holmes i Necronomicon (2011-2013), Crime Alleys (2013-2014) oraz Sherlock Holmes i podróżnicy w czasie (2014-2015). Stylistycznie stały one na pograniczu wiktoriańskiej opowieści grozy i klasycznego kryminału spod znaku Arthura Conana Doylea. Mieszanka współczesnemu czytelnikowi mogła wydać się początkowo dość zaskakująca, ale nie zapominajmy o tym, że niektóre oryginalne historie o detektywnie z ulicy Baker Street 221B utrzymane były w konwencji bliskiej horrorowi (jak chociażby legendarny Pies Baskervilleów). W Sherlock Holmes Society Cordurié postanowił zrobić kolejny krok i na arenę wydarzeń wprowadzić tak modne dzisiaj zombie.
Dwa pierwsze tomy serii  Sprawa w Keelodge i Czarne są ich dusze (oba z 2015 roku)  posłużyły francuskiemu scenarzyście nie tylko do zaanonsowania głównego wątku historii. Cordurié zbyt mocno siedział w temacie, by bawić się w jakieś rozruchy akcji, postanowił z miejsca wrzucić Holmesa w samo oko cyklonu. Na dodatek ściągnął mu na głowę wrogów, przy których słynny Napoleon zbrodni, czyli profesor James Moriarty, wydaje się sympatycznym rzezimieszkiem. To oczywiście pewna przesada, ale między starym a nowymi nieprzyjaciółmi Sherlocka jest jednak znacząca różnica  Moriarty zdawał się mieć jednak jakieś zasady i bandycki honor. Ci, którzy wywołali tak zwany incydent w Keelodge nie kierują się żadnymi normami. Są źli i okrutni do szpiku kości, a a głównym motorem napędowym ich działań jest nienawiść. Dlatego  vide zakończenie albumu Czarne są ich dusze  napadają na dom Holmesa, próbują zabić panią Hudson i doktora Watsona.
W In nomine Dei  tytuł jest, w kontekście wydarzeń rozgrywających się w tym odcinku serii, jak najbardziej znaczący!  Holmes, mimo nacisków ze strony swego brata Mycrofta (urzędnika Ministerstwa Wojny), prowadzi dalej śledztwo, którego celem jest wyjaśnienie dramatycznych zdarzeń w laboratorium Instytutu Waltera Hoffmana. Detektyw uważa bowiem, że mają one bezpośredni związek z tym, co wydarzyło się wcześniej w Keelodge. W dochodzeniu pomagają mu zarówno Edward Hyde (cóż współczesna popkultura zrobiłaby bez błogosławieństwa postmodernizmu i jego intertekstualności?), genialny lekarz i biolog, który zdaje się być ojcem chrzestnym Hulka, jak i zaprzyjaźnieni z Sherlockiem kryminaliści (vide Gavin Hollis i jego ludzie), zdający sobie sprawę, że jeśli w tej konkretnej sprawie nie staną po stronie prawa, mogą przyczynić się pośrednio do ostatecznej katastrofy świata, w jakim żyją. Problem w tym, że wszyscy oni i tak mogą okazać się za słabi w zetknięciu z tymi, którzy stoją po drugiej stronie i zdają się mieć ogromne wpływy i niewyczerpane możliwości.
Mimo potęgi swego intelektu, nawet Holmes (ze swoimi koalicjantami) może okazać się niewystarczającą przeszkodą na drodze do opanowania Londynu przez żądnych zemsty fanatyków religijnych. Fabularnie intrygujące jest także to, że tymi złymi są akurat ci, których wiara przede wszystkim predestynuje do szerzenia miłości bliźniego. Z drugiej strony, patrząc w przeszłość, znajdziemy mnóstwo przykładów na to, że oba te zjawiska nieczęsto idą ze sobą w parze Za stronę graficzną In nomine Dei odpowiada włoski rysownik Alessandro Nespolino, który wcześniej pracował już z Sylvainem Cordurié nad dylogią Crime Alleys. Zdążył więc doskonale poznać komiksowe uniwersum wykreowane przez Francuza i nie ma co ukrywać, że czuje się w nim jak ryba w wodzie. Włoch hołduje frankofońskiemu realizmowi, dzięki czemu Londyn końca XIX wieku  zarówno ten na-, jak i podziemny  wypada na kartach komiksu bardzo przekonująco. W każdym razie nie gorzej niż na rysunkach Eduarda Torrentsa, który odpowiadał za poprzednią część cyklu. Najważniejsze jednak, że finałowy cliffhanger zapowiada niezwykłe emocje w tomie kolejnym. Wszak jesteśmy dopiero w połowie!
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  Pilot śmigłowca:Pilot punktuje, Pilot dołuje

  Marcin Osuch

  Witold Jarkowski, Mirosław Kurzawa Pilot śmigłowca #7: Desant
  

  
  W siódmym tomie zatytułowanym Desant seria Pilot śmigłowca wraca do tematyki ściśle wojskowej. w porównaniu z wcześniejszymi odcinkami wyjątkowo mało jest tu miejsca na perypetie miłosne głównego bohatera.
[image: Pilot śmigłowca #7: Desant]
Na początku cyklu tekstów poświęconych Pilotowi śmigłowca wspomniałem, że seria ta w dużo mniejszym stopniu zaistniała w powszechnej świadomości czytelników w porównaniu ze Żbikiem, Klossem czy Podziemnym frontem. Być może wpływ na to miał bardzo nieregularny cykl wydawniczy. O ile w przypadku Kapitana Żbika w ciągu roku pojawiało się nawet do ośmiu zeszytów, to Pilot śmigłowca publikowany był w tempie iście ślimaczym, jeden, dwa odcinki rocznie. Ewenementem był właśnie zeszyt siódmy, wydany po trzyletniej przerwie. Trudno powiedzieć, jaka była tego przyczyna. Nie mogło być to spowodowane szukaniem następcy Rosińskiego, bo już wydany 1978 roku W walce z żywiołem narysował Mirosław Kurzawa. Możliwe, że zaczęły się już problemy z materiałami poligraficznymi, gdyż nawet wspomniany Żbik w latach 1978-1980 ukazywał się po jednym zeszycie rocznie. I zapewne z tego powodu swoje piętno na cyklu odcisnęła inflacja. Część siódma kosztowała 15 złotych (w tym nadal 3 złote na Centrum Zdrowia Dziecka), czyli podrożała o 2 złote. Notabene, na zapowiedzi z poprzedniego odcinka na okładce widniała jeszcze stara kwota. Nie zmienił się za to nakład, wynoszący dokładnie 200275 egzemplarzy.
[image: ]
To drugi zeszyt z rysunkami Mirosława Kurzawy. Graficznie nie ma tu żadnej zmiany, na plus można zaliczyć rysownikowi okładkę. Sprawnie skomponowana, poprawna kolorystycznie, bezpośrednio referuje do tytułu i treści komiksu. A propos tytułu: Kurzawa zachowuje dziwną manierę zapoczątkowaną jeszcze przez Rosińskiego  stosowania za każdym razem innej czcionki. Nie pomaga rysownikowi poligrafia w tym zeszycie; na kilku stronach wyraźnie widać, że kolory wyszły poza kontury. W Desancie ujawniło się jeszcze jedno niedociągnięcie rysownika. Kurzawa zastosował w swoich liternictwie dużą czcionkę, o mniej więcej połowę większą od swojego poprzednika. Wraz z dosyć dużymi spacjami oraz interlinią spowodowało to, że niekiedy dymki urosły do monstrualnych rozmiarów, zajmując na niektórych stronach ponad połowę powierzchni.
Desant zaczyna się od domknięcia wątku z poprzedniego zeszytu związanego z akcją przeciwpowodziową. Scenarzysta, prezentując rozmowy w sztabie kryzysowym oraz wśród grupki młodzieży, wykorzystał ten moment do wrzucania elementów propagandowych. Po pierwsze, o gotowości wojska do niesienia pomocy społeczeństwu w potrzebie  i po drugie, o marzeniach dzieci aby stać się wojskowym pilotem. Na kilku kolejnych stronach na chwilę wracamy do spraw prywatnych porucznika. Szukając na Torwarze Barbary, spotyka Hankę Kalińską, która jest trenerką łyżwiarstwa. Wywiązuje się dłuższa rozmowa, wspierana myślami obydwojga. Niewiele z niej wynika, ale to pierwsze spotkanie Karskiego z Hanką sam na sam. Inna sprawa, że całość jest przedstawiona fatalnie od strony graficznej. Rysownik poszedł na łatwiznę, cały dialog został rozrysowany w postaci gadających głów umieszczonych w poziomych paskach. Mając śliczną dziewczynę i przystojnego pilota można było powalczyć o ciekawe kadrowanie tej rozmowy, tylko że u Kurzawy Hanka była umiarkowanie ładna, a Karski taki sobie.
[image: ]
Jednak sprawy prywatne w Desancie schodzą na plan dalszy, bo zaczyna się tytułowy desant. Jednostka Karskiego i Krucewicza ma wziąć udział w manewrach wspólnie z jednostkami lądowymi. Zadaniem śmigłowców ma być odnalezienie jednostek piechoty i przerzucenie ich w zadane miejsce. Najtrudniejsze wyzwanie znowu ma Karski, gdyż jego piechota ukrywa się w miejscu trudnym do zidentyfikowania na mapach. Zresztą, nawet Krucewicz powątpiewa w to, czy porucznik znajdzie oddział bez naprowadzania przez radio. Ba, nawet zakłada się z dowódcą jednostki, pułkownikiem Markiewiczem. Jak widać, scenarzysta nie rezygnuje ze spirit movens serii, czyli nieco krytycznego podejścia Krucewicza do wszystkiego, co robi Karski. Ten ostatni, tak jak był asem myśliwskim, tak teraz lata perfekcyjnie śmigłowcami. Do zadania przygotował się bardzo dobrze, spędzając długie godziny na mapami. W efekcie udział śmigłowców w manewrach kończy się pełnym sukcesem. Karski otrzymuje pochwałę, ale chyba jeszcze bardziej radosna nagroda pojawia się na końcu odcinka. Do jednostki przyjeżdża Barbara.
Po raz kolejny pojawia się streszczenie, tym razem jest ono zilustrowane miniaturkami wszystkich wcześniejszych okładek i zajmuje ono całą stronę. Na trzeciej stronie okładki zamieszczona została dosyć krótka notatka o wojskach powietrzno-desantowych, a zeszyt zamyka kolejny odcinek historii lotnictwa LWP, tym razem poświęcony walkom o Kołobrzeg.
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  Mówisz, masz krab

  Tomasz Nowak

  Henryk Glaza, Tomasz Kaczkowski Doom Pipe #7
  

  
  Przy szóstym, zupełnie przestrzelonym numerze Doom Pipea można było rzeczywiście ponarzekać. I życzyć sobie kolejnego, lepszego. Tak też, zgodnie z oczekiwaniami, siódmy wskakuje na swój stały, dobry i równy poziom. A kto wie czy nawet nie wychyla się ponad średnią?
Ekstrakt: 90%
[image: Doom Pipe #7]
W tradycyjne dwa komiksowe opowiadanka wprowadza równie tradycyjny, co nieustająco niepokojący wstępniak o nieznanych losach redaktora Tomaszyny. Tu już mamy pewność, że sugestia z okładki nie była tylko zwidem. Z kolejnych stron wypełzać będą kraby. Albo przynajmniej jakieś inne szczypomające stwory.
Story pierwsze to tym razem kolaboracja. Za pomysł odpowiada nieobliczalny Spell, czyli Tomasz Grządziela, który zawodowo trudni się w komiksie zaskakiwaniem i rzucaniem czytelnika do głębokiej rzeki słodko-gorzkich refleksji. W miniaturze Nad morze nie jest inaczej. No, może z ze wskazaniem jednak bardziej na przewagę mroku.
Nie wiadomo czy to powiew świeżości, czy też uwolnienie od części ciężaru twórczej męki, ale coś najwyraźniej tknęło również Tomka Kaczkowskiego. Obłożył on scenariusz Grządzieli rysunkami tak bogatymi w nastroje, detale i barwy, jak jeszcze nigdy dotąd na łamach Doom Pipea. Wskoczył wręcz na nowy poziom jakości i, trudno, będzie się musiał teraz go trzymać!
Story drugie, spoczywające w całości w rękach Henryka Glazy, zakrabło się nieco do tego numeru. No bo właśnie tu pojawia się inny szczypcoręki. Emet  broda dla każdego to farsa wyraźnie pozująca (oby!) na element większej całości.
Mimo wciąż swej specyficznej stylistyki, rysunku niechlujnego, Glazie udaje się dotrzymać kroku kolegom, którzy rozbudzili apetyty ożywczym otwarciem. Jest u niego akcja, humor, mrugnięcie okiem do czytelnika i podwójny cliffhanger. Nie, to się nie może tak po prostu skończyć!
Ale się kończy. Przynajmniej na razie  siódmy Doom Pipe. Numer znakomity, godny polecenia, frapujący, budzący wyobraźnię i oczekiwania. Bardzo.
Znakomity timing obu historii, frapujące rozwiązania fabularne i twórcze iskrzenie w duecie Kaczkowski/Spell sprawiają, że po 7. numer Doom Pipea sięga się z chęcią. Tylko po to, by doznać rozczarowania, że to już koniec Oby nie!
Plusy:
	dwie wciągające, równorzędne historie
	budząca nadzieję na ciąg dalszy opowiastka Glazy
	baaardzo owocne, twórcze zderzenie Spella i Kaczkowskiego


Minusy:
	trochę odstające, mimo trzymania swojego stylu, grafiki Glazy






Tytuł: Doom Pipe #7
Scenariusz: Henryk Glaza, Tomasz Kaczkowski
Data wydania: luty 2020
Rysunki: Henryk Glaza, Tomasz Kaczkowski
Wydawca:  Niezależne
Cykl: Doom Pipe
Cena: 25,00
Gatunek: groza / horror
Zobacz w: Kulturowskazie
Ekstrakt: 90%
  



  
  
  
  
  Magazyn Esensja - Magazyn Esensja nr 5 (CXCVII) czerwiec 2020
  




  
  

  Na zesłaniu w Piekle

  Sebastian Chosiński

  Anton Sawinow, Aleksiej Wołkow Doktor Lucid
  

  
  Jaka jest nasza znajomość rosyjskiego rynku komiksowego? Śmiem stwierdzić, że znikoma. Kojarzymy przede wszystkim Romana Surżenkę, ale głównie dlatego, że od lat pracuje on nad spin-offami Thorgala. A czy komuś mówią cokolwiek nazwiska scenarzysty Aleksieja Wołkowa bądź rysownika Antona Sawinowa? Jeśli sięgnięcie po album wydany przez Global-Lab, poznacie przynajmniej jedno ich dzieło  super(anty)bohaterskiego Doktora Lucida.
Ekstrakt: 50%
[image: Doktor Lucid]
Roman Surżenko to bez wątpienia najbardziej popularny obecnie twórca komiksowy rodem z Rosji. Znają go  a przynajmniej powinni znać  wszyscy wielbiciele Thorgala. Od dekady bowiem pracuje on nad takimi odpryskami legendarnej serii, jak Louve, Młodzieńcze lata czy  okazjonalnie  Kriss de Valnor. Mogłoby się wydawać, że prestiż, jaki wyrobił sobie na rynku frankofońskim, sprawi, iż przetrze szlaki innym. Tymczasem następców, niestety, nie widać, choć na pewno nie można mieć wątpliwości co do tego, że w dawnym Związku Radzieckim (nie możemy zapominać bowiem o Ukrainie) nie brakuje ani zdolnych rysowników, ani utalentowanych scenarzystów. Być może któryś z nich przebije się  choćby na Wisłą  za sprawą komiksów wydawanych przez Global-Lab.
To młode wydawnictwo, które za punkt honoru postawiło sobie wprowadzenie na polski rynek niezależnych twórców rosyjskich. Jednym z pierwszych dzieł, jakie opublikowało, był super(anty)bohaterski komiks Aleksieja Wołkowa (scenariusz) i Antona Sawinowa (rysunki) zatytułowany Doktor Lucid. Angielskie imię tytułowego bohatera możemy przetłumaczyć na język polski jako przejrzysty, względnie przezroczysty, co odnosi się do jego niezwykłej natury. Jest to bowiem postać kojarząca się przede wszystkim z Cieniem, ale mająca też pewne atrybuty Batmana (vide latający samochód i różnego rodzaju zabawki militarne) i zapewne jeszcze kilku innych amerykańskich bohaterów w trykotach. Różni ich jednak to, że Lucid  mimo angielskiej ksywki  serce i umysł ma rosyjskie. Chociaż problemy, z jakimi musi się borykać, są  jak się okazuje  uniwersalne.
Akcję swego dzieła Wołkow umieścił w leżącym na Dalekim Wschodzie, tuż przy granicy z Chinami, fikcyjnym, choć obecnym w literaturze rosyjskiej, mieście Ensk. Zbudowali je Chińczycy po zakończeniu wojny domowej w Rosji, w czasie walk z hitlerowcami zsyłano tu jeńców niemieckich, jak również rosyjskich antykomunistów. Nic więc dziwnego, że przez lata powstało w Ensku społeczeństwo o specyficznej mentalności i moralności. W 2009 roku trafia tam, przeniesiony z Tweru, kapitan Paweł Bułgarin  możemy się tylko domyślać, że nie była to jego dobrowolna decyzja. Że, jak wielu innych wcześniej, został on do Enska zesłany. Miasto zalewane jest przez falę przestępczości; władze  w tym policja i prokuratura  są skorumpowane; wszystkim zdaje się rządzić tajemniczy Czarny Kwadrat (być może jest to odniesienie do głośnego na początku lat 90. ubiegłego wieku filmu Jurija Moroza, opowiadającego o walkach frakcyjnych na szczytach partii komunistycznej i KGB).
Jedynym człowiekiem  ale czy na pewno człowiekiem?  który ma wolę i możliwości, by powstrzymać degrengoladę miasta, jest Doktor Lucid. Stosowane przez niego metody wzbudzają jednak poważne wątpliwości; nie tylko że sięga on po przemoc, ale też nie waha się przelać krwi. Dlatego potrzebuje ludzi, którzy by po nim sprzątali. Pewnego dnia zwraca się z taką propozycją do Bułgarina. W zamian oferuje mu pomoc w rozprawieniu się ze zorganizowaną przestępczością w Ensku. Kapitan, choć niechętnie, przystaje na propozycję. W tomie pierwszym serii otrzymujemy, nie licząc Epilogu, który zapowiada to, co dopiero nadejdzie, cztery krótkie opowieści: Mortuus Doktora Lucida, Stalowa Paszcza, Pierścienie Lumbrycydy oraz Siostra. Trzy z nich są ze sobą fabularnie i stylistycznie powiązane, można je scharakteryzować jako paranormalny kryminał, z wieloma nawiązaniami do komiksów o Batmanie i Cieniu.
Jedna historyjka jednak, trzecia w kolejności, znacznie różni się od pozostałych. Dużo więcej tu inspiracji Hellboyem i komiksami Mikea Mignoli o Biurze Badań Paranormalnych i Obrony (chociaż i Batman gdzieś tam w tle pobrzmiewa). Klasyczny czarny kryminał miesza się też w Pierścieniach Lumbrycydy z horrorem (vide brytyjska Kobieta-Wąż Johna Gillinga z połowy lat 60. XX wieku). Jak więc widać, Aleksiej Wołkow dobrze odrobił lekcje na temat zachodniej popkultury. Inna sprawa, że jeszcze nie zawsze potrafi pozyskaną wiedzę zastosować w praktyce. Fabuła jest bowiem chropawa, dużo jest skrótów i nagłych przeskoków, które sprawiają wrażenie, jakby całość powstawała w pośpiechu i trochę na kolanie. Graficznie też mogłoby być ciekawiej, chociaż akurat formuła nawiązująca do Sin City Franka Millera sprawdza się tutaj całkiem nieźle. Przyznam, że jestem ciekaw, co będzie dalej, ale jednocześnie mam nadzieję, że do następnego tomu obaj twórcy znacząco poprawią warsztat.
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  W poszukiwaniu utraconych zmysłów

  Paweł Ciołkiewicz

  Matteo Farinella Zmysły
  

  
  ażdy komu przypadł do gustu Neurokomiks autorstwa Matteo Farinelli oraz Hany Roš, może śmiało sięgnąć po Zmysły. Wprawdzie tym razem autor jest tylko jeden  Farinella  ale schemat narracyjny jest bardzo podobny. Znów czeka nas podróż do ludzkiego wnętrza.
Ekstrakt: 80%
[image: Zmysły]
Neurokomiks był krótkim i przystępnym wykładem na temat funkcjonowania ludzkiego mózgu, a Zmysły są równie krótkim i nie mniej przystępnym wykładem o zmysłach. Tym razem naszą przewodniczką jest Diane  badaczka zajmująca się wirtualną rzeczywistością. Kobieta jest nią tak pochłonięta, że traci zainteresowanie światem realnym. Podczas testowania symulatora rozszerzonej rzeczywistości wirtualnej ulega nieszczęśliwemu wypadkowi. W wyniku spięcia Diane zostaje porażona prądem i traci przytomność. Jej koleżanka próbuje ją ocucić, ale kobieta przebywa już w innej rzeczywistości. Odbywa mianowicie podróż przez pięć zmysłowych krain  dotyku, smaku, węchu, słuchu i wzroku. Podczas gdy w prawdziwym świecie trwa walka o przywrócenie jej świadomości, w alternatywnej rzeczywistości kobieta doświadcza niezwykłych doznań.
W każdej z krain zdobywa wiedzę na temat funkcjonowania poszczególnych zmysłów. Oprowadzają ją oczywiście osoby związane z badaniami nad danymi zmysłami albo postacie kojarzące się z nimi. W krainie dotyku dowiadujemy się między innymi, że ciało człowieka pokrywają mniej więcej dwa metry kwadratowe skóry  największego narządu jakim dysponujemy. Poznajemy także kilka hipotez dotyczących przyczyn utraty futra oraz współczesnej obsesji na punkcie depilacji. Następnie przenosimy się do świata smaku i poznajemy tajniki tego, jakże istotnego dziś zmysłu. Dowiadujemy się między innymi, jaki smak jest najcudowniejszy na świecie. Po krainie węchu wędrujemy oczywiście z psem. Pewnym zaskoczeniem może być to, że pośród naukowców spotykamy pisarza. Marcel Proust  autor monumentalnego dzieła W poszukiwaniu utraconego czasu  delektuje się zapachem ciastek przypominających mu dzieciństwo. W krainę słuchu wkraczamy w towarzystwie nietoperza. Przekonujemy się tu, nie tylko o tym, jak ważne w naszym życiu są dźwięki, ale także, że nie mniej istotna jest cisza. No i na koniec czekają nas odwiedziny w krainie zmysłu być może w dzisiejszym świecie najistotniejszego  wzroku. Dowiadujemy się tu czym jest widzenie oraz ślepowidzenie. To trzeba po prostu zobaczyć.
Mateo Farinella sprawia, że ta wyprawa jest bardzo pouczająca, ale także atrakcyjna fabularnie i wizualnie. Autor miał ciekawy pomysł na prezentację poszczególnych zmysłów oraz interesującą koncepcję graficzną. Nie jest łatwe przedstawienie niuansów funkcjonowania poszczególnych zmysłów w sposób przejrzysty, a zarazem atrakcyjny, ale autorowi ta sztuka się udała. Dzięki temu warstwa wizualna jest tu integralnym elementem wywodu. Farinella znów opatruje swoje dzieło przypisami, w których charakteryzuje krótko najważniejsze postaci, jakie spotykamy podczas tej niezwykłej podróży. Podobnie, jak miało to miejsce w przypadku Neurokomiksu, twórca stawia przede wszystkim na przekazanie solidnej, choć podanej w lekkiej formie wiedzy. W konsekwencji Zmysły to komiks, który można potraktować jako źródło podstawowej wiedzy o o zmysłach, ale także jako wstęp do dalszej, samodzielnej podróży przez pięć fascynujących krain.
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  Liga Niezwykłych Naukowców

  Paweł Ciołkiewicz

  Brett Jubinville, Marcin XULM Surma Super Naukoledzy: 2099
  

  
  Nowy komiks Wydawnictwa 23 ucieszy przede wszystkim fanów serialu rysunkowego Super Science Friends (Super Naukoledzy). Komiks Bretta Jubinville′a i Marcina Surmy rozwija serialowe uniwersum, opisując zdarzenia, jakie rozegrały się, czy też  mają się dopiero rozegrać, w odległej przyszłości. Ada Lovelace musi dokonać wyboru pomiędzy miłością i powinnością.
Ekstrakt: 80%
[image: Super Naukoledzy: 2099]
Akcja kreskówki dzieje się alternatywnej w rzeczywistości. W roku 1941 Winston Churchill dzięki podróży w czasie zebrał drużynę superumysłów, która ma pomóc w zwycięstwie nad hitlerowskimi Niemcami. Znalazł się w niej Nicola Tesla  znany entuzjasta gołębi i elektryczności, Taputti  pierwsza chemiczka świata, której perfumy przyćmią umysł każdego mężczyzny, Karol Darwin  który potrafi przeistoczyć się w dowolne zwierzę, Maria Skłodowska-Curie  promienna dama, która nie zawraca sobie głowy bzdurami, Zygmunt Freud  nie do końca wiadomo, dlaczego go trzymają oraz czternastoletni klon Alberta Einsteina  dla tego młodzieńca czas jest względny. W grupie znajduje się również Z3  robot stworzony przez Konrada Zuse dla nazistów, który jednak przeszedł na stronę Brytyjczyków. I to właśnie wokół niego kręci się akcja komiksu.
Rzecz dzieje się w roku 2099. Złowieszcze przepowiednie się spełniły  Z3 stał się imperatorem całego świata, a jego żoną jest Ada Lovelace  matematyczka, arystokratka i podróżniczka w czasie. Pewnego razu kobieta postanawia jednak uciec i podjąć walkę przeciwko zniewoleniu. Odnajduje ją Winston Churchill i angażuje do swojej grupy. W roku 2099 Super Naukoledzy prezentują się trochę inaczej. Einstein wydoroślał, Freud stał się więźniem własnych popędów, Tesla trochę się ustabilizował, Skłodowska-Curie jest jeszcze bardziej promienista, a Darwin całkiem zdziczał. Tylko Taputti nic się nie zmieniła. Ada wspólnie z tą niezwykłą drużyną podejmuje walkę ze swoim małżonkiem i jego reżimem. Będą musieli zmierzyć się również z Joulem, Kelvinem i Matą Hari, których Z3 wysłał w pościg za wiarołomną żoną. Czy uda im się wyzwolić świat od tyrana?
Rysunki kryjącego się za pseudonimem Xulm Marcina Surmy doskonale pasują do stylistyki wypracowanej przez twórcę Super Naukolegów. Pomysł na to, żeby zamiast pastelowych kolorów zrobić komiks w szarościach i fluorescencyjnych błękitach sprawdził się świetnie. Plansze wyglądają interesująco i jednoznacznie informują czytelnika o tym, że akcja komiksu toczy się w innych realiach niż akcja serialu. Znaczną część albumu zajmują dodatki, z których możemy dowiedzieć się, jak wyglądała współpraca rysownika i scenarzysty oraz jak powstawały projekty postaci. Jak zwykle jest to gratka dla wszystkich zainteresowanych kulisami tworzenia opowieści obrazkowych.
Sam pomysł na fabułę oraz bohaterów Super Naukolegów nie jest w najlepszym stopniu oryginalny. Drużyny mniej lub bardziej niezwykłych dżentelmenów oraz dam, gościły już na planszach komiksów niejednokrotnie. Niemniej jednak serial rysunkowy ma w sobie pewną lekkość i poczucie humoru, które zjednuje mu fanów na całym świecie. Twórca tego uniwersum Brett Jubinville nie poprzestaje jednak na tworzeniu kolejnych odcinków i rozwija swoje uniwersum także w innych mediach. I właśnie komiks stworzony wspólnie z Marcinem Surmą jest przykładem tego podejścia. Krótka, dynamiczna i zabawna opowieść wnosi do tego uniwersum trochę świeżego powietrza i dostarcza wiele frajdy podczas lektury. Bez wątpienia szczególnie ucieszy ona miłośników serialu, którzy znają szczegóły dotyczące poszczególnych postaci, ale osoby, które nie miały do czynienia z kreskówką, również nie powinny być rozczarowane. Kto wie, być może nawet lektura komiksu zachęci takie osoby do zapoznania się z serialem, który jest dostępny na You Tube.




Tytuł: Super Naukoledzy: 2099
Scenariusz: Brett Jubinville
Data wydania: 5 czerwca 2020
Rysunki: Marcin XULM Surma
Wydawca:  23
ISBN: 978-83-953767-5-7
Format: 80s.195x255 mm
Cena: 55,00
Gatunek: SF
Zobacz w: Kulturowskazie
Ekstrakt: 80%
  



  
  
  
  
  Magazyn Esensja - Magazyn Esensja nr 5 (CXCVII) czerwiec 2020
  




  
  

  Potworessy, katakumby i naukowczynie

  Agnieszka Achika Szady

  Marjorie Liu, Sana Takeda Monstressa #4: Wybranka
  

  
  Jak zachęcić potencjalnych czytelników do zapoznania się z dziełem, recenzując jego czwarty tom? Wypada chyba to i owo wyjaśnić A w Monstressie do wyjaśniania mamy dużo: skomplikowana jest sytuacja polityczna uniwersum, system wierzeń, a także sytuacja rodzinna głównej bohaterki (można ją podsumować powiedzeniem z rodziną najlepiej wychodzi się na zdjęciu- szczególnie, że pewne zdjęcie jest tu ważnym elementem).
Ekstrakt: 90%
[image: Monstressa #4: Wybranka]
Jako tytuł recenzji pasowało mi Bogowie, groby i uczeni, ale że książka ta jest już chyba dość słabo pamiętana, zdecydowałam się na luźne nawiązanie. W każdym razie w komiksie występuje każdy z wymienionych elementów. Do starożytnego grobowca wskakuje w ucieczce jedna z postaci, uczeni to praktycznie oś fabuły, zaś bogów jest w tym świecie legion. Jedni są bogami w naszym rozumieniu, na przykład koty idą modlić się do świątyni Ubasti, inni to genialni naukowcy, którym po wiekach zaczęto oddawać cześć boską (niejaka Marium z wybrzeża Galilei), a jeszcze inni to przybysze z innych wymiarów.
Trudno powiedzieć, czemu Zinn  bóg z innego wymiaru  wygląda niczym stos dżdżownic przetykanych oczami. Jeszcze dziwniejsza jest informacja o tym, że setki lat wcześniej romansował z cesarzową. Trzeba jednak pamiętać, że maskowanie swojego prawdziwego wyglądu to w Monstressie rzecz nierzadka. Już w pierwszym tomie tomie pewna wysoko postawiona badaczka okazała się należeć do prześladowanej rasy półzwierzęcej; trójoki potwór całymi latami udaje człowieka, ukrywając się za podobną do karnawałowej maską; Zinn przebywa wewnątrz ciała bohaterki, a w którymś z poprzednich tomów padło łatwe do przeoczenia zdanie o przybieraniu naszej postaci. Co prawda w wizjach, wspomnieniach i nawet na freskach Zinn konsekwentnie pojawia się w postaci sugerującej bliskie pokrewieństwo z Latającym Potworem Spaghetti (aczkolwiek nie dorównuje mu urodą i charyzmą), jednak Monstressa już tyle razy mnie zaskoczyła, że nie zdziwię się jeśli  dajmy na to  legendarna cesarzowa-szamanka finalnie również okaże się stworzeniem dalekim od humanoida.
Tytułowa Monstressa to Maika Półwilk: cyniczna i zgryźliwa siedemnastolatka, desperacko poszukująca odpowiedzi na pytania dotyczące swojej przeszłości, z której bardzo niewiele pamięta. W kolejnych tomach odkrywamy elementy jej życiorysu, jednak nadal skrywa on mnóstwo tajemnic. Wiemy, że dziewczyna została przez własną matkę wychowana na maszynę do zabijania, następnie matka zginęła w tajemniczej katastrofie przy badaniu magicznego artefaktu, a kilkuletnie dziecko trafiło do obozu koncentracyjnego dla Arkanijczyków (potomków ludzi i Pradawnych  humanoidalnych zwierząt). Kilka lat później inna katastrofa zmiotła z powierzchni ziemi całe miasto, zaś Maika i jej poznana za drutami przyjaciółka Tuya były jednymi z nielicznych ocalałych. Po przeżyciach łączących Auschwitz i Hiroszimę nastąpił odpowiednik Mongolii, czyli koczownicze  i dość luksusowe  życie na stepie[bookmark: a1]1). Tyle dowiadujemy się z retrospekcji. W czwartym tomie Maika zaskakuje wszystkich (w tym czytelnika) mnóstwem informacji o wysokich rangą wojskowych, których spotyka na naradzie, a nawet jeśli te dane i zdjęcia były publikowane w gazetach, to ona raczej nie miała do nich dostępu, więc skąd wie?
[image: ]
Zaraz, powie ktoś, starożytne czary, potwory, bogowie, a do tego naukowcy, obozy i prasa codzienna? I pokazywanie czegoś, co ewidentnie jest zdjęciem z kamery przemysłowej? Ano tak właśnie wygląda świat tego komiksu [bookmark: a2]2). O ile w recenzji pierwszego tomu określałam go mianem magicznego cyberpunku (mają tam między innymi broń palną, łączność radiową i latające pojazdy), to teraz brakuje mi już odpowiedniej nazwy. Mowa jest o tym, że obecna cywilizacja to ledwie cień poprzedniej, która opanowała loty w kosmos, a nawet rzucała wyzwanie czasowi. I nowa postać, która właśnie wkroczyła na scenę, za wszelka cenę pragnie te wspaniałości odzyskać.
Nowa postać a już i tak ich liczba przyprawia o ból głowy, szczególnie że w Wybrance pojawia się osoba, o której już od bardzo dawna nie było mowy i, szczerze mówiąc, musiałam sięgnąć do poprzednich tomów dla przypomnienia, kto to jest i jaki ma związek z Maiką.
Co ciekawe, tytuł tomu nie odnosi się do głównej bohaterki. Wybranką ewidentnie jest Kippa. W osieroconym lisim dziecku plączącym się za Maiką budzi się niezwykła moc hm, w niektórych systemach RPG nazywa się to chyba prawdziwym widzeniem, tutaj jednak chodzi nie tyle o przenikanie wzrokiem iluzji czyjegoś wyglądu, co o spostrzeganie jakby ukrytych warstw. Na przykład w pewnej postaci trzecioplanowej widzi fosforyzujące motyle i stwierdza: Nie uderzysz mnie, nawet gdybyś musiała. Motyle ci nie pozwolą. Kippa to w tym komiksie jedyna prawdziwie niewinna istota, może dlatego Maice tak zależy na jej bezpieczeństwie.
W czwartym tomie więcej czasu ekranowego dostaje też Tuya. Jej rola to jedna z większych tajemnic fabuły. Dla Maiki ta relacja jest najważniejszą rzeczą w życiu, tymczasem kolejne wydarzenia i wypowiedzi sugerują, że dla Tuyi  raczej środkiem do celu. Tyle, że to oznaczałoby, że już jako kilkulatka była wykwalifikowanym szpiegiem, co wydaje się mało prawdopodobne. Z drugiej strony, w Monstressie praktycznie z każdej strony czają się jakieś spiski, więc nie wiemy, ile z zachowań dziewczyny to gra obliczona na oszukanie jej mocodawców.
[image: ]
Jeszcze bardziej niezrozumiały jest stosunek Maiki do Zinna. Kiedy w pierwszym tomie ten lovecraftowski pomiot ujawnił swoją obecność (w postaci licznych macek wydobywających się z kikuta ręki dziewczyny), nienawidziła go i pragnęła za wszelką cenę się pozbyć, teraz, kiedy nadarzyła się taka okazja, odmawia. Owszem, w międzyczasie nawiązała z nim swego rodzaju współpracę, jednak bycie nosicielką potwora powoduje nagłe ataki kanibalizmu, co wzbudza w niej rozpacz i obrzydzenie do samej siebie. Tymczasem w obecnym tomie ona go w pewnym momencie przytula!
Jakby mało było tych tajemnic, Marjorie Liu irytuje czytelnika scenami, kiedy jedna postać mówi coś lub szepce do drugiej, wywołując gwałtowną reakcję, jednak słowa w dymku są nieczytelnym gryzmołem. Sporo jest też niejasnych, wtrącanych mimochodem w dialogach komentarzy, o których nie wiadomo czy niosą jakieś ważne dla fabuły informacje czy mają za zadanie tylko tworzyć klimat  jak na przykład wypowiedź o motylach. Kiedy wypowiadają się potwory, dymki mają białe litery na kolorowym tle  służy to również do podkreślenia, że nie każda z postaci je słyszy lub rozumie język. Z kolei szept jest zaznaczony jako czcionka mniejsza i jaśniejsza, co może sprawić problem w czytaniu. Reminiscencje, wizje i sny są zwykle malowane w kolorach żółtawo-sepiowych, lecz najbardziej charakterystycznym elementem są czarne ramki.
Jedną z rzeczy, z których Monstressa jest znana (oprócz niemal całkowitego braku mężczyzn w akcji, o czym pisałam już w jednej z poprzednich recenzji, to przepiękna, dopracowana szata graficzna[bookmark: a3]3). Haftowane szaty, ozdobne zbroje i broń, biżuteria  często z motywem pawich piór lub innych wzorów kojarzących się z okiem. Są barwne i pozłacane, jednak ogólnie stonowana kolorystyka kadrów sprawia, że nie mamy wrażenia pstrokacizny. Wszystko jest jakby pogrążone w półmroku, nawet w środku dnia. Narysowane przez Sanę Takedę wnętrza można podziwiać bez końca: latarenki, intarsje czy malowania na drzwiach i kolumnach, kotary, meble, wiszące metalowo-szklane ozdoby, posążki, obrazki i inne bibeloty lub książki wypełniające półki. Laboratorium Doktora jest skrzyżowaniem oranżerii i snu steampunkowca wystarczy zresztą spojrzeć na załączone obrazki. Zasadniczo warto zwracać baczną uwagę na tło, bo pojawiają się tam interesujące rzeczy, na przykład malunki na skałach we wspominanym już grobowcu.
Poszczególne rozdziały Monstressy w oryginale ukazują się jako osobne zeszyty (oczywiście są też wydania zbiorcze). Sama nie wiem, co jest lepsze: dostawać co kilka miesięcy krótki odcinek, zwykle zakończony morderczym cliffhangerem, czy raz do roku grubszy tom? Tak czy siak, warto.

[bookmark: a1t]1) Świat Monstressy jest zdecydowanie inspirowany środkowo-wschodnią Azją: jada się tu pałeczkami, nosi charakterystycznie na bok zapinane bluzy czy tuniki, pali snosmołę przypominającą w działaniu opium, zaś zdobnictwo kojarzy się trochę z Persją, trochę z Chinami. Jest wzmianka o koczowniczym plemieniu Scytów, a wiele nazw na mapie jest mniej lub bardziej azjatyckich: Nanshi  Chiny, Salawan  Laos (z kolei Sarawan leży w Iraku, a wiemy, że niektórzy Azjaci nie rozróżniają głosek l i r), Thyria brzmi zupełnie jak Syria, Constantine kojarzy się z Konstantynopolem, Pontus  z Pontem, zaś Zamorę znajdziemy wprawdzie na mapie Hiszpanii, ale starożytna wersja Zamorata brzmi podobnie do Samarkandy  również będącej miastem na głównym szlaku kupieckim. Przyznam, że zmylił mnie Arkangelus, wyglądający jak inna wersja Archangielska. Niestety, Archangielsk leży wprawdzie w Rosji, ale po europejskiej stronie.
[bookmark: a2t]2) I nie, zdecydowanie nie jest to alternatywny rok 1900, jak za amerykańską reklamą bezmyślnie powtarzają wszystkie zapowiedzi wydawnicze. W tym świecie w ogóle nie ma naszej miary czasu.
[bookmark: a3t]3) Oczywiście  nie byłabym sobą, gdybym nie zaznaczyła, że staranność wykonania nie dotyczy, niestety, jednorogich wierzchowców, które wydają się raczej naszkicowane niż narysowane, a o poprawnej budowie uzdy nawet nie ma co marzyć.
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  Tak należy robić adaptacje!

  Dagmara Trembicka-Brzozowska

  Ari Folman, David Polonsky Dziennik Anne Frank
  

  
  Adaptacja klasycznego, a przy tym delikatnego materiału źródłowego to na ogół zadanie wymagające ogromnego wyczucia i uwagi. Tym bardziej cieszy, gdy się udaje  jak w przypadku Dziennika Anne Frank.
[image: Dziennik Anne Frank]
Nie będzie przesadą stwierdzenie, że dziennik, który Anne Frank zaczęła spisywać jako trzynastolatka, to jeden z najbardziej znanych tekstów kultury na świecie. Wielu czytelników zaskakuje tym, jak bardzo jest nie-wojenny: Anne nie opisywała okropności trwającego konfliktu czy sytuacji Żydów w Holandii pod okupacją. Dziennik to w dużej mierze dzieło literackie, skupiające się na relacjach grupy osób zamkniętych na niewielkiej przestrzeni, na przeżyciach nad wiek dojrzałej nastolatki, pierwszych miłościach, obserwacjach siebie i otoczenia. Wojna bezpośrednio wkracza tam rzadko, ale jeśli już, to brutalnie, przewracając życie Anne do góry nogami.
Komiksowa wersja dwóch izraelskich autorów: scenarzysty Aliego Folmana (znanego z filmu Walc z Baszirem) oraz rysownika, wielokrotnie nagradzanego Davida Polonsky′ego, to świeże podejście do Dziennika. To nie tyle komiks, co powieść graficzna  na dodatek łącząca kadry i plansze ze stronami tekstu w miejscach, w których twórcy postanowili nie ingerować zbytnio w materiał źródłowy. W innych momentach nastąpił zabieg odwrotny, gdy kilka stron pisanych Dziennika zamieniano na jedną narysowaną, używając tego zabiegu do metaforycznego przedstawienia często skomplikowanej treści, na przykład skupionej na emocjach lub wartościach abstrakcyjnych. Efekt jest naprawdę interesujący i przemawiający.
Autorzy świetnie oddali ducha oryginału. Jest to oczywiście adaptacja, więc treści nie przeniesiono z Dziennika Anne Frank na karty komiksu jeden do jednego. Są drobne zmiany ułatwiające narrację, zwłaszcza w momentach wspomnianych wcześniej, gdy część wydarzeń i wrażeń kompresowano  nie ujmuje to jednak całości. Z albumu mówi do nas żywa, realistyczna Anne, nastolatka dorastająca w specyficznych okolicznościach i cieniu ciągłego zagrożenia, ale rozwijająca się w tych warunkach w niezwykle wrażliwą, błyskotliwą młodą kobietę. Dzięki wyrazistości grafik momentami zdaje się być nawet bliższa czytelnikowi, niż podczas lektury książkowego Dziennika.
Artystycznie mamy do czynienia z dość prosto narysowaną historią, momentami bardziej przypominającą ilustracje w dawniejszych książkach dla dzieci. Barwy są raczej przygaszone, a w centrum uwagi znajdują się emocje postaci. Do tego przeplatające się tekst i rysunki wymuszają niejako na artyście niekomiksowy układ plansz i stron  co jest ciekawym zabiegiem, jakkolwiek może zaskoczyć fanów tego medium. Ogółem jest estetycznie i przyjemnie.
Dziennik Anne Frank to przemyślany, dobrze napisany i narysowany album. Pozwala w bardziej emocjonalny sposób odczytać słynny pamiętnik nastoletniej Żydówki, ułatwia jego interpretację, ale też nie przepisuje znaczeń ani nie dodaje nowych treści. Jako adaptacja sprawdza się świetnie. Zdecydowanie warto go polecić.
Plusy:
	ścisłe połączenie tekstu z obrazem
	przemyślana, nieinwazyjna adaptacja
	zmiany w stosunku do oryginalnej treści są in plus
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  Home run, cokolwiek to znaczy

  Marcin Osuch

  Charles M. Schulz Fistaszki: Fistaszki zebrane: 1993 - 1994
  

  
  Nasza Księgarnia wydaje Fistaszki zebrane z godną pochwały regularnością. Od kilku lat co sześć miesięcy czytelnicy otrzymują kolejny tom. Najnowszym, zawierającym paski z lat 1993-94, wchodzimy w czas końca historii.
Ekstrakt: 100%
[image: Fistaszki: Fistaszki zebrane: 1993 - 1994]
Pojęcie koniec historii ukuł Francis Fukuyama po upadku ZSRR i komunizmu, miało ono oznaczać koniec rywalizacji wielkich mocarstw, zwycięstwo liberalnej demokracji i powszechne dążenie do dobrobytu. Dzisiaj wiemy, jak bardzo się mylił, ale wtedy miało to jakiś sens. Jak się koniec historii ma Fistaszków z tamtych czasów? Jak zwykle, czyli nijak. Schultz i jego prasowe paski komiksowe były całkowicie odporne na świat zewnętrzny. Widać to szczególnie gdy wreszcie mamy możliwość porównania jego prac z wyrobem fistaszkopodobnym [bookmark: a1]1) jakim jest Mafalda argentyńskiego rysownika Quino. Dopiero teraz ponadczasowość Fistaszków widać bardzo wyraźnie. Argentyńczyk umieścił swoją bohaterkę w bardzo konkretnej rzeczywistości, w czasach Beatelsów, wojny wietnamskiej oraz kryzysu gospodarczego. Nie są to główne wątki, w lekturze to nie przeszkadza, ale jednak nieco zmienia percepcję komiksu. Akcja Fistaszków, chociaż wyraźnie osadzona w Stanach, w wymiarze czasowym jest uniwersalna. To wrażenie pogłębiają jeszcze epizodyczne skoki do czasów I wojny światowej z udziałem Asa Lotnictwa. I tutaj trzeba postawić małe ale. Schultz, w paskach z czerwca 1993 roku oraz z czerwca 1994 roku, nawiązał do bardzo konkretnego wydarzenia z historii. Chodzi o lądowanie w aliantów w Normandii. W roku 1994 Linus omawia w szkole prezentację z okazji pięćdziesiątej rocznicy tego wydarzenia, a to oznacza, że Schultz umieścił akcję tu i teraz. I nie byłby sobą, gdyby przy okazji składania hołdu bohaterom tamtych dni, nie powołał do życia specjalnej postaci, na przykład światowej sławy marine. Łatwo odgadnąć, kto się wcielił w tę rolę.
[image: ]
Ten album jest ważny także z zupełnie innego powodu. Na stronach od 33 do 40 jesteśmy świadkami czegoś nieprawdopodobnego, czegoś, czego chyba nigdy się nie spodziewaliśmy. Baseballowa drużyna nieudaczników Charliego Browna wygrywa mecz. Chyba wygrywa. Nie znając zasad baseballu, nie mam tutaj pewności ale Charlie wykonał home run i w ten sposób zapewnił zwycięstwo.
[image: ]
Jak w wielu poprzednich tomach Schultz powraca do tych samych motywów, delikatnie je modyfikując. Są więc paski z kaktusami, latawcami, baseballem, ale pojawiają się też elementy zupełnie nowe. Mnie szczególnie do gustu przypadł pasek z operacjami matematycznymi realizowanymi na literce Z generowanej podczas snu przez Snoopiego i Charliego, które ten ostatni skwitował: sen stał się zbyt skomplikowany. Esencja Schultza, Fistaszków i komiksu w ogóle.

[bookmark: a1t]1)  słowa tego używam bez żadnych negatywnych konotacji, jedynie jako stwierdzenie faktu, że Quino inspirował się Fistaszkami.
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  Nie daj się tyranii przewidywalności!

  Marcin Knyszyński

  Richard Case, Grant Morrison, Sean Phillips, Ken Steacy Doom Patrol #3 (wyd. zbiorcze)
  

  
  Najdziwniejsi z wszystkich bohaterów Detective Comics powracają. Trzeci, zbiorczy tom Doom Patrol zawiera trzynaście ostatnich odcinków runu słynnego Granta Morrisona a także pewien zabawny numer specjalny, o którym wspomnę z dalszej części recenzji. Szalony Szkot nadal potwierdza, że jego przydomek nie jest przypadkowy i choć może tym razem już tak bardzo nie zaskakuje to nadal trzyma najwyższy poziom.
Ekstrakt: 100%
[image: Doom Patrol #3 (wyd. zbiorcze)]
Grupa superbohaterów, których moce są źródłem ich cierpienia i niechcianym brzemieniem, nadal broni świata widzącego w nich potwory i walczy o ocalenie rzeczywistości dziwniejszej niż oni sami. Oto Szalona Jane, w głowie, której walczy ze sobą kilkadziesiąt osobowości; Cliff Steele, alias Robotman, czyli ludzki mózg zamknięty w metalowym ciele; Dorothy Spinner, nastolatka materializująca swoje najgłębsze strachy; Rebis, czyli konglomerat kobiety, mężczyzny i tak zwanego Ducha Negatywnego, oraz ich mentor, szalony naukowiec Niles Caulder. Wyobraźcie sobie, że pod koniec drugiego tomu, ta dziwaczna ferajna stawić musiała czoło niejakiemu Mrocznemu Panu Evansowi i jego Inwazji Snu Erotycznego na rzeczywistość. Na sam koniec, gdy już wszystko wydawało się wracać do normy, z pewnego surrealistycznego obrazu wydostało się Nowe Bractwo Dada, z absurdalnym Panem Nikim na czele  kolesiem, wyrwanym z szalonego snu Pabla Picassa i którego widać tylko kątem oka. Pan Nikt chce zostać nowym prezydentem Stanów Zjednoczonych  w objazdową kampanię udaje się magicznym autobusem, napędzanym legendarnym Rowerem Hofmanna (którego sama obecność powoduje u świadków halucynacje jak po LSD), a w osiągnięciu celu pomagają mu takie indywidua jak Rękawiczka Miłości, Alias Rozmyty, Agent ! oraz Numer Zero.
To tak słowem wstępu, który osobom zaznajomionym z poprzednimi tomami jest w sumie niepotrzebny, ale nakreśla mniej więcej charakter komiksu czytelnikom zastanawiającym się, czym w ogóle jest Doom Patrol. Najlepiej definiuje go chyba samo podstawowe założenie kampanii Pana Nikogo, który głośno mówi, że Arystoteles i Newton byli starymi pierdzielami, którzy zrobili maszynę z tego wirującego, cudownego świata. Zatrzymajmy zegary i pożegnajmy się ze ścianami!. Innymi słowy, zasiadając do lektury komiksu Granta Morrisona powinniśmy pożegnać się z rozsądkiem, ładem, racjonalnością i sztucznymi ograniczeniami, nałożonymi na naszą czytelniczą wrażliwość przez lata obcowania z popkulturą. Powinniśmy stawić czoło tyranii przewidywalności!.
Grant Morrison trzyma się cały czas tego samego sposobu na komiks. We wszystkich trzech tomach mamy ten sam poziom jakości, to samo szaleństwo, zagrania narracyjne, podobną komplikację fabuły i narracji. Skoro zatem znasz dwa pierwsze tomy  nie potrzebujesz recenzji trzeciego. Musisz jednak wiedzieć, że tom ów to szereg konkluzji, podsumowań i rozliczeń  z traumami, przeszłościami i własną naturą bohaterów. Tak jakby Morrison z góry wiedział, ile ma odcinków do dyspozycji i zaczął systematycznie domykać wszystkie uchylone przez siebie drzwi. To tutaj pojawia się największy chyba przeciwnik Doom Patrol  koszmarny Świecarz, który w ostatecznym rozrachunku i tak nie wywarł na członkach grupy takiego wrażenia, jak pewna przerażająca prawda o niej samej (widzowie znakomitego serialu na podstawie komiksu dobrze wiedzą o czym piszę). Każdy z bohaterów otrzymuje swoje pięć minut i szansę na swego rodzaju katharsis  każdy, nawet ten najgorszy przywódca komiksowej grupy wszech czasów, czyli Niles Caulder. Punktem kulminacyjnym całego runu jest jego pięćdziesiąty siódmy odcinek z lipca 1992 roku  zdecydowanie najważniejszy z tych, które napisał Morrison. Spuentowane zostaje tu wszystko  geneza grupy, natura wszystkich jej członków, sens jej istnienia oraz jej relacja ze światem, który nienawidzi odmieńców, choć tylko w nich może upatrywać nadziei na ratunek. Ile razy dziennie musimy ratować ten świat, na litość boską!  denerwuje się jeden z bohaterów i choć wie, że nigdy nie wpasuje się w realia zastanej rzeczywistości, to walczy o jej ocalenie.
Doom Patrol to w pewnym sensie również komiks buntu. Nie chodzi tu tylko o sprzeciw wobec szablonowego podejścia do popkultury i walkę z czytelniczymi przyzwyczajeniami. To także głos przeciwko władzy, konserwatyzmowi i nietolerancji. Morrison zaprasza na przejażdżkę Rowerem Hofmanna  nieuczęszczanymi i zarośniętymi ścieżkami. Jedziemy przez świat okropny, koszmarny i w sumie nie zasługujący na ratunek. Nikt tu nie chce słuchać pierdół o szlachetności cierpienia, wszyscy tu wiedzą, że to pojęcie to tylko kolejny poziom fikcji. Ból nie uszlachetnia  stąd wzięły się te wszystkie odloty i eskapizmy członków Doom Patrol, tak celnie podsumowane i opisane w ostatnim, bardzo wzruszającym odcinku.
Ale nie bądźmy tacy poważni przez cały czas. Trzeci tom bowiem zawiera także dwa przezabawne i oryginalne odcinki. Pierwszy pochodzi z regularnej serii, nosi numer pięćdziesiąty trzeci i odpowiada na pytanie co by było, gdyby Doom Patrol tworzyli Stan Lee i Jack Kirby pod koniec lat sześćdziesiątych. Totalne szaleństwo  parodia offowej narracji Kirbyego oraz jego gigantycznych bogów-kosmitów, jakieś koniunkcje międzygwiezdne, superprzestrzenie, wszędowieczność (miejsce przecięcia wszystkich możliwych wymiarów) i epickie pojedynki. Drugi charakterystyczny odcinek to Doom Force Special #1, czyli kpina z X-Force Roba Liefelda  choć chodzi tu tak naprawdę o robienie sobie jaj z pewnego charakterystycznego komiksowego trendu z początku lat dziewięćdziesiątych. Przesadnie muskularne, roznegliżowane, zastygłe w ekwilibrystycznych pozach postacie, które przez dziewięćdziesiąt procent fabuły toczą te wszystkie swoje pstrokate, przesadzone pojedynki. Tak, to nie tylko Rob Liefeld, ale i chociażby sam Jim Lee, który najpierw rozhulał się w X-Menach a potem kontynuował swoje scenograficzne i narracyjne szaleństwo w WildC.A.T.s.
Grant Morrison zakończył swój udział w Doom Patrol w naprawdę świetnym stylu. Nie przeskoczył jednak sam siebie  bardzo wysoki poziom, na jaki wszedł już na samym początku, został utrzymany, ale nie rozwinięty. Nikt później mu już nie dorównał  żaden z kontynuatorów nie zdobył takiej popularności u czytelników. Od sześćdziesiątego czwartego numeru serię przejęła Rachel Pollack, której scenariusze nadal ilustrował Richard Case  grafik, który urodził się, aby rysować Doom Patrol. To właśnie ten odcinek był pierwszym, który wyszedł już pod egidą nowo powstałej linii wydawniczej DC, czyli słynnego Vertigo. Grant Morrison był bez wątpienia jednym z duchowych ojców tego jakże mocno docenionego, komiksowego przedsięwzięcia.




Tytuł: Doom Patrol #3 (wyd. zbiorcze)
Scenariusz: Grant Morrison
Data wydania: 20 maja 2020
Rysunki: Ken Steacy, Sean Phillips, Richard Case
Przekład: Jacek Drewnowski
Wydawca:  Egmont
Cykl: Doom Patrol
ISBN: 9788328196292
Format: 420s. 170x260mm
Cena: 119,99
Gatunek: superhero
Zobacz w: Kulturowskazie
Ekstrakt: 100%
  



  
  
  
  
  Magazyn Esensja - Magazyn Esensja nr 5 (CXCVII) czerwiec 2020
  




  
  

  Iron Man nie dla wszystkich

  Tomasz Nowak

  Brian Michael Bendis, Mike Deodato Jr, David Marquez Iron Man: Niezwyciężony Iron Man
  

  
  Z perspektywy, jaką dał nam Koniec gry, wielkie opasłe tomiszcze z Iron Manem w roli głównej jawi się doniosłym, złożonym mu hołdem. To jednak w rzeczywistości zbiorcze wydanie serii liczącej sobie już ładnych kilka lat.
Ekstrakt: 60%
[image: Iron Man: Niezwyciężony Iron Man]
Tony Stark  geniusz i bohater, a zarazem zarozumiały utracjusz, któremu łatwiej przychodzi okiełznać technologię niż własną naturę. Czy to nie ogromne pole do popisu dla gościa takiego jak Brian Michael Bendis, zakotwiczonego w Avengersach od zawsze?
Zgodnie z tradycją serii postanowił rzucić Starka na jeszcze głębsze wody. Trochę, ba!, zupełnie nie przejął się z wydanym tuż przed chwilą cyklem Superior Iron Man i wykreował nowe oblicze Tonyego Starka po swojemu. Znów przyjdzie mu zetrzeć się z przeciwnikiem, który snuje gargantuiczne plany podboju świata, a jednocześnie dysponuje niespodziewaną technologiczną potęgą.
Wydawca już w opisie zdradza, że pomoc przyjdzie z niespodziewanej strony  od Dra. Dooma. Tymczasem na horyzoncie pojawią się postaci poniekąd nowe, które zamieszają w życiu Starka i innych częściach tej zawiłej sagi, z którymi splatają się immanentnie.
Szykuje się skomplikowana historia? Jeszcze jak! Jest zdrowo pogmatwana, a nawet solidnie przekombinowana, jakby Bendis chciał upchnąć w niej maksimum wątków na zapasˮ. W efekcie zrodziły one zamęt, którego bynajmniej nie rozjaśniają pojawiające się w tym tomiszczu cezury.
Pierwszą z nich jest przecięcie narracji odniesieniami do Wojny domowej  pierwszej i drugiej. Wszystko nagle się zmienia, jakby przeniesione do innej rzeczywistości. Bez anonsowanej lektury poszczególnych komiksów towarzyszących praktycznie nie sposób załapać ciągłości narracji. A i na wstępie warto byłoby już znać serię Secret Wars. Do tego dochodzi motyw ścierania się Avengersów z Inhumans" Cóż, taki to urok Marvela Now 2.0. Cezura druga to grafika. Przejście od prac Davida Marqueza do Mike′a Deodato Jr., stanowi niezły wstrząs. No, może nie dla zatwardziałych fanów komiksów z Domu Pomysłów, którzy znają już ich wcześniejszy dorobek w ramach Avengers czy X-Men. Pierwszy to w pewnej mierze tradycjonalista hołdujący ramkom i konturówkom. Kryjący jego rysunki komputerowymi barwami Justin Ponsor musiał wykazać się sporą elastycznością, gdyż plansze bardzo szczegółowe przeplatają całe pochody kadrów pozbawionych praktycznie tła. Marquez postawił bowiem zdecydowanie na bohaterów, ich interakcje i mimikę.
Z kolei Deodato Jr. i towarzyszący mu kolorem Frank Martin ujawniają zdecydowanie zacięcie malarskie. Konturówka znika u nich w ogóle natomiast zdecydowanie rośnie liczba kadrów krytych płaskimi plamami mrocznych barw. Za ich sprawą, włączywszy w to ogólny nastrój historii, tę część spowija ciemność dogłębna. Także twarze postaci  tych znanych już z wcześniejszych epizodów, jak i z innych tytułów  uległy odautorskiej stylizacji. To wszystko nie ułatwia i tak już mocno pogmatwanej lektury.
Dopełnienie tomu stanowią trzy zeszyty z cyklu Potężni Avengers (Mighty Avengers), w których mierzą się oni także z Drem. Doomem. To również podcykl autorstwa Bendisa, mimo że pochodzi sprzed ponad dekady.
Rysunki Marka Bagleya otuszowane zostały na dwa sposoby, w zależności od przestrzeni, której rozgrywa się akcja. Kolorem krył je też Ponsor i miał tu znacznie więcej pracy ze szczegółami. Zwłaszcza w imponujących, rozciągających się na całe rozkładówki scenach walk.
Tutejsze powiązania pomiędzy bohaterami, ich sylwetki czy choćby wdzianka mogą zdziwić czytelnika przyzwyczajonego do wizerunków kinowych. I budzą tęsknotę za starymi Avengersami, kiedy ich świat był prostszy, ale zdecydowanie żywszy i bardziej zróżnicowany.
Polski wydawca postanowił opasły wolumin oprawić w miękką okładkę. Zapewne dzięki temu obniżył cenę. Jednak zważywszy na rozkład kadrów, które potrafią przebiegać z lewej na prawą planszę poziomo, jak również wspomniane wyżej rozkładówki, nie sposób oprzeć się wrażeniu, że coś nam na klejeniu umyka.
Tom dla fanów serii wyposażonych we wspomniane wyżej oboczności, a przynajmniej zaznajomionych z ich treścią. Ponadto dla lubiących doszukiwać się w przygodach Avengersów drugiego i trzeciego dna. Bendis wychodzi z założenia  jakże modnego dziś  że im więcej namieszane, tym lepiej. W ostateczności najlepiej wychodzi mu sztuka niedopowiedzeń. Cóż, w dobie niekończących się seriali to może sposób na nowego klienta. Problem w tym, że łatwo go też znużyć, a Niezwyciężony Iron Man niebezpiecznie się do tego zbliża.
Opasły tom obiecuje wiele i dostarcza wiele  szczególnie w warstwie interpersonalnej i emocjonalnej. Tylko czy nieustanne babranie się i mielenie rozrytej psyche Iron Mana jest aż tak fascynujące? Dla zatwardziałych fanów na pewno. Dla innych zdecydowanie mniej. Tym bardziej, że nie da się tego tomu w pełni zrozumieć nie czytając przynajmniej kilku innych.
Plusy:
	chwalebne całościowe ujęcie prac jednego artysty w jednym tomie
	dopełnienie lektury Wojny domowej i Wojny domowej II
	wartościowe dopełnienie w postaci Potężni Avengers zeszytów ukazujących Avengersów starej szkoły


Minusy:
	niesamodzielność tomu, którego nie da się zrozumieć bez lektury pobocznej
	zróżnicowanie grafiki na nie zawsze przystającą do klimatu opowieści  zwłaszcza w drugiej części
	przewaga dylematów wewnętrznych nad akcją
	masa wątków, które pozostały otwarte (na potrzeby kontynuacji?)
	przeskoki pomiędzy lokalizacjami akcji
	niekonsekwencja w narracji graficznej  rozmieszczaniu kadrów na planszach i rozkładówkach
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  Bój to jest nasz ostatni?

  Piotr Pi Gołębiewski

  Robert Kirkman, Ryan Ottley, Cliff Rathburn Invincible #7 (wyd. zbiorcze)
  

  
  Oto jest! Od dawna zapowiadanie starcie Invincible′a i jego sojuszników z rasą Viltrum, z której pochodzi jego ojciec. Co z tego wynikło opowiada siódmy tom zbiorczy serii wydawany u nas przez Egmont.
Ekstrakt: 80%
[image: Invincible #7 (wyd. zbiorcze)]
Poprzednim razem widzieliśmy Marka Graysona, jak zbiera siły, zarówno fizyczne, jak i psychiczne na ostateczną walkę z potężną rasą zdobywców  Viltrum. Kiedy okazało się, że jej przedstawicieli jest jedynie kilkudziesięciu, całe szeregi galaktycznych wojsk zwarły się, by za pomocą jednego uderzenia unicestwić to największe zagrożenie dla pokoju w galaktyce. Trzeba jednak pamiętać, że nawet tak zdziesiątkowana populacja Viltrum stanowi śmiertelnie niebezpieczeństwo.
Co tu dużo mówić, starcie jest epickie i krwawe. Zadbał o to niezmordowany rysownik Ryan Ottley, nie bojący się prezentowania oderwanych kończyn, czy wyprutych flaków. Zwłaszcza pojedynek Invincible′a z Conquestem, jednym z najtwardszych wojowników Viltrum, to feeria ekstremalnej brutalności, potęgowanej przez jaskrawo czerwony kolor krwi wylewającej się z kadrów.
A jednak, pomimo ewidentnie batalistycznego początku komiksu, klimat ten nie został utrzymany do końca. Scenarzysta Robert Kirkman po raz kolejny udowodnił, że potrafi tworzyć nieszablonowe fabuły i w nosie ma tradycyjne rozwiązania. Wojna z Viltrum kończy się mniej więcej w połowie tomu i nie jest to zakończenie oczywiste. W dalszej części komiksu śledzimy to, jak bardzo wpłynęło ono na samoświadomość Graysona. Świat w jego oczach przestał być czarno-biały, a rzeczy, które do tej pory wydawały mu się niedopuszczalne, teraz stały się godne rozważenia, jak choćby stworzenie przez Cecila armii Reanimenów (zombie-terminatorów) z ciał poległych Invincible′ów z alternatywnych rzeczywistości.
Jest także rozwinięcie romansu Marka z Atom Eve. Przy okazji recenzji poprzedniego tomu zachwycałem się sposobem jej portretowania przez Ryana Ottleya. Przez stres związany z oczekiwaniem na powrót ukochanego z wojny, jej atrakcyjność nieco hm przygasła. Na szczęście nie wpłynęło to na uczucie pary, która ma sobie wiele do wyjaśnienia.
Siódmy tom Invincible′a to zatem mieszanka akcji i bardziej refleksyjnych momentów, co w efekcie składa się na intrygującą i nieszablonową całość. Tak więc nazywania go najlepszym komiksem superbohaterskim we wszechświecie jest wciąż aktualne. I nie wygląda na to, by miało się to zmienić.




Tytuł: Invincible #7 (wyd. zbiorcze)
Scenariusz: Robert Kirkman
Data wydania: 25 marca 2020
Rysunki: Ryan Ottley, Cliff Rathburn
Przekład: Agata Cieślak
Wydawca:  Egmont
Cykl: Invincible
ISBN: 9788328198517
Format: 368s. 170x260mm
Cena: 109,99
Gatunek: superhero
Zobacz w: Kulturowskazie
Ekstrakt: 80%
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  Światy równoległe

  Tomasz Nowak

  Den Beauvais, Sam Kieth, Mark Verheiden Aliens. The Original Comics Series Vol. 2: Koszmarny azyl. Wojna o Ziemię
  

  
  Hołdując zasadzie kiedyś było lepiej wydawnictwo Dark Horse, a za nim Scream Comics, zaserwowały nam wycieczkę w przeszłość. A jest to wyprawa nader interesująca, sięga bowiem autentycznych korzeni komiksowej serii Aliens.
Ekstrakt: 90%
[image: Aliens. The Original Comics Series Vol. 2: Koszmarny azyl. Wojna o Ziemię]
Twarda okładka, barwione krawędzie kartek, powiększony format to słuszna oprawa dla tytułów, które zasłużenie noszą miano klasyków. W niniejszym tomie pomieszczono dwupak takich klasycznych pozycji, powstałych u zarania Obcych.
Wbrew nocie na okładce, sukces Aliens jest dziełem Ridleya Scotta. Choć, fakt, nakręcona w siedem lat później druga cześć tej filmowej sagi odświeżyła pamięć i przysporzyła jej jeszcze większej popularności. I to właśnie w ślad za nią poszły różne dodatkowe produkcje tworzące expanded universe Obcych. W efekcie ich fabuły opierać się będą odtąd głównie na zmaganiach, jakie z ksenomorfami podejmować będą coraz to nowe grupy jeszcze lepiej uzbrojonych i wyszkolonych komandosów.
W dwa latach po premierze filmu Obcy  decydujące starcie ukazały się komiksy, których scenariusze stworzył Mark Verheiden. Te pierwsze, jeszcze czarno-białe, w serii The Original Comics Series, Scream Comics przypomniał w tomie czarnym. W niebieskim znalazły się kolejne dwa tytuły, stanowiące kontynuacje losów tych samych filmowych bohaterów. Tyle że już w kolorze.
Są to znani z 2 i 3 części Obcego Dwayne Hicks i Rebecca Newt Jorden. Żadnym spoilerem nie będzie zaanonsowanie deklarowanej już w przedmowie Verheidena obecności Ripley. Nim jednak pojawi się weteranka wojen z Obcymi, w gronie głównych bohaterów znajdzie się jeszcze uszkodzony android Butler, który posłuży scenarzyście do zaskakująco złożonego rozwinięcia tematu więzi łączących robota z Newt. Dla dziewczyny stanowi on wyraźnie poszukiwanie azylu, odskoczni od koszmarnych przeżyć, których zaznała wcześniej na Acheronie.
Mark Verheiden rozwinął dzieje postaci uratowanych z filmu Obcy  decydujące starcie, osadzając je w świecie przez ksenomorfy już zdominowanym. Żyją w okolicznościach, z których nie wszyscy zdają sobie albo chcą zdawać sprawę. Wojskowi z bazy, pod przewodem szalonego generała Spearsa, wciąż marzą o wykorzystaniu Alienów do własnych celów i im podporządkowują wszystkie wysiłki. Tym chętniej, że zdają się one przynosić pewne skutki Rysunki do Koszmarnego azylu stworzył Kanadyjczyk Den Beauvais, mający wcześniej za sobą doświadczenia głównie jako ilustrator i twórca okładek. Tutaj widać, że stara się swą realistyczną kreską nawiązać do estetyki filmów, szczególnie Scottowego oryginału. Przepełnione intensywnymi, bujnymi kolorami ilustracje niosą w sobie całą gamę doznań.
Wojna o Ziemię wyszła spod ołówka i piórka już kogoś zupełnie innego, bo Sama Kietha, mającego już w dorobku pracę choćby nad Gaimanowym Sandmanem. Jego ujęcie jest diametralnie odmienne od Beauvaisa. Przypomina ono wiele tytułów powstających w latach 80. Niesamowicie różnorodnie skonstruowanym planszom nie towarzyszy niestety szczególna dbałość o rysunki. Bardzo ostre, grube konturówki kontrastują tu z delikatnym, opartym na akwarelowych barwach wnętrzem. Choć kadrowanie znamionuje wiedzę o technice i zrozumienie medium, sama zawartość poszczególnych ilustracji jest nader uboga. Króluje w nich niespójność i niekonsekwencja  również w kolorach  co czasem skutkuje wszechogarniających chaosem. Postaci pozbawione wyrazistości bywają płaskie i czyta się je niekiedy z trudem. Tła pozostają porzucone samym sobie. Nie pomaga to w wyłowieniu niuansów i interakcji, którym scenarzysta poświęcił sporo miejsca. Jedyne, co budzi respekt, to ksenomorfy, ale tych akurat nie ma tutaj znowu aż tak wiele.
Tylko zamysł Verheidena, jego spójny tok narracji nadaje obu tym komiksom wspólny mianownik. Scenarzysta włożył w oba bardzo dużo treści i obficie korzystał przy tym z prawa pioniera. Zresztą, refleksje, które podsuwa i budzi, są całkiem interesujące. Nawet w tej drugiej, zdecydowanie mniej dynamicznej i spójnej graficznie części. Już sam jej tytuł  Wojna o Ziemię  sugeruje, w jakiej sytuacji stawia bohaterów. Nie jest to wszak prosta nawalanka, z jaką w serii Aliens będziemy mieć do czynienia w wielu późniejszych komiksowych kontynuacjach.
Jakość scenariuszy Verheidena została doceniona choćby faktem, iż zostały one w 1993 roku zbeletryzowane. Steve i Stephani Perry, autorzy wersji książkowej obu historii, posłużyli się nowymi imionami bohaterów  Wilks, Billie i Bueller  ale sedno pozostało takie samo.
Ta zmiana imion została wymuszona. W 1993 roku do kin wszedł film Obcy 3, który zaprzeczył historiom znanym z niebieskiego tomu. W kolejnych wydaniach zatem zmieniono imiona głównych bohaterów, a oryginalne historie i ich związek z filmami poszły w zapomnienie. Edycja w ramach The Original Comics Series pozwala wrócić do nich w pierwotnej postaci. Nie przywraca tylko oryginalnych tytułów. Oryginalne Alien Books 2 z 1990 roku pozostało Nightmare Asylum, podobnie jak późniejsze Earth War, które zastąpiło może nie tak pompatyczne, ale bardziej intrygujące, pierwotne Female War z 1991 roku. Tak czy owak dzięki lekturze obu w tej właśnie postaci można samemu ocenić światy równoległe Aliensów i zdecydować, która z kontynuacji tak naprawdę była lepsza  filmowa czy komiksowa?
Na deser czytelnik niebieskiego tomu TOCS otrzymuje przegląd imponujących grafik okładkowych zeszytów z obu serii. Nie są to jednak wszystkie okładki, które towarzyszyły edycji oryginalnej.
Komiksy Verheidena w kolejnych latach musiały wywalczyć sobie nowe miejsce w alienowym świecie. To jednak w tej właśnie pierwotnej postaci wywarły w nim niezatarte piętno. Wyznaczyły bowiem kierunki rozwoju fabuły, jakie podjęli twórcy kolejnych kontynuacji czy to w grach czy w literaturze, czy też oczywiście w komiksach. Przez apokaliptyczność swych wizji Verheiden mówi nawet wyraźniej niż filmy, że kosmiczni zabójcy to zwierciadło ludzkiej samozagłady. Prędzej czy później odbiją się w nim wszystkie najgorsze, ale też najlepsze cechy człowieczeństwa. Wybór, przy których zostaniemy, należy do nas. Optymizmem scenarzysta nie powala, ale nadzieja wciąż się tli.
Trudno takie wydawnictwo ocenić z dystansem. Mamy niepowtarzalną okazję sięgnąć do najstarszych komiksów w serii w oryginalnej postaci, dziś już niedostępnej, do tego wydanych w powiększonym formacie, co zawsze podnosi atrakcyjność lektury. Z drugiej strony, zawartą w tym dwupaku Bitwę o Ziemię trudno uznać za dzieło wielkie, zwłaszcza w warstwie rysunku. Kładąc jednak na szali doznania stricte artystyczne oraz wartość historyczno-poznawczą, ta druga winna przeważyć.
Plusy:
	możliwość sięgnięcia do korzeni serii w ładnym wydaniu  rzecz bezcenna
	pogłębiona refleksja nad człowiekiem i jego dziedzictwem
	przywrócenie pierwotnego kształtu obu historiom
	powiększony format
	znakomicie, z rozmachem odrysowany świat w Koszmarnym azylu


Minusy:
	papier wchłaniający kolor
	trochę mniej spójna fabuła Bitwy o Ziemię
	zdecydowanie słabsze grafiki Bitwy o Ziemię






Tytuł: Aliens. The Original Comics Series Vol. 2: Koszmarny azyl. Wojna o Ziemię
Scenariusz: Mark Verheiden
Data wydania: 17 lipca 2018
Rysunki: Sam Kieth, Den Beauvais
Wydawca:  Scream Comics
Cykl: Aliens
ISBN: 9788365454799
Format: 216s. 205x310 mm
Cena: 129,99
Gatunek: groza / horror, SF
Zobacz w: Kulturowskazie
Ekstrakt: 90%
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  Pilot śmigłowca:Nasz polski superman

  Marcin Osuch

  Witold Jarkowski, Mirosław Kurzawa Pilot śmigłowca #8: Niefortunny skok
  

  
  Spadochroniarstwo nie jest sportem pozbawionym ryzyka; okładka i tytuł ósmej części Pilota śmigłowca nie pozostawiają cienia wątpliwości w tej kwestii. Niemniej jednak porucznik Karski, jak typowy komiksowy superbohater, potrafi wyjść z każdych tarapatów.
[image: Pilot śmigłowca #8: Niefortunny skok]
Przed zajrzeniem do środka komiksu warto zwrócić uwagę na zmiany na okładce związane z ceną. Po pierwsze: znika dodatek na Centrum Zdrowia Dziecka, a sama cena skacze do dwudziestu złotych. Cóż, pozornie stabilna dekada Gierka już za nami, teraz mamy kryzys i stan wojenny. Jedną z jego ofiar padł kultowy Relaks. Dlaczego utrzymał się Pilot śmigłowca? Być może pomogły w tym tematyka, a może resortowe powiązania wydawnictwa? A może zwyciężyły mniejsze koszty druku i chęć domknięcia serii? Ciekawe, że w czasach powszechnych oszczędności nie zmienił się nakład i wyniósł 200250 sztuk.
Żaden z odcinków cyklu nie był tak zdominowany przez jeden temat. Niefortunny skok, po kilku stronach nawiązujących do wcześniejszych wątków, skupia się całkowicie na dosyć dramatycznym przebiegu zawodów spadochronowych. Wspomniany początek scenarzysta wykorzystuje na zasadzie Panu Bogu świeczkę i diabłu ogarek. Poprzez wizytę Karskiego w szkole realizuje propagandowy punkt szkolnych izb pamięci narodowych. Jednocześnie, wysyłając razem z nim Barbarę, pozwala na dalszy rozwój ich relacji. I trzeba przyznać, że jest to kierunek dosyć interesujący, bo w głowie głównego bohatera zaczynają się pojawiać pierwsze krytyczne myśli pod adresem jego sympatii. Już w jednostce spotykamy Karskiego i Krucewicza na treningu judo, skąd gładko (rozmowa na temat faworytów) przechodzimy do zawodów spadochronowych. Już z tytułu i okładki wiadomo, że zawody nie będą przebiegały w spokojnej atmosferze. Dużo czasu poświęcił scenarzysta przygotowaniom do skoków, w szczególności temu, jak ważne jest dokładne złożenie spadochronu.
[image: ]
Po chwili skoczkowie wsiadają do samolotu An-2. Po wzniesieniu się na odpowiednią wysokość i powrocie nad lotnisko zaczynają się skoki i jednocześnie kłopoty. Żołnierzowi skaczącemu przed Karskim z jakiegoś powodu źle otworzył się spadochron i czasza nie wypełniła się powietrzem. Pechowiec spada na znajdujący się pod nim spadochron innego skoczka, co powoduje, że zagrożonych jest już dwóch ludzi. Karski ściągając spadochron, przyspiesza spadanie, tak aby znaleźć się obok nich. Szybko oceniając sytuację, wydaje polecenia obydwu skoczkom, dzięki czemu wszyscy trzej lądują szczęśliwie na ziemi. Czy w trakcie skoków spadochronowych można się zbliżyć na tyle, żeby wykrzyczeć co należy zrobić w awaryjnej sytuacji? Wątpię, tym bardziej że skoczkowie mieli hełmy. To raczej kolejna scena, której celem jest pokazanie, jakim superbohaterem jest Karski. Nie tracąc głowy i podejmując błyskawicznie decyzje, ratuje dwóch kolegów. Można powiedzieć, że to kolejny element propagandy  ale takie są właśnie prawa komiksu i te prawa wykorzystano przy tworzeniu Pilota śmigłowca oraz jego bohaterów. Wielu młodych czytelników komiksów chciało być jak Thorgal, jak Funky, jak Żbik, na pewno byli też tacy, którzy chcieli zostać pilotami jak porucznik Sławomir Karski. A wracając do tego ostatniego, gdy minęło całe zamieszanie, okazało się, że na koniec znowu czeka na niego miła niespodzianka. Nie, tym razem to nie Barbara a Hanka. Cóż, za mundurem panny sznurem.
[image: ]
Niefortunnym skokiem żegna się z cyklem Mirosław Kurzawa. Narysowane przez niego zeszyty były jednymi z najsłabszych graficznie komiksów, jakie ukazały się tamtych czasach. Ten fakt zapewne także zaważył na mocno krytycznej ocenie cyklu jako całości. Na plus można jedynie zapisać, że prawdopodobnie bez Kurzawy wydawanie Pilot śmigłowca mogłoby zostać zawieszone. Polcha wciągnął cykl daenikenowski, a Szyszko zaczynał dopiero swoją karierę i od Kurzawy nie rysował w tamtym czasie dużo lepiej. Możliwe, że wydawnictwo rozmawiało jeszcze z Wróblewskim, ale ten rysował po kilka Żbików rocznie i pracował dla Relaksu. Wspominałem już o bardzo minimalistycznym traktowaniu przez Kurzawę tła. Wyraźnie też nie lubił też rysować ludzkich twarzy w bardziej wymagających ujęciach, innych niż en face czy z profilu. Coś, co Rosińskiemu wychodziło w sposób naturalny, Kurzawie sprawiało spory kłopot, stąd też dużo ujęć, w których narysowani ludzie sprawiają wrażenie, że mają nienaturalnie odwróconą głowę.
Dlaczego Sport i Turystyka podjęło decyzję o zmianie? Można przyjąć, że najprostsza odpowiedź jest najbardziej prawdopodobna. Do decydentów (Jarkowski?) dotarło być może, że rysunek Kurzawy nie przypadł czytelnikom do gustu. Ci ostatni nie mogli zagłosować  jak w kapitalizmie  swoimi pieniędzmi, bo alternatywy nie było, ale mogli wyrazić swoje niezadowolenie listami do redakcji. Były takowe w Relaksie, były w nieco późniejszej Fantastyce[bookmark: a1]1), dlaczego zdesperowani wielbiciele kolorowych zeszytów nie mieliby napisać do Sportu i turystyki"?[bookmark: a2]2). A jeśli w międzyczasie nawinął się nowy, sprawdzony w boju rysownik?
Czas na materiały z okładki. Na drugiej stronie krótkie streszczenie wcześniejszych zeszytów oraz materiał na temat szkolnych izb pamięci, co bezpośrednio łączy się z początkowym wątkiem wizyty Karskiego i Barbary w szkole. Jako że w PRL spadochroniarstwo nie było sportem dla cywili, tradycyjnie sportowa trzecia strona okładki poświęcona została lotniarstwu. I na koniec tradycyjny tekst z historii lotnictwa LWP, tym razem na temat udziału jednostek lotniczych w walkach nad Bałtykiem w 1945.

[bookmark: a1t]1) Chyba dopiero teraz sobie uświadomiłem, że między tymi dwoma magazynami, końcem Relaksu i początkiem Fantastyki, był zaledwie rok różnicy
[bookmark: a2t]2) Sam napisałem taki list do Komiksu-Fantastyki i, co najlepsze, opublikowali go.




Tytuł: Pilot śmigłowca #8: Niefortunny skok
Scenariusz: Witold Jarkowski
Data wydania: 1982
Rysunki: Mirosław Kurzawa
Wydawca:  Sport i Turystyka
Cykl: Pilot śmigłowca
Gatunek: obyczajowy, przygodowy
Zobacz w: Kulturowskazie
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  Od świętości do absurdu

  Aleksander Krukowski

  Milo Manara Kamasutra
  

  
  Pisząc o seksie, łatwo popaść w śmieszność. Ale można też całość ująć w humorystyczne ramy, świadomie zrezygnować z powagi, a wciąż powiedzieć coś wartościowego. Po lekturze Kamasutry Manary nadal nie potrafię stwierdzić, w którą z tych stron poszedł autor.
Ekstrakt: 60%
[image: Kamasutra]
Kamasutra nie jest, jak można by zakładać, ilustrowanym przewodnikiem po skomplikowanych pozycjach seksualnych. Nie jest tym w oryginale, nie jest tym także w komiksie Manary, choć różnego seksu w nim nie brakuje. Jednak to, co zrobił Manara w autorskiej interpretacji indyjskiego traktatu o seksualności, jest bardziej próbą ubrania w fabułę zarówno indyjskiej symboliki, jak i pewnego rodzaju tantrycznych wartości. Tylko czy takie ubieranie wychodzi Manarze tak samo dobrze, jak rozbieranie bohaterek?
Mam wątpliwości. Zawiązanie fabuły wygląda następująco: główna bohaterka przez przypadek staje się posiadaczką niezaadresowanej paczki. W środku znajduje coś, co początkowo bierze za pasek wykonany z węża. Okazuje się jednak, że to nie wąż, a skóra z penisa, która odpowiednio potarta przywołuje ducha jej wymarzonego partnera. Jeśli bohaterka pomyślnie przejdzie pewne próby, jej wyśniony kochanek ucieleśni się. Ale falliczny artefakt sprowadza na nią także gniew bogini Kali (nie wiadomo do końca dlaczego). Rozpoczyna się więc niebezpieczna przygoda.
Dalej jest trochę lepiej, ale fabuła nie wznosi się wiele ponad ten poziom. Mało tego, niektóre motywy są trudne do zrozumienia bez znajomości oryginalnego traktatu (jak np. przyporządkowanie mężczyzn i kobiet trzem typom zwierząt). I choć sam temat daje Manarze wiele okazji do wprowadzania scen seksu, niektóre wydają się absurdalne i zwyczajnie niepotrzebne, a na domiar  słabo przedstawione (jak scena gwałtu w jakimś ciemnym zaułku).
W wymiarze  powiedzmy  filozoficznym, Kamasutra Manary jest świetna. To bez wątpienia jeden z najlepszych jego komiksów pod tym względem: mamy tu subtelnie przekazywane poglądy na temat istoty miłosnego zbliżenia, cywilizacyjnych zagrożeń dla świętego i świetnego seksu itp. Ten aspekt komiksu udał się doskonale. Szkoda tylko, że tej sprawności nie starczyło na całość.
Kamasutra Manary nieco rozczarowuje jałowością fabuły. Jednak jako współczesna komiksowa adaptacja indyjskiego traktatu sprawdza się nie najgorzej. Warto ją przejrzeć, jednak nie jestem przekonany, czy warto na półce zachować.
Plusy:
	dobre uwspółcześnienie sanskryckiego tekstu
	próba ufabularyzowania Kamasutry
	świetne ilustracje (choć jedna z postaci przypomina młodego Woodyego Allena)


Minusy:
	absurdalne zawiązanie akcji
	słaba fabuła
	wiele treści pozostaje niezrozumiałych bez znajomości oryginalnego traktatu i hinduskiej symboliki
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Rysunki: Milo Manara
Wydawca:  Scream Comics
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  Zbrodnia i kara

  Paweł Ciołkiewicz

  Walter Hill, Jef, Matz Ciało i Dusza
  

  
  Bezwzględny płatny zabójca realizuje kolejne zlecenie. Tym razem padło na Sebastiana Kaye. Czym ten znany na całym świecie projektant mody oraz model zasłużył sobie na śmierć? Nieważne. Dla Franka Kitchena, bohatera komiksu Ciało i dusza, to po prostu kolejne zlecenie. Jest profesjonalistą. Kiedy oddawał śmiertelny strzał, nie podejrzewał nawet, jakie konsekwencje będzie miała dla niego ta robota.
Ekstrakt: 80%
[image: Ciało i Dusza]
Trzy miesiące później, gdy nowojorskie zlecenie było zaledwie mglistym wspomnieniem, Frank spotyka się z kolejnym zleceniodawcą. Tym razem jest nim sam John Gleason, wielka szycha przestępczego świata. Zadanie jest pozornie proste. Trzeba załatwić niejakiego Roberta Chow, który zagraża interesom Gleasona. Choć kilka spraw budzi pewne zdziwienie zabójcy, podejmuje się on realizacji zadania. Niestety zostaje on wciągnięty w pułapkę. Zanim jednak zdaje sobie sprawę z tego, że został wystawiony, ma już kilka kulek. Jak się jednak okazało, żadna z nich go nie zabiła. Kiedy po kilku miesiącach odzyskuje przytomność, żałuje że się tak nie stało. Nie jest już tym samym człowiekiem. Ktoś dokonał na nim srogiej zemsty, przy której śmierć byłaby miłosierdziem. Czy Frank odwzajemni się tym samym?
Ciało i dusza to komiks zrobiony z filmowym rozmachem, co zresztą nie dziwi. Odpowiedzialny za scenariusz Walter Hill ma w swoim dorobku kilka kinowych klasyków. Reżyserował między innymi 48 godzin, Kolejne 48 godzin, Czerwoną gorączkę oraz Ostatniego sprawiedliwego. Napisał scenariusz do trzeciej części Obcego 3, a także współtworzył serialowy Deadwood. Jako producent z kolei może pochwalić się na przykład takimi filmami, jak Obcy. Przymierze czy Prometeusz. Do swojego portfolio dołożył także komiks. Wspólnie z Matzem stworzył trzymający w napięciu i oparty na ciekawym pomyśle scenariusz. Choć Ciało i duszę można uznać z typową opowieść sensacyjną, z motywem zemsty, to jest to równocześnie dramat obyczajowy z wyrazistą osobowością na pierwszym planie. Śledzenie poczynań Franka stwarza bowiem okazję do refleksji na temat tożsamości i związanych z nią problemów. Dramatyczna przemiana płatnego zabójcy oraz jego dążenie do odnalezienia się w nowej sytuacji niesie ze sobą sporą dawkę emocji. Bohater uporczywie dąży do zemsty, ale jednocześnie dostrzega u siebie pewne cechy, których do tej pory nawet nie był świadomy. Zaczyna poznawać siebie od nowa, dokonując przy okazji licznych przewartościowań. Czy jednak jest w stanie stać się naprawdę kimś innym?
Ten rozmach daje o sobie znać również w warstwie graficznej. Jef przedstawia epickie ujęcia w bardzo dynamicznym kadrowaniu, wzmacniając filmowy charakter komiksu. Delikatna kreska w połączeniu z ręcznie nakładanym, rozproszonym i przytłumionym kolorem sprawia, że plansze mają bardzo malarski charakter. Daje on o sobie znać, gdy artysta przedstawia architekturę miast, wnętrza pomieszczeń, czy ciała bohaterów. Wszystko to ma w sobie malarską wrażliwość. Jedyne zastrzeżenie, jakie można tu sformułować, dotyczą sposobu przedstawiania twarzy. Często są one wykrzywione w jakiś nienaturalny sposób i dziwnie asymetryczne. No, ale być może wynika to po prostu z przyjętej stylistyki.
Ciało i dusza to dobry, dynamiczny, ale również dający nieco do myślenia, komiks sensacyjny. Płatni zabójcy, nieudane zlecenia, brutalne zemsty to świat w jakim rozgrywa się ta historia. Główny bohater jest wprawdzie bezwzględnym zabójcą, ale niezbyt dla niego korzystny rozwój wypadków sprawia, że zaczyna patrzeć na świat winny sposób. Wraz z jego przemianą czytelnik zaś zyskuje możliwość wglądu w duszę zabójcy. Jak się okazuje w znacznym stopniu uzależnioną od kształtu ciała.




Tytuł: Ciało i Dusza
Scenariusz: Matz, Walter Hill
Data wydania: 24 października 2019
Rysunki: Jef
Wydawca:  Scream Comics
ISBN: 9788366291201
Format: 128s. 240x320 mm
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Gatunek: kryminał
Zobacz w: Kulturowskazie
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  Na tropie Buckyego i Red Skulla

  Sebastian Chosiński

  Ed Brubaker, Steve Epting, Marcos Martin, Mike Perkins, Javier Pulido Kapitan Ameryka #2: Czerwony łajdak
  

  
  Przejęcie serii o Kapitanie Ameryce przez Eda Brubakera otworzyło nowy rozdział w dziejach Stevea Rogersa. Z jednej strony bowiem Amerykanin udanie nawiązywał do przeszłości superbohatera (zarówno tej drugo-, jak i zimnowojennej), z drugiej przenosił go w czasy jak najbardziej nam współczesne, gdy obdarzeni nadludzkimi mocami postaci mają do czynienia już z zupełnie innymi zagrożeniami. Tak jest chociażby w Czerwonym łajdaku.
Ekstrakt: 80%
[image: Kapitan Ameryka #2: Czerwony łajdak]
Edowi Brubakerowi  mającemu już wtedy na koncie sukcesy związane z publikacją serii Gotham Central oraz jednoczęściowego Człowieka, który się śmieje  powierzono w połowie pierwszej dekady XXI wieku scenariuszową pieczę nad kolejną odsłoną superbohaterskich przygód Stevea Rogersa, dużo bardziej znanego jako Kapitan Ameryka. Pracował nad nią nieprzerwanie przez cztery lata, tworząc scenariusze do pięćdziesięciu zeszytów, które następnie ukazywały się w zbiorczych woluminach (najpierw po dwa tomy, później w opasłych pojedynczych). Historia przedstawiona w Zimowym Żołnierzu zainspirowała nawet filmowców, choć nie wzięli z niej dużo więcej ponad tytułową postać głównego adwersarza Rogersa, którym okazał się  teraz, po tylu obrazach kinowych ze świata Marvela, to już żadna tajemnica  jego przyjaciel z lat młodości, Bucky Barnes.
Drugi tom Brubakerowskiego Kapitana Ameryki dzieli się wyraźnie na trzy części, które fabularnie są jednak ze sobą powiązane. Pierwsza obejmuje materiały, jakie pierwotnie ukazały się w zeszytach od piętnastego do siedemnastego (zilustrował je Brytyjczyk Mike Perkins), natomiast trzecia  zawiera zeszyty od osiemnastego do dwudziestego pierwszego (z rysunkami Amerykanina Stevea Eptinga). A co z drugą? To osobny zeszyt, który ukazał się w maju 2006 roku jako 65th Anniversary Special. Tytuł nie jest przypadkowy  fabuła odnosi się bowiem do wydarzeń, jakie miały miejsce w czasie drugiej wojny światowej, w których uczestniczyli zarówno Rogers, jak i Barnes. By podkreślić odmienny, retrospekcyjny charakter tego dziełka, do narysowania go zatrudniono dwóch hiszpańskich, ale zakotwiczonych w amerykańskim komiksie superbohaterskim, grafików  Javiera Pulido oraz Marcosa Martína.
Na część pierwszą składają się rozdziały Czerwień to najciemniejszy kolor oraz dwa odcinki Kursów kolizyjnych. Brubaker rozwija w nich równolegle kilka wątków. Jeden dotyczy złoczyńcy Crossbonesa, który po uprowadzeniu Synthii Schmidt, córki Red Skulla, stara się ponownie sprowadzić ją na złą drogę i skłonić do tego, aby zechciała  z nim do spółki  pomalować świat na czerwono. Ma w tym oczywiście swój własny cel. W jego realizacji stara się im przeszkodzić Agentka 13, czyli Sharon Carter; przekonana jest ona jednak, że to się nie uda bez wsparcia Kapitana Ameryki. Rogers z kolei jest głównie zainteresowany odnalezieniem Buckyego. Wierzy bowiem w jego wewnętrzną przemianę  i nie jest to wiara pozbawiona podstaw. Tropiąc Barnesa, Steve i Sharon docierają do prowincjonalnego Pilsburga, w którym  jak na tak małą mieścinę  dzieją się zaskakująco dziwne, a wręcz przerażające rzeczy. Przy okazji niejako odkrywają jeszcze jeden ślad, który wiedzie ich  a zwłaszcza Kapitana Amerykę  w odległą przeszłość.
I tu Ed Brubaker nadzwyczaj płynnie przenosi czytelników w czasy drugiej wojny światowej. Rogers i Barnes są członkami grupy Invaders (czyli dalekiego przodka Avengersów), którzy wraz z komandosami Nicka Furyego (słynni Howling Commandos) otrzymują do wykonania misję specjalną. Zostają zrzuceni na terytorium w pełni kontrolowanym przez nazistów, tuż przy granicy z Austrią i fikcyjną Latverią. Ich miejscowym kontaktem jest członek ruchu oporu, doktor Richard, którego w nielegalnej działalności wspiera piękna i dzielna córka Gretchen. Wspólnymi siłami mają znaleźć odpowiedź na pytanie, co takiego szalony naukowiec doktor Johann Schmidt  lepiej znany jako Red Skull  poszukuje w ruinach zamku nieopodal wsi Eisendorf. Od jak najszybszego zdobycia informacji mogą zależeć losy wojny, tym bardziej że Schmidt miewał już wcześniej bardzo śmiałe koncepty wpływające na zwiększenie potencjału militarnego III Rzeszy. Jeżeli teraz jest bliski realizacji kolejnego pomysłu, nie ma co zwlekać
Wątek przedstawiony w złożonym z sześciu krótkich rozdziałów 65th Anniversary Special służy przede wszystkim wyjaśnieniu motywów obecnych działań Barnesa, ale również pozwala zrozumieć, jakie plany snuje sklonowany Red Skull, nad którym nie udało się zapanować nawet przebiegłemu ekskagiebiście Aleksandrowi Łukinowi (patrz: Zimowy Żołnierz). Ta historia zostaje przedstawiona w czteroczęściowej miniserii Nalot godny XXI wieku. Podejrzewając, do czego zmierzają złoczyńcy, Kapitan Ameryka udaje się do Londynu i prosi o wsparcie swoich brytyjskich przyjaciół  Union Jacka (w wersji Joeya Chapmana) oraz Spitfire (czyli Jackie Falsworth). Może się ono jednak okazać niewystarczające, albowiem do stolicy Anglii prowadzą drogi wszystkich, którzy źle życzą światu. Docierają tam i Crossboness z córką Schmidta, i tropiący Łukina Bucky Barnes. Nie ma więc wątpliwości, że zgodnie z tytułem miasto przeżyje prawdziwy armagedon.
Trzeba przyznać, że Brubakerowi udało się w finale umiejętnie posplatać wszystkie wprowadzone wcześniej wątki: te zaprzeszłe (z czasów drugiej wojny światowej), przeszłe (z okresu zimnowojennej rywalizacji pomiędzy Amerykanami i Sowietami) oraz współczesne. Kapitan Ameryka i jego sojusznicy znów mają ręce pełne roboty, a spokojna przyszłość świata wisi dosłownie na ostatnim, na dodatek najcieńszym włosku. Pod względem wizualnym też jest na czym zawiesić oko. Każda z historii ma swój własny graficzny styl, odpowiednio podkreślający nastrój. W rysunkach Mikea Perkinsa dominują więc barwy pełne niepokoju, ale i nostalgii; z kolei Steve Epting zrobił wszystko, co możliwe, aby uwypuklić sensacyjne walory opowieści, nie stroniąc przy tym od gęstniejącego mroku. W zupełnie innej tonacji utrzymane są grafiki Javiera Pulido i Marcosa Martína, którzy postanowili nawiązać do superbohaterskich komiksów sprzed dekad. Ich rysunki trącą nieco myszką; na tle tego, co zaprezentowali Anglosasi, mogą wydawać się staromodne, ale pamiętajmy  taki był autorski zamysł i z tego zadania Hiszpanie wywiązali się doskonale.
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  Zwariowana wyspa

  Paweł Ciołkiewicz

  Silvio Camboni, Denis-Pierre Filippi Niezwykła podróż #5
  

  
  Autorzy Niezwykłej podróży umiejętnie i powoli dawkują informacje, zachowując jednocześnie największe tajemnice na sam koniec. Wiemy już, że rodzice Noemi współpracują z Trzecią Osią, poznaliśmy matkę Emiliena (jak się okazało jest nią ciocia Isabella), ale do ostatecznego rozwiązania wszystkich zagadek nadal daleko.
Ekstrakt: 80%
[image: Niezwykła podróż #5]
Noemi i Emilien zostali zabrani z posiadłości profesora Alexandra Clausborough przez Terrencea i udali się do San Francisco. Tu trafili do siedziby Ala Capone ukrytej w byłym więzieniu Alcatraz, które teraz stało się tajnym laboratorium. Były gangster wspólnie ze swoją siostrzenicą  tak, Lucile również tu jest  współpracują z amerykańskim rządem. Udało mu się zgromadzić mnóstwo maszyn Trzeciej Osi, jednak to właśnie Emilien i Noemi mają dzięki swoim umiejętnościom odegrać kluczową rolę w rozpracowaniu ich działania. Kluczowe zadanie polega na złożeniu tajemniczego artefaktu w kształcie kuli, który dzieci kiedyś już raz złożyły bawiąc się nim jak klockami. Teraz jednak pojawiają się nieprzewidziane kłopoty. Przede wszystkim, brakuje kilku elementów tej układanki. Poza tym, Terence, Lucile, Noemi i Emilien zostali porwani przez niemieckie tajne służby. A mówiąc dokładniej przez Sigrid von Meyer. Ku zaskoczeniu wszystkich niemiecka agentka deklaruje chęć współpracy  oferuje artefakty, które udało jej się zebrać i oddaje się w ręce ludzi Ala Capone. Dzięki elementom układanki uzyskanym od Sigrid dzieciom udaje się dokończyć składania tajemniczego artefaktu. Dziwna kula rozbłyska niebieskim światłem i wsazuje pewien punkt na środku Pacyfiku. Tam zapewne znajduje się rozwiązanie zagadki tajemniczej technologii stosowanej przez Trzecią Oś. Niestety podczas wyprawy do tego miejsca dochodzi do katastrofy i bohaterowie lądują na jakiejś tajemniczej wyspie.
I tu właśnie rozpoczyna się akcja piątego tomu serii. Noemi, Emilien, Lucile, Terence, Sigrid oraz Al Capone próbują znaleźć sposób, by dostać się do miejsca wskazywanego przez kulę. Niestety zostają rozdzieleni. Dzieci wspólnie z Sigrid muszą samodzielnie trafić do tajemniczego miejsca, nie wiedząc, co stało się z ich towarzyszami. Atrakcji im nie brakuje. Najpierw odnajdują zakopanego w piachu, małego robota, następnie trafiają na pirackie skarby, by wreszcie znaleźć się w podziemnych laboratoriach. A to dopiero początek niezwykłych przygód na tej zwariowanej i bynajmniej nie bezludnej wyspie. Znów jest dynamicznie, niebezpiecznie i ciekawie. Dennis-Pierre Filippi dba o to, żeby scenariusz obfitował w zaskakujące zwroty akcji i sensacyjne zdarzenia. Tym razem również buduje atmosferę mrocznej tajemnicy czającej się na wyspie.
Nadal zachwycają również rysunki Silvio Camboniego. Wyspiarskie krajobrazy w jego wykonaniu są równie piękne jak steampunkowa technologia, jaką raczył nas do tej pory. Szczegóły rysowane delikatną i subtelną kreską tworzą niepowtarzalne kompozycje i mozaiki. Artysta nadal efektownie łączy cartoonową stylistykę z realizmem. Z jednej strony mam kreskówkowe, niemal Disneyowskie postacie, z drugiej zaś utrzymane w bardziej realistycznej konwencji narysowane z ogromnym rozmachem krajobrazy. Pewną zmianę można zaobserwować w kolorystyce. Tym razem barwy są jaśniejsze i znacznie efektowniej eksponują wszystkie atuty kreski Camboniego. Być może wynika to z tego, że odpowiadającego za kolory Gasparda Yvana wsparła tym razem Velérie Martineau, a być może kluczową rolę odegrał fakt, że tym razem akcja toczy się na skąpanej w promieniach słońca wyspie.
Opowieść Fillipiego i Camboniego konsekwentnie, choć niespiesznie, zmierza do finału. Bohaterowie uporczywie dążą do rozwiązania tajemnicy Trzeciej Osi. Tym razem przemierzają skrywającą jej tajemnice wyspę, narażając się na niebezpieczeństwa, a my mamy okazję coraz lepiej ich poznać. Obserwujemy łączące ich więzi i rodzące się, na razie obecne tylko gdzieś w podtekstach, uczucia. Do grupy poszukiwaczy przygód zaskakująco dobrze i szybko wprowadziła się niemiecka agentka. Sigrid staje się mocnym punktem tej ekipy, a Emilien i Noemi wiele jej zawdzięczają. Poprzez wprowadzenie jej do opowieści autorzy sprawiają, że zmienia się układ sił  w końcu dziewczyna reprezentuje siły wroga. Tym samym przygoda zostaje sprowadzona do zmagań z Trzecią Osią.
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  Publicystyka


  Najczarniejsze szwarccharaktery polskiego komiksu

  Esensja Komiks

  
  

  
  Pamiętamy raczej tych dobrych i szlachetnych: Kajka i Kokosza, Tytusa, Romka i A′Tomka, kapitana Żbika, Funky′ego Kovala, wielkich bohaterów polskiego komiksu. Ale przecież dobro nie może istnieć bez zła, musi być przeciwwaga. Żadna z pozytywnych postaci nie mogłaby zaistnieć, gdyby nie miała odpowiednich adwersarzy. Dziś łamy Esensji oddajemy tym drugim, nierzadko bohaterom drugiego planu, ale przede wszystkim ważnym postaciom bez których fabuły komiksowe byłyby kompletne, bez których nie byłoby Zła, które może być pokonywane przez Dobro. Oto więc przed wami galeria największych czarnych charakterów polskiego komiksu.
Abrakadabra (Kajtek i Koko w Krainie Baśni)
[image: ]
Abrakadabra w skrócie zwany Abrą to najczarniejsza postać z czarnych. Ogłosił się władcą Krainy Baśni i uprzykrza życie jej mieszkańcom. Do tego jest groźnym przeciwnikiem. Biegle włada magią i posiada na podorędziu cały zestaw czarodziejskich przedmiotów (latający dywan, latający kufer, samobieżny miecz). Kajtek i Koko, którzy postanowili mu się przeciwstawić nie mieli łatwego zadania. Musieli sięgnąć po arsenał nowoczesnych zdobyczy techniki, które przesyłał im profesor Kosmosik, a i to trwało, albowiem rozprawa z czarownikiem zajęła znaczną część przygód marynarzy w Krainie Baśni i zyskała nawet własny tytuł Pojedynek z Abrą, jak w albumie wydanym w 1991 roku przez wydawnictwo Adarex.


Bennetowie (Binio Bill i trojaczki Benneta)
[image: Zabrakło jeszcze jednego syna, by słowa zastąpił prosty gest.]
Zabrakło jeszcze jednego syna, by słowa zastąpił prosty gest.
W przypadku trzech synów Papy najczarniejszym z nich wydaje się być ich ojczulek. Potwierdza to nie tylko wygląd  on nosi czarny garnitur, oni kamizelki w tym kolorze  ale także dokładne wypełnianie jego poleceń (w końcu papa ma zawsze rację). Od momentu złapania przez przedstawiciela prawa w czterech wciąż obmyślają ucieczkę. Mają niezwyczajny sposób wsiadania do pociągu  nie potrzebują do tego stacji  i wysiadania z pancernego dyliżansu. Niestety, mają też zwyczaj wpadania z deszczu pod rynnę czy też z wykolejonego do rzeki pociągu wprost do wodospadu. Jeszcze nie powiedzieli ostatniego słowa, choć może już być za późno"


Bradley (Tajfun. Afera Bradleya)
[image: ]
Bradley to jeden z najbardziej rozpoznawalnych złoczyńców w uniwersum Tajfuna. Po raz pierwszy pojawił się w opowieści Afera Bradleya opublikowanej w roku 1985 na łamach Świata Młodych. Komiks był drukowany w numerach 123-144. Później zainteresował się nim Express Ilustrowany i opublikował go na przełomie roku 1985 i 1986. W roku 2006, po spektakularnym powrocie Tadeusza Raczkiewicza na polską scenę komiksową, historia została włączona do zbiorczego wydania przygód Tajfuna opublikowanego przez Mandragorę. Komiks niestety nie doczekał się jeszcze, jako jedyny z klasycznej tetralogii (należą do niej jeszcze Zagadka układu C-2, Na tropie Skorpiona oraz Monstrum), wznowienia w osobnym albumie. Bradley to szef organizacji przestępczej zajmującej się handlem stężonym płynem  groźnym narkotykiem. Doskonale zdawał sobie sprawę z tego, że jego interesom zagraża agencja kosmiczna NINO, a mówiąc dokładniej, jej najlepszy agent  Tajfun. Właśnie dlatego zorganizował porwanie i uwięził go na odległej planecie, skazując w gruncie rzeczy na śmierć. Tajfun, ku swemu zdziwieniu, odnalazł na niej swojego przyjaciela  Sato. On również został tu uwięziony przez Bradleya. Sato i Tajfun połączyli siły, by zemścić się na bezwzględnym przestępcy. Po powrocie na Ziemię pokonali swego arcywroga i oddali go w ręce wymiaru sprawiedliwości. Okazało się, że w haniebny proceder handlu stężonym płynem Bradleyowi udało się wciągnąć najbardziej wpływowe osobistości świata polityki. Bradley powrócił po wielu latach. W roku 2012 wydawnictwo Ongrys opublikowało album Tajfun. Bez kompromisów, w którym znalazły się krótkie opowieści narysowane przez Raczkiewicza do scenariuszy różnych autorów. Ucieczka z North Branch to historia, w której drogi Tajfuna, Sato oraz Bradleya znów się krzyżują. Przestępca uciekł z więzienia i postanawił odbudować swoje imperium. Tajfun poprosił o pomoc Sato i znów stanęli do walki. Tym razem jednak nie stosowali już żadnej taryfy ulgowej


Chemiczny Ali (Osiedle Swoboda 2)
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Ali to jednoosobowe komando. Diler, który uzależni każdego. Błyskawicznie zapuszcza korzenie, jest chwastem nie do wyplenienia. Na Swobodzie nigdy nie było zbyt spokojnie, ale czasy przepychanek z wszechpolakami można uznać za sielankę od momentu gdy pojawił się on, Chemiczny Ali. Skąd taki przydomek? Na Swobodzie panowało zioło produkowane chałupniczym i ekologicznym sposobem przez takich jak Szopa. Ali postanowił wprowadzić produkty w 100% syntetyczne a metody jakimi się posłużył w rzeczywistości przypominają Alego Hasana al-Madżida, irackiego Chemicznego Alego. Ali to człowiek Bossa Drwala, któremu przestały iść interesy w Centrum, stąd jego zainteresowanie Swobodą. 


Czarny Baron (W Służbie Galaktycznej)
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Czarny Baron spełnia chyba w największym stopniu założenia rankingu bo jest czarny i z nazwy i z wyglądu. Postać może nieco zapomniana ale o tyle ciekawa, że po pierwsze występująca w dwóch wersjach (Stanny i Rosiński) a po drugie jest jednym z niewielu złoczyńców, wykreowanych przez Rosińskiego gdy jeszcze rysował do krajowych scenariuszy. Jego diaboliczny image(ponoć inspirowany Moebiusem) nie za bardzo szedł w parze ze skutecznością.


Doktor Wyspa (Wilq  seria)
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Szalony naukowiec, psychopatyczny superłotr z Zaodrza (dzielnica Opola), najgenialniejszy umysł po jakim stąpała ziemia opolska. Niegdyś dobrze się zapowiadał i był pupilkiem grona pedagogicznego. Pierwszego (wówczas jeszcze przyjaznego) robota zbudował w wieku zaledwie pięciu lat. Pseudonim Krokodyl, Kolba (a w dzieciństwie Kotlecik). W nomenklaturze warhammerowskiej Zabójca Troli. Nosi długie włosy a na szyi ma taki sam pentagram jak Entombed. Co więcej grywa z nim też w scrabble. Drugi na liście zła i występku do pokonania Wilqa. W swojej jaskini krokodyla skleja modle do sklejania i buduje mniej lub bardziej gigantyczne roboty (no chyba, że z braku laku musi się zadowolić posyłaniem na złowieszcze misje studenta) za pomocą których chce przejąć kontrolę nad Opolem. Przeważnie zabiera się do kolejnych prób podboju Opola w okolicach sylwestra (no chyba, że akurat wybiera się z przyjaciółmi na Słowację). Zazwyczaj jego szumne plany niweczy jego arcyprzeciwnik  znany z szorstkiego charakteru opolski superbohater Wilq (którego Wyspa nawet niekiedy nawiedza w snach). A czasami technologia 4C. Może nie powinien się chwalić swymi osiągnięciami i planami na forum dyskusyjnym dla szalonych naukowców Choć gdy niegdyś chodził z razem z Wiqiem i jego kompanami Alc-manem, Entombedem i Mikołajem do tego samego liceum w Opolu byli zdaje się wszyscy w dobrej komitywie później ich drogi nieco się rozeszły. W ramach stypendium z Fundacji Batorego jeździł na wymianę do Kłajpedy na Litwie  Opole otrzymało wówczas w zamian na pewien czas prawdziwego (choć nieszczególnie udanego) arabskiego terrorystę co zaowocowało plagą ksero-hiphopowców. Miewał konszachty z samym Królikiem  bossem jednej z rodzin mafijnych z opolskiej dzielnicy ZWM jak również złowrogimi zwolenniczkami IV Rzeszy, SS-Sisrers  co niekoniecznie dobrze się dla niego skończyło. Substancje odprowadzane do ścieków z jego tajnego laboratorium miały pewien wpływ na uzyskanie przez Odrę samoświadomości. Trudno się do niego dostać  trzeba się wpierw przedrzeć przez komplementujący domofon. Ale gdy się już zawita do mieszkania Wyspy można podziwiać jego osiągnięcia, takie jak elektrolizak, portal do piekła (a raczej takiej kanciapy ze sprzętem sportowym przy sali gimnastycznej w piekle) czy bombę nabiałową w lodówce Bywa bardzo drażliwy, ale czasem potrafią nawet coś sobie z Wilqiem wyjaśnić nie używając przemocy pozawerbalnej. A niekiedy wyświadczają sobie niemal drobne przysługi. Stworzył mroźną maszynę zagłady używając maszynek do lodów z całego Opola, maszynę do zjadania kotletów przeprogramowaną na unicestwienie Wilqa superbohatera oraz ognistego robota pteranodona. Potrafi sobie brutalnie radzić ze złośliwością przedmiotów martwych. Jak również bezsensownie podróżować w przyszłość. Niekiedy pada ofiarą własnego geniuszu. Pracoholik  oprócz działań zmierzających do zniszczenia Wilqa i opanowania Opola nieustannie wykonuje przeróżne prace zlecone np. przez Ministerstwo Kultury i Dziedzictwa Narodowego albo PKP. Ogólnie mówiąc osobnik dość kontrowersyjny a jednak płaci ZUS i podatki. Sam o sobie mówi: Może jesteśmy psychopatycznymi złoczyńcami, ale nie jesteśmy pierdolnięci. Dziwnym więc nie jest, że czasami potrafi się zjednoczyć w walce z większym złem zagrażającym Opolu nawet z samym Wilqiem. 


Faworyt i Kompan (Kwapiszon  seria)
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Gra w bierki wymaga skupienia - wystarczy chwila nieuwagi, by prócz trójzęba wyciągnąć także innego gracza.
Dwaj nieustraszeni warszawscy złodziejaszkowie, w pogoni za skarbem znalezionym przez Kwapiszona, gotowi praktycznie na wszystko. Biegali po dachach nim parkour stał się modny. Zabytkowymi armatami strzelali do odlatującego odrzutowca. Zwisając na linie z porwanego helikoptera byli w stanie udźwignąć gdański posąg Neptuna. Tratwą z bali zatarasowali śmigającą motorówkę, przyczyniając się do rozwoju nie tylko beczkoniarstwa (tj. latania w beczce wystrzelonej w powietrze), ale także tratwoniarstwa (tj. latania na rozpędzonej do ślizgu tratwy z postawionym żaglem). Nie zawahali się wykorzystać samego Smoka Wawelskiego, doczepiając swój powietrzny pojazd do jego ogona za pomocą celnego rzutu lassem. Jako jedyni byli też w stanie w ciężkim wózku kopalnianym płynąć podziemnym jeziorem wiodącym od Wieliczki aż po Warszawę. Niestety, nie wiadomo, co się z nimi później stało Ale z dużym prawdopodobieństwem można ich znów spotkać w Warszawie, próbujących coś zwędzić.


Hegemon (Kajko i Kokosz  seria)
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Hegemon to herszt przerażających Zbójcerzy, zamieszkujących posępną warownię nieopodal Mirmiłowa. Po raz pierwszy pojawił się w 1975 na łamach Świata młodych w historii Sztuka latania, następnie przemianowanej na Szkołę latania w wersji albumowej. Od początku jego obsesją było zdobycie grodu Mirmiła i pomimo permanentnych niepowodzeń jest gotów dobrać się mu jeszcze do skóry. Hegemon jest dumnym dowódcą, który nie daje sobie wmówić, że jest inaczej (nawet pod wpływem eliksiru zapomnienia, kiedy to czuł się o wiele ważniejszy od myszki, jak wmawiał mu Kapral). Do tego podkreśla, że on i jego zbroja to jedno (zwłaszcza, jeśli chodzi o ważenie okupu w złocie, którego ma być tyle, co sam waży). Rządy sprawuje twardą ręką i najbardziej go złości jak ktoś wmawia mu, że nie ma poczucia humoru. Niemniej nie należy do kapitanów, którzy jako ostatni opuszczają tonący okręt. Posiada bogaty repertuar brzydkich wyrazów, ale nawet on musi czasem skorzystać z podpowiedzi słownika. Lubi też pochlebstwa (choć się do tego nie przyznaje). A najbardziej gromką odpowiedź na pytanie: niech co krwawy Hegemon, brzmiącą: niech żyje.
Jolsky (Pióro contra flamaster)
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Jolsky to przedstawiciel biznesu na naszej liście. Drapieżnego biznesu spod znaku bezwzględnego kapitalizmu (o którym wszak, czytając w latach 80. Pióro contra flamaster, za wiele jeszcze nie wiedzieliśmy). Prezes firmy Uniflamaster mieszka w tym samym mieście, co Superman, jednak nie jest na tyle ważnym przeciwnikiem, aby przyciągnąć jego uwagę. Za to w kategorii złoczyńców z polskich komiksów jest zdecydowanie na czele. Włada potężną korporacją, jest przebiegły, bezwzględny, ale jeśli trzeba, potrafi być czarujący. Ba, ma nawet rezydencję z lochem (no, piwnicą) i tajnym laboratorium. Szkoda tylko, że pomocników dobiera sobie tak tępych, że przechytrzyć ich potrafi dwójka nastolatków. Warto nadmienić, że Jolsky powróci jeszcze z misternym planem zemsty w komiksie W pogoni za czarnym Kleksem, ale rezultaty nie będą lepsze.


Helmut von Kniprode (Podziemny front  seria)
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Sturmbannführer (w SS to odpowiednik stopnia majora) doktor Helmut von Kniprode, szef warszawskiego Gestapo, niestrudzony tropiciel komunistów i innych wrogów III Rzeszy to z pewnością jeden z najbardziej wyrazistych czarnych charakterów polskiego komiksu. Powinniśmy zapewne pamiętać, że von Kniprode pojawił się najpierw w telewizyjnym serialu, ikonę jednak uczynił z niego komiks. W wersji telewizyjnej jego rolę gra w gruncie rzeczy dosyć poczciwie wyglądający Jan Kreczmar, nijak nie potrafiący przekonać do diabelskiego oblicza swego bohatera (pan Wokulski zapewne powiedziałby, że tyle w nim demona, co trucizny w zapałce). Natomiast w komiksach pojawia się już postać mroczna, młodsza od filmowej, o ostrych, okrutnych rysach i nieodłącznym monoklu w oku, absolutnie bezwzględna, ale też inteligentna i zdeterminowana. Postać, która w komiksach zdecydowanie przyćmi bladych Czwartaków. Bohater tyleż oddany hitlerowskiej ojczyźnie, co sobie i własnej rodzinie, zawsze dobrze potrafiący zadbać o własny interes. Nie mający zbyt wysokiego mniemania o własnych kolegach z Gestapo i SS (gdy trzeba  poświęcający ich bez wahania), sam jednak kreatywny i zręczny. I choć machina wojenne przejedzie ostatecznie po jego III Rzeszy, to sam Kniprode będzie w stanie się z tego i tak wywinąć.  


Lord Hokus-Pokus (Antresolka profesorka Nerwosolka  w kosmosie)
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Jeden z nielicznych w tym zestawieniu złoli władających magią. Może na ogół nie jest ona zbyt widowiskowa, ale przyznajmy: czy ktokolwiek inny umie powiększyć się do takich rozmiarów, aby bohaterowie wylądowali na namalowanej na płaszczu planecie, biorąc ją za realną? Oprócz tego ma on siedzibę wyglądającą niczym nieprawe potomstwo ośmiornicy i ruchomego zamku Hauru, a także  jak porządny czarnoksiężnik  bierze się za warzenie eliksiru mocy. Utrudnia kosmiczną wyprawę profesora i Entomologii jak tylko może, ale na koniec zostaje z sukcesem zreedukowany. Co również wyróżnia go na naszej liście.


Psuj (Tymek i Mistrz  seria)
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Popsuć sobie humor - żadna sztuka. Popsuć komuś wakacje - każde dziecko potrafi. Ale popsuć taki ranking...
Najczarniejszy z czarnych (choć lubi też czerwień). Zdecydowanie najgorszy czarnoksiężnik na świecie znaczy, czarnoksiężnikiem jest bardzo dobrym, tyle że bardzo złym. Uwielbia wszystko psuć, a najchętniej zepsułby Mistrza i jego ucznia Tymka. W pojedynkach magicznych specjalizuje się w przydawaniu przeciwnikom ogona, choć zdarza mu się także kogoś oczernić przyczernić. Próba zamachu za pomocą kamienia filozoficznego nie udała się z powodu ataku śmiechu, do czego by zapewne nie doszło, gdyby i kamień był czarny. Jego eliksir niewidzialności zadziałał znakomicie, lecz niecny rysownik strzałkami podpowiedział Mistrzowi o obecności wroga. Jego armia bałwanów okazała się mało odporna na promienie słońca, a golem  na czar i wdzięk golemicy Mistrza. W przypadku tornada i roju wściekłych owadów można mówić o wpadnięciu we własne sidła, a plan porwania Tymka spalił (smoczym ogniem) na panewce. Przekonał się także, dlaczego łazienka nie nadaje się do rzucania czarów, a pancerne szyby okien  by włamywać się przez nie. Zdarza się także, że efekty jego niecnych działań są dosłownie piorunujące Z pewnością nie powiedział jeszcze ostatniego słowa i nadal w swym przygnębiającym i strasznym zamku knuje, jak pokonać Mistrza i Tymka.


Renfri (Wiedźmin. Mniejsze zło)
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Gdy na widok nieudolnego tańca na rurze klienci nocnego lokalu pokładają się ze śmiechu, do akcji musi wkroczyć menadżer.
Dziewczyna nie miała w życiu lekko. Córka księżniczki, urodzona w Roku Czarnego Słońca, miała zostać  jak inne dzieci  poddana badaniom (czytaj: wiwisekcji) na stole operacyjnym, na co nie zgodziła się jej matka. Ale macocha to już co innego Nastoletnią dziewczynę łowczy zabiera więc do lasu, mając przykazane wrócić z jej sercem i wątrobą bez reszty ciała. Wychowana przez krasno wróć, gnomy, zaczęła z nimi napadać na kupców, by po jakimś czasie stanąć na czele wielorasowej bandy oprychów. Jednak jej głównym celem jest czarodziej Stregobor, który owego dnia złożył wysoce płatną propozycję łowczemu, a po latach zdołał jakoś zakląć (na pewien czas) Renfri w krysztale. Niedoszła królowa mimo upojnej nocy spędzonej z Wiedźminem każe mu wybierać między sobą a mniejszym złem, na dodatek częstując bełtem wystrzelonym prosto między oczy. Jest szybka także we władaniu mieczem, do końca zachowując nadzieję na inny koniec. Bo przecież  jesteśmy tym, czym jesteśmy.


Rhotax (Funky Koval  seria)
[image: ]
Najbardziej uważni czytelnicy pierwszej odsłony Kovala mogli zwrócić uwagę na klasyczne westernowe plakaty z napisem Rhotax Superkiller wanted dead or alive i kwotą z dużą liczbą zer. W tym wypadku już sam przydomek mówił praktycznie wszystko. Obok Chemicznego Alego chyba najbardziej profesjonalny szwarccharakter naszego zestawienia. Potrafił nawet docenić swojego przeciwnika: Z czego się śmiejesz pustak? Koval to równy gość, tylko grał po niewłaściwej stronie. I bez dwóch zdań skuteczny, dwukrotnie załatwił naszego superherosa Kovala. Potrafił napsuć krwi nawet po śmierci, co prawda z małą pomocą Drolli, ale parafrazując słowa Un-Thana Ta przeklęta struktura Rhotaxa zwycięża.


Satham  (Ekspedycja  seria)
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Naukowiec, biolog, szef laboratorium drugiej wyprawy na niebieską planetę z Des. Oraz zbuntowany przeciw planom Wielkiego Mózgu tyleż zabójczy co przebiegły psychopata. Początkowo pragnący zawładnąć planetą za pomocą będących efektem jego manipulacji genetycznych groźnych i ślepo mu posłusznych potworów. Jako rasowy czarny charakter posiadał tajne bazy i ślepo oddanych pomocników o wdzięcznych imionach Azazel i Tamiel. Jego sny o potędze zaczynają się rozwiewać gdy na drodze staje mu dzielna Ais  przywódczyni pierwszej wyprawy z Des na nasz świat. Z jednej strony fascynuje ona Sathama do tego stopnia, że próbuje nawet nakłonić ją by władała planetą u jego boku z drugiej złoczyńca zdaje sobie sprawę z nieuniknionego konfliktu pomiędzy jego planami opartymi na brutalnej manipulacji genetycznej i bezwzględnej sile a koncepcją stopniowego ulepszania i rozwoju rodzimych rozumnych istot wiernej planom Wielkiego Mózgu Ais. Intryguje sabotując działania Ais i jej przyjaciół, zastawia zabójcze pułapki aż w końcu otwarcie atakuje swych rodaków z Des armią stworzonych przez siebie monstrów Jego pierwszy szturm zostaje z trudem odparty ale zagrożenie ze strony Sathama nie znika Ais zaś nie decyduje się na jego ostateczne unicestwienie. Pamięta bowiem, że zanim jeszcze wyprawa wyruszyła z Des Wielki Mózg przewidział w swej nieskończonej mądrości, że na niebieskiej planecie poddanej działaniom jego wysłanników zawsze będzie istniał jakiś mroczny Satham. Przez dziesiątki lat pokonany Satham wyczekuje okazji do zemsty i ponownego sięgnięcia po władzę nad planetą Jeszcze nie raz próbował zniweczyć plany Wielkiego Mózgu i zatruwać owoce prac kosmitów nad ulepszeniem gatunku ludzkiego. Jako, że opanował technologię tworzenia swych biologicznych kopii miał na tę działalność baaardzo dużo czasu. Jednak zawsze gdy zdawało mu się, że jest o krok od pełnego triumfu potykał się o Aistar  przybyłą z Des godną następczynię Ais. Cóż, ostatecznie przetrwał na Ziemi nawet dłużej niż sama Des i jej wszechwładny Wielki Mózg. Być może, jako że walka z Sathamem jak walka ze złem miała doskonalić ludzi, nawet wciąż jeszcze macza palce w naszych sprawach


Zenek i Stefan (Jeż Jerzy  seria)
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Znajdziemy zapewne w komiksach z jeżem Jerzym bardziej malownicze czarne charaktery. Wspomnijmy choćby niezrównanego weterana wojny afgańskiej, rosyjskiego zabójcę na zlecnie Pietię Bliznę Pawłowa, dresiarze El Dresso, seryjnego mordercę Przemysława R., czy nawet samego Lucyfera. Ale jednak nikt z nich nie wpisał się tak głęboko w historię polskiego komiksu, jak dwóch honorowych członków Młodzieży Wszechpolskiej (i kilku innych związków młodej inteligencji) o imionach Zenek i Stefan. Wygoleni na łyso, może niezbyt lotni (zwłaszcza wyższy Zenek, bo Stefan wykazuje pewne oznaki umiejętności kojarzenia faktów), ale za to fanatycznie oddani idei obrony polskości i polskich wartości (Zenek: Od razu chciałoby się jakiegoś wroga narodu pogonić!). A jeżdżący na deskorolce i jarający blanty jeż jest owych wartości największym zaprzeczeniem. Nic więc dziwnego, że młodzi łysi patrioci postrzegają go jako wroga publicznego numer jeden i przy każdej możliwej okazji fundują mu okazały wpierdol (choć czasami Jerzy potrafi się odkuć). Nie ma w tym może jakiejś specjalnej finezji, ale tacy właśnie są Zenek i Stefan i, ceniąc podobne proste rozrywki, w taki właśnie nieskomplikowany sposób postrzegają świat.
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  Niekoniecznie jasno pisane:Droga bez końca

  Marcin Knyszyński

  
  

  
  Przy okazji artykułu o Yansie wspomniałem pewną polską komiksową inicjatywę wydawniczą z końcówki lat osiemdziesiątych. Komiks Fantastyka był w tych czasach czymś absolutnie oszałamiającym i każdy trochę starszy polski fan historii obrazkowych dobrze wie o czym mowa. Początkowe numery cyklu, te jeszcze sprzed przemianowania go po prostu na Komiks, zdominowało trzech bohaterów: Funky Koval, Yans i ten najbardziej enigmatyczny i skomplikowany  Rork. Historia tajemniczego białowłosego jegomościa sięga 1978 roku.
[image: Rork - wydanie zbiorcze #1]
Wtedy to Andreas Martins, niemiecki scenarzysta i rysownik, napisał pierwszy, siedmiostronicowy odcinek dla słynnego magazynu Tintin. Ówczesny redaktor naczelny, André-Paul Duchâteau, ojciec rzeczonego Yansa (projekt był wówczas w powijakach i zaczynał się dopiero mgliście kształtować), postanowił dać szansę młodemu, dwudziestokilkuletniemu artyście ze Wschodnich Niemiec. Rork zadebiutował w sto sześćdziesiątym siódmym numerze Tintina króciutką opowieścią grozy zatytułowaną Un siècle pour une maison, znaną w Polsce jako Stuletni dom. Autor, który zaadaptował swoje imię do obowiązkowego w krajach frankofońskich pseudonimu artystycznego, publikował w Tintinie aż do roku 1982. Początkowo niepowiązane fabularnie opowiadania zaczęły w późniejszym okresie łączyć się w całość i tak naprawdę tylko dwa pierwsze są zupełnie niezależne i zamknięte (a Andreas i tak do nich nawiązuje w późniejszych częściach). Niestety po czternastym odcinku seria została zawieszona. Mistyczny, skomplikowany i bardzo niejednoznaczny Rork nie wzbudzał wielkiego zainteresowania czytelników Tintina.
Przełom nastąpił w 1984 roku, kiedy to belgijskie wydawnictwo Le Lombard zebrało wszystkie odcinki z Tintina i wydało je w dwóch albumach. Fragmenty i Przejścia wyszły krótko po sobie i okazało się, że rynek potrzebuje Rorka. Andreas mógł ożywić swego bohatera  z entuzjazmem rozpoczął prace nad kolejnymi przygodami, już świadomie nastawiając się na kolejne wydania albumowe i zdecydowaną ciągłość fabularną. Założenie było jedno  kolejne pięć tomów. Ani mniej, ani więcej. Powstała dzięki temu bardzo spójna historia, zakończona w roku 1993, do której Andreas dopisał jeszcze po dziewiętnastu latach swego rodzaju prequel, zatytułowany Duchy. Rork wrócił do Polski na początku dwudziestego pierwszego wieku za sprawą oficyny wydawniczej Motopol  Twój komiks. A w 2013 i 2014 roku wydawnictwo Sideca wydało dwa ekskluzywne tomy zbierające wszystkie historie z Rorkiem, jakie kiedykolwiek wyszły spod pióra Andreasa.
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Kim jest Rork? Tego nie wie nikt, nawet sam zainteresowany. To wysoki, białowłosy mężczyzna o bliżej nieokreślonym wieku, ubrany zawsze w długi, łopoczący na wietrze, czarny płaszcz. Jego pochodzenie owiane jest tajemnicą, podobnie jak źródło jego niecodziennych umiejętności. Rork potrafi wpływać na umysły innych, opierać się psychicznym atakom, jest długowieczny i zna mnóstwo starożytnych pism dotyczących nauk tajemnych  i nie może się powstrzymać, gdy wzywa go Nieznane. Tak, Rork jest badaczem tajemnic rzeczywistości, która, kształtowana przez Andreasa Martensa, skrywa ich więcej niż moglibyśmy się spodziewać. Akcja komiksu osadzona jest na początku dwudziestego wieku  trzysta lat wcześniej, gdzieś w Nowej Anglii, miejscowy kowal i jego żona znaleźli pod drzwiami noworodkapodrzutka. Wychowali go oczywiście jak własnego syna, choć szybko okazało się, że przyjdzie czas, kiedy chłopiec będzie musiał odejść. Już w wieku kilku lat zaczął zadawać takie pytania, na które jego przybrani rodzice nie znali odpowiedzi  jego inteligencja i ciekawość świata przekroczyła wszelkie granice. Gdy Rork zapadł pewnego dnia na dziwną chorobę, dowiedział się, że oprócz dobrze znanego mu świata istnieją też inne, tak samo ważne i tak samo czekające na eksplorację. Chłopiec opuścił rodzinę i dołączył do tajemniczego, wędrownego nauczyciela Tenamara, który zdradził mu największy i najbardziej niebezpieczny sekret  Rork może zostać wtajemniczony, czyli wziąć udział w pewnym rytuale przejścia, po którym będzie w stanie podróżować między światami. Nie może jednak nadużywać tej umiejętności, ponieważ na jego życie mogą zacząć czyhać bliżej nieokreślone złe moce. Problem w tym, że podróże te wydają się być jedynym sposobem na poznanie prawdy o swoim pochodzeniu i przeszłości.
W początkowych odcinkach komiksu Rork żyje sobie w małym amerykańskim miasteczku Aliens Point i bierze udział w pozornie niepowiązanych ze sobą wydarzeniach. Rozwiązuje zagadkę niepokojącego domostwa stojącego na brzegu urwiska; jest świadkiem odkrycia mogącego zniszczyć naszą planetę; egzorcyzmuje Ebenezera Awridgea, dyrektora miejscowej biblioteki, opętanego przez plamę z kosmosu; znajduje bezimienną kobietę na skraju pustkowia emanującego nieznaną, groźną energią; odkrywa prawdziwe imię tejże kobiety (Deliah Darkthorn), jej niezwykłe moce i powiązania z Awridgem i ostatecznie wpada w zastawioną na nich w Nowym Jorku pułapkę. Umarł? Może został zawieszony między światami? Prywatny detektyw Raffington Event dostaje anonimowe zlecenie na rozwiązanie tej zagadki  od tej pory wszystkie luźne wątki zaczynają się w końcu przeplatać i na oczach czytelnika zaczyna powstawać wielce skomplikowana konstrukcja. Odwiedzamy wiele niesamowitych miejsc  cmentarzysko średniowiecznych katedr w amazońskiej dżungli, meksykańską wioskę w przeddzień magicznego rytuału, nowojorskie podziemia, kryjące wiele niebezpieczeństw, czy wreszcie statek kosmiczny ukryty pod lodem Arktyki. Poznajemy wielu ekscentrycznych bohaterów  prywatnego detektywa o pseudonimie Koziorożec, jego zabawnych asystentów i arcywroga o imieniu Mordor Gott, demony z innych wymiarów, wspomnianą już Deliah i jej córkę, podejrzanego naukowca Pedaqueta, pisarza Berniego Wrighta, naukowców-poszukiwaczy przygód, Yostę  mesjasza z Amazonii i wielu innych. Jesteśmy świadkami niezrozumiałych i niewytłumaczalnych zjawisk, a wszystko prowadzi nas do jednego celu  wyjaśnienia tajemnicy Rorka i wieloświatu, który jawi się jako wypierane, lecz prawdziwe oblicze rzeczywistości.
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Rork z początku wydaje się być po prostu jej obserwatorem i zbieraczem informacji. Jego podejście do świata jest zawsze sceptyczne i zdroworozsądkowe  przeciwnie niż u większości reprezentantów naszego gatunku. Ty i tobie współcześni zbyt szybko akceptujecie to, co widzicie. Wystarczy wiedzieć, co chcecie zobaczyć, aby wmówić wam cokolwiek!  mówi Rork. Podobne podejście reprezentuje detektyw Koziorożec  astrolog nie wierzący w astrologię. Liczy się u niego tylko logika, racjonalne wnioskowanie i studium charakteru adwersarza. Sam przyznaje, że fajnie byłoby być tajemnicą, tylko, że to absolutnie do niczego nie prowadzi. Rork dociera do coraz większych sekretów i niczym bohaterowie Howarda Phillipsa Lovecrafta, którymi również w większości przypadków byli ludzie racjonalni, podważa obecny stan wiedzy o rzeczywistości w sposób nieodwracalny. Jest to niebywale niebezpieczne  tak zdobytej wiedzy nie można już odrzucić, traktować z przymrużeniem oka lub brać w nawias jak ma to miejsce w przypadku interpretacji świata drogą mistyki, religii czy filozofii. Rork okazuje się zatem największym zagrożeniem dla całego multiświata Andreasa  kosmiczna rasa zwana Kłamcami z Vree boi się destabilizacji całego uniwersum i chce powstrzymać bohatera. W przeciwieństwie jednak do protagonistów Lovecrafta, Rork nie popada w obłęd po konfrontacji z prawdziwą naturą Nieznanego. Być może dlatego, że tak naprawdę nigdy go do końca nie poznaje  podąża tylko przez kolejne przejścia, otrzymuje coraz to nowe przybliżenia poszukiwanego rozwiązania, ale nigdy do niego samego nie dociera. Droga jest ważniejsza od celu, pytania są ważniejsze niż odpowiedzi.
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Zdobywanie wiedzy o świecie zewnętrznym to jedno  ważna jest też prawda o świecie wewnętrznym. U Andreasa jedno z drugim jest nierozerwalnie związane. Te drugie poszukiwania są o wiele trudniejsze, ponieważ nie wystarczy być tylko obserwatorem. Będę musiał opuścić swoje miejsce widza  mówi Rork na początku piątego tomu i postanawia aktywnie włączyć się do akcji. Rzucanie się na ślepo w wir nieprzewidywalnych perypetii, tak z czystej ciekawości, skutkuje coraz częściej nie tylko rejestrowaniem, ale i zmienianiem rzeczywistości. W świecie Andreasa polega to znowu na ciągłych rytuałach przejścia, forsowaniu kolejnych wrót  ba, nawet pierwsze pojawienie się Rorka-niemowlaka wiąże się z przekroczeniem drzwi do domu kowala z Nowej Anglii. Droga bez jasno wytyczonego celu staje się całym sensem egzystencji, a zadawanie pytań  znowu  kluczowe. Nauczyciel Tenamar uspokaja małego Rorka: Spokojnie! Jest zawsze tyle odpowiedzi, ile pytań!. Nie! Jest zawsze o jedno pytanie więcej!  ripostuje uczeń, który wie, że każda odpowiedź rodzi kolejne pytania i nadaje sens życiu bohatera. Zresztą nie tylko  tu chodzi też o całą komiksową twórczość Andreasa i jego pomysł na grę z czytelnikiem.
Rork jest bowiem ciągłą, interaktywną rozgrywką i dialogiem z odbiorcą. Andreas zostawia nam ślady, do których będziemy chcieli kiedyś wrócić i być może podążyć nimi w nieco inny sposób. Komiks ten już z samego założenia miał wymuszać kolejne odczyty i interpretacje, co nie znaczy, że można go dekodować zupełnie dowolnie  musi być on uczciwy względem odbiorcy, musi zawierać absolutnie spójny świat i fabułę. Rork przywołuje literaturę jednego z gigantów fantastyki  Genea Wolfea. Zrozumienie sedna jakiejkolwiek powieści Wolfea jest niemożliwe po pierwszym czytaniu  to dopiero powroty na to pozwalają. To one również umożliwiają na dotarcie do pewnych pokładów naszej czytelniczej wrażliwości. Tak samo jest u Andreasa, który mówi tak: Moje komiksy to badanie samego siebie, próba dowiedzenia się kim jesteśmy. W życiu zdarzają nam się czasem rzeczy doprowadzające nas do granic, odkrywające przed nami aspekty nas samych, których nie widzieliśmy lub których nie chcemy widzieć. Bohaterowie szukają prawdy o sobie, tak samo jak czytelnicy i sam autor  on na samym początku drogi twórczej przyjął bardzo niekomercyjne założenie. Będzie tworzył tylko to, co lubi i co otrzyma od niego samego akceptację do druku  postanowił, że nigdy nie odda wydawcy produktu, do którego sam nie będzie przekonany. On sam przechodzi przez następujące po sobie drzwi  właśnie samodzielnie i bez niczyjej pomocy. Andreas zawsze odpowiada sam za scenariusz i rysunki, uważa bowiem, że jakikolwiek scenarzysta ograniczałby jego swobodę. Ten skrajny indywidualizm to sposób na podróż w głąb siebie  droga bez końca, wzorem samego Rorka. Autor uważa też, że komiks nie może odpowiadać na wszystkie czytelnicze pytania  to wręcz niedopuszczalne, musi być zawsze o jedno pytanie więcej niż jest odpowiedzi. A to powoduje, że czytelnik ma sporo roboty  czyta ponownie i jest współkreatorem świata komiksu. Też ma swoje drogi do przebycia i wrota do otworzenia.
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Taka nieustanna podróż i poszukiwania wskazują na jeszcze jedną rzecz. Otóż Rork opowiada o walce dobra i zła  pozornie tak, jak wiele innych dzieł kultury przed nim i po nim. Na życie bohatera dybie Wielkie Zło, zawsze pisane wielką literą, on sam i jego przyjaciele zdają się być zawsze po tej drugiej, Dobrej Stronie. Czy możemy założyć, że według Andreasa Absolutne Zło i Dobro, Totalny Chaos i Ład, stoją na skrajach jakiegoś ideowego spektrum? Tak, ale tylko w fikcji  nigdy w rzeczywistości. Tylko w wymyślonych światach dochodzi do konfrontacji ostatecznych  w tym rzeczywistym, wszystkie starcia są cząstkowe i toczą się gdzieś pomiędzy, w pół drogi. I bohaterowie zdają sobie z tego sprawę doskonale  Rork podważa co chwilę realność świata, do którego wrzucił go Andreas. Co to za świat, który, gdy tylko ma kontakt z rzeczywistością, krwawi i umiera?  krzyczy Rork i biegnie szukać kolejnego, rzekomo bardziej prawdziwego. Cały czas ucieka od rzeczywistości, w której przebywa, licząc, że za kolejnymi drzwiami znajdzie inną, bardziej realną. Ale żadnej nie akceptuje, nigdzie nie znajduje upragnionych odpowiedzi i drogowskazów ostatecznych. Bohaterowie komiksu próbują kiełznać rzeczywistość religią, filozofią i innymi tego typu metodami jej katalogowania, ale ostatecznie według słów samego Rorka  wszystko, co tutaj robimy to tylko bazarowy mistycyzm. Tak prawdy nie poznamy  możemy liczyć tylko na jej fragmenty znajdowane gdzieś pomiędzy kolejnymi etapami podróży.
W pewnym momencie poznajemy prawdziwe znaczenie imienia głównego bohatera  jest to dziwne słowo pochodzące z zapomnianego języka sprzed tysięcy lat, które oznacza znak lub myśl (tak naprawdę Andreas wybrał takie imię, bo podobało mu się jego specyficzne brzmienie  znaczenia nie miało żadnego). Rork jest autorską ideą, która eksploruje fikcyjne światy komiksu i nigdy nie dociera do sedna  on sam jest tylko drogą ku pojęciom idealnym. Andreas cały czas podkreśla, że Rork to tylko historia obrazkowa, fikcja współtworzona przez czytelnika i autora, którzy wzajemnie dopowiadają sobie treści i znaczenia. Wszystko zależy tylko od nich  nie ma Wykładni Obiektywnych, nie ma Zła ani Dobra Absolutnego. Rork krzyczy pod koniec komiksu: Człowiek nie jest stworzony do chaosu ani do doskonałości. Jego racja istnienia to droga prowadząca od jednego do drugiego. Jedynie wysiłek daje mu siłę do życia. A jeśli poniesie porażkę lub odniesie sukces będzie to koniec świata. A gdy znika z kolejnego świata, Koziorożec mówi: Czym jest Rork? To tylko znaki. Nic więcej.
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Jak można było przeczytać w specjalnym dossier, zamieszczonym na początku zbiorczego wydania oficyny Sideca, Andreas zaprzeczał jakoby główną inspiracją Rorka był Lovecraft (tutaj wskazuje na swojego późniejszego Cromwella Stonea, jako głównego spadkobiercę idei). Źródła idei i filozofii są w przypadku Andreasa o wiele mniej widoczne, niż te, pod wpływem których ukształtował się jego rysunek. Autor jednoznacznie przyznaje, kto był jego największym mistrzem  Bernie Wrightson, o którym pisaliśmy przy okazji Sagi o potworze z bagien i którego prace mogliśmy niedawno podziwiać w komiksie Frankenstein żyje, żyje! wydanym przez Mucha Comics. Panowie są niemal rówieśnikami, ale kierunek przepływu wzorców jest tu akurat jasno określony. Andreas rysuje tak jak Wrightson  to samo zamiłowanie do rytownictwa z początku dwudziestego wieku, uwielbienie szczegółu, specyficzne kadrowanie z lotu ptaka (np. spod sufitu pracowni lub przedziału w pociągu), kreskowania, cieniowania i bardzo realistycznie oddana architektura. Pierwsze odcinki Rorka to wręcz oda do Wrightsona. Innym znakiem handlowym Andreasa jest specyfika kadrowania i sama konstrukcja narracji na poszczególnych stronach  autor wspomina, że tutaj pewną rolę odegrał wczesny Frank Miller. Komiks przepełniony jest wąskimi, klaustrofobicznymi, długimi kadrami, ułożonymi na stronie w bardzo niestandardowy sposób, który zawsze jest adekwatny do przebiegu akcji, odzwierciedla jej dynamikę i pomysłowo prowadzi czytelnika przez całą narrację. Kadry wręcz konkurują ze sobą o miejsce na stronie, wchodzą z sobą w dziwaczne interakcje, wiją się w konwulsjach i każą odejść od linearnego odczytu na rzecz bardziej intuicyjnego. Rysunek był u Andreasa zawsze faworyzowaną formą ekspresji względem tekstu. Wypowiada się on głównie obrazem  to od samego początku było jego celem. Autorzy scenariuszy są zbyt gadatliwi, piszą to, co można by bez problemu opowiedzieć samym rysunkiem. Dlatego wolę pracować sam.
Gdy zamykamy Rorka nie wiemy wszystkiego  nawet po drugim czy trzecim czytaniu. Na część pytań odpowiada kolejna seria Andreasa, która wystartowała w styczniu 1997 roku, cztery lata po zakończeniu omawianej dziś serii. Fabuła Koziorożca zaczyna się jeszcze przed wydarzeniami opisanymi w piątym albumie Rorka  zatytułowanym, a jakże, Koziorożec. Spotkanie jasnowłosego podróżnika z prywatnym detektywem ma miejsce pomiędzy czwartym i piątym numerem przygód tego drugiego. Dwadzieścia albumów Koziorożca jest oczywiście tak łakomym kąskiem dla każdego komiksiarza, że nie możemy ich pominąć w naszym cyklu. Tymczasem czytajcie Rorka  wciąż i wciąż na nowo, bo ta droga naprawdę nie ma końca.
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  Po nieco rachitycznym maju rynek komiksowy odzyskuje wigor. Pozycji jest dużo i są one różnorodne. Zwracamy uwagę na zapowiadany od kilku lat album Bruno Brazil.
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Thierry Demarez, Valerie Mangin, Jacques Martin
‹Alix Senator #3: Cykl trucizn (wyd. zbiorcze)›
Reaktywowana klasyczna frankofońska seria  tym razem w wersji dla dorosłych  o rzymskim senatorze Alixie już na dobre zadomowiła się na rynku. Dwa poprzednie cykle  trylogia o Drapieżcach i tetralogia o Kybele  prezentowały się znakomicie. Trudno więc uwierzyć w to, aby ich następczyni  tym razem dylogia z Cyklu trucizn  miała okazać się słabsza. Alix nie ma zbyt dużo czasu, aby opłakiwać to, co stało się z Chefrenem  otrzymuje bowiem nową misję, która prowadzi go na Bliski Wschód  do Petry, miasta semickich Nabatejczyków. Z jakiegoś powodu jest ono nazywane miastem tysiąca trucizn  i zapewne scenarzystka Valerie Mangin złoży czytelnikom obszerne wyjaśnienia, dlaczego właśnie tak.
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Christophe Bec, Eric Henninot, Milan Jovanovic
‹Mroczna otchłań #1›
Gdyby odwrócić Mount Everest i zanurzyć go w Rowie Mariańskim, to między jego szczytem a dnem rozciągałyby się jeszcze dwa kilometry nieprzebytej, koszmarnej, mrocznej oceanicznej pustki. Czasem nie zdajemy sobie sprawy jak potworna jest to głębia. I może wcale nie taka pusta jak by się mogło wydawać. Pierwszy tom Mrocznej otchłani, nowego europejskiego komiksu od Egmontu, zabiera nas dokładnie w to miejsce. Płyniemy na samo dno, gdzie główna bohaterka, oceanografka Kim Melville, wpada właśnie na trop czegoś, co według współczesnej nauki nie powinno istnieć. 


[image: Kapitan Ameryka #3: Śmierć Kapitana Ameryki]
Ed Brubaker, Steve Epting, Stefano Gaudiano, Mike Perkins, Lee Weeks
‹Kapitan Ameryka #3: Śmierć Kapitana Ameryki›
Trwa I Wojna Domowa, w której Kapitan Ameryka dowodzi rebelią superbohaterów, sprzeciwiającym się ustawie o rejestracji bohaterów. Zamieszanie stara się wykorzystać Red Skull, by raz na zawsze pozbyć się swojego odwiecznego wroga. Trzecia część thrillera autorstwa Eda Brubakera, specjalisty od dramatycznych, szpiegowskich afer.


[image: Mistrzowie Komiksu: Zemsta hrabiego Skarbka (wyd. 2020)]
Grzegorz Rosiński, Yves Sente
‹Mistrzowie Komiksu: Zemsta hrabiego Skarbka (wyd. 2020)›
Paryż, wiek dziewiętnasty. Tajemniczy polski hrabia, Mieszko Skarbek, powraca po latach do stolicy Francji i, niczym hrabia Monte Christo, pragnie wziąć odwet na tych, którzy kiedyś bardzo go skrzywdzili. Yves Sente i Grzegorz Rosiński przedstawiają emocjonującą historię o poszukiwaniu sprawiedliwości  w tle dwa światy: wielkiej paryskiej sztuki i podłych paryskich dzielnic. I nie wiadomo, który jest bardziej ohydny.


[image: Silver Surfer. Przypowieści]
Tan Eng Huat, Stan Lee, Jean Moebius Giraud, Keith Pollard, Esad Ribic, Simon Spurrier, Joe Michael Straczynski
‹Silver Surfer. Przypowieści›
Cztery klasyczne opowieści o heroldzie Pożeracza Światów. Silver Surfer nie chce już służyć Galactusowi i rusza na samotną wyprawę w nieznane zakamarki kosmosu. Niestety przyciąganie jego dawnego pana jest nie do odparcia  Stan Lee, Keith Pollard, J. Michael Straczynski i Simon Spurrier opowiadają o rozpaczliwej walce bohatera o naszą planetę i własne życie. Rysowników też mamy czterech, wśród których najbardziej znanym jest francuski geniusz  Moebius. Oto kolejna gratka dla miłośników kosmicznego Marvela.


[image: Bruno Brazil #1 (wyd. zbiorcze)]
Greg, William Vance
‹Bruno Brazil #1 (wyd. zbiorcze)›
Bruno Brazil wreszcie pojawi się na polskim rynku. Jednak to nie wywołujące wiele złych emocji wydawnictwo Sideca opublikuje jego przygody (co zmartwi szczególnie tych, którzy zrobili już przedpłaty), a uczyni to niezawodny Ongrys, uzupełniając w ten sposób swój katalog o kolejny komiks rysowany przez Vance′a. Najważniejsze, że ta kultowa opowieść o przygodach białowłosego agenta amerykańskich służb wywiadowczych wreszcie trafi do rąk miłośników klasycznych komiksów frankofońskich. Cała seria, publikowana w latach siedemdziesiątych ma ukazać się w trzech tomach zbiorczych.


[image: Snowpiercer. Przez wieczny śnieg #1]
Jacques Lob, Jean-Marc Rochette
‹Snowpiercer. Przez wieczny śnieg #1›
Wszyscy, którzy znają film z 2013 roku i zaczęli właśnie oglądać nowy serial Neflixa, zapewne chętnie zapoznają się z wydanym w 1984 roku pierwowzorem opowieści o pociągu przemierzającym skutą lodem ziemię. Na ziemi przetrwała tylko garstka ludzi, którym udało schronić się w eksperymentalnym pociągu. Snowpiercer pędzi przed siebie przez mroźną pustynię, a w jego wagonach rozgrywają się dramaty. Apokalipsa apokalipsą, ale hierarchia społeczna musi istnieć. W pociągu nadal obowiązuje podział na klasy i toczy się walka o przetrwanie. Są równi i równiejsi. 


[image: Cartland #1 (wyd. zbiorcze)]
Michel Blanc-Dumont, Laurence Harlé
‹Cartland #1 (wyd. zbiorcze)›
Jedną z dłużej funkcjonujących serii westernowych na naszym rynku jest Durango wydawany przez Elemental. I właśnie to wydawnictwo jest odpowiedzialne za pojawienie się kolejnego komiksu, którego akcja dzieje się na Dzikim Zachodzie czyli Cartland. W przeciwieństwie do wspomnianego Durango, przygody trapera Jonathana Cartlanda otrzymujemy w formie wydania zbiorczego. Miłośnicy westernu powinni być usatysfakcjonowani.


[image: Porady Praktycznego Pana (wyd.II)]
Tadeusz Baranowski
‹Porady Praktycznego Pana (wyd.II)›
Tego komiksu nikomu przedstawiać nie trzeba, ale ponieważ od poprzedniego wydania minęło już 17 lat to warto sprawdzić czy nie warto uzupełnić zbiorów. Jeśli natomiast zastanawiacie się czy nie kupić kolejnego albumu Tadeusza Baranowskiego dla dzieci, to przypominamy, że akurat ta pozycja jest przeznaczona dla nieco starszego odbiorcy


[image: Imaginarium zbiorowe]
Wesley Rodrigues
‹Imaginarium zbiorowe›
Wydawnictwo Mandioca znów oferuje nietuzinkowy komiks. Na 472 stronach przedstawione zostały niesamowite przygody dziejące się na Ziemi i w kosmosie. Historią opowiadana przez Wesleya Rodriguesa wymyka się prostym interpretacjom. Unikatowy sposób narracji, szalone zmiany tempa historii oraz zdumiewające elementy fabuły czynią z Imaginarium zbiorowego jeden z najbardziej oryginalnych i wizjonerskich komiksów XXI wieku. Dla wszystkich zamawiających komiks w preorderze wydawnictwo zaplanowało prezenty w postaci tematycznych maseczek oraz krówek. 


[image: Moon Knight]
Jeff Lemire, Greg Smallwood
‹Moon Knight›
Jeff Lemire kontynuuje przygody Moon Knighta i robi to z wrodzoną sobie przewrotnością. Oto bowiem okazuje się, że wszystko w co wierzył nasz bohater (a także co przeżył) może być jedynie wynikiem jego bujnej wyobraźni. Sugeruje to fakt, że budzi się w zakładzie dla obłąkanych, a lekarz prowadzący jego sprawę twierdzi, że ten nigdy nie był superbohaterem i spędził w odosobnieniu niemal całe życie.


[image: Potężna Thor #3: Wojna Asgardu z Shiar]
Jason Aaron, Russell Dauterman, Steve Epting
‹Potężna Thor #3: Wojna Asgardu z Shiar›
Wielkie mocarstwa nie mogą istnieć bez podbojów (w przeciwnym razie to one będą podbijane). Wygląda na to, że podobna idea przyświeca zarówno Asgardowi, jak i Imperium Shiar, ponieważ co chwila z kimś walczą. Teraz ścierają się ze sobą. Jednak nie dlatego, że krainą bogów obecnie rządzi Malekith Przeklęty. Chodzi o Potężną Thor, którą w swoje ręce zamierzają dostać obie strony. Wszechświat zadrży w posadach.


[image: Coda #2]
Matias Bergara, Simon Spurrier
‹Coda #2›
Bard Hum nadal przemierza fantastyczny świat w poszukiwaniu sposobu na zbawienie duszy swojej żony. A świat to wyjątkowy  kiedyś skrzący się od magii, teraz niemal jej pozbawiony. Jej resztki są tu najcenniejszym surowcem, toczą się o nie wojny, dokonuje się zabójstw i niszczy innym życia. Simon Spurrier i Matias Bergara zapraszają na drugą odsłonę Cody  komiksu o świecie umierającym na zwyczajność.


[image: 30 dni nocy #2]
Piotr Kowalski, Steve Niles, Bill Sienkiewicz, Ben Templesmith
‹30 dni nocy #2›
Ależ to jest cegła! 568 stron historii o wampirach  kontynuacja i zamknięcie serii 30 dni nocy, której pierwszy tom mieliśmy okazję przeczytać w zeszłym roku. Klaustrofobia, przenikliwe zimno i mrok nocy polarnej to nie wszystko. W drugim tomie będzie o wiele większa różnorodność  nie tylko scenografii i miejsc akcji, ale również scenarzystów i rysowników. Krew poleje się szerokimi strumieniami na różnych szerokościach geograficznych  zawsze tak samo czerwona i kusząca.


[image: Deadpool #9: Deadpool w kosmosie]
Gerry Duggan, Mike Hawthorne, Scott Koblish
‹Deadpool #9: Deadpool w kosmosie›
Zgodnie z tytułem  Deadpool leci w kosmos. A ponieważ oznacza to kłopoty na skalę galaktyczną, w stan gotowości postawiony zostaje Korpus Nova. I nie tylko on, albowiem Wade na swojej drodze spotka także morderczych przedstawicieli rasy Brood i samego Kolekcjonera. Jedno jest pewne  po tej wycieczce w Drodze Mlecznej pojawi się jeszcze jedna Czarna Dziura.


[image: Hellblazer - Garth Ennis prezentuje #4]
Steve Dillon, Garth Ennis, William Simpson
‹Hellblazer - Garth Ennis prezentuje #4›
Drugi tom Hellblazera autorstwa Gartha Ennisa! To już drugi, po Brianie Azzarello, scenarzysta tej najdłużej wydawanej serii DC Vertigo, którego udział w pisaniu biografii Johna Constantinea możemy poznać dzięki Egmontowi. Uwaga, uwaga  głównemu bohaterowi stuknęła właśnie czterdziestka! Piekielne moce nadal pragną zemsty, za to jak zostały wyrolowane w pierwszym tomie a John może oczywiście zapomnieć o spokojnym życiu. Nigdy zresztą takiego nie miał  teraz będzie jeszcze bardziej emocjonująco, ponieważ za graficznymi sterami stanie nikt inny jak Steve Dillon, na którego  nie udawajmy, że nie  wszyscy czekaliśmy.


[image: Anielskie szpony]
Alexandro Jodorowsky, Jean Moebius Giraud
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  Gry


  Recenzje


  Bądź jak Indiana Jones

  Agata Hanak

  Antoine Bauza, Corentin Lebrat, Ludovic Maublanc, Théo Rivière Poszukiwacze zaginionego skarbu
  

  
  Poszukiwacze zaginionego skarbu to książka-gra z serii Escape Quest. Jest to książka pełna zagadek, które mają dostarczyć podobną rozrywkę, jaką znaleźć można w popularnych Escape Roomach. Poniższa recenzja nie zdradza żadnych ważnych informacji, można ją przeczytać bez ryzyka popsucia sobie zabawy.
Dziękujemy wydawnictwu Egmont za udostępnienie egzemplarza książkogry na potrzeby recenzji.


Ekstrakt: 70%
[image: Poszukiwacze zaginionego skarbu]
Escape roomy pojawiły się w Polsce kilka lat temu i stały się rozrywką tak popularną, że obecnie takich miejsc jest całe mnóstwo, istnieje nawet ich ranking. Dla tych, którzy jeszcze w takim miejscu nie byli, krótka informacja. Escape room to pokój (lub kilka połączonych ze sobą pomieszczeń), do którego wchodzi grupa osób, aby rozwiązać zagadkę i móc z niego wyjść. Wszystko ograniczone jest czasem, zwykle mamy godzinę na to, żeby uporać się z zadaniem. Organizator dzięki kamerom cały czas śledzi nasze wysiłki i na monitorze wyświetla nam wskazówki jeśli widzi, że utknęliśmy w jakimś miejscu.
Na fali popularności tego typu rozrywki zaczęły pojawiać się pudełkowe wersje, czyli coś na kształt gry planszowej, gdzie korzystając z dostarczonych w pudełku przedmiotów i nierzadko też Internetu należało w konkretnym czasie rozwiązać zadanie. Podobny cel mają Poszukiwacze zaginionego skarbu  książka z zagadkami, która wielkością, grubością i rysunkiem na okładce przypomina komiks. Zawartość jest już całkiem inna, składa się z serii powiązanych ze sobą zadań, tworzących spójną historię poszukiwania skarbu. Jak to działa? Na pierwszej stronie mamy informację o zasadach  nie czytamy książki klasycznie strona po stronie, a skaczemy pomiędzy zagadkami zgodnie ze wskazówkami, które uda nam się odnaleźć. Rozwiązaniem każdego zadania jest liczba, która oznacza numer strony, na którą musimy się udać, a na nowej stronie znajdziemy kolejne wyzwanie i tak dalej, aż do zakończenia. Aby mieć pewność, że udaliśmy się do właściwej strony, na jej górze jest informacja z jakiej strony powinniśmy zostać tu przekierowani. Jeśli numery się zgadzają, to oznacza, że zagadkę rozwiązaliśmy prawidłowo, jeśli nie, to trzeba kombinować dalej.
Wydawca zapewnia, że do zakończania przygody wystarczy nasz mózg i długopis. Potwierdzam  gra nie wymaga dostępu do internetu, nie potrzeba nawet kartki na notatki  te, jeśli są potrzebne, możemy robić na dwóch ostatnich stronach książki, które właśnie do tego celu służą. Oprócz tego dostajemy dwie zakładki, które służą do zaznaczania przedmiotów, które zebraliśmy trakcie wyprawy i sprawdzania, w które miejsca możemy podróżować w zależności od dostępnego środka lokomocji. Czy gra jest trudna? Niespecjalnie, ale jest to moja subiektywna opinia. Jestem osobą, która jest całkiem obeznana w tematyce escape roomów, zagadek i szyfrów więc z mojej perspektywy jest to idealny tytuł dla początkujących. Bardziej doświadczeni gracze też się nie powinni nudzić, aczkolwiek przefruną przez całość znacznie szybciej. Zaletą jest duża różnorodność zagadek, często wymagających niestandardowego myślenia. Jeśli kompletnie nie mamy pomysłu co zrobić, to na końcu książki znajdują się odpowiedzi  tłumaczą jakie jest rozwiązanie i z czego wynika. Odpowiedzi mieszczą się na dwóch stronach, które są ze sobą złączone, aby coś przeczytać należy je rozciąć. Wszystko po to, żeby przez przypadek nie przeczytać rozwiązania.
Dla kogo ta zabawa? Dla wszystkich, którzy lubią zagadki. Można grać samemu, można w kilka osób, na pewno nadaje się do grania rodzinnego, choć dla młodszych dzieci sporo zagadek będzie trudnych. Według producenta grupa docelowa to osoby powyżej dwunastu lat.
Ile czasu to trwa? Okładka sugeruje, że na całość trzeba przeznaczyć około trzech godzin. Nie ma jednak limitu czasu i nie ma też problemu, aby zabawę rozłożyć na kilka dni. Ja rozwiązywałam zagadki przez dwa dni i zajęło mi to nieco ponad dwie godziny.
Ile razy można w to zagrać? Tylko raz. Całość jest zgrabnie opowiedzianą historią, ale zagadki są jednorazowe. W teorii można by taką książkę przekazać znajomym, ale w praktyce jest to trudne, gdyż rozwiązywanie zagadek odbije się na stanie książki.
Ogólne wrażenia  muszę przyznać, że była to moja pierwsza styczność z Escape roomem w formie książki i jestem mile zaskoczona. Nie jest to zbiór luźnych zagadek, a cała historia. Wprawdzie do ukończenia całości musimy odwiedzić po kolei wszystkie miejsca, ale mamy pewien wpływ na kolejność wykonywania zadań. Plus za to, że w treści pojawiają się różne historyczne miejsca, co zachęciło mnie do sprawdzenia w Internecie jak w rzeczywistości wyglądają. Za treścią książkogry stoi grupa osób zwana Grupą Kaedama, na którą składa się czwórka bardzo znanych francuskich autorów gier planszowych  Antonine Bauza (7 Cudów Świata, Takenoko), Ludovic Maublanc (Cyklady), Corentin Lebrat (Takenoko Chibis) i Théo Rivière (Nagaraja). Widać, że panowie się przyłożyli i zrobili książkę z logicznymi, możliwymi do rozwiązania (bez zgadywania, co autor miał na myśli) i zróżnicowanymi zagadkami. Całość utrzymana jest w przygodowych klimatach Indiany Jonesa, do czego nawiązują choćby charakterystycznie cieniowane litery w tytule. W dobie pandemii, gdy wychodzenie z domu jest ograniczone, warto sięgnąć po Poszukiwaczy zaginionego skarbu, aby we własnych czterech ścianach oddać się emocjonującej przygodzie.
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  Za garść zagadek

  Miłosz Cybowski

  Corentin Lamy, Joffrey Ricome Za garść neodolarów
  

  
  Lubię gry paragrafowe, choć do gier z typu escape room (szczególnie planszowych) mam już nieco większą rezerwę. Połączenie obu kategorii mogło być dobrym rozwiązaniem, ale w formie zaprezentowanej w Za garść neodolarów pozostawia bardzo wiele do życzenia.
Dziękujemy wydawnictwu Egmont za udostępnienie egzemplarza książkogry na potrzeby recenzji.


Ekstrakt: 40%
[image: Za garść neodolarów]
W przeciwieństwie do opinii Agaty Hanak dotyczącej Poszukiwaczy zaginionego skarbu, Za garść neodolarów, które trafiło w moje ręce, okazało się produktem bardzo mocno rozczarowującym. I to na bardzo wielu płaszczyznach: fabuły (będącej zrzynką z Matrixa, ale pozbawioną choćby minimalnej głębi), zagadek (nie zawsze opisanych w zrozumiały sposób) czy nawet samego tłumaczenia. Całość składa się na męczący misz-masz, przez który brnie się jak po grudzie, z nadzieją na to, że finał wynagrodzi nam tę przeprawę. Niestety  nic takiego nie ma miejsca. Zakończenie jest równie rozczarowujące, co cała reszta przedstawionej historii.
Jeśli także dla Was połączenie gry paragrafowej z rozwiązywaniem zagadek typu escape room brzmi jak dobre połączenie, to śpieszę rozwiać Was entuzjazm  Za garść neodolarów to raczej wędrowanie od jednej zagadki do kolejnej, bez możliwości dokonywania wyborów i z bardzo ograniczoną szansą na popełnianie błędów. Albo rozwiążemy postawiony przed nami problem, albo po prostu nie przejdziemy dalej. Działa to w ten sposób, że w każdym zadaniu odkrywamy jakąś liczbę, która, zgodnie z regułami paragrafówek, prowadzi nas do kolejnego fabularnego fragmentu, gdzie z kolei czeka na nas jeszcze jedna zagadka, jeszcze jeden numer i tak dalej, i tak dalej. Kłopot w tym, że o ile w klasycznych grach paragrafowych wybór ścieżki, którą podążamy, zależy tylko i wyłącznie od nas (i, być może, także od odrobiny szczęścia, jeśli mechanika uwzględnia także czynnik losowy), tak tutaj ciężko praktycznie mówić o jakiejkolwiek wolności wyboru. Nawet pomyłki nie wchodzą w grę  jeżeli numer, który będzie według nas rozwiązaniem jakiejś zagadki okaże się niepoprawny, trafimy na niewłaściwą stronę i czeka nas powrót do wcześniejszego kroku oraz dalsze poszukiwanie tej jedynej poprawnej odpowiedzi. Tym sposobem jesteśmy zmuszeni do tego, by podążać jednym, ściśle wyznaczonym przez autorów, tropem fabularnym (z niewielkimi możliwościami wyboru kolejności kilku zadań).
Być może nie byłoby w tym nic złego, gdyby chociaż fabuła była ciekawa. A nie jest. Nasz bohater jest hakerem, który zostaje przyłapany na włamaniu do sklepu internetowego, z którego bezczelnie wykrada klawiaturę. Zaraz potem dostaje propozycję nie do odrzucenia od anonimowej grupy innych hakerów, którzy potrzebują jego umiejętności i grożą, że jeśli im nie pomoże, to historia jego przeglądarki wycieknie do darknetu.[bookmark: a1]1) Dalej pod względem fabuły nie jest wcale lepiej: dostajemy do wykonania Ważną Misję, ale po drodze musimy jeszcze wykonać kilka Pomniejszych Misji, które przygotują nas do Wielkiego Finału. Wszystko to jest do bólu sztampowe, miejscami nudne, zaś finał nazwanie go rozczarowującym to zbyt małe słowo.
Z jednej strony dobrze, że Egmont promuje gry tego rodzaju, zwracając uwagę na ich offlineowy charakter (szczególnie że w ostatnim czasie nawet do niektórych gier planszowych nie można zasiąść bez dostępu do Internetu i zaopatrzenia się w odpowiednie aplikacje). Z drugiej strony  niestety nie jest Za garść Neodolarów najlepszym przykładem połączenia gry paragrafowej z escape roomem. Zdecydowanie zbyt wiele zgadywania tutaj nie poprawnych odpowiedzi, ale tego, co autorzy mogli mieć na myśli w swoich zagadkach.

[bookmark: a1t]1) Taka groźba nie brzmi wiarygodnie nawet dzisiaj, a co dopiero w świecie przyszłości, w którym toczy się akcja gry. Jest to o tyle dziwne, że, jak twierdzi strona wydawcy, autorzy gry są dziennikarzami we francuskiej gazecie Le Monde, specjalizującymi się w cyfrowych technologiach.
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  Muzyka


  Recenzje


  Tu miejsce na labirynt:Okrzyk radości? I szczęścia!

  Sebastian Chosiński

  Xhol Caravan Scream of Joy
  

  
  Jeśli ktoś myśli, że krautrock to, co miał najlepszego do zaoferowania wielbicielom ambitnego rocka, dał im już pół wieku temu  jest w błędzie. Do inspiracji tym gatunkiem przyznaje się wielu współczesnych artystów, a i starzy mistrzowie, jeśli tylko zdrowie im na to pozwala, nie zasypiają gruszek w popiele. Dowodem na to wydany pod koniec ubiegłego roku album Scream of Joy, na który trafiły fragmenty dwóch koncertów kultowej formacji Xhol Caravam.
Ekstrakt: 80%
[image: Scream of Joy]
Starzy krautrockowi wyjadacze nie dają o sobie zapomnieć. W ubiegłym i pierwszej połowie obecnego roku nowe płyty  studyjne bądź koncertowe (albo takie i takie)  opublikowali między innymi Eloy (The Vision, the Sword and the Pyre, Pt. 2), Kraan (The Trio Years  Zugabe!), Guru Guru (Live in China) oraz Xhol Caravan (Scream of Joy). Ostatni z wymienionych zespołów to jedna z największych legend (zachodnio)niemieckiej muzyki z przełomu lat 60. i 70. ubiegłego wieku, bez twórczości której trudno byłoby sobie wyobrazić historię krautu. Początki tej formacji, pochodzącej z heskiego Wiesbaden, sięgają połowy lat 60., kiedy to grupa młodych zapaleńców powołała do życia psychodeliczno-soulowy projekt Soul Caravan. Tworzyło go pierwotnie czterech Niemców (saksofoniści Hansi Fischer i Tim Belbe, gitarzysta Werner Funk i basista Klaus Briest) oraz trzech Amerykanów (wokaliści James Rhodes i Ronnie Swinson oraz perkusista Gilbert Skip van Wyck III). W tym składzie grupa zarejestrowała debiutancki album Get in High (1967).
Z biegiem czasu muzyka Soul Caravan ewoluowała w stronę eksperymentalnego rocka z progresywnymi naleciałościami i w 1969 roku płynnie przeistoczyła się w Xhol Caravan. Jak ta przemiana wyglądała w praktyce, można dostrzec, przyglądając się dwóm opublikowanym po prawie czterech dekadach płytom z koncertowymi materiałami  to sygnowana przez Soul Caravan Live 1969 oraz Altena 1969, pod którą podpisał się już Xhol Caravan. W obu wcieleniach zespół pojawia się w tym samym składzie; jedynym nowym artystą, który dołączył do grupy już po wydaniu Get in High, był organista Öcki (a właściwie Gerhard Egmont) von Brevern. W tym samym roku muzycy wydali album Electrip, na którym w ogóle nie pojawili się gitarzysta i wokalista, co ostatecznie przypieczętowało zmianę stylistyki. Ale nie zwieńczyło okresu przeobrażeń, bo już rok później fani musieli przyzwyczaić się do nowej nazwy. Muzycy postanowili bowiem odrzucić człon Caravan i od tej pory funkcjonowali już tylko jako Xhol (wymawiane jako ex-soul).
Po latach wytwórnia Garden of Delights (z Bochum) opublikowała na płytach DVD i CD wczesne koncerty Xhol  Talking to My Soul (2005), Altena 1970 (2006) oraz Essen 1970 (2009)  które portretują zespół z tego samego okresu, w jakim zarejestrował on swoje pierwsze oficjalne longplaye: Hau-RUK (1971), który też zawierał nagrania dokonane live, oraz studyjny Motherfuckers GmbH & Co KG (1972). W 2001 roku światło dzienne ujrzało jeszcze jedno interesujące wydawnictwo  trzypłytowy zbiór Motherfuckers Live + Hot Buttered Xhol, w którym znalazły się między innymi dwa koncerty z 1968 i 1969 roku. Co ciekawe, całość sygnowano nazwą Xhol Caravan, chociaż w przypadku tego pierwszego właściwsza byłaby ta wcześniejsza, czyli Soul Caravan. Nie ma co ukrywać, że rozplątanie dyskograficznych zawiłości zespołu jest ogromnym wyzwaniem dla badacza. Ale wróćmy do głównego nurtu opowieści. Na początku lat 70. z grupą rozstał się jej współtwórca Hansi Fischer, który najpierw na kilka miesięcy dołączył do innej krautrockowej legendy, Embryo (Embryos Rache, 1971; Bremen 1971, 2003), a następnie postanowił dokończyć studia prawnicze. Bez jego wsparcia muzycy Xhol zaczęli się z czasem wykruszać i w 1972 roku formacja przeszła do historii.
Potem zespół powracał już tylko okazjonalnie  na początku XXI wieku i w roku ubiegłym. Do dzisiaj z oryginalnego składu pozostali w nim jedynie Hansi Fischer i Klaus Briest; Öcki von Brevern zmarł w 1996, a Tim Belbe w 2004 roku. Co porabia i w jakim jest stanie zdrowia siedemdziesięciopięcioletni Skip van Wyck, nie mam pojęcia, ale mam nadzieję, że wiedzie w miarę spokojne życie emeryta. Pojawiając się od czasu do czasu na scenie, Hansi i Klaus zapraszają więc do współpracy nowych muzyków. A są nimi: saksofonista i flecista Eberhard Emmel, klawiszowiec Markus Kieslich i perkusista Darwin Berger; czasami dołączają do nich jeszcze: gitarzysta Leo Fischer (syn Hansiego), znany z country-rockowego Grass Dancer wokalista Erik Klingenberg oraz pochodzący z Iranu perkusjonalista Babak Massali. Wydany przez wspomnianą już wytwórnię Garden of Delights, która specjalizuje się w muzyce krautrockowej i progresywnej z końca lat 60. i całej następnej dekady, krążek Scream of Joy zawiera fragmenty dwóch ubiegłorocznych występów Xhol Caravan: cztery utwory zarejestrowano 6 lutego w sali Kulturforum w Wiesbaden, a pięć kolejnych  27 kwietnia w restauracji Haus der Kulturen w Moguncji. Różnica, poza repertuarem, jest taka, że w lutym z zespołem zagrał gitarzysta, z kolei w kwietniu na scenie pojawili się wokalista i perkusjonalista.
[image: ]
Większość programu (pięć numerów) to oryginalne kompozycje sprzed pięciu dekad; do tego dochodzą dwa  jeszcze starsze, bo z połowy lat 60. XX wieku  covery jazzowe; dwa utwory natomiast to nowe dzieła zespołu. Inna sprawa, że pomiędzy tymi pochodzącymi z dalekiej przeszłości i współczesnymi nie słychać wielkiej różnicy. Stylistycznie jest to dokładnie ta sama mieszanka psychodelii i progresu z free jazzem oraz soulem i rhythm and bluesem. Komu niegdyś przypadły do gustu Get in High, Electrip czy Hau-RUK  na pewno będzie zachwycony! Album otwiera Pop Games  numer, który swoją premierę miał na longplayu Electrip. Od pierwszych sekund ton nadaje mu duet dwóch saksofonów  tenorowego Fischera i sopranowego Emmela  które raz grają unisono, to znów prowadzą ze sobą dialog. Z czasem do głosu, na podobnej zasadzie, dochodzą gitarzysta i organista, choć jednak ich dysputa nie jest aż tak ekscytująca  przede wszystkim dlatego, że wciąż pozostają na drugim planie, czekając pokornie, aż na pierwszy powrócą dęciaki. Pop Games okazuje się bardzo mocnym wprowadzeniem do wspólnej zabawy, z wybijającymi się ponad wszystko akcentami kraut- i jazzrockowymi.
Drugi w kolejności Acapulco Gold jest fragmentem większej całości. Na koncertach w latach 1968-1969 zespół wykonywał go jako część pierwszą niemal godzinnej suity Freedom Opera. Ale utwór ten świetnie funkcjonuje też w oderwaniu od całości. Koncepcyjnie niewiele różni się on od Pop Games, z tą różnicą, że wszystko jest w nim bardziej  szybsze tempo, a i dynamiki znacznie więcej. Transowa sekcja rytmiczna tworzy idealny wręcz podkład pod krautrockowo-jazzowe peregrynacje, nie tracąc przy tym nic ze specyficznego nastroju. All Green to jedna z najbardziej znanych kompozycji formacji  pojawiła się w jej repertuarze jeszcze za czasów Soul Caravan, a potem została zaanektowana przez Xhol Caravan i pierwotnie pojawiła się na płycie Electrip. To typowy koncertowy samograj  z gatunku tych, który kapitalnie poddają się zabiegom improwizatorskim i, ku uciesze słuchaczy i samym muzyków, mogą ciągnąć się w nieskończoność. W tym konkretnym przypadku  jedenaście minut. Nowością w porównaniu z poprzednikami są partie solowe organów Hammonda i gitary basowej (wspieranej oczywiście przez perkusję). Na koniec całość klamrą spinają dęciaki i robią to z takim zaangażowaniem, że publika nie ma innego wyjścia, jak nagrodzić wszystkich owacją.
[image: ]
Następujący po All Green Talking to My Soul rozpoczyna sekwencję zarejestrowaną w kwietniu 2019 roku (czyli już bez gitarzysty). Nastrój zmienia się z miejsca, a to za sprawą urokliwej introdukcji na flecie. Nawet kiedy nieco później pojawia się grający unisono duet saksofonów, wpisują się one w ramy nakreślone przez flecistę. I tak jest praktycznie do samego końca  sekcja rytmiczna snuje się leniwie, a tło wypełniają klimatyczne Hammondy. Nie mniej urzekająca jest kompozycja tytułowa, pod którą jako autorzy podpisali się dwaj nowi muzycy grupy, to jest Eberhard Emmel i Markus Kieslich. Korzeniami wyrasta ona jednak z dawnego repertuaru Xhol Caravan; nowością jest za to pojawienie się wokalisty, który uczynił ze Scream of Joy ujmującą balladę. Serenade to a Cuckoo to pierwszy z coverów  oryginalnie numer ten opublikowany został w 1965 roku na płycie jego twórcy, saksofonisty i flecisty Rolanda Kirka, Talk with the Spirits. W wersji Niemców zachowuje on swój oryginalny postbopowy charakter, a główne role grają w nim fortepian i flet, choć i saksofonista od czasu do czasu dodaje coś od siebie.
So Dawn, So Damn and So Blue oznacza powrót do początków formacji, która grała go już na koncertach w 1969 roku. Minęło pół wieku i zmieniło się tyle, że Jamesa Rhodesa przy mikrofonie zastąpił Erik Klingenberg. Poza tym mamy do czynienia z tym samym jazzowym klimatem, skutecznie przełamywanym przez psychodeliczne partie organów. w Mercy, Mercy, Mercy artyści z Wiesbaden oddają hołd innym legendom hard-bopu: austriackiemu pianiście Joemu (Josefowi) Zawinulowi (później w Weather Report), który skomponował ten numer, oraz amerykańskiemu saksofoniście Cannonballowi Adderleyowi, który ze swoim kwintetem (z Zawinulem w składzie) nagrał go po raz pierwszy. Miało to miejsce w 1966 roku przy okazji rejestracji płyty Mercy, Mercy, Mercy!  Live at The Club (1967). Xhol Caravan pozostało wierne oryginałowi (ach, te optymistycznie brzmiące dęciaki!)  i za to należą się ich podziękowania. Poimprowizowali sobie natomiast Niemcy w zamykającym album Twilight, który sprawia wrażenie fantazji Hansiego Fischera na temat Scream of Joy. Fantazji wspartej jednak dodatkowo instrumentami perkusyjnymi Babaka Massaliego. Przydają one utworowi dynamiki, choć tylko w jego pierwszej fazie, bo czym bliżej końca, tym robi się leniwiej i leniwiej
Można oczywiście psioczyć na produkcję płyty. Brzmi ona bowiem trochę jak oficjalny bootleg, dużo jest tam brudu i chropowatości. Ale z drugiej strony  taka przecież zawsze była muzyka Soul Caravan / Xhol Caravan / Xhol. Zyskiwała za to na żywiołowości oraz energii  i najważniejsze, że ani jednej, ani drugiej nie zabrakło na Scream of Joy. Krążka z nowym materiałem zespołu pewnie nigdy się już nie doczekamy (choć numer tytułowy jednak jakieś nadzieje rodzi), tym bardziej cieszmy się z tego wydawnictwa!
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  Tu miejsce na labirynt:W cieniu kościelnej wieży

  Sebastian Chosiński

  Fermáta Blumental Blues
  

  
  Czternaście lat kazała czekać na swoją nową płytę legenda słowackiego jazz-rocka  grupa Fermáta. W latach 70. ubiegłego wieku należała ona do najciekawszych i najbardziej wpływowych formacji w krajach komunistycznych. Można było postawić ją w jednym rzędzie obok polskiego SBB czy czeskich Jazz Q, Energit bądź Bohemia. Nowy album Słowaków  Blumental Blues  nawiązuje do najlepszych czasów zespołu.
Ekstrakt: 70%
[image: Blumental Blues]
Na wewnętrznej okładce płyty widnieje zdjęcie, na którym widać liderów zespołu  gitarzystę Františka Grigláka (na przełomie lat 60. i 70. XX wieku w grupach Prúdy i Collegium Musicum) i klawiszowca Tomáša Berkę (przewinął się przez Prúdy już po odejściu Františka)  na tle strzelistej kościelnej wieży. Wieńczy ona znajdującą się w centrum Bratysławy, należącą do Parafii Wniebowzięcia Najświętszej Maryi Panny świątynię nazywaną przez Słowaków Blumentál. To ona dziesięć lat temu dała tytuł książkowej autobiografii Berki (Blumental Blues), który całe swoje życie  od dzieciństwa tuż po drugiej wojnie światowej, poprzez szalone lata 60. i rozkwit popularności współprowadzonego przez niego zespołu w następnej dekadzie, aż po czasy współczesne  spędził w cieniu tego właśnie kościoła. Musiał on wywrzeć na niego, zaiste, wielki wpływ, skoro po upływie niemal dekady postanowił dodatkowo sportretować go w swojej muzyce. I na dodatek namówić do tego pomysłu Grigláka, z którym ostatnią wspólną płytę Fermáty nagrał trzydzieści sześć lat temu (był to krążek Ad libitum).
Fermáta to prawdziwa legenda (czecho)słowackiego rocka  zespół, bez którego trudno sobie wyobrazić muzyczne lata 70. w ówczesnych krajach demokracji ludowej. Grupa powstała w 1973 roku  choć na okładce Blumental Blues podana jest data o rok wcześniejsza  i szybko zaczęła zdobywać najpierw lokalną, a później ogólnokrajową popularność. Muzyka Słowaków, podobnie jak twórczość Jazz Q (Praha) czy Modrego Efektu, łączyła w sobie rock progresywny z fusion, a zdarzało się także, że artyści zapędzali się na folkowe podwórko. Pierwszych sześć albumów bratysławskiej formacji  począwszy od debiutanckiej Fermáty (z 1975 roku), poprzez Pieseň z hôľ (1976), Huascaran (1978), Dunajská legenda (1979), aż po Biela planéta (1980) i Generation (1981)  to dla każdego wielbiciela gatunku jazda obowiązkowa. Z kolei następne wydawnictwa studyjne  wspomniane powyżej Ad libitum (1984) oraz nagrane przez Františka Grigláka po kolejnych reaktywacjach (już bez Tomáša Berki) Simile (1991), Real Time (1994), X (1999) i Next (2005)  zainteresować mogły chyba tylko najbardziej zagorzałych wielbicieli zespołu.
Ale, jak można się domyślać, wciąż ich nie brakowało, skoro Griglák z takim uporem utrzymywał grupę przy życiu. I robi to zresztą nadal. Z tą różnicą, że gdy jesienią 2018 roku wszedł po raz kolejny do studia nagraniowego (bratysławskiego Grifa), po ponad trzech dekadach przerwy dołączył do niego Berka. Skład uzupełnili jeszcze dwaj muzycy sesyjni: klawiszowiec Matej Mikloš (znany między innymi z występów death- i blackmetalowej formacji Mysterious Eclipse) oraz basista Tamás Belicza (z którego usług korzystał raper Ego). Co ciekawe, nie zaproszono perkusisty  Griglák postanowił tym razem skorzystać z automatu perkusyjnego. Praca nad nowym materiałem trwała  z przerwami  do wiosny 2019 roku; gotowa płyta trafiła natomiast do sprzedaży w połowie października. Można było oczywiście żywić obawy, czy na Blumental Blues ponownie nie będą dominować proste popowe melodie i nieskomplikowane aranże. Na szczęście tak się nie stało. Dwunasty studyjny krążek Fermáty przyniósł  zgodnie z tytułem  smakowitą mieszankę bluesa oraz fusion z wyraźnymi inklinacjami progresywnymi.
[image: ]
Na program płyty złożyło się dziesięć instrumentalnych kompozycji, w których dominują instrumenty klawiszowe (gra na nich w końcu aż trzech muzyków  Griglák, Berka i Mikloš), aczkolwiek wielokrotnie o palmę pierwszeństwa walczy z nimi gitara Františka. Nie zawsze wprawdzie, choć dzierży ją w ręku lider formacji, wychodzi ona z tej rywalizacji zwycięsko, lecz wielbiciele soczystych gitarowych brzmień też na pewno będą mieli prawo poczuć się usatysfakcjonowani. Początek albumu jest bardzo mocny (i nie chodzi tu wcale o rockowy czad)  Booze Night to jeden z jego najlepszych fragmentów; pojawiają się w nim i potężnie brzmiąca bluesowo-rockowa sekcja rytmiczna (w połowie złożona z automatu), i pulsujące syntezatory, wreszcie gitara, która rozwija motywy wprowadzone przez klawiszowców. Griglák udowadnia zaś, że jako instrumentalista, ale i kompozytor (bo jest autorem bądź współautorem ośmiu z dziesięciu numerów), wciąż znajduje się we wspaniałej formie! W Ladies of Avion powraca Fermáta nieco lżejsza, o popowo-rockowej proweniencji, choć na szczęście z czasem zespół rozkręca się, a całość ratuje bogactwo aranżacyjne.
[image: ]
Tytułowy Blumental Blues wyszedł spod ręki Tomáša Berki. Tytuł sugeruje wprawdzie, czego można się spodziewać, ale nie oddaje wszystkich atrakcji. To piękny i podniosły rockowy blues  ze wspaniałą partią gitary i smakowitymi dźwiękami organów i syntezatorów w tle. Gdyby cała płyta była taka, należałoby słuchać jej z uwielbieniem na kolanach! Nie oznacza to jednak, że dalej jest gorzej. Choć do poziomu kompozycji tytułowej kwartet wspina się jeszcze tylko w jednym, może w dwóch kompozycjach. Nie należą do nich ani The Pigeons of St. Florian, ani Last Dance on the Firšnál Place, chociaż trudno zarzucić im coś szczególnego. Pierwszy utwór wnosi odrobinę niepokoju, drugi natomiast może pochwalić się powłóczystym, progresywnym solem gitary. Kolejnym bardzo mocnym punktem okazuje się The Copper Cock, w którym ponownie gitarowy blues miesza się z progresywnymi syntezatorami. Często dochodzi też do ekscytujących dialogów Grigláka i Berki, które napędzają nie tylko ten numer, ale i całą płytę.
[image: ]
Miniatura Hommage a Marian poświęcona jest zmarłemu przed trzema laty liderowi zespołu Collegium Musicum  najsłynniejszej słowackiej grupy rockowej  Mariánowi Vardze. Na początku swojej profesjonalnej kariery artystycznej Griglák grał z nim w zespole Prúdy i chociaż później ich drogi rozeszły się, przyjacielskie relacje łączyły ich do samego końca. Ta przejmująca fortepianowa dygresja oddaje więc uczucia, jakie František żywił wobec nie tylko kolegi po fachu. W Stupid Morning i The Breakfast at Stein Fermáta w dalszym ciągu tonuje emocje, stawiając na budowanie nastroju. Gitara i syntezatory przykładnie się uzupełniają i nikomu nie przychodzi do głowy prowokować. Nieco ożywienia wnosi za to finałowy numer  First Morning Tram (jedyne w pełni samodzielne dzieło Mateja Mikloša). Podniosły rytm sąsiaduje tutaj ze zwiewnymi partiami klawiszy, nad którymi z czasem zaczyna dominować coraz bardziej rozkręcająca się gitara. Widać Griglák chciał mieć do powiedzenia ostatnie słowo. Blumental Blues to bez wątpienia najlepsza płyta formacji od ponad trzydziestu lat i nietrudno połączyć ten fakt z powrotem Tomáša Berki. Nie wydaje się jednak, aby był to powrót na stałe, ponieważ klawiszowca nie było w składzie Fermáty w planowanych na maj tego roku i przeniesionych na jesień koncertach.
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  Tu miejsce na labirynt:Kopernik jak antyczne bóstwo

  Sebastian Chosiński

  The Burning Brain Band The Burning Brain Band
  

  
  Kiedy z okładki płyty patrzy na Ciebie stylizowany na antycznego boga Mikołaj Kopernik, nie sposób przejść obojętnie obok takiego wydawnictwa. Zwłaszcza jeżeli album nagrała formacja pochodząca nie znad Wisły, ale ze Stanów Zjednoczonych. A tak jest w przypadku grupy The Burning Brain Band, która w połowie marca rozpoczęła swą artystyczną drogę do wieczności.
Ekstrakt: 80%
[image: The Burning Brain Band]
Wbrew pozorom, tworzący zespół muzycy nie są jednak wcale debiutantami, aczkolwiek, jak do tej pory, wielkiej popularności nie udało im się zdobyć. Poruszają się na obrzeżach amerykańskiej sceny niezależnej, mając zapewne nadzieje, że kiedyś karta się odwróci i stanie się o nich głośno. Ale jeszcze nie teraz  i nie dlatego, że płyta, jaką nagrali na to nie zasługuje (jest dokładnie na odwrót!), lecz z powodu pandemii koronawirusa, która zamroziła życie artystyczno-koncertowe na całym świecie. A bez odpowiedniej promocji, popartej występami na żywo, trudno myśleć o podboju rockowego świata. Pochodzący z Ohio  częściowo ze stolicy stanu Columbus, częściowo z Athens  muzycy rozpoczęli intensywną działalność w 2014 roku, powołując do życia trio Druid. Znaleźli się w nim gitarzysta Kaleb Shaffner, basista Max(imilian) Schmitz oraz perkusista Adam Mayhall; z czasem dołączył jeszcze, udzielający się wcześniej jako dźwiękowiec i realizator w studiu nagraniowym, klawiszowiec Greg Ornella.
Mówiąc o swoich inspiracjach Amerykanie wymieniali wówczas  i do dzisiaj to się nie zmieniło  takich klasycznych wykonawców z lat 60. i 70. ubiegłego wieku, jak Led Zeppelin, Black Sabbath, Hawkwind, Pink Floyd, Cream, The Doors, Jimi Hendrix, Blue Cheer, z późniejszych natomiast między innymi  Motorhead i Mastodon. A co narodziło się w ich głowach z tak rozległych i różnorodnych wpływów? Specyficzna mieszanka doom metalu z psychodelią i rockiem progresywnym. Na kolejnych wydawnictwach muzycy cyzelowali styl, rozwijali umiejętności podczas licznych koncertów, ale upragniona sława nie nadchodziła. Kolejne płyty musieli wydawać własnymi siłami. A trochę się ich zebrało: od debiutanckiego Druid (2015), poprzez półgodzinne Paper Squares (2015), aż po Odysseus (2016) i pożegnalne The Seven Scrolls (2018). A po drodze były jeszcze koncertowe Live, Vol. 1 (2016) oraz Live, Vol. 2 (2017)
I co? I nic! Żadnego kontraktu
Czy zatem można się dziwić, że artyści z Ohio postanowili dokonać restartu i zacząć wszystko od nowa? Porzucić nazwę, jaka, być może, przynosiła im pecha  trzeba przyznać, że najszczęśliwsza i najbardziej oryginalna nie była!  i przyjąć nowy szyld, który przykuwałby uwagę, jeszcze zanim potencjalny słuchacz postanowił zapoznać się z muzyką. To jak najbardziej zrozumiałe. W efekcie w 2019 roku umarł Druid, narodził się natomiast The Burning Brain Band. Skąd ta nazwa? Całkiem możliwe, że została pożyczona od grupy Tangerine Dream, która na swoim debiutanckim, awangardowo-krautrockowym albumie Electronic Meditation z 1970 roku zamieściła kompozycję zatytułowaną Journey Through A Burning Brain (po niemiecku brzmiało to następująco: Reise durch ein brennendes Gehirn). Skład grupy nie uległ zmianie, chociaż nastąpiły pewne przetasowania dotyczące instrumentów: Ornella porzucił klawisze (na rzecz Shaffnera), a sam przerzucił się na gitarę rytmiczną. To nie oznacza oczywiście, że Khaleb zrezygnował z roli gitarzysty solowego, po prostu w studiu postanowił pójść na całego.
[image: ]
Nagrania nowego materiału ciągnęły się od lutego do października ubiegłego roku. Muzycy skorzystali w tym czasie z trzech studiów  w rodzinnym Athens i w Nashville, czyli amerykańskiej stolicy country. Płytę ponownie wydali własnym sumptem. Tym razem jednak zainwestowali w okładkę, która powinna przykuć uwagę. Okładkę, na której widnieje podobizna Mikołaja Kopernika (wykonana w 1973 roku). Jej autorem jest nieżyjący już rzeźbiarz, malarz, rysownik i teoretyk sztuki polskiego pochodzenia Stanisław Szukalski (1893-1987). To niezwykle ciekawa postać  człowiek, który do drugiej wojny światowej dzielił swoje życie artystyczne i osobiste między Polskę i USA, dokąd po raz pierwszy udał się w 1913 roku. Ostatecznie opuścił kraj i nigdy już do niego nie wrócił po kampanii wrześniowej, wyjeżdżając z ojczyzny  jako obywatel amerykański  z pracownikami ambasady Stanów Zjednoczonych. W ostatnich latach życia interesowała go historia, ale bardzo specyficznie pojmowana. Między innymi stworzył turbosłowiańską teorię zermatyzmu, według której starożytni przodkowie Polaków mieli swoją kolebkę na Wyspie Wielkanocnej.
Patrząc na okładkę albumu The Burning Brain Band i analizując szczegóły podobizny Mikołaja Kopernika, dostrzeżemy antyczne inklinacje autora, ale również znajdujący się poniżej piersi słynnego astronoma symbol Toporła, wykorzystywany przez liczne w okresie międzywojennym (i odradzające się po 1989 roku) organizacje nacjonalistyczne i antysemickie o charakterze neopogańskim (jak na przykład Zadruga). Ciekawe czy amerykańscy rockmani zdawali sobie z tego sprawę? Bo raczej trudno ich podejrzewać o podobne polityczne i rasowe sympatie bądź antypatie Na wydany w połowie marca krążek The Burning Brain Band trafiło sześć kompozycji, które zamknęły się w trzydziestu ośmiu minutach. Mamy więc do czynienia z wydawnictwem, które także jeśli chodzi o czas trwania nawiązuje do lat 70. XX wieku. Nie jest więc, jak na dzisiejsze standardy, długie, ale za to niezwykle zróżnicowane. Można by nawet odnieść wrażenie, że mamy tu do czynienia z trzema różnymi formacjami.
[image: ]
Płytę otwiera utwór Launch Sequence, którego dwuminutowa introdukcja potrafi  jak pół wieku temu cały debiutancki album Tangerine Dream (z Klausem Schulzem na perkusji)  doprowadzić do zagotowania mózgu. Na szczęście później formacja z Ohio rozpoczyna nowy, nieco bardziej stonowany, hipnotyczno-psychodeliczny wątek (z leniwie snującą się perkusją i przesterowanym basem). Z czasem i on nabiera mocy, ale tym razem  głównie dzięki syntezatorom Shaffnera  zespół zmierza w stronę space-rocka. Ta kosmiczna podróż kończy się zaś prawdziwie szaloną improwizacją. Drugi w kolejności Brain Food można uznać za kontynuację poprzednika, chociaż stylistycznie więcej tu heavy metalu i stoneru. Do tego dochodzi śpiew Khaleba i jego bardzo luzackie, ale przy tym mocarne solo na gitarze. Całkiem możliwe, że kompozycja ta powstała z myślą o rozgłośniach radiowych i promocji albumu. W każdym razie idealnie się do tego nadaje  jest odpowiednio melodyjna i wpadająca w ucho, ale jednocześnie wciąż na tyle energetyczna, aby nie zrazić ortodoksyjnych wielbicieli rocka (których i tak niespełna dziesięć minut później czeka spore zaskoczenie).
Dotarłszy do Bolero / Floating Away, warto przygotować się na szczególne emocje. Nawiązujący do muzyki klasycznej tytuł do czegoś w końcu zobowiązuje. I chociaż nie jest to wcale najdłuższy numer na płycie, bez obaw o przesadę można go określić jako jej opus magnum. To jedno z tych dzieł, dzięki którym przechodzi się do historii. Oczywiście jeżeli wcześniej ma się tyle szczęścia, że ktoś zwróci na nie uwagę i pozwoli milionom słuchaczy dowiedzieć się o jego istnieniu. W tym przypadku mamy do czynienia z majestatycznym, potężnie brzmiącym przykładem idealnego wręcz amalgamatu dziewiętnastowiecznej klasyki z progresem, psychodelią i space-rockiem sprzed pięciu dekad. Nastrojowy śpiew, monumentalna partia gitary, zniewalająca sekcja rytmiczna i niepokojące klawisze  wszystko to przydaje tej kompozycji niezwykły magnetyzm. Nie sposób się od niej oderwać. Na pewno nie po jednym przesłuchaniu! Choć przebudzenie w postaci Interlude (Still Running) może być bolesne. 
[image: ]
I nie chodzi tylko o to, że nagle przeskakujemy w lata 80.  sęk w tym, że zespół w ułamku sekundy rezygnuje ze swoich rockowych atrybutów i za sprawą syntezatorów (czyli jest to sprawka Kaleba Shaffnera) raczy nas synthwaveem przechodzącym w fazie finałowej w pierwociny techno. Na szczęście The Dreamer cofa nas w poprzednią dekadę, ale o powrocie do zadziorności Launch Sequence czy patetyczności Bolero / Floating Away nie ma mowy. Marzyciel jest bowiem piękną psychodeliczno-folkową balladą (z wybijającymi się na plan pierwszy mandoliną i gitarą akustyczną), jaką mogłaby nagrać któraś z klasycznych grup z Zachodniego Wybrzeża, typu Jefferson Airplane czy Quicksilver Messenger Service. Dopiero w zamykającym całość Parchman Farm The Burning Brain Band powraca do korzeni. Chociaż i tutaj pozwala sobie na przetarcie kolejnej nieco zakurzonej ścieżki. Gdyby ktoś szukał analogii, znajdzie je w dokonaniach Jimiego Hendrixa i Led Zeppelin, czyli mniej więcej równo wyważone, jeśli chodzi o proporcje, wpływy bluesa i hard rocka. Podsumowując: formacja Kaleba Shaffnera może przysporzyć nam jeszcze wiele radości, ale najpierw musiałaby nieco powściągnąć swoją wyobraźnię i popracować nad własnym stylem.
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  Tu miejsce na labirynt:Plus jeden  i na dwa kontrabasy!

  Sebastian Chosiński

  Frode Gjerstad Trio +1 Forgotten City
  

  
  Free jazz kojarzy nam się przede wszystkim z nieskrępowanymi, pełnymi emocji i energii improwizacjami. Ale nie zawsze ma takie właśnie oblicze, co postanowiło udowodnić norweskie trio Frodego Gjerstada, do którego tym razem dołączył  obok  Jona Runego Strøma i Paala Nilssen-Lovea  drugi kontrabasista: Øyvind Storesund. Co wyszło z ich kooperacji, można usłyszeć na wydanym na początku maja albumie Forgotten City.
Ekstrakt: 70%
[image: Forgotten City]
Kontrabasista Øyvind Storesund nie jest jednak, wbrew pozorom, zupełnie nową postacią w zespole. Gdy dwie dekady temu saksofonista, flecista i klarnecista Frode Gjerstad (niegdyś w grupie Detail) formował swoje Trio, stworzył niejako dwie jego wersje: europejską (ściślej: skandynawską) i eksportową, czyli amerykańską: z kontrabasistą Williamem Parkerem i perkusistą Hamidem Drakiem w składzie. W tej pierwszej natomiast od samego początku na bębnach grał, wtedy dopiero wkraczający na muzyczne salony, Paal Nilssen-Love, a pomocy w sekcji rytmicznej udzielał mu właśnie Storesund. Øyvind pojawił się wówczas na sześciu płytach Tria: The Blessing Light: For John Stevens (2001), Last First (2002), Sharp Knives Cut Deeper (2003), St. Louis (2003), Mothers & Fathers 
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  Tu miejsce na labirynt:Wrzesień to dla jazzmanów intensywna pora

  Sebastian Chosiński

  Lean Left Medemer
  

  
  Trudno byłoby mi znaleźć lepszy, niż Lean Left, przykład na zobrazowanie pojęcia międzynarodowa supergrupa. Kwartet ten tworzą bowiem muzycy ze Stanów Zjednoczonych (Ken Vandermark), Anglii (Andy Moor), Holandii (Terrie Hessels) oraz Norwegii (Paal Nilssen-Love). I każdy z nich ma już w swoim curriculum vitae olbrzymi dorobek. Teraz dołożyli do swojej teczki jeszcze jeden album  Medemer.
Ekstrakt: 80%
[image: Medemer]
Kwartet narodził się dwanaście lat temu z inicjatywy amerykańskiego saksofonisty i klarnecisty Kena Vandermarka, dla współczesnego jazzu improwizowanego będącego wręcz postacią pomnikową (vide DKV Trio, Summit Quartet, Resonance, Audio One, Territory Band, Parallax Ensemble, Made to Break, Marker i wiele innych projektów). Ken znany jest z zamiłowania do nawiązywania wciąż nowych, niekiedy zaskakujących, artystycznych kooperacji; nikogo więc pewnie nie zdziwił pomysł scalenia szeregów z dwoma gitarzystami z holenderskiej anarcho-punkowej, a potem noiseowo-rockowej (z silnymi inklinacjami freejazzowymi) formacji The Ex: Holendrem Terrie Hesselsem oraz Anglikiem Andy Moorem. Hessels  znany także jako Terrie Ex  kieruje tą grupą od momentu jej powstania w 1979, natomiast Andy dołączył do niej w 1990 roku. skład Lean Left uzupełnił jeszcze doskonale znający zarówno Vandermarka, jak i Terriego norweski perkusista Paal Nilssen-Love, o którym w Esensji wielokrotnie już była mowa
Pierwszych sześć płyt Lean Left to były produkcje koncertowe, na dodatek rejestrowane i wydawane niemal hurtowo. Za pierwszym zamachem ukazały się dwa krążki: Volume 1 i Volume 2 (2010), które stały się pokłosiem występu w amsterdamskim klubie jazzowym Bimhuis, jaki miał miejsce 19 marca 2008 roku; za drugim podejściem trzy: Live at Café Oto  Day One (z gościnnym udziałem klarnecisty Aba Baarsa), Live at Café Oto  Day Two (z pomocą perkusisty Stevea Noblea) oraz Live at Café Oto (2012), które zbierały materiał z dwóch koncertów, do jakich doszło 11 i 12 września 2011 roku w legendarnym londyńskim klubie wymienionym w tytułach albumów. Na żywo  we włoskim Forli  zarejestrowany został również 23 września 2012 roku longplay Live at Area Sismica (2014). Tym większym zaskoczeniem mógł być dla wielbicieli grupy, których zdążyła się ona dorobić do tego momentu całkiem sporo, fakt, że siódma płyta w jej dorobku  I Forgot to Breathe (2017)  zawierała w końcu materiał studyjny. Nie zmieniło się jednak, poza składem oczywiście, jedno  sesja znów odbyła się we wrześniu (tym razem 2015 roku).
[image: ]
I, co ciekawe, to zamiłowanie do dziewiątego miesiąca roku pozostało członkom Lean Left także później. Gdy przed dwoma laty ruszyli w trasę koncertową po Europie, również wybrali na to czas na pograniczu lata i jesieni. Dla nas istotniejsze jednak jest to, że tym razem dobre wiatry przywiały ich aż do Polski. Choć z drugiej strony trudno udawać aż tak wielkie zdziwienie, skoro Ken Vandermark bywa nad Wisłą chyba tak samo często, jak w swojej ojczyźnie. Tradycyjnie wszystkie koncerty w czasie tego tournée były nagrywane, aby w odpowiednim momencie móc sięgnąć do przepastnych archiwów i podarować zgłodniałym fanom nową porcję muzyki. Dla nas powodem do radości na pewno jest fakt, że kwartet wybrał w tym celu rejestrację występu, jaki miał miejsce  uwaga, uwaga!  10 września (sic!) 2018 roku w warszawskim klubie Pardon To Tu. Uczestnicy tego wydarzenia mogą być więc podwójnie ukontentowani  raz, że najpierw mieli okazję na żywo podziwiać Lean Left (w doskonałej zresztą formie); dwa, że po niemal dwóch latach doczekali się tak miłej i na pewno zaskakującej niespodzianki.
[image: ]
Na album zatytułowany Medemer trafiło ponad siedemdziesiąt minut muzyki  w stu procentach improwizowanej, ale na tyle zwartej, że można określić ją jako zdaję sobie sprawę, jak bardzo to miano nie pasuje do free jazzu, ale żadne inne nie odda istoty rzeczy  suity. Jednolitość koncepcji postanowił jednak uwypuklić również sam zespół, nadając poszczególnym fragmentom całości ten sam tytuł, dzieląc ją przy okazy na sześć części. Mimo spontanicznego charakteru tej muzyki, jest ona bardzo przemyślana, stylistycznie jednorodna, ale też skrząca się mnóstwem barw i emocji. Part 1 może być jednak małym zaskoczeniem. Utwór, który można uznać za typową introdukcję, został bowiem całkowicie oddany w ręce gitarzystów. Przez ponad osiem minut słychać tylko Terriego i Andyego, którzy obficie korzystają z doświadczeń nabytych w The Ex. Dominuje tu więc garażowe, noiseowe granie, mogące sprawiać wrażenie chaotycznego. Ale ten chaos jest w pełni kontrolowany; także wtedy, gdy w Part 2 pałeczkę przejmują Ken i Paal. Pierwszych kilka minut to ich dialog, najpierw przypominający zabawę, dziecięce przekomarzanie się, później coraz bardziej intensywniejszy, aż do czadowego finału (zagranego z pomocą Hesselsa i Moora).
[image: ]
W Part 3 te dwa światy  gitarowy z części pierwszej i saksofonowo-perkusyjny z części drugiej  wzajemnie się przenikają, snując dwa rodzaje opowieści: leniwo-nostalgiczną i impulsywno-dramatyczną. Prowadzi to do drugiego z rzędu nadzwyczaj przejmującego i wbijającego się w umysł zakończenia. I jest to zasługa każdego z muzyków, nie tylko wybijającego się na plan pierwszy Vandermarka (ze swoim saksofonem, choć w części środkowej Part 3 sięga on także po klarnet). W Part 4 następuje, przynajmniej na otwarcie, wyciszenie emocji. Melodyjny saksofon koi zmysły, ale z każdą kolejną minutą nabiera mocy, a dopingują go do tego zgrzytliwe gitary i mocna perkusja. Nie mniej energii kwartet kumuluje w sobie również w Part 5, w którym duet Kena i Paala brzmi wprost dewastująco. Aż dziw, że publiczność znalazła w sobie jeszcze tyle sił, by nagrodzić zespół rzęsistymi oklaskami. Za co zresztą odwdzięczył się on słuchaczom epilogiem w postaci Part 6. Zrazu lekko psychodelicznym, później coraz bardziej i bardziej free 
Nie ma co udawać, że muzyka zawarta na Medemer jest dla każdego. Zapewne nawet fani subtelniejszych odmian jazzu będą mieli kłopot z dotrwaniem do samego końca koncertu, ale  uwierzcie!  intensywność i emocje, jaką serwują muzycy Lean Left ma działanie katarktyczne. Jeśli przetrwacie siedemdziesiąt minut tej nadzwyczaj żywiołowej podróży, niewiele rzeczy będzie Wam strasznych.
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  Tu miejsce na labirynt:Za krańcem świata

  Sebastian Chosiński

  Joe McPhee, Dave Rempis, Tomeka Reid, Brandon Lopez, Paal Nilssen-Love Of Things Beyond Thule, Vol. 1
  

  
  Pięcioro instrumentalistów, jeden koncert, dwa albumy wydane na dwóch różnych nośnikach  tak najkrócej można podsumować projekt Of Things Beyond Thule, w którym udział wzięli między innymi twórcy tej miary, co amerykańscy saksofoniści Joe McPhee i Dave Rempis oraz norweski perkusista Paal Nilssen-Love.
Ekstrakt: 70%
[image: Of Things Beyond Thule, Vol. 1]
Wspomniany w zajawce koncert odbył się w niedzielę 16 grudnia 2018 roku w klubie jazzowym Hungry Brain w Chicago  miejscu wyjątkowo przyjaznym artystom z kręgu jazzu improwizowanego. Na jednej scenie spotkało się tego dnia pięcioro (w tym gronie była też bowiem jedna kobieta) doświadczonych instrumentalistów, spośród których przynajmniej trzech można uznać za wielkie gwiazdy, najjaśniejszą z tych gwiazd natomiast  za jednego z ojców gatunku. I od niego zacznijmy! Ów nestor sceny freejazzowej, o którym mowa, to dzisiaj już osiemdziesięcioletni amerykański saksofonista i trębacz Joe McPhee (Journey to Parazzar, Skullduggery), od lat współpracujący z norweskim perkusistą Paalem Nilssen-Loveem, który również został zaproszony do udziału w tym przedsięwzięciu. O ich artystycznej kooperacji pisałem już przy okazji omawiania płyt Soul Stream (2015) oraz Song for the Big Chief (2019).
Trzecią z gwiazd jest bezsprzecznie  w Europie trochę mniej znany, ale za Oceanem cieszący się sporym uznaniem  saksofonista Dave Rempis, którego dyskografia  solowa i zespołowa  liczy sobie już kilkadziesiąt pozycji (w tym na przykład tak udane, jak Hash Eaters & Peacekeepers, Songs from the Big Book of Love czy Cash and Carry). On także od czasu do czasu miewa do czynienia z Nilssen-Loveem, chociażby we wspólnym projekcie Ballister (Slag). Skład uzupełnili jeszcze kontrabasista Brandon Lopez oraz wiolonczelistka Tomeka Reid, która w swojej karierze nagrywała między innymi z saksofonistą Roscoe Mitchellem oraz trębaczem Taylorem Ho Bynumem; poza tym Tomeka stoi także na czele własnego Kwartetu, w którym na gitarze udziela się sama Mary Halvorson, co jest wystarczającą rekomendacją.
Koncert kwintetu został oczywiście zarejestrowany i  po kilkunastu miesiącach  udostępniony słuchaczom jako Of Things Beyond Thule. Materiał podzielono na dwie części i opublikowano na dwóch różnych nośnikach: Vol. 1 trafił do sprzedaży jedynie na krążku winylowym (18 lutego tego roku), Vol. 2 natomiast tylko na dysku kompaktowym (19 maja). W obu przypadkach za edycję odpowiadała ta sama wytwórnia  należąca do Davea Rempisa Aerophonic Records. Vol. 1  bo dzisiaj o niej będzie mowa  wypełnia w zasadzie jedna rozbudowana do ponad trzydziestu minut kompozycja (QAANAAQ), która  z uwagi na ograniczenia nośnika  podzielona została na dwie części. Jest to oczywiście free jazz w najczystszej postaci, ze specyficznym bonusem, charakterystycznym dla niemal wszystkich płyt z udziałem Joego McPhee, czyli dźwiękami  często traktowanej jak dziecięca zabawka  trąbki kieszonkowej (pocket trumpet). Wiekowy Amerykanin od lat jednak udowadnia, że należy traktować ją jak pełnoprawny instrument.
[image: ]
Zanim jednak w Part 1 zabrzmi trąbka kieszonkowa, musi minąć kilkadziesiąt sekund, które wypełnia subtelna sekcja rytmiczna oraz nastrojowy saksofon Rempisa; dopiero później w tle odzywa się pojedynczymi tonami McPhee, nieśmiało sygnalizując swoje pojawienie się na scenie. Początek może wydawać się dość ospały, tempo jest powolne, ale dzięki temu stopniowo i niemal niezauważalnie coraz bardziej zasysające. Gdy muzycy mają już pewność, że publika została zaczarowana, przystępują do frontalnego ataku. W ciągu zaledwie kilkunastu sekund robi się bardzo intensywnie i energetycznie, a do kompletu dołącza jeszcze wiolonczelistka. Tomeka Reid, zdając sobie sprawę, że przy takim układzie jej rola jest mocno ograniczona, pokornie skupia się głównie na wypełnianiu tła. Wytężając słuch, można wyłowić także delikatne dźwięki instrumentu strunowego. Na plan pierwszy wybijają się jednak dęciaki, prowadzące impulsywny dialog. Dopiero w ostatniej fazie ustępują nieco miejsca kontrabasowi i bębnom, dzięki czemu końcowe minuty upływają na wkręcaniu się w szamańską rytmikę.
[image: ]
Chwilę wyciszenia twórcy traktują jako dobry moment do podziału utworu. To właśnie ta chwila, kiedy trzeba krążek przełożyć na drugą stronę i odpalić Part 2. Zaczyna się ponownie spokojnie, od naśladujących bzyczenie owadów dęciaków, które potem płynnie przechodzą do klasycznego sposobu grania. W tej części więcej jest miejsca na popisy poszczególnych instrumentalistów: pojawia się więc najpierw solówka trębacza, a potem zagrany unisono duet saksofonistów, których  teraz słychać ją znacznie wyraźniej niż w Part 1  wspomaga wiolonczelistka. W pewnej chwili Tomeka Reid przebija się nawet na czoło peletonu, za plecami mając jedynie, wcale nie ścigającego jej Nilssen-Lovea. Po tej zwiewno-eterycznej sekwencji kwintet wraca na tory freejazzowe i podkręca tempo. W finale brzmi wręcz majestatycznie, a dzięki powłóczystym partiom saksofonów nawet elegijnie. Wspaniale kontrastuje to ze stonowanym fragmentem środkowym Vol. 1 kończy się szybko, ale nie ma powodu, aby się tym smucić  wszak zaledwie trzy miesiące później zespół podarował swoim fanom drugą odsłonę koncertu.
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  Tu miejsce na labirynt:A co jest po drugiej stronie?

  Sebastian Chosiński

  Joe McPhee, Dave Rempis, Tomeka Reid, Brandon Lopez, Paal Nilssen-Love Of Things Beyond Thule, Vol. 2
  

  
  Trzy miesiące po części pierwszej do sprzedaży trafiła część druga  tym razem na płycie kompaktowej  albumu koncertowego Of Things Beyond Thule, pod którym podpisali się saksofoniści Joe McPhee i Dave Rempis, wiolonczelistka Tomeka Reid, kontrabasista Brandon Lopez oraz perkusista Paal Nilssen-Love.
Ekstrakt: 80%
[image: Of Things Beyond Thule, Vol. 2]
Można chyba założyć, że koncert zagrany 16 grudnia 2018 roku w chicagowskim klubie jazzowym Hungry Brain przez wymieniony w zajawce kwintet dzielił się na dwie części. Przynajmniej jeśli wsłuchać się w obie odsłony albumu Of Things Beyond Thule (opublikowane przez należącą do Davea Rempisa wytwórnię Aerophonic Records), dostrzec  a raczej usłyszeć  można pewne różnice. Nie zaskakuje więc fakt, że ostatecznie zdecydowano się zarejestrowany materiał upublicznić na dwóch odrębnych wydawnictwach: część pierwszą na krążku winylowym, drugą na kompakcie. Podstawowa odmienność jest taka, że na Vol. 2 znacznie mniejszą rolę odgrywa trąbka kieszonkowa Joego McPhee, znacznie większą natomiast zestaw saksofonów, na których grają obaj członkowie sekcji dętej, to jest właśnie McPhee (saksofon tenorowy) oraz jego młodszy o pokolenie kompan, czyli Dave Rempis (altowy, barytonowy i tenorowy).
Co natomiast  oczywiście poza składem zespołu (nie zapominajmy bowiem ani przez moment o wiolonczelistce Tomece Reid, kontrabasiście Brandonie Lopezie oraz norweskim perkusiście Paalu Nilssen-Love)  łączy obie płyty? Otóż fakt, że zawierają one kompozycje, które można uznać za freejazzowe suity. Wprawdzie w przypadku Vol. 1 zostało to dobitniej podkreślone (chociażby w tytule podzielonego na dwie części utworu), to jednak na Vol. 2 również kolejne fragmenty są ze sobą ściśle powiązane. W efekcie otrzymujemy prawie godzinną  bez kilku minut  improwizowaną opowieść, która  dla ułatwienia odbioru słuchaczowi pyty  została rozpisana na cztery rozdziały o dość enigmatycznych zresztą tytułach: Osel, Kaali, Smøla oraz Hekla. 
Ta godzinna podróż obfituje w wiele impulsywnych emocji, ale nie brakuje w niej również chwil przeznaczonych na ukojenie i kontemplację. Muzycy zadbali o to, aby z jednej strony nie stłamsić słuchacza kakofonią dźwięków, ale z drugiej też nie uśpić. Proporcje są więc doskonale wyważone, choć jednak dla osób, które nie są zagorzałymi wielbicielami free jazzu  całość może wydać się ciężkostrawna. Z kolei ci, którzy gustują w improwizacjach  będą w pełni usatysfakcjonowani. Zwłaszcza że początek płyty jest bardzo intensywny i gęsty: od pierwszych sekund, oczywiście oprócz dęciaków, nie brakuje również dźwięków wiolonczeli, a bębniarz posiłkuje się przeszkadzajkami. Całość, mimo słyszalnego luzu, ma bardzo konsekwentną konstrukcję i prezentuje się zaskakująco posępnie (nawet wówczas, kiedy Joe McPhee sięga po swoją trąbkę). Dużo jest w Osel zadumy; nawet wtedy, gdy kwintet podkręca nieco tempo, pilnuje się, aby nie wykroczyć poza przyjęte ramy (i nie ma to nic wspólnego z zarzuceniem skłonności improwizacyjnych).
[image: ]
Utwór drugi w kolejności, Kaali, otwiera awangardowa, neoklasyczna partia wiolonczeli. Nie bez przyczyny  Tomeka Reid sygnalizuje tym samym formę narracji, która obowiązywać będzie przez kilkanaście kolejnych minut, a pozostali instrumentaliści podporządkowują się jej listowi przewodniemu. Z czasem robi się więc coraz bardziej balladowo i hipnotycznie, co stanowi idealną podkładkę pod finałową partię saksofonu. Nie mniej stonowany jest początek części zatytułowanej Smøla, choć tu  przede wszystkim za sprawą porywczego dialogu saksofonistów  zespół przypomina sobie o swoich freejazzowych korzeniach. Aczkolwiek trafiają się również momenty spokojniejsze, bardziej melodyjne. Całość wieńczy Hekla, w której muzycy przechodzą od sekwencji mocno energetycznych ku coraz spokojniejszym, wycofanym, powłóczystym, a w finale  niemal kołysankowym. Jedno jest pewne: czworgu Amerykanom i Norwegowi zależało na tym, aby ich improwizacje wykraczały poza szufladkę z napisem free, stąd tak wiele chwil wyciszenia i mogących zapisać się na dłużej w pamięci partii dęciaków. Aż chciałoby się kiedyś usłyszeć Of Things Beyond Thule, Vol. 3, ale obawiam się, że na tym zakończył się tamten niedzielny wieczór w Głodnym Umyśle.
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  Tu miejsce na labirynt:Kobieta-wąż z norweskich fiordów

  Sebastian Chosiński

  Hedvig Mollestad Ekhidna
  

  
  To pierwsza płyta norweskiej gitarzystki jazzrockowej Hedvig Mollestad Thomassen, jaka została nagrana w składzie szerszym niż trzyosobowy i sygnowana jedynie własnym nazwiskiem, bez żadnych dodatków. Znaczący jest również tytuł wydawnictwa. Ekhidna to postać z greckiej mitologii  pół-kobieta, pół-wąż.
Ekstrakt: 90%
[image: Ekhidna]
Znacie zapewne powiedzenie: Potrzeba matką wynalazku. Tym razem znalazło ona zastosowanie także w życiu artystycznym. Hedvig Mollestad Thomassen czuła się wygodnie i bezpiecznie w roli liderki Tria i być może nie wychynęłaby poza nie jeszcze przez długie lata, gdyby  w pewnym sensie  nie została do tego przymuszona. Vossajazz to organizowany nieprzerwanie od 1973 roku słynny festiwal jazzowy, który odbywa się w położonym na zachodzie Norwegii miasteczku Voss. W maju 2018 roku jego organizatorzy zaprosili Hedvig do udziału w tym przedsięwzięciu. Postawili jednak warunek, aby zaprezentowała materiał w stu procentach premierowy. Mollestad nie obraziła się, lecz potraktowała to jako wyzwanie i doszła do wniosku, że w takim razie skomponuje coś na skład większy niż trzyosobowy. Efektem okazał się program Ekhidna, który po raz pierwszy przedstawiła podczas ubiegłorocznej edycji Vossajazz (festiwal odbywa się tradycyjnie w weekend poprzedzający święta Wielkanocne, rok temu przypadł więc na dni od 12 do 14 kwietnia).
Artystka była na tyle zadowolona ze swego dzieła, że następnie postanowiła wydać je na płycie, czemu skwapliwie przyklasnęło szefostwo wytwórni Rune Grammofon, z którym współpracuje od początku kariery. Sesja nagraniowa odbyła się w styczniu i lutym 2020 roku, czyli jeszcze przed pandemiczną falą koronawirusa, w studiu Amper Tone w Oslo. Album trafił natomiast do sprzedaży  w dwóch wersjach: winylowej i kompaktowej (z tym samym materiałem)  12 czerwca. To siódma solowa płyta Norweżki; sześć poprzednich sygnowanych było nazwą Hedvig Mollestad Trio: Shoot! (2011), All of Them Witches (2013), Enfant Terrible (2014), koncertowa Evil in Oslo (2016), Black Stabat Mater (2016) oraz Smells Funny (2018). Stylistycznie Ekhidna nie różni się od nich w znaczący sposób  to wciąż ostre, rockowe fusion, z ciągotkami progresywnymi i heavymetalowymi; tyle że tym razem zaaranżowane na bogato.
Dotąd Mollestad hołdowała triu w wydaniu hendrixowskim, czyli gitara, bas i bębny. Tym razem znacząco wzbogaciła instrumentarium, na dodatek zapraszając do współpracy znakomitych i bardzo doświadczonych muzyków. Portugalska trębaczka Susana Santos Silva ma za sobą współpracę chociażby z Nu Ensemble i Fire! Orchestra Matsa Gustafssona. Grająca na fortepianie elektrycznym i syntezatorach Marte Maaland Eberson udzielała się w indierockowych formacjach Highasakite i COKKO oraz nagrywała ze swoim ojcem, jazzowym gitarzystą Jonem Ebersonem. Drugim klawiszowcem jest z kolei Erlend Slettevoll, podpora Grand General, The Core oraz Jørgen Mathisens Instant Light. Za perkusją zasiadł natomiast Torstein Lofthus, niegdyś w Shining, a obecnie między innymi w Chrome Hill, Elephant9, jak również Red Kite. Skład uzupełnia jeszcze młody perkusjonalista Ole Hofjell, znany z takich projektów freejazzowych, jak Brute Force, Emmeluths Amoeba, Not on the Guest List, The Dark czy The Big YES!
[image: ]
Trzeba jeszcze wyjaśnić, co kryje tytuł albumu. Echidna  tak to brzmi w języku polskim  to potwór z greckiej mitologii; ma ona w połowie ciało kobiety, w połowie cętkowanego węża  i chyba nie tylko z tego powodu przeraża swym wyglądem. Starożytni Grecy wierzyli, że jest nieustannie żądna krwi i żywi się ludzkim mięsem. Podsumowując: bez wyraźnego powodu lepiej było nie zbliżać się do niej! Ale żarty na bok. Znajomość z norweską Ekhidną nie grozi utratą żadnego z ważnych organów ciała, wręcz przeciwnie  tym, którzy gustują w jazz-rocku, powinna sprawić ogromną przyjemność. Jeżeli komuś podobały się albumy nagrane przez Hedvig Mollestad Trio, to  jestem o tym przekonany  z jeszcze większą przyjemnością wysłucha krążka nagranego przez sekstet. To czterdzieści minut bardzo konsekwentnej, ale jednocześnie różnorodnej muzyki, wyrastającej z doświadczeń tak zwanego nordic-jazz, lecz zahaczającej także o rock progresywny (częściej) i heavy metal (tym razem rzadziej).
[image: ]
Nieco zaskakujący może być początek płyty w postaci dwuminutowej introdukcji zatytułowanej No Friends But the Mountains. To bardzo nastrojowe wprowadzenie do tematu, w którym subtelnemu duetowi gitary i trąbki towarzyszą w tle syntezatory. W A Stones Throw Norweżka wraca już na typowe dla siebie tory  pierwszych kilkadziesiąt sekund upływa pod znakiem granego w szybkim tempie hałaśliwego hard rocka, który następnie płynnie przeistacza się w energetyczne fusion. Wszystko za sprawą gitarowej solówki i dodatkowych smaczków, o które dba Susana Santos Silva. Hedvig nie jest jednak liderką, która ma obsesję dominowania nad wszystkim  potrafi usunąć się na drugi plan bądź też całkowicie zamilknąć. Są więc w A Stones Throw fragmenty, w których przebijają się głównie klawisze (w jednym kanale syntezatory, w drugim fortepian elektryczny). Ale nie zmienia to faktu, że ton wszystkiemu nadaje gitara, a niekiedy nawet dwie nałożone na siebie jej ścieżki (rytmiczna i solowa).
[image: ]
Najdłuższa ze wszystkich kompozycja Antilone sprawia wrażenie wariacji na temat swej poprzedniczki. Mollestad nadała jej podobną konstrukcję, lecz jednocześnie wyeksponowała najistotniejsze elementy  jest więc gęściej od dźwięków, szybciej i mocniej, aczkolwiek trafiają się również chwile wytchnienia, w których ster okrętu przejmuje portugalska trębaczka. Znacznie więcej ma tu też do powiedzenia Ole Hofjell, którego perkusjonalia z jednej strony nieco łagodzą brzmienie, z drugiej jednak napędzają rytm. Dynamiczny finał sprawia zaś, że słuchacz może zapragnąć odrobiny wyciszenia. Co ciekawe, o tym samym pomyślała Hedvig, serwując po rozpędzonym Antilone kontemplacyjny Slightly Lighter. To trzyminutowy gitarowy przerywnik, który przenosi nas w zupełnie inny wymiar. Po to, aby przygotować grunt pod numer tytułowy, który czaruje bogactwem barw. Pojawiają się w nim i powłóczyście łkająca rockowa gitara, i etniczne perkusjonalia, i freejazzowa improwizacja trąbki, i samonapędzająca się solówka syntezatorów
A to jeszcze wcale nie wszystko. Do tego dochodzi kolejny ekscytujący duet Hedvig i Susany oraz typowe dla fusion kombinacje rytmiczne, za które odpowiedzialny jest oczywiście Torstein Lofthus. I to w ciągu zaledwie dziewięciu minut! Na finał swego concept-albumu Mollestad wybrała, wyraźnie dzielący się na dwie części, utwór One Leaf Left. Pierwsza, nieco dłuższa, urzeka melancholijnym nastrojem, w którym pobrzmiewa bezbrzeżny smutek (odpowiadają za to głównie klawiszowcy i trębaczka); w drugiej  zamykającej się w niespełna trzech minutach  sekstet otrząsa się ze swoistego odrętwienia i znacząco podkręca tempo. Do głosu ponownie dochodzi liderka, która w krótkim czasie płynnie przeskakuje od bluesa do jazzu, a następnie od jazzu do rocka. Jak widać, dla Hedvig nie ma rzeczy niemożliwych! Ekhidna to najlepsza ze wszystkich dotychczasowych płyt norweskiej gitarzystki. W kontekście tego należy mieć nadzieję, że Mollestad, zasmakowawszy w nowej formule, nie porzuci jej po jednym tylko albumie i że od tej pory będzie sprawiedliwie dzielić czas pomiędzy trio i skład bardziej rozbudowany.
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  20 muzycznych wynalazków Listy Przebojów Trójki

  Piotr Pi Gołębiewski

  
  

  
  Trójka była w moim domu od zawsze. Sam świadomie zacząłem słuchać Listy Przebojów dwadzieścia lat temu i piosenki, które się na niej ukazywały stanowią kronikę mojego życia, przywołując ludzi, miejsca i wspomnienia. Szkoda, by tak to się zakończyło. Chciałem przypomnieć utwory, które nierozerwalnie kojarzą się właśnie z Markiem Niedźwieckim i jego współpracownikami.
Again Archive (debiut na Liście w notowaniu 1083 z 1.11.2002 r.; najwyższa pozycja: 1)
Again to do dziś najdłużej przebywająca piosenka na Liście. Pochodzi z albumu You All Look the Same to Me i stała się prawdziwym hitem Trójki, który przez słuchaczy został niejednokrotnie wyróżniony umieszczeniem w pierwszej dziesiątce najlepszych utworów w historii, czyli w dorocznym zestawieniu Top Wszech Czasów. Zapewne gdyby nie Niedźwiecki, o Archive usłyszałaby ledwie grupa miłośników muzycznych ciekawostek, tymczasem to formacja, o której śmiało można powiedzieć, że to Pink Floyd XXI wieku.
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  Non omnis moriar:Z duszą na ramieniu

  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 debiutancki album zachodnioniemiecko-amerykańskiej formacji soulowo-psychodelicznej Soul Caravan.
Ekstrakt: 70%
[image: Get in High]
Na jakiś czas odstawiamy na bok twórczość McCoya Tynera, która omawiana była w tym miejscu przez minionych sześć tygodni  obiecuję jednak, że w odpowiednim momencie powrócimy do niej, przyglądając się także wcześniej, czyli tym z lat 60. ubiegłego wieku, dokonaniom genialnego pianisty jazzowego. Dzisiaj natomiast powraca do Non Omnis Moriar wykonawca, który  na krótko  zaistniał w niej przed czterema laty. Chodzi o niemiecko-amerykański (przynajmniej w pierwszych latach istnienia) zespół Soul Caravan, z którego następnie wykluły się niezwykle ważne dla krautrocka formacje Xhol Caravan i Xhol. Zespół powstał w 1967 roku w heskim Wiesbaden, a jego założycielami byli grający na saksofonach Hansi (a właściwie Hans-Jürgen) Fischer oraz Tim Belbe. Ten pierwszy pochodził z burżuazyjnej rodziny, umoczonej w nazizm. To sprawiło, że po wojnie, choć oboje rodziców fascynowała muzyka klasyczna, trzeba było sprzedać znajdujący się w domu zabytkowy fortepian  gdy ojciec powędrował na rok do więzienia (można się domyślać, że w ramach denazyfikacji), brakowało pieniędzy na jedzenie. A poza Hansim do wyżywienia było jeszcze sześcioro rodzeństwa.
Fischer jako nastolatek słuchał głównie rock and rolla: Elvisa Presleya, Genea Vincenta i Little Richarda. Ale pierwszy zespół, w jakim grał  The Dusty Birds  specjalizował się w dixielandzie. W tym samym czasie jego szkolny kolega, Tim Belbe, udzielał się w formacji Tim and the Times, w której perkusistą był amerykański żołnierz służący w miejscowej bazie Air Force Gilbert Skip van Wyck III. Pewnego dnia zaproponował Hansiemu transfer, a ten nie zastanawiał się długo i już po pierwszej próbie dał pozytywną odpowiedź. Krótko potem dołączyli do grupy tak zwani The Soul Brothers, czyli wokaliści James Rhodes i Ronnie Swinson. Skład uzupełniali jeszcze basista Klaus Briest i  zamustrowany na pokład jako ostatni  gitarzysta Werner Funk. Zespół początkowo wykonywał głównie covery, sięgając po kompozycje Jamesa Browna czy Otisa Reddinga, ale w ekspresowym tempie powstawał także własny repertuar. Okazało się to zbawienne, gdy na początkujących artystów zwrócili uwagę dwaj znani w tamtym czasie w zachodnich Niemczech promotorzy  Horst Lippmann (1927-1997) i Fritz Rau (1930-2013).
To za ich sprawą kilka miesięcy po powstaniu Soul Caravan dostąpiło zaszczytu otwierania koncertu Arethy Franklin we frankfurckiej Jahrhunderthalle. Co było początkiem wielkiego rozgłosu. Od tego momentu posypały się propozycje koncertowe. Lippmann kuł żelazo, póki gorące, i doprowadził też do podpisania kontraktu płytowego z zachodnioniemieckim oddziałem amerykańskiej wytwórni CBS Records. O tym, w jak wielkim wszystko działo się pośpiechu, niech świadczy fakt, że studio Walldorf we Frankfurcie nad Menem zostało zarezerwowane zaledwie na dwa grudniowe dni 1967 roku. Na szczęście, jak po latach wspominał Fischer, repertuaru nie brakowało i z tego, co zarejestrowano, bez problemu udało się sklecić pełnowymiarowy album. Który do sklepów trafił w ekspresowym tempie i sprawił, że Soul Caravan uznano za najlepszy niemiecki zespół soulowy, choć przecież niemal połowę składu stanowili przybysze z Ameryki Północnej. W każdym razie, choć od wydania longplaya Get in High minęło już ponad pół wieku, zawarta na nim muzyka broni się do dzisiaj  zarówno pod względem produkcji, jak i jakości wykonania.
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Na płytę trafiło jedenaście kompozycji, z czego zaledwie dwie były przeróbkami; większość wyszła spod ręki Jamesa Rhodesa i zaprzyjaźnionego z zespołem Henryego Gainesa, chociaż co nieco dorzucili od siebie również Fischer i Belbe. Stylistycznie na Get in High dominuje mieszanka amerykańskiego soulu oraz brytyjskiego beatu i rhythm and bluesa (spod znaku The Beatles czy The Pretty Things). W niektórych utworach słychać bardzo wyraźnie, że muzycy są nieco rozdarci, że co innego gra w duszach amerykańskim wokalistom, a co innego niemieckim instrumentalistom. Tym bardziej zaskakuje więc fakt, że całość  może poza ostatnim numerem  brzmi mimo wszystko jednorodnie. Beatowych inklinacji nie brakuje zwłaszcza w otwierających krążek So Much Soul i Hey, Hey, Hey, Whats This Your Doin, Baby, w których wokalne pojedynki Jamesa i Ronniego odbywają się najczęściej na tle grających unisono saksofonów i funkującej sekcji rytmicznej. Te dwie kompozycje ukazały się także na jedynym singlu formacji i trzeba przyznać, że skutecznie zachęcały do zapoznania się z całością.
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W Memories  zgodnie z tytułem  septet pozwala sobie na odrobinę nostalgii; to przede wszystkim nastrojowa ballada, w której wokalnie udziela się Rhodes. Z kolei w Bookin Up mamy do czynienia z niezwykle dynamiczną, zahaczającą o rock (vide bas plus bębny) i jazz (dęciaki), soulową petardą, jakiej nie powstydziłby się w swoim repertuarze sam James Brown. Dopiero w części środkowej grupa nieco łagodnieje, ale tylko po to, aby pod koniec ponownie pokazać mocno naostrzony soulowy pazur. Get in High, Shotgun to pierwszy (z dwóch) coverów. Numer ten został oparty na kompozycji Autryego DeWalta  bardziej znanego jako Junior Walker (1931-1995)  Shotgun, jaka ukazała się na tak właśnie zatytułowanym krążku dwa lata wcześniej. Rhodes i Swinson dopisali jednak zupełnie nowy tekst, choć raczej można odnieść wrażenie, że była to powstająca pod wpływem emocji improwizacja. Numer ten zaskakuje z jeszcze jednego powodu. Na różne rodzaju wariacje pozwalają sobie bowiem także instrumentaliści  Klaus Briest i Skip van Wyck ciągną wózek w stronę rockowej psychodelii, z kolei Hansi i Tim w kierunku free jazzu. W efekcie powstaje prawdziwie wybuchowa mieszanka.
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Rozbudzone nastroje tonuje natomiast zamykający stronę A longplaya soulowo-beatowy Hold On, Baby, w którym saksofony snują się, kojąc rozdygotane serce. Po odwróceniu winylowego krążka na stronę drugą otrzymujemy African Song (Kerd-A-Wai). Wbrew pozorom, nie ma tu szczególnych odniesień do world music, aczkolwiek powolny rytm i mocno wyeksponowany bas Briesta mogą wprowadzać w trans. W przypadku Just a Fantasy mamy do czynienia z rozpisaną na dwa głosy piękną balladą, o której uroku decydują również tradycyjnie grające unisono saksofony. Natomiast Land of 1000 Dances to numer pożyczony od nowoorleańskiego twórcy Chrisa Kennera (1929-1976), który wydał go na singlu w 1962 roku. To bardzo energetyczny i krzykliwy amalgamat rhythm and bluesa z melodyjnością typową dla czwórki z Liverpoolu. W podobnym klimacie utrzymany jest Shes My Baby. Za to wieńczący całość Psychedelic Soul mógł wprawiać ówczesnych słuchaczy w konsternację. Tytuł jest bowiem jak najbardziej adekwatny do zawartości. To kompozycja, która wyznacza nową ścieżkę rozwoju grupy, prowadzącą wprost do tego, co już niebawem będzie można usłyszeć w wykonaniu Xhol Caravan.
Dużo tu hipnotyczno-transowych dźwięków i pełnych swobody improwizacji z pogranicza jazzu i rocka. Na dodatek Werner Funk przydaje utworowi orientalnego charakteru, wydobywając ze swojej gitary brzmienia przypominające sitar. Ostatnie słowo  i to też jest znaczące  należy jednak do organów Hammonda. Niestety, w opisie płyty nie wspomniano, kto na nich zagrał (w zasadzie mógł to być każdy z muzyków). Na tle ówczesnego rynku muzycznego Get in High na pewno nie było ewenementem, przynajmniej jeśli spojrzymy przez pryzmat tego, co działo się w Stanach Zjednoczonych i Wielkiej Brytanii. Ale za to w Republice Federalnej Niemiec! Hansi Fischer wspominał, że koncerty Soul Caravan odbywały się w wypełnionych do ostatniego miejsca klubach, a publika szalała, widząc na scenie afroamerykańskich piosenkarzy, którzy dawali z siebie wszystko do tego stopnia, że spływający po twarzy pot uniemożliwiał im dostrzeżenie tego, co dzieje się na widowni. Któregoś dnia na jednym z koncertów promujących Get in High pojawił się Joachim-Ernst Berendt (1922-2000), legenda niemieckiego dziennikarstwa muzycznego. Zafascynowany grupą, zaprosił ją do Berlina Zachodniego na festiwal Berlin Jazz Days, a potem zorganizował wiele innych występów. Tym sposobem miał swój wielki wkład w narodziny jednej z najważniejszych krautrockowych formacji w dziejach tego nurtu.
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  Non omnis moriar:Narodziny krautrocka!

  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 studyjny longplay zachodnioniemieckiego zespołu krautrockowego Xhol Caravan.
Ekstrakt: 80%
[image: Electrip]
Po wydaniu płyty Get in High (1967) zespół Soul Caravan stał się najpopularniejszą w Niemczech rodzimą (choć z udziałem muzyków amerykańskich) formacją soulową (z domieszką psychodelii). Zaowocowało to serią koncertów w całej Republice Federalnej Niemiec oraz znajomością ze słynnym dziennikarzem muzycznym Joachimem-Ernstem Berendtem (1922-2000), który zaprosił muzyków na festiwal Berlin Jazz Days w Berlinie Zachodnim. Tam z kolei zwrócił na nich uwagę Heinz Bonsack  fanatyk jazzu współczesnego, który realizował swoje pasje między innymi poprzez organizowanie koncertów w położonym w Nadrenii Północnej-Westfalii miasteczku Altena, z którego pochodził. Xhol Caravan zagrali tam dwukrotnie; Bonsack zarejestrował te występy, nie zawsze jednak w całości, i po latach udostępnił nagrania wytwórni Garden of Delights. W efekcie w 2006 roku ukazały się kompaktowe albumy Altena 1969 oraz Altena 1970.
W tym czasie był to już jednak inny  i nie chodzi jedynie o korektę nazwy  zespół, niż ten, który nagrał Get in High. Stylistyczną rewolucję po latach w wywiadzie udzielonym portalowi Psychedelic Baby Magazine tłumaczył saksofonista i flecista grupy Hansi Fischer. Jego zdaniem wszystkiemu winien był 1968 rok, kiedy to w całej Europie dokonała się wielka zmiana  i polityczna, i mentalna. Zdaniem Hansiego narodziła się wówczas zupełnie nowa estetyka: młodzi ludzie zaczęli nosić długie włosy i brody (zakładam, że to ostatnie dotyczy jednak tylko mężczyzn), zakładać kwiaciaste koszule i głosić hasła wolnościowe. To zamiłowanie do wolności przełożyło się również na muzykę, w coraz większym stopniu improwizowaną i eksperymentalną. Kto jeszcze w takiej sytuacji chciał słuchać klasycznego soulu? Skutkiem tych przeobrażeń była nie tylko zmiana nazwy z Soul Caravan na Xhol Caravan, ale także wykruszanie się kolejnych muzyków.
Jeszcze w 1968 roku odszedł, a potem wrócił do Stanów Zjednoczonych (gdzie słuch po nim zaginął), wokalista Ronnie Swinson; z kolei w sierpniu 1969 z zespołem rozstali się drugi wokalista James Rhodes oraz gitarzysta Werner Funk (stało się to krótko po nagraniu debiutanckiego  pod przemodelowanym szyldem  singla). Nowym nabytkiem okazał się natomiast klawiszowiec Öcki (właściwie Gerhard Egmont) von Brevern. I to właśnie po tych wszystkich przemeblowaniach personalnych panowie z Xhol Caravan weszli do studia, aby zarejestrować materiał na longplay Electrip. Jak do tego doszło? Historia jest następująca: Zachodnioniemieckie państwowe rozgłośnie radiowe trzymały w tamtym czasie ręce na pulsie i z masy młodych grup rockowych starały się wyłuskiwać te najciekawsze, które następnie zapraszano na sesje nagraniowe. Wiosną 1969 roku Xhol Caravan wziął właśnie udział w takim castingu, zorganizowanym przez stację Südwestfunk (SWF) z Baden Baden. W czasie przesłuchania obecny był Peter Meisel  od czterech lat współwłaściciel (ze swoim bratem Thomasem) wytwórni płytowej Hansa Record.
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Do tej pory bracia Meiselowie specjalizowali się w muzyce lekkiej, łatwej i przyjemnej (później zresztą także). Doszli jednak do wniosku, że Hansie dobrze by zrobiło otwarcie się na nowych słuchaczy i poszerzenie katalogu o muzykę rockową. Gdy Peter usłyszał Acapulco Gold, zauroczył się do tego stopnia, że zaproponował zespołowi kontrakt płytowy. Na pierwszy rzut poszedł  nagrany jeszcze w starym składzie (z Rhodesem i Funkiem, ale również z von Brevernem)  singiel z utworami Planet Earth oraz So Down. Pierwszy numer był klasycznym, patetycznym numerem soulowym, ten drugi  piękną balladą, z powłóczystym śpiewem Jamesa i łkającą gitarą Wernera. Słuchając go, trudno sobie wyobrazić, aby grupa była w stanie funkcjonować bez tych dwóch artystów. A jednak! Co udowodniono, nagrywając Electrip. Fischer wspominał, że praca w zachodnioberlińskim studiu Arioli odbywała się błyskawicznie; cały materiał powstał w ciągu zaledwie dwóch dni. Duży wpływ na nastrój muzyków miał zapewne widok z okna  na przebiegający nieopodal Mur Berliński.
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Niezwykła okazała się nie tylko zawartość płyty, ale również jej okładka, której pomysłodawczynią była Gigi von Brevern, żona Öckiego, artystka po studiach plastycznych w Wiesbaden. To ona wpadła na to, aby wykonać nagie zdjęcia członków grupy (i ich znajomych), a potem zrobić z nich kolaż, w wyniku którego powstała owa hermafrodyczna istota. Taka też była muzyka Xhol Caravan, w której nakładały się na siebie wpływy rocka psychodelicznego, free jazzu i awangardy. Z tej mieszanki wyrósł zupełnie nowy gatunek, do którego z czasem odnoszono się z coraz większym szacunkiem, a dzisiaj uznaje się go za jeden z najbardziej wpływowych w dziejach współczesnej muzyki (i to nie tylko rockowej). Chodzi oczywiście o KRAUTROCK! Na Electrip trafiło pięć utworów, w tym jedna, wieńcząca całość, miniatura, którą można uznać za przejaw niezwykłego poczucia humoru członków formacji, względnie luźne atmosfery, jaka musiała  także z powodów pozamuzycznych  panować w studiu.
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Na pierwszy ogień wybrano kompozycję Electric Fun Fair, którą otwiera dość specyficzny dźwięk  spuszczanie wody w toalecie. Być może było to symboliczne pożegnanie się z przeszłością. Jeśli tak właśnie uznamy, trzeba by od razu dodać, że fakt ten musiał wywołać wśród młodych artystów wielką wesołość, albowiem chwilę później rozlega się bardzo radosna, cyrkowa muzyka. Ten motyw powraca później w części środkowej i w finale, ale pomiędzy tymi repryzami mamy do czynienia z nadzwyczaj poważną deklaracją ideową  kwintet płynnie przechodzi bowiem od jazzowych fascynacji improwizacjami w stylu Johna Coltranea do poszukiwań brzmieniowych i rytmicznych typowych już dla krautrocka  zarówno z jego nieokiełznaniem, ale i progresywną melodyjnością. W Pop Games także nie brakuje elementu humorystycznego  to pojawiający się na początku głos Myszki Miki, po którym pojawiają się dźwięki saksofonu i smakowitych organów Hammonda, które towarzyszą partiom Hansiego Fischera i Tima Belbego. Swoje pięć minut (w rzeczywistości krócej) ma tu również perkusista Skip van Wyck, którego solówka dzieli ten numer na dwie części. Po niej rozpoczyna się coraz dynamiczniejsza psychodeliczna improwizacja.
[image: ]
Stronę A longplaya zamyka jedna z najbardziej znanych kompozycji Xhol Caravan  All Green, z charakterystycznym motywem, granym unisono przez dęciaki. Szczególnie istotną rolę odgrywa tu też sekcja rytmiczna, która sprawia, że numer ten brzmi niezwykle zasysająco i hipnotycznie; w efekcie może ciągnąć się w nieskończoność, co zresztą muzycy wykorzystywali na koncertach, rozbudowując go niekiedy do kilkunastu minut. Wersja płytowa zamyka się natomiast w niespełna ośmiu. Za to dzieje się tu naprawdę sporo, o co starają się między innymi organista i saksofoniści, dzielnie wypełniając lukę po gitarzyście. Po przełożeniu krążka na stronę B czekają na słuchaczy dwa skrajnie odmienne utwory: prawie osiemnastominutowy Raise Up High i znacznie od niego krótszy, potraktowany zabawowo Walla Mashalla. W pierwszym z nich mamy do czynienia z krautrockiem w najczystszej postaci, pełnym kontrastów, ale dzięki temu skrzącym się bogactwem dźwięków i tonów. Motorycznej sekcji rytmicznej i zadziornemu głosowi van Wycka (to on przejął pałeczkę po rozstaniach z Ronniem i Jamesem, ale wokalistą stawał się tylko okazjonalnie) zostaje przeciwstawiony delikatny flet Fischera, skontrowany z kolei przybrudzonym saksofonem tenorowym Belbego.
To, co było w przypadku Xhol Caravan kolejną nowością, to wykorzystywanie przez saksofonistów różnego rodzaju elektronicznych przetworników (nie tylko na koncertach), dzięki którym ich instrumenty otrzymywały niepowtarzalne brzmienie. Słychać to bardzo wyraźnie właśnie w Raise Up High. Jeszcze jednym zaskoczeniem może być zamykająca tę długą podróż kilkudziesięciosekundowa partia klawesynu, który co prawda nie został wymieniony w opisie, ale można chyba założyć, że zagrał na nim  podobnie jak na organach Hammonda i fortepianie elektrycznym von Brevern. Ostatnie półtorej minuty (z naddatkiem) to radosny, imprezowo-ludyczny utwór Walla Mashalla, w którym obok tuby pojawia się szamański, afrykański zaśpiew. Czy to również można uznać za symboliczne pożegnanie z dawnym, soulowym obliczem formacji? Wcale bym się nie zdziwił, gdyby tak myśleli członkowie Xhol Caravan. Wszak pierwszy człon nowej nazwy tłumaczyli jako ex-soul.
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  Polemika z opinią Bogusława Nowickiego Tak zwana Lista Przebojów Trójki z 26 maja 2020 r.

  Piotr Pi Gołębiewski

  
  

  
  W przypadku tekstu Pana Bogusława Nowickiego zamieszczonego na stronie Dziennik.pl z trudem przychodzi mi określenie go opinią. To ordynarny paszkwil, szkalujący przyzwoitego człowieka, jakim jest Marek Niedźwiecki.
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Internet pełen jest hejtu, nienawiści, półprawd i kompletnych bredni. Niestety musimy się do tego faktu przyzwyczaić i każdy, kto w jakiś sposób udziela się w wirtualnej przestrzeni, musi liczyć się z krytyką (pół biedy, jeśli uzasadnioną). Dlatego nie ma sensu roztrząsać każdego nieprzychylnego wpisu. pozostaje więc sięgać do sprawdzonych źródeł, oferujących rzetelny poziom dziennikarstwa, jaki cechuje gazety drukowane. Dlatego dziwię się, że na łamach tak szanowanego i opiniotwórczego portalu, jakim jest Dziennik.pl, znalazł się kłamliwy i niesprawiedliwy tekst Pana Bogusława Nowickiego. Zwłaszcza, że nie jest to link do notatki na prywatnym blogu, a publikacja w dziale Opinie, od którego wymaga się, by osoby, które się w nim wypowiadają, posiadały chociażby podstawową wiedzę na poruszane przez siebie tematy. Czytając Tak zwana Lista Przebojów »Trójki« odnoszę wrażenie, że autor nie tylko Listy Przebojów nie słuchał, ale ma do tej rozgłośni skrywane pretensje, być może z czasów, kiedy sam w niej pracował.
Nie to jest jednak tematem niniejszych rozważań. Ani kwestia poglądów politycznych, czy oceny słynnej już piosenki Kazika. Chcę tylko sprostować szereg pomówień, jakie pojawiły się w tekście Pana Nowickiego.
Listy Przebojów Trójki słucham od dwudziestu lat i przez ten czas nie czułem się przez nikogo manipulowany. Wbrew temu, co Pan Nowicki opowiada w wywiadach, prezenterzy Listy, najpierw Marek Niedźwiecki, a później także Piotr Baron, oraz cały sztab osób ich zastępujących, odcisnęli znaczne piętno na polskiej kulturze. Bo Lista to nie tylko odczytywanie kolejności piosenek, ale umiejętnie, przez lata budowana atmosfera serdeczności i tworzenie wzajemnych więzi słuchaczy z prezenterem, ale też słuchaczy z innymi słuchaczami. Zapowiadanie utworów w taki sposób, by było to interesujące, zabawne, a czasem wzruszająco sentymentalne, stanowi prawdziwą sztukę, nie mniejszą, niż skomponowanie szlachetnego przeboju.
Dzięki Markowi Niedźwieckiemu poznałem mnóstwo ciekawej i wartościowej muzyki. Nasze gusta muzyczne się raczej rozmijają, ale na Liście były prezentowane różne utwory i zawsze można było znaleźć coś dla siebie. Większość z nich stanowi przegląd dziennej ramówki Trójki, co w tym wypadku wydaje się oczywiste. Nie zmienia to jednak faktu, że poza znanymi nazwiskami, sporą reprezentację mają także debiutanci, czy wykonawcy niszowi. Zapewne gdyby nie Lista nigdy w życiu nie odkryłbym dla siebie takich artystów, jak Archive, Damien Rice, Red Box, a z polskiego podwórka Julii Marcell, Komet, czy Pablopavo. A przecież są też słynne wynalazki, czyli utwory jednorazowe, wyciągnięte niejako z kapelusza, które w zasadzie można było usłyszeć tylko na Liście (Młynek Kawowy Janusza Grzywacza, Jestem jak motyl Andrzeja Grabowskiego). Stąd moje niedowierzanie, kiedy przeczytałem, że Pan Nowicki zarzuca prowadzącym Listę usuwanie artystów nieznanych, a promowanie tylko tych popularnych. Przez lata niejednokrotnie działo się tak, że właśnie owe wynalazki radziły sobie o wiele lepiej, niż gwiazdy pierwszego formatu.
Oskarżenia Marka Niedźwieckiego o to, że zaczynał pracę w Polskim Radiu za komuny, a zatem, że był aparatczykiem władzy, mają równie wiele sensu, co stwierdzenie, że Pan Bogusław Nowicki występował w Opolu za PRL, a zatem musiał współpracować z Partią. Bo przecież w jaki sposób by się tam dostał, skoro wszystko było kontrolowane. Cenzura była i tego nikt nie neguje, natomiast trzeba było jakoś z nią żyć i w miarę swych skromnych możliwości ją podkopywać. Mam tu na myśli słynną historię z czasów, kiedy zespół Maanam znalazł się na cenzurowanym i zablokowano jego piosenki w radiu, więc Marek Niedźwiecki puszczał tylko charakterystyczny motyw perkusyjny z początku utworu To tylko tango, by zasygnalizować zdobycie przez formację szczytu Listy.
Nie da się ukryć, że współczesnym rynkiem muzycznym rządzi popyt i mityczna słuchalność. Każda stacja radiowa ma swoich wykonawców, których zamierza promować w pierwszej kolejności. A jednak przez lata słuchania Listy nigdy nie odniosłem wrażenia, by wciskano mi coś na siłę. Marek Niedźwiecki często mówił, że Lista to zabawa, choć bez wątpienia dla niego stanowi całe życie (dlatego, kiedy odchodził z Trójki w 2007 roku, byłem pewien, że do niej wróci). Dlatego wierzę, że każde wydanie pieczołowicie, wraz ze współpracownikami, przygotowywał i tak, jak w latach 80. odrzucał karty pocztowe, na których oddawano głosy na Listę, zapisane podejrzanie podobnym charakterem pisma, tak obecnie robił z głosowaniem internetowym, kiedy okazywało się, że IP jakiegoś komputera zaczyna się powtarzać.
Szkoda, że Pan Bogusław Nowicki, pisząc swoją opinię bazował na szczątkowych informacjach, które mają się nijak do tego, co każdy mógł usłyszeć w piątki w godzinach od 19 do 22. Nie wiem, czy za swój tekst otrzymał honorarium, ale powinien je zwrócić, ponieważ wypisując bzdury, ośmieszył stronę Dziennik.pl. Mniej więcej w takim samym stopniu, jak groteskowo wypadają politycy, twierdzący dziś, że są wiernymi słuchaczami Listy, a zapewne do czasu zamieszania z Kazikiem, nawet nie wiedzieli, że jeszcze jest ona nadawana. Markowi Niedźwieckiemu nie wypada odpowiadać na szkalujący go tekst, bo dla jego krytyków będzie stanowiło to poświadczenie, że ma coś za uszami. Chciałem więc wypowiedzieć się w jego imieniu, ale także w imieniu wielu dziennikarzy Trójki, których zawsze ceniłem, a teraz na polityczne zlecenie, wylewa się na nich wiadro pomyj. To oni ukształtowali moją wrażliwość i nauczyli słuchać muzyki. Bardzo im za to dziękuję. A prawda, mam nadzieję, obroni się sama.
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  Non omnis moriar:Średniowieczny zamek, współczesna energia

  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 koncertowy zachodnioniemieckiego zespołu Xhol (już bez Caravan).
Ekstrakt: 80%
[image: Altena 1970]
Rok 1969 był dla muzyków z Wiesbaden niezwykle istotny. To właśnie wtedy nastąpiło stopniowe, również w kwestii nazewnictwa, zerwanie z soulową przeszłością formacji. Do historii odszedł Soul Caravan (Get in High, 1967; Live 1969, 2006), a narodził się Xhol Caravan. Zmiana stylistyki podkreślona została również roszadami personalnymi w składzie. W każdym razie w sesji nagraniowej, której owocem stał się longplay Electrip (1969), nie wzięli już udziału ani Ronnie Swinson, ani James Rhodes, których śpiew podkreślał afroamerykańskie korzenie twórczości zespołu. Tym samym Hansi Fischer, Tim Belbe oraz ich koledzy zrobili pierwszy znaczący krok na drodze do zainicjowania zupełnie nowego gatunku muzycznego  krautrocka. Dzięki licznym koncertom  vide wydany po latach album Altena 1969 (2006)  zdobywali coraz większą popularność, głównie w Republice Federalnej Niemiec, ale głośno zaczęło robić się o nich również na Wyspach Brytyjskich.
I wtedy pojawił się problem!
Okazało się bowiem, że wielu fanów jazz-rocka myli Xhol Caravan z brytyjską grupą z tak zwanej sceny Canterbury  Caravan. Podjęto więc decyzję o skróceniu nazwy do Xhol. I pod takim szyldem muzycy funkcjonowali od początku 1970 roku. A na pewno od wiosny, kiedy to promotor muzyczny Heinz Bonsack po raz kolejny zaprosił ich na występ w swojej rodzinnej Altenie  niewielkim miasteczku położonym w Nadrenii Północnej-Westfalii (w górzystym regionie Sauerland), którego symbolem jest potężny dwunastowieczny zamek. Nie jest to zatem przypadek, że właśnie jego zdjęcie szefowie wytwórni Garden of Delights umieścili na okładce wydanej czternaście lat temu płyty dokumentującej tamten koncert. Niestety, dzisiaj nie da się już określić dokładnej daty wydarzenia. Słuchając krążka, można też psioczyć momentami na jakość dźwięku (bywa, że zanika w którymś z kanałów), ale nikt nie ma prawa podważać wartości artystycznej tego, co zaprezentowali członkowie Xhol. 
[image: ]
Gdy Bonsack pięćdziesiąt lat temu rejestrował występ, robił to w celach kolekcjonerskich, dla siebie; nie zakładał, że ktoś kiedyś zechce go upublicznić. Grupa zagrała wówczas cztery utwory; na płytę trafiły jednak tylko trzy  wycięto drugi w kolejności Pop Games. Z przyczyn bardzo prozaicznych  nie zmieścił się już. I bez niego wydawnictwo trwa bowiem osiemdziesiąt minut z groszami. Umieszczenie na trackliście Pop Games wymusiłoby dodanie drugiego dysku, a to od razu znacząco podniosłoby cenę (i zmniejszyło liczbę chętnych do kupna). Musimy więc zadowolić się trzema kompozycjami, spośród których dwie to rozbudowane do trzydziestu pięciu minut improwizowane suity, rozdzielone jedynym normalnym numerem ze studyjnego repertuaru grupy  Electric Fun Fair (znanym z longplaya Electrip). Skład nie uległ zmianie w porównaniu z sesją, jaka miała miejsce zaledwie kilka miesięcy wcześniej, co oznacza, że oprócz saksofonistów Hansiego Fischera i Tima Belbeggo (ten pierwszy zagrał również na flecie) na scenie pojawili się jeszcze: klawiszowiec Öcki von Brevern, basista Klaus Briest oraz amerykański perkusista Skip van Wyck.
[image: ]
Muzyka, jaką Xhol zaprezentował na żywo w Altenie, była kontynuacją drogi rozpoczętej na Electrip  mieliśmy więc do czynienia z, patrząc z perspektywy czasu, czystej krwi krautrockiem, powstałym z mieszanki psychodelii, progresu i awangardy. Stylistycznie bardzo bliskim tego, co prezentowały w tamtym czasie takie formacje, jak Amon Düül II, Embryo czy Missus Beastly. Krążek otwiera utwór, któremu nadano tytuł I Cant Wait. Od pierwszych sekund definiuje on nowy styl formacji, zrodzony w umysłach i sercach muzyków po ostatecznym pożegnaniu z Soul Caravan. O dziwo jednak, w początkowej części numeru na plan pierwszy wybija się flet Fischera (zamiast zazwyczaj dominujących saksofonów), który sprawia, że grupa zahacza także o rejony charakterystyczne dla world music. Kiedy w końcu Hansi dopuszcza do głosu Tima, kwintet żegluje w nowym, zupełnie odmiennym kierunku  ku impulsywnemu free jazzowi (z, co mogło zaskakiwać ortodoksyjnych wielbicieli jazzowych improwizacji, intensywnymi organami Hammonda w tle).
W kolejnym wątku Xhol tonuje emocje, co von Brevern pokreśla tym, że przesiada się z Hammondów na fortepian elektryczny. Muzyka robi się lżejsza, bardziej zwiewna, a momentami nawet  za sprawą dęciaków  radosna. Chociaż z czasem nabiera mocy, na co przemożny wpływ mają członkowie sekcji rytmicznej. Po kilku kolejnych minutach Fischer ponownie sięga po flet i uspokaja kolegów. Ta chwila wytchnienia jest niezbędna, aby podkreślić kontrastujący z nią finał, który należy do szczególnie dynamicznych i energetycznych. Koncertowa wersja Electric Fun Fair luźno opiera się na tym, co można było usłyszeć na płycie; jest w zasadzie wariacją na temat tamtego utworu. Wariacją utrzymaną w stylistyce jazzowej. W ciągu kilku minut Xhol przedstawia słuchaczom (i widzom) skróconą historię jazzu lat 60. ubiegłego wieku, płynnie przechodząc od post-bopu do free. A robi to w dużej mierze dzięki popisom saksofonistów  zarówno solowym, jak i w duecie. 
[image: ]
Występ wieńczy druga z improwizowanych suit  Xholenium (temu, kto wymyślił jej tytuł, należą się ogromne brawa). Chciałoby się rzec, że to Xhol w pigułce. Ale ta muzyczna pigułka ma akurat monumentalną formę! Zaczyna się freejazzowo  przez gęstą rytmiczną fakturę przebijają się dęciaki, które z czasem, dzięki wsparciu Hammondów Öckiego, zmierzają w kierunku rockowej psychodelii. Klaus i Skip nie poddają się jednak i robią, co tylko w ich mocy, aby utrzymać pozostałych muzyków na jazzrockowym szlaku. Jak więc widać, ścierają się tutaj dwa muzyczne światy, a na ich pograniczu rodzi się zupełnie nowa jakość. Cezurą staje się pojawienie fletu, który nawiązuje dialog z organami  początkowo stonowany i subtelny, później coraz bardziej emocjonalny. Ostatnie minuty są znów spokojniejsze, melodyjne, z nawiązaniami do motywów z utworów, jakie pojawiły się na Electrip. I nawet kiedy kwintet nabiera rozpędu, tym razem wszystko znajduje się pod kontrolą Koncert w Altenie daje pojęcie, czym były występy Xhol w tamtym czasie  ile niosły ze sobą emocji i przekazywały energii. Wiele mówi również o tych, którzy stali po drugiej stronie  ich uczuciach i oczekiwaniach, jak i niezgodzie na świat, który odziedziczyli po pławiących się w powojennej stabilizacji rodzicach.
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  Pakiet startowy:50 najlepszych utworów Kazika według czytelników Esensji

  Piotr Pi Gołębiewski

  
  

  
  Kazik to człowiek  instytucja na rodzimej scenie alternatywnej. W trakcie swojej długiej i owocnej kariery, działał na rozmaitych polach stylistycznych  od prekursorskiego hip-hopu, przez rock, metal, aż po yass, przyśpiewki knajpiane i pogranicza poezji śpiewanej. Czytelnicy Esensji pomogli wybrać jego najlepsze wcielenia. Oto wyniki plebiscytu na najlepsze utwory Staszewskiego solo.
[image: 12 groszy]
Wydawało mi się, że Kazik jest na tyle popularnym artystą, że kiedy wystartujemy z rankingiem jego najlepszych utworów, serwery aż się zagrzeją od ilości oddawanych głosów. Tymczasem wcale nie było ich tak dużo. Niemniej wystarczająco, by wskazać satysfakcjonujący pakiet startowy dla początkujących słuchaczy. Od samego początku wyłoniła się dwójka faworytów, która wyraźnie oderwała się od reszty stawki i praktycznie do samego końca nie było wiadomo, kto zostanie liderem. Ostatecznie z przewagą jednego głosu za najlepszy utwór Kazika czytelnicy uznali 12 groszy. Na drugim miejscu uplasował się Mars napada. Oba kawałki pochodzą z solowych płyt Staszewskiego. Dopiero na trzecim miejscu znalazła się kompozycja zespołowa, czyli Tata dilera / Hardzone Kazika Na Żywo. Te dwa artystyczne wcielenia naszego bohatera zdominowały pierwszą dziesiątkę, do której załapał się tylko jeden reprezentant osobnych projektów, a chodzi o Malcziki Kazika i Yugoton na miejscu 10. Wydaje się również, że wysoka pozycja ostatniego singla Staszewskiego Twój ból jest lepszy niż mój, to efekt ostatniego zamieszanie w radiowej Trójce, którego był sprawcą. Dodam jeszcze, że najpopularniejszą płytą Staszewskiego w naszym rankingu jest Na żywo, ale w studio, która to umieściła aż siedmiu swoich reprezentantów w pierwszej pięćdziesiątce. Natomiast czytelnicy Esensji najbardziej lubią hardrockowe wcielenie artysty w Kaziku Na Żywo.
[image: Melassa]
Spoglądając na koniec zestawienia, to reprezentanci tylko dwóch albumów nie otrzymali żadnego głosu. Chodzi o trzeci krążek efemerycznej formacji El Dupa Pożegnanie za friko i luźną współpracę Kazika z Mazzollem i Arhythmic Perfection Rozmowy s catem.
A teraz czas na wybrany przez Was pakiet startowy:
1. 12 groszy [12 groszy  Kazik] 
[image: Porozumienie ponad podziałami]
Kazik o takich utworach mówi, że są to zlewy, czyli strumienie świadomości, które jednak doskonale opisują rzeczywistość. Tu w sześć minut otrzymaliśmy obraz Polski w drugiej połowie lat 90. A wszystko podane z zabójczą wręcz przebojowością.
2. Mars napada [Melassa  Kazik] 
Sytuacja podobna, co na miejscu pierwszym, ale tym razem obraz naszego społeczeństwa został przedstawiony z punktu widzenia inwazji kosmitów. I znów mamy wkręcający się w mózg refren, oraz świetne teksty (z nieśmiertelnym John Malkovitch jak grał Ruska, to mówił: madier fakier na czele).
3. Tata dilera / Hardzone [Porozumienie ponad podziałami  Kazik Na Żywo] 
A tu już na poważnie. Wstrząsające wyznanie ojca, którego nastoletni syn zajął się sprzedażą narkotyków, będące podsumowaniem sytuacji przeciętnych zjadaczy chleba w połowie ostatniej dekady XX wieku. A do tego rewelacyjny riff, którego nie powstydziłby się Rage Against The Machine.
[image: Na żywo, ale w studio]
4. Maciek, ja tylko żartowałem [12 groszy  Kazik] 
Przykład absurdalnego poczucia humoru Kazika, ale także zastrzyk pozytywnej energii. W końcu nie można zawsze śpiewać o rzeczach poważnych.
5. Artyści [Na żywo, ale w studio  Kazik Na Żywo] 
Jeden z najbardziej ikonicznych tekstów Kazika, który śpiewa, że wszyscy artyści to prostytutki. Mało jest twórców, którzy w tak bezpośredni sposób są w stanie zakpić także z siebie.
6. Jeszcze Polska [Spalam się  Kazik] 
Rzecz z solowego debiutu naszego bohatera, przez którą ten po raz pierwszy otarł się o sąd (za posądzenie o szydzenie z hymnu narodowego). To też pierwszy zlew w karierze artysty, który kolażem scenek rodzajowych tworzy obraz Polski czasów transformacji. I kolejny znamienny cytat: coście skurwysyny uczynili z tą krainą.
[image: Spalam się]
7. Cztery pokoje [Melassa  Kazik] 
Kolejny refren natychmiast zapadający w pamięć. Do tego wyjątkowo zaśpiewany w duecie. I to nie z byle kim, bo z samą Edytą Bartosiewicz. Do tego dochodzi firmowa melorecytacja Kazika i opis sceny politycznej przełomu wieków.
8. Celina [Na żywo, ale w studio  Kazik Na Żywo] 
Utwór autorstwa taty Kazika, rozpropagowany przez Kult, jednak zagrany o wiele szybciej. Podobno bardziej w duchu oryginału.
9. Twój ból jest lepszy niż mój [Zaraza  Kazik] 
Utwór, który rozwalił radiową Trójkę i zarazem zapowiedź najnowszej płyty Staszewskiego. Dobrze, że nie znalazł się na pierwszym miejscu naszego zestawienia, bo nie wiadomo, jak by potoczyły się dalsze losy Esensji
[image: Zaraza]
10. Malcziki [Yugoton  Kazik i Yugoton] 
Genialny cover przeboju jugosłowiańskiej grupy VIS Idoli, który dorównuje oryginałowi.
11. Krzesło łaski [Melodie Kurta Weilla i coś ponadto  Kazik Staszewski] 
Z płyty Melodie Kurta Weilla i coś ponadto. Krzesło łaski jest właśnie tym czymś ponadto, a mianowicie autorskim opracowaniem songu The Mercy Seat Nicka Cavea.
12. Gdybym wiedział to, co wiem [Melassa  Kazik] 
Jeden z najbardziej refleksyjnych utworów w dorobku Kazika. Uroku dodaje mu partia pianina, na którym zagrał sam Leszek Możdżer.
13. Łysy jedzie do Moskwy [Las Maquinas de la Muerte  Kazik Na Żywo] 
[image: Melodie Kurta Weill'a i coś ponadto]
Kazik jest jednym z tych twórców, którzy śpiewając o konkretnym człowieku (w tym wypadku Józefie Oleksym) i wydarzeniu z nim związanym potrafią stworzyć evergreen. Na ogół bowiem takie piosenki się szybko dezaktualizują.
14. Spalam się [Spalam się  Kazik] 
Przepełniona erotycznym napięciem, ale także pełna ironii, opowieść o młodym chłopaku wzdychającym do swojej nauczycielki angielskiego.
15. Ballada o kobiecie żołnierza [Melodie Kurta Weilla i coś ponadto  Kazik Staszewski] 
A teraz już właściwa melodia Kurta Weilla, napędzana rewelacyjnym motywem gitary elektrycznej.
16. Natalia w Bruklinie cz. 1 [A pudle?  El Dupa] 
Projekt El Dupa, na czele którego stoi Dr Yry, to połączenie absurdalnego humoru z miłością do tandety. Na szczęście w jego twórczości znalazły się bardziej uniwersalne utwory, czego sztandarowym przykładem jest opowieść o perypetiach Natalii na saksach.
[image: Las Maquinas de la Muerte]
17. Nie mam nogi [12 groszy  Kazik] 
Pieśń przepełniona czarnym humorem, inspirowana opowiadaniem Rolanda Topora Sznycel górski.
18. W południe [Las Maquinas de la Muerte  Kazik Na Żywo] 
I kolejny cover. Tym razem pieśni Kazimierza Grześkowiaka, którą wykonywał wraz z Silną Grupą pod Wezwaniem. Nie wiem, czy wersja KNŻ nie jest lepsza od oryginalnej.
19. Gdybym miał kogoś [Tata Kazika kontra Hedora  Kazik i Kwartet ProForma] 
Rzecz nowsza, pochodząca z albumu z muzyką do wierszy Stanisława Staszewskiego. Cały krążek jest wspaniały, ale ten singel faktycznie zasługuje na wyróżnienie.
20. Plamy na słońcu [Bar la Curva / Plamy na słońcu  Kazik Na Żywo] 
[image: Tata Kazika kontra Hedora]
A teraz czas na opis rzeczywistości w roku 2010 i kolejny zlew. Wszystko okraszone zapadającym w pamięć motywem gitary.
21. Spalam się [Na żywo ale w Studio  Kazik Na Żywo] 
Pierwsza powtórka w naszym zestawieniu. Kazik bowiem lubi wracać do swoich utworów, choć akurat w tym wypadku nie chodziło o zaprezentowanie innej wersji, ale o możliwość wykonywania jej na scenie.
22. Komandor Tarkin [Melassa  Kazik] 
Rzecz inspirowana postacią, jaka pojawiła się w pierwszym filmie z cyklu Gwiezdne wojny. Komandor Tarkin był dowódcą Gwiazdy Śmierci, zaś utwór Kazika należy traktować jako zawoalowaną krytykę parcia po trupach do władzy.
23. Legenda ludowa [Las Maquinas de la Muerte  Kazik Na Żywo] 
[image: Plamy na słońcu / Bar La Curva]
Świetny, rockowy kawałek, niesiony zabójczym, motorycznym riffem. Do tego bardzo dobry tekst, który, jako ludowa legenda, zawiera nie taki mały pierwiastek prawdy.
24. Nie ma litości [Na żywo, ale w studio  Kazik Na Żywo] 
Ten skandowany refren aż sam się prosi, by wykrzyczeć razem ze Staszewskim: nie ma litości, dla skurwysynów nie ma litości.
25. Nie zrobimy wam nic złego, tylko dajcie nam jego [Porozumienie ponad podziałami  Kazik Na Żywo] 
Gdyby KNŻ był zespołem z kręgu muzyki anglosaskiej z takim kawałkiem, zostałby okrzyknięty gwiazdą na miarę Korna, czy Rage Against The Machine!
26. V rozbiór Polski [Płyta  Buldog] 
Przyznam, że bardziej lubię wcielenie Buldoga, kiedy za mikrofonem stał Tomek Kłaptocz, ale fantazyjna wizja Polski, która odpiera najeźdźców z USA i Rosji w tekście Kazika, mile łechce narodową dumę.
[image: Oddalenie]
27. Konsument [Porozumienie ponad podziałami  Kazik Na Żywo] 
Stary utwór Kultu w całkiem nowej interpretacji. Zdecydowanie bliższej wersji Acid Drinkers.
28. Dziewczyny [Porozumienie ponad podziałami  Kazik Na Żywo] 
Kolejny numer z Porozumienia ponad podziałami i bardzo urockowiona wersja szlagieru hiphopowego Kazika z jego pierwszej solowej płyty.
29. Zaraza [Oddalenie  Kazik] 
Piosenka z 1995 roku, a jakże dziś aktualna!
30. Prosto [Warhead  Kazik i Zdunek Ensamble] 
Utwór Kultu w innej interpretacji. A tekstowo  deklaracja antypolityczna Kazika.
Jeśli zapoznaliście się z powyższą trzydziestką i wam się podobało, możecie śmiało sięgnąć po więcej:
31. Lśnij potęgo kościołów [Melassa  Kazik]
32. Piosenka trepa [Spalam się  Kazik]
33. Las Maquinas de la Muerte [Las Maquinas de la Muerte  Kazik Na Żywo]
34. Sztos [12 groszy  Kazik]
35. Odpad atomowy [Na żywo, ale w studio  Kazik Na Żywo]
36. 12 groszy [Andrzej Gołota (singel)  Kazik Na Żywo]
37. George W. Bush kocha Polskę [Czterdziesty pierwszy  Kazik]
38. Andrzej Gołota [Las Maquinas de la Muerte  Kazik Na Żywo]
39. 100 000 000 [Na żywo, ale w studio  Kazik Na Żywo]
40. Kalifornia ponad wszystko [Na żywo, ale w studio  Kazik Na Żywo]
41. W Polskę idziemy [Los się musi odmienić  Kazik]
42. Pieśń o kanonierach [Melodie Kurta Weilla i coś ponadto  Kazik Staszewski]
43. Ballada o Janku Wiśniewskim [Bal la Curva / Plamy na słońcu  Kazik Na Żywo]
44. Ja tu jeszcze wrócę [Melassa  Kazik]
45. Apel poległych [Tata Kazika kontra Hedora  Kazik i Kwartet ProForma]
46. Idę tam, gdzie idę [12 groszy  Kazik]
47. Chłop żywemu nie przepuści [Silny Kazik pod wezwaniem  Kazik]
48. Gorzki płacz [Wiwisekcja  Kazik i Kwartet ProForma]
49. Rybi puzon [Piosenki Toma Waitsa  Kazik Staszewski]
50. Rozprawa o robokoch [Silny Kazik pod wezwaniem  Kazik]




Tytuł: 12 groszy
Wykonawca/ Kompozytor: Kazik Staszewski
Data wydania: czerwiec 1997
Wydawca:  S.P. Records
Nośnik: CD
Gatunek: hip hop, jazz, rock
EAN: 5908294613355
Zobacz w: Kulturowskazie
Utwory
CD1
1)12 Groszy
2)Maciek, ja tylko żartowałem
3)Zagubiłem się w mieście 1
4)Mój los
5)Gdy mam co chcę, wtedy więcej chcę
6)W obliczu końca
7)Sztos
8)Spowiedź święta
9)O, kuchwa
10)Przesłuchiwałem całą noc
11)Zagubiłem się w mieście 2
12)Inwazja waranów
13)Jak bardzo możesz zmienić się, by sprzedać swą muzykę
14)L.O.V.E.
15)Nie mam nogi
16)Nie ma towaru w mieście
17)Idę tam gdzie idę
18)Zagubiłem się w mieście 3
19)I've got a feeling inside of me

Tytuł: Melassa
Wykonawca/ Kompozytor: Kazik Staszewski
Data wydania: 9 czerwca 2000
Wydawca:  S.P. Records
Nośnik: CD
Gatunek: hip hop, jazz, rock
EAN: 5908294610439
Zobacz w: Kulturowskazie
Utwory
CD1
1)Aeroplane Intro: 0:37
2)Melassa: 3:33
3)Jeśli Nie Chcesz: 3:29
4)Komandor Tarkin: 2:43
5)Cztery Pokoje: 4:54
6)Mars Napada: 5:36
7)Miliarderzy: 2:41
8)Gdybym Wiedział To Co Wiem: 4:42
9)Ja Tu Jeszcze Wrócę: 4:21
10)¿Do U Remember?: 2:18
11)Mazzieh [African In Paris]: 3:21
12)Kochajcie Dzieci Swoje: 3:18
13)Wiek XX: 4:27
14)Szyby Brudne: 2:16
15)Wicuś Ulepił Grzybki: 3:57
16)Chcem Piwa Cz.2: 5:33
17)Randall I Duch Hopkirka: 4:29
18)Każdy Potrzebuje Przyjaciela: 5:10
19)Jesień: 2:29
20)Lśnij Potęgo Kościołów: 7:08

Tytuł: Porozumienie ponad podziałami
Wykonawca/ Kompozytor: Kazik Na Żywo
Data wydania: 24 września 1995
Wydawca:  S.P. Records
Nośnik: CD
Gatunek: metal, rock
EAN: 5908294613393
Zobacz w: Kulturowskazie
Utwory
CD1
1)Nitro: 0:20
2)Nie Zrobimy Wam Nic Złego, Tylko Dajcie Nam Jego: 6:59
3)Przy Słowie: 3:10
4)Odrzuć To!: 3:46
5)Tańce Wojenne: 3:26
6)Co Się Z Tobą Stanie Gdy Ci Ufać Przestanę: 3:48
7)Tata Dilera/Hardzone: 6:11
8)Konsument: 2:53
9)Mądrość Tego Świata: 3:43
10)Dziewczyny: 3:14
11)Wierszyk Z Daleka: 3:20
12)Stałem Się Sprawcą Zgonu Taty Z Powodu Mej Dumy Z Brata: 3:23
13)Tha Luv: 3:54
14)Tata Dilera/Hardzone [Dyferencjalna Wersja]: 6:23
15)Polska, Ojczyzna Nasza: 3:39

Tytuł: Na żywo, ale w studio
Wykonawca/ Kompozytor: Kazik Na Żywo
Data wydania: 1994
Wydawca:  S.P. Records
Nośnik: CD
Gatunek: rock
EAN: 5908294613409
Zobacz w: Kulturowskazie
Utwory
CD1
1)Celina
2)Spalam się
3)Artyści
4)Kalifornia ponad wszystko
5)Piosenka trepa
6)100 000 000
7)Raz pierwszy
8)Biały Gibson
9)Nie ma litości
10)Spalaj się!
11)Tak się robi historię
12)Mama prosiła
13)300000000
14)Świadomość
15)Odpad atomowy
16)I ty zostaniesz Indianinem
17)Pieśń solidarności bluesmanów / wspomnienie sekretarki

Tytuł: Spalam się
Wykonawca/ Kompozytor: Kazik Staszewski
Data wydania: listopad 1991
Wydawca:  Zic Zac
Nośnik: CD
Gatunek: hip hop
Zobacz w: Kulturowskazie
Utwory
CD1
1)Nowy Konflikt Światowy: 4:51
2)Dziewczyny: 3:37
3)Piosenka Trepa: 4:21
4)Cyrk: 3:35
5)Temat Z Filmu 'Bagaż Nielegalny': 6:24
6)Bagdad: 4:04
7)Spalam Się: 3:50
8)Świadomość: 4:30
9)Oblężenie: 3:02
10)Jeszcze Polska...: 5:02
11)Dziewczyny [Ciężka Wersja]: 3:39
12)Nie Mogę Istnieć Bez Narzekania: 7:12
13)Spalam Się [Długa Wersja]: 6:52

Tytuł: Zaraza
Wykonawca/ Kompozytor: Kazik Staszewski
Data wydania: 5 czerwca 2020
Wydawca:  S.P. Records
Nośnik: CD
Gatunek: folk, pop, rock
EAN: 5908294765917
Zobacz w: Kulturowskazie
Utwory
CD1
1)Kwarantanna
2)Noże I Pistolety
3)Nigdzie Już Nie Pójdę Dziś
4)Nie Mam Na Nic Czasu, Bo Oglądam Seriale
5)Gdy Chińczycy Mówią Gan Pai
6)Kluczem Przyciskaj Windę
7)Ona Zakażona Miłością
8)Demokracja
9)Twój Ból Jest Lepszy Niż Mój
10)Hania I Hela
11)Powiedzcie, Że Kochacie Nas
12)Bilet W Jedną Stronę Złą
13)Ręce Na Stole
14)Bawmy Się
15)Bohater

Tytuł: Melodie Kurta Weill'a i coś ponadto
Wykonawca/ Kompozytor: Kazik Staszewski
Data wydania: 7 maja 2001
Wydawca:  S.P. Records
Nośnik: CD
Czas trwania: 68:15
Gatunek: rock
Zobacz w: Kulturowskazie
Utwory
CD1
1)Song o Alabamie: 7:29
2)Pieśń o Kanonierach: 2:50
3)Mandalay: 4:07
4)Pieśń o Salomonie: 4:09
5)Chorał poranny: 1:48
6)Człowieku, jak masz żyć?: 3:43
7)Pieśń, w której Mackie prosi wszystkich o przebaczenie: 3:44
8)Ballada o kobiecie żołnierza: 4:21
9)Straszna pieśń o Mackiem Majchrze: 8:34
10)Krzesło łaski: 6:21
11)Pieśń, w której Mackie prosi wszystkich o przebaczenie [wersja z pętlą]: 4:01
12)Ballada o kobiecie żołnierza [wersja quasi-skalna]: 4:26
13)Moritet von Mackie Messer: 12:42

Tytuł: Las Maquinas de la Muerte
Wykonawca/ Kompozytor: Kazik Na Żywo
Data wydania: 12 kwietnia 1999
Wydawca:  S.P. Records
Nośnik: CD
Czas trwania: 76:53
Gatunek: rock
EAN: 5908294610200
Zobacz w: Kulturowskazie
Utwory
CD1
1)Gadka Wojciecha
2)Legenda ludowa
3)Las Maquinas de la Muerte
4)Andrzej Gołota
5)Pele miał blahola
6)W południe
7)Jeśli kochasz więcej to boisz się mniej
8)No speaking inglese
9)Końskie ścięgna
10)Pierdolę Pera
11)Pozory często mylą
12)Mój dom to moja twierdza
13)Brazylia
14)Los societas de las poetas violentas
15)DJ Kiler
16)Łysy jedzie do Moskwy
17)Makabra
18)Kobieta
19)Ich bin dobry cattolico
20)Jerzy eine sztuczna kobieta gekonstruliert
21)Pisanie listów
22)T.R.W.A.
23)Las Machinas de la Muerte [vocoderwersja]
24)Prawda
25)Wszyscy artyści to psie krwie

Tytuł: Tata Kazika kontra Hedora
Wykonawca/ Kompozytor: Kazik Staszewski, Kwartet ProForma
Data wydania: 19 maja 2017
Wydawca:  S.P. Records
Nośnik: CD
Gatunek: folk, rock
EAN: 5909876540212
Zobacz w: Kulturowskazie
Utwory
CD1
1)Imtron: 00:10
2)1947: 02:29
3)Ta Droga Była Daleka: 03:28
4)Ogrodnik: 03:47
5)Most: 02:23
6)Klub Cynicznych Egoistów: 02:44
7)Kongres Nauki Polskiej: 03:32
8)Starszy Asystent John: 02:26
9)Leonardo: 04:00
10)Ay Pee, Ah Yee: 04:31
11)Jest Między Nami Obcość: 03:24
12)Gdybym Miał Kogoś: 03:51
13)Zmysłowa I Pijana: 03:39
14)Apel Poległych: 03:42
15)Nie Dali Ojce: 05:35
16)Nic Nie Słyszę: 03:32

Tytuł: Plamy na słońcu / Bar La Curva
Wykonawca/ Kompozytor: Kazik Na Żywo
Data wydania: 28 listopada 2011
Wydawca:  S.P. Records
Nośnik: CD
Gatunek: rock
EAN: 5900000000091
Zobacz w: Kulturowskazie

Tytuł: Oddalenie
Wykonawca/ Kompozytor: Kazik Staszewski
Data wydania: 1995
Wydawca:  S.P. Records
Nośnik: CD
Czas trwania: 60:31
Gatunek: hip hop, rock
EAN: 5908294614369
Zobacz w: Kulturowskazie
Utwory
CD1
1)Jintrodungdzja
2)Porozumienie ponad podziałami
3)Oddalenie
4)Zgredzi
5)Łysy jedzie do Moskwy
6)Na każdy temat
7)Błagam was
8)Zaraza
9)Czy wy nas macie za idiotów
10)Nie lubię już Polski
11)Prawo jazdy
12)Barton Fink
13)Tu nie będzie przeklinania
14)Komisariat 63 Brooklyn
15)Wewnętrzne sprawy
16)Headlines
17)Szur szur szur
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  Non omnis moriar:Ku rockowym brzegom

  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 kolejny koncertowy album zachodnioniemieckiego zespołu Xhol.
Ekstrakt: 90%
[image: Essen 1970]
Jeżeli zespół istnieje i prowadzi intensywną działalność zaledwie przez kilka lat, to praktycznie każdy rok w jego historii jest, na swój sposób, przełomowy. W każdym bowiem dzieje się coś nadzwyczajnego. W przypadku formacji z Wiesbaden są to albo zmiany nazwy (podkreślające przy okazji wolty stylistyczne), albo zmiany składu (niekiedy, ale nie zawsze, mające to samo podłoże). Rok 1969 zapisał się w dziejach grupy przemianowaniem jej z Soul Caravan (Get in High, 1967; Live 1969, 2006) na Xhol Caravan (Electrip, 1969; Altena 1969, 2006), natomiast następny  przycięciem szyldu do jednoczłonowego Xhol oraz rozstaniem z muzykiem, który był współzałożycielem zespołu  saksofonistą i flecistą Hansim Fischerem. Wiosną 1970 roku pojawiał się on jeszcze na koncertach, co dokumentuje chociażby wydany po latach album Altena 1970 (2006), ale już w lipcu, kiedy muzycy weszli do studia, aby zarejestrować studyjny materiał, jaki trafił następnie na longplay Hau-RUK (1971), już go w szeregach Xhol nie było.
Z tego samego powodu Fischer nie wziął oczywiście udziału w zaplanowanych już od jakiegoś czasu letnich i jesiennych koncertach Xhol; w tym czasie stał już bowiem u boku Christiana Burcharda, wspomagając go w pracy nad drugim studyjnym krążkiem Embryo Embryos Rache (1971). Co ciekawe, na miejsce Hansiego nie przyjęto nowego muzyka, w efekcie więc zespół skurczył się do rozmiarów kwartetu, który tworzyli: saksofonista i flecista Tim Belbe, organista Öcki von Brevern, basista Klaus Briest i jedyny Amerykanin w zespole  perkusista Skip van Wyck III. Jak już wyżej wspomniałem, po odejściu Fischera muzycy nagrali trzeci w swoim dorobku  po Get in High i Electrip  debiutancki longplay, ale na jego publikację musieli poczekać do przyszłego roku. Nie zasypiali jednak gruszek w popiele i gdy tylko nadarzała się okazja, przypominali się publiczności. Taką okazją był chociażby festiwal rockowy w Essen.
W 1958 roku leżące w Nadrenii Północnej-Westfalii Essen wzbogaciło się o nowoczesną salę widowiskową (zarazem sportową, jak i koncertową), którą wybudowano na obrzeżach miejscowego Parku Botanicznego. Grugahalle, bo tak ją nazwano, szybko stała się mekką jazzmanów i rockmanów. Z początku organizowano tam występy takich gwiazd, jak Bill Halley, Ella Fitzgerald, Oscar Peterson czy Dave Brubeck; później pojawili się The Beatles i The Rolling Stones, The Who i Led Zeppelin, The Grateful Dead i Frank Zappa ze swoim Mothers of Invension. Czy można się więc dziwić, że w pewnym momencie kilku promotorów wpadło na pomysł, aby w Grugahalle zorganizować festiwal z prawdziwego zdarzenia? Tak narodził się Essener Pop & Blues Festival. Odbyły się trzy jego edycje, każda kilkudniowa: pierwsza miała miejsce od 9 do 11 listopada 1969, druga, najkrótsza, zamknęła się w dwóch dniach  24 i 25 kwietnia 1970, trzecia, najdłuższa  trwała od czwartku 22 do niedzieli 25 października 1970 roku. I właśnie na tę zaproszono czołówkę ówczesnych formacji krautrockowych.
[image: ]
Ale Essener Pop & Blues Festival był wielką imprezą międzynarodową. Pierwszego dnia trzeciej edycji pojawiły się same grupy brytyjskie, w tym między innymi Mighty Baby, The Gun, Ginger Bakers Airforce oraz East of Eden. Drugi dzień był pod tym względem mieszany i chyba dzięki temu jeszcze atrakcyjniejszy. Dość powiedzieć, że na scenie kolejno prezentowały się holenderski Brainbox, amerykański Tony Williams Lifetime oraz The Wolfgang Dauner Group i Embryo (z Hansim Fischerem w składzie). Trzeciego dnia ponownie dominowali Brytyjczycy (Supertramp, Savoy Brown, Moody Blues), ale nie zabrakło holenderskiego After Tea oraz właśnie Xhol. Na finał z kolei organizatorzy przygotowali niespodzianki w postaci Taste, T. Rex, Chicken Shack, a z miejscowych Kraftwerk (w swym krautrockowym wydaniu) oraz Guru Guru, których występ również doczekał się po ponad trzech dekadach publikacji na płycie kompaktowej (Essen 1970, 2002).
Za występ na III. Essener Pop & Blues Festival panowie z Xhol otrzymali, nie licząc zwrotu kosztów przejazdu, 800 marek; dla porównania: największe gwiazdy z Wysp, czyli Ginger Baker i Moody Blues otrzymały odpowiednio 20 tysięcy i 30 tysięcy marek. Różnica jest znacząca, prawda? Ale też status wykonawców mimo wszystko w tamtym czasie nieporównywalny. Koncerty Xhol Caravan i Xhol z lat 1969 i 1970 opierały się przede wszystkim na jazzrockowych improwizacjach i nie inaczej wyglądał program występu w Essen, o czym możemy się przekonać, słuchając wydaną niemal cztery dekady po tamtym wydarzeniu płytę (z katalogu Garden of Delights). Trafiły na nią cztery kompozycje, które są jednak nieco zaskakujące  głównie dlatego, że chociażby w porównaniu z tym, co znalazło się na krążku Altena 1970, znacznie mniej było tu elementów jazzowych, a znacznie więcej rocka (i psychodelii). Pytanie tylko czy ta zmiana dokonała się za sprawą odejścia Hansiego Fischera, czy też był to naturalny proces rozwoju stylistycznego Xhol? Tego pewnie nie dowiemy się już nigdy. Choć domysły możemy snuć. W każdym razie gdy po latach Fischer wrócił do grupy, w jej twórczości ponownie zacząć dominować jazz-rock (vide ubiegłoroczny album koncertowy Scream of Joy).
[image: ]
Na płytę Essen 1970 trafiły cztery kompozycje. Na początek pojawił się utwór najdłuższy i najbardziej zwariowany  ponad dwudziestominutowy Sparkling Geysers. Jego introdukcja jest jeszcze bardzo płynna, ginąca we mgle, ale z czasem krystalizuje się wątek przewodni grany na saksofonie, który stopniowo ewoluuje od stylu dotychczas kojarzonego z Xhol do impulsywnej rockowej improwizacji z mocnym progresywnym zacięciem. Część pierwszą zamyka solo Öckiego von Breverna na organach Hammonda, które wcześniej odpowiadały przede wszystkim za wypełniania tła. W części drugiej całość obejmuje we władanie Tim Belbe. Przez kolejnych kilkanaście minut to jego flet jest podstawowym punktem odniesienia; pozostali instrumentaliści podporządkowują się jego roli przewodniej, sięgając do najgłębszych pokładów swojej romantyczności. W ostatnich minutach na plan pierwszy wybijają się natomiast ponownie Hammondy Öckiego, dzięki którym kwartet powraca na progresywne tory, pod wieloma względami przypominając brzmieniem brytyjski The Nice (i Keitha Emersona).
Drugi w kolejności «A» Freak-Out Blues to, w porównaniu ze Sparkling Geysers, zaledwie miniatura, trwa bowiem niespełna osiem minut. Ale dzieje się w nim całkiem sporo. Otwarcie jest stonowane, choć już pierwsze dźwięki saksofonu sugerują, że nie zawsze tak będzie. Tim Belbe i Hansi Fischer byli jednymi z pierwszych muzyków w Niemczech Zachodnich, którzy wykorzystywali  i na koncertach, i w studiu  specjalne efekty elektroniczne i przetworniki, dzięki którym otrzymywali charakterystyczne brzmienie dęciaków. Przesterowany saksofon w przypadku Xhol nie powinien więc nikogo zaskakiwać! Z czasem w ślad za nim podążają organista i bębniarz  to za ich sprawą numer nabiera rockowej mocy, z kolei bas Klausa Briesta jest tak podrasowany, że słuchacze stojący blisko głośników mogli mieć po koncercie problem z bębenkami usznymi. Zaskoczeniem może być jednak fakt, że ten sam muzyk, który dał hasło do ataku, czyli Tim, w finale tonuje emocje i wygasza pożary. Cały kwartet zwalnia więc tempo i wraca do nieco usypiającej, bluesowej rytmiki (tytuł w końcu do czegoś zobowiązuje!).
[image: ]
«A» Freak-Out Blues płynnie przeistacza się w Weird Bossa (najkrótszy fragment koncertu), który wyraźnie dzieli się na dwie części: pierwszą w miarę subtelną, z solówką saksofonu tenorowego i plumkającymi Hammondami w tle, drugą  prawdziwie szaleńczą, w której energetyczny rock miesza się z nieokiełznanym free jazzem. Sądząc po oklaskach, jakimi nagrodzono zespół, takie oblicze Xhol również przypadło publice do gustu. Jeżeli jednak słuchacze liczyli na podobny ciąg dalszy, mogli się nieco zawieść. Dwunastominutowy Surrealistic Scenery to powrót do klimatu progresywnego, ale  podobnie jak w środkowej części Sparkling Geysers  z etnicznymi wtrętami w stylu Charliego Mariano, amerykańskiego flecisty, który w tym samym czasie przybył zza Oceanu do Europy i niebawem związał się na kilka lat z Embryo (zastępując tam Hansiego Fischera). Tim Belbe ponownie sięgnął tu po flet, by czarować tym instrumentem już praktycznie do samego końca (z wyjątkiem ostatnich sekund, kiedy na plan pierwszy wybija się Öcki von Brevern). Essen 1970 to jedna z najlepszych płyt z archiwaliami, jaką opublikowało wydawnictwo Garden of Delights. Pytanie, czy Tim i Hansi posiadają jeszcze taśmy z innymi występami z tego okresu. Jeśli tak
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  Tolkien, cz. 1

  Jacek Rosiak

  
  

  
  Cykl Tolkien jest inspirowany twórczością J.R.R. Tolkiena.
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, Hobbit, czyli tam i z powrotem no1, 2019 (cykl: Tolkien)]
Jacek Rosiak, Hobbit, czyli tam i z powrotem no1, 2019 (cykl: Tolkien)
1. HOBBIT No1 (pierwszy z tryptyku)
Wariacja na temat
Świat byłby weselszy, gdyby więcej jego mieszkańców tak jak ty ceniło dobre jadło, zabawę i śpiew wyżej niż górę złota.
J.R.R. Tolkien Hobbit, czyli tam i z powrotem



[image: Jacek Rosiak, Hobbit, czyli tam i z powrotem no2, 2019]
Jacek Rosiak, Hobbit, czyli tam i z powrotem no2, 2019
2. HOBBIT No2 (drugi z tryptyku)
Wariacja na temat
Piękne tytuły!  szyderczo mruknął smok.
 Ale nawet szczęśliwe numery nie zawsze wygrywają.
J.R.R. Tolkien Hobbit, czyli tam i z powrotem




[image: Jacek Rosiak, Hobbit, czyli tam i z powrotem no3, 2019 (cykl: Tolkien)]
Jacek Rosiak, Hobbit, czyli tam i z powrotem no3, 2019 (cykl: Tolkien)
3. HOBBIT No3 (trzeci z tryptyku)
Wariacja na temat
W pewnej norze ziemnej mieszkał sobie hobbit..
J.R.R. Tolkien Hobbit, czyli tam i z powrotem



[image: Jacek Rosiak, Hobbit, czyli tam i z powrotem_tryptyk, 2019 (cykl: Tolkien)]
Jacek Rosiak, Hobbit, czyli tam i z powrotem_tryptyk, 2019 (cykl: Tolkien)
4. HOBBIT (tryptyk)
Wariacja na temat
Wiodą, wiodą drogi w świat,
Pod gwiazdami mkną na niebie 
Choć wędrować każdy rad,
W końcu wraca w dom, do siebie.
Oczy, które ognia dziw
Oglądały  i pieczary,
Patrzą czule w zieleń niw
I kochany domek stary.
J.R.R. Tolkien Hobbit, czyli tam i z powrotem



[image: Jacek Rosiak, Hobbit_szkic, 2019 (cykl: Tolkien)]
Jacek Rosiak, Hobbit_szkic, 2019 (cykl: Tolkien)
5. Szkic do Hobbit tryptyk


[image: Jacek Rosiak, Władca Pierścieni_Drużyna Pierścienia, 2019 (cykl: Tolkien)]
Jacek Rosiak, Władca Pierścieni_Drużyna Pierścienia, 2019 (cykl: Tolkien)
6. WŁADCA PIERŚCIENI No1 (pierwszy z tryptyku)
Wariacja na temat
Pierścień ma tylko jednego władcę, i nie podzieli się władzą.
J.R.R. Tolkien Władca Pierścieni: Drużyna Pierścienia



[image: Jacek Rosiak, 2019 (cykl: Tolkien)Władca Pierścieni_Dwie wieże]
Jacek Rosiak, 2019 (cykl: Tolkien)Władca Pierścieni_Dwie wieże
7. WŁADCA PIERŚCIENI No2 (drugi z tryptyku)
Wariacja na temat
Osaczona bestia zawsze jest groźna.
J.R.R. Tolkien Władca Pierścieni: Dwie wieże



[image: Jacek Rosiak, 2019 (cykl: Tolkien)Władca Pierścieni_Powrót króla]
Jacek Rosiak, 2019 (cykl: Tolkien)Władca Pierścieni_Powrót króla
8. WŁADCA PIERŚCIENI No3 (trzeci z tryptyku)
Wariacja na temat
To nie koniec podróży. Śmierć to tylko kolejna ścieżka, którą wszyscy musimy podążyć.
J.R.R. Tolkien Władca Pierścieni: Powrót króla



[image: Jacek Rosiak, Władca Pierścieni_tryptyk, 2019 (cykl: Tolkien)]
Jacek Rosiak, Władca Pierścieni_tryptyk, 2019 (cykl: Tolkien)
9. WŁADCA PIERŚCIENI tryptyk
A droga wiedzie w przód i w przód,
Choć się zaczęła tuż za progiem -
I w dal przede mną mknie na wschód,
A ja wciąż za nią  tak jak mogę
Znużone stopy depczą szlak -
Aż w szerszą się rozpłynie drogę,
Gdzie strumień licznych dróg już wpadł
A potem dokąd?  rzec nie mogę.
J.R.R. Tolkien Władca Pierścieni: Drużyna Pierścienia
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  Symetria asymetryczna, cz. 97

  Adam Kordaś

  
  

  
  


[image: Adam Kordaś, Bottled]
Adam Kordaś, Bottled
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Adam Kordaś, Carrier



[image: Adam Kordaś, Crime Story]
Adam Kordaś, Crime Story



[image: Adam Kordaś, In Cold Blood]
Adam Kordaś, In Cold Blood



[image: Adam Kordaś, Interstellar]
Adam Kordaś, Interstellar
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Adam Kordaś, Node
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Adam Kordaś, Sealed



[image: Adam Kordaś, Transposition]
Adam Kordaś, Transposition
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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
		maj
Wersja online

Wersje offline:
Heavy (20 MB)
[image: zip heavy]
Light (1,3 MB)
[image: zip light]
ePUB (3,8 MB)
[image: epub]
	kwiecień
Wersja online

Wersje offline:
Heavy (23 MB)
[image: zip heavy]
Light (1,4 MB)
[image: zip light]
ePUB (4,2 MB)
[image: epub]
	marzec
Wersja online

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

Wersje offline:
Heavy (40 MB)
[image: zip heavy]
Light (1,9 MB)
[image: zip light]
ePUB (7,5 MB)
[image: epub]


lata wcześniejsze dostępne na następnej stronie

  



  
  
  
  
  Magazyn Esensja - Magazyn Esensja nr 5 (CXCVII) czerwiec 2020
  




  
  

  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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  Redakcja Esensji

  

  
  

  
  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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