
    
      
        
      

    

  
  
  

  Esensja w czołówce raportu Top Marka 2020!

  Esensja

  
  

  
  Dwumiesięcznik Press w numerze 11-12/2020 publikuje wyniki projektu Top Marka 2020, największego badania marek w polskich mediach.
[image: ]
Jest to wspólne przedsięwzięcie magazynu Press i agencji informacyjnej Press-Service Monitoring Mediów. w 13 edycji Top Marki () po raz kolejny bijemy rekord, jeśli chodzi o liczbę analizowanych materiałów: objęła ona ponad 97 mln publikacji na temat 500 podmiotów w 50 najczęściej wzmiankowanych branżach, pisze we wstępie do raportu Sebastian Bykowski, dyrektor generalny i redaktor naczelny Press-Service monitoring mediów.
Prezentując wyniki w kategorii wydawnictwa książkowe wymieniono media, które w roku 2020 najczęściej pisały o tej branży. Miło nam poinformować, że magazyn Esensja zajął tym razem czwarte miejsce w grupie portali internetowych. Tegoroczne notowania w branży mediów cieszą nas szczególnie, bo obchodzimy właśnie dwudziestolecie naszego istnienia.
W rankingu marek wydawniczych Top Marka 2020 na pięciu czołowych miejscach są: Wydawnictwo Literackie, PWN, Wydawnictwo Agora, Wydawnictwo Znak oraz Wydawnictwo Zysk i s-ka. Z większością wydawnictw z tej piątki łączy nas wieloletnia i sympatyczna współpraca. Naszym Partnerom składamy serdeczne gratulacje i życzenia wielu dalszych sukcesów wydawniczych oraz coraz szerszego grona czytelników!
Tymczasem nasz wynik to powód do dumy, ale też refleksji, ponieważ realia świata, w którym żyjemy, są ostatnio szczególnie złożone, niejednoznaczne i niepewne. To również okazja do spojrzenia w przyszłość: Jesteśmy pewni, że w tych gwałtownie zmieniających się czasach Top Marka będzie dobrym drogowskazem dla marek i osób zajmujących się komunikacją. I pomocą w poszukiwaniach nowej drogi, pisze we wstępie do raportu Top Marka 2020 Katarzyna Buszkowska, zastępca redaktora naczelnego Press.

  

  Temat numeru


  

  36. Warszawski Festiwal Filmowy:Na Wschodzie bez zmian

  Adam Lewandowski

  Maciej Bochniak Magnezja
  

  
  W konkursie międzynarodowym Warszawskiego Festiwalu Filmowego możemy odnaleźć tylko jeden polski film. Jest nim Magnezja Macieja Bochniaka, będąca rodzimą wariacją na temat westernu. Jak wypadła próby zabawy gatunkiem prawie zupełnie nieobecnym w polskim kinie?
Ekstrakt: 40%
[image: Magnezja]
Zrozumcie mnie dobrze  jako fan westernów marzę o tym, aby któryś z naszych twórców nakręcił udany film utrzymany w estetyce charakterystycznej dla opowieści rozgrywających się na Dzikim Zachodzie. W przeszłości zdarzały się takie pojedyncze przypadki jak choćby Prawo i pięść Jerzego Hoffmana i Edwarda Skórzewskiego albo Wilcze echa Aleksandra Ścibora-Rylskiego. W historii naszego kraju jest kilka okresów, które można byłoby kreatywnie przerobić na modłę westernową. Maciej Bochniak i Mateusz Kościukiewicz, zaczynając pisać scenariusz Magnezji, zdecydowali się na dwudziestolecie międzywojenne gdzieś na pograniczu polsko-sowieckim. Czasy, kiedy prawo bywało dyktowane przez tych dysponujących większymi wpływami w okolicy. 
W filmie jest tyle wątków i bohaterów, że trudno przedstawić w skrócie zarys fabuły. Mamy braci Houdini planujących napad na lokalny bank, rodzinę Lewenfiszów zarządzaną przez trzy skore do przemocy siostry, gang sowieckich bandytów chcących poszerzyć swoją działalność przestępczą, inspektorkę policji próbującą rozwikłać zagadkę morderstwa oraz zmuszaną do wyjścia za mąż córkę właściciela banku. Jeśli nadążacie, to drogi wszystkich wspomnianych postaci przetną się, a wraz z rozwojem akcji będzie wzrastała liczba trupów. Fabuła jest na tyle chaotyczna, że nie można nawet wyróżnić protagonisty, a sens historii zamiast w obrazach podawany jest w długich monologach. Na pierwszy rzut oka widać, że twórcy odrobili lekcje i obejrzeli sporą ilość westernów. W kolejnych scenach można doszukiwać się nawiązań i cytatów z konkretnych tytułów. Niestety często owe cytaty niczemu nie służą  nie pchają fabuły do przodu, ani nie są ograne w żaden ironiczny sposób. A przecież w słynnej dyskusji na temat Big Love Michał Walkiewicz tłumaczył Barbarze Białowąs, że inkrustowanie filmu cytatami jeszcze nic nie zmienia.
Obrońcy Magnezji będą na pewno mówić, że to wizja polskiej historii zrodzona w szalonej wyobraźni młodych artystów pragnących przełamać utarte formuły i schematy. Po co jednak umieszczać akcję w dwudziestoleciu międzywojennym, jeśli finalnie niczemu to nie służy? Kontekst społeczny jest ledwie naszkicowany, a czas marnowany na niezbyt udane gagi. Wiele fragmentów planowanych jako zabawne jedynie sztucznie wydłuża czas trwania, który można byłoby skrócić o dobre 20 minut. Nie ma nic złego w prostym czy wulgarnym poczuciu humoru, ale w przypadku Magnezji żarty są powtarzalne i często odwracają uwagę od samej historii. Chwilami humor zupełnie znika, w następstwie czego oglądamy absurdalne wydarzenia utrzymane w dramatycznym tonie, co skutkuje emocjonalną pustką w odbiorze postaci. W dodatku trudno uwierzyć w reguły funkcjonowania tego świata pomimo tego, że jest celowo przerysowany. Szalone tempo działało lepiej w Disco Polo, będącym obrazem lat 90 przefiltrowanym przez kampową stylistykę wynikającą z zachłyśnięcia się zachodnią kulturą. 
[image: ]
Kolejnym problemem jest skupienie się na wyrazistych postaciach kobiecych, będących jedynie wyrazem męskiej fantazji. Nie ma nic feministycznego w samej zamianie płci bohaterów  tak samo jak w Terminator: Mroczne przeznaczenie oglądamy kobiety wtłoczone w męskie schematy zachowania. Doskonale widać to w grze aktorskiej Małgorzaty Gorol naśladującej Clinta Eastwooda z trylogii dolarowej Sergio Leone oraz Agaty Kuleszy, pojawiającej się niemal tak samo jak James Coburn w Garści dynamitu. Największym przełamaniem schematu miało być obsadzenie Borysa Szyca w roli kobiety  kłopot w tym, że Szyc jest aktorem na tyle ekspresyjnym, że w tak przerysowanej kreacji szybko staje się nie do zniesienia. Już sam motyw chłopa udającego babę w naszej kulturze nieodzownie kojarzy się z kabaretami; właśnie tam powinien trafić taki występ, a nie do filmu znajdującego się w konkursie głównym festiwalu reklamującego się jako jedno z najważniejszych wydarzeń w Europie. Aktorsko najlepiej wypadają Dawid Ogrodnik i Mateusz Kościukiewicz  nie będę zdradzał szczegółów ich kreacji, ale mają ze sobą znakomitą chemię, odgrywając z polotem swoje tragikomiczne postaci. 
[image: ]
Zaraz będzie, że jak polski film podejmujący ryzyko, to od razu zaczyna się narzekanie. Tak się składa, że całkiem niedawno chwaliłem Maryjki wyświetlane podczas festiwalu Off Camera. Tam dostrzegłem przemyślaną wizję artystyczną, błyskotliwie podejmującą tematykę zazwyczaj w naszym kinie pomijaną. Tymczasem Magnezja to nieudane pójście na przebój z chaotycznym scenariuszem całkowicie niedopasowanym do możliwości finansowych. Twórcy dysponowali zbyt małym budżetem, aby można było przekonująco przedstawić tyle wątków i postaci. Przy próbie stworzenia polskiego westernu nie trzeba od razu celować w epicki wymiar znany z Pewnego razu na Dzikim Zachodzie. Przecież istnieje wiele udanych spaghetti westernów stworzonych za małe pieniądze przez innych reżyserów niż Sergio Leone. Na pochwałę zasługują natomiast osoby zajmujące się kostiumami i scenografią. Te elementy działają, tworząc odpowiedni klimat, a przy okazji choć odrobinę maskując inne niedociągnięcia. Swoją klasę potwierdza również Jan A.P. Kaczmarek  uznany kompozytor łączy najsłynniejsze westernowe motywy Ennio Morricone ze słowiańskimi brzmieniami, co składa się na wyjątkową ścieżkę dźwiękową. 
[image: ]
Można odnaleźć w Magnezji interesujące elementy, ale twórcy nie tylko powtórzyli błędy popełnione w Disco Polo  w postmodernistycznym amoku rozwinęli je jeszcze bardziej. W dodatku zamiast bezpretensjonalnej zabawy próbują rysować analogie do współczesnej sytuacji polityczno-społecznej. Istotnymi wątkami pozostają bowiem brak tolerancji wobec inności i napięcia na linii Polska  Rosja. Obraz wyreżyserowany przez Bochniaka podzieli publiczność  niektórzy będą pod wrażeniem komiksowej wizji Dzikiego Wschodu, a inni poczują się po seansie jak ten biedny baran z najbardziej zwariowanej sceny filmu.

Ilustracje: materiały prasowe  Aurum Film/Kino Świat





Tytuł: Magnezja
Data premiery: 20 listopada 2020
Reżyseria: Maciej Bochniak
Zdjęcia: Paweł Chorzępa
Scenariusz: Maciej Bochniak, Mateusz Kościukiewicz
Obsada: Dawid Ogrodnik, Mateusz Kościukiewicz, Maja Ostaszewska, Borys Szyc, Małgorzata Gorol, Andrzej Chyra, Magdalena Boczarska, Andriej Bagirow, Bartosz Bielenia, Piotr Głowacki, Joachim Lamża, Agata Kulesza
Muzyka: Jan A.P. Kaczmarek
Rok produkcji: 2020
Kraj produkcji: Polska
Czas trwania: 120 min
Gatunek: dramat, komedia, western
Zobacz w: Kulturowskazie
Ekstrakt: 40%
  

  
  

  36. Warszawski Festiwal Filmowy:Relacja z festiwalu - część 1

  Adam Lewandowski

  Frederik Louis Hviid, Anders Ølholm Shorta, Takashi Yamazaki Lupin III: The First, Rafa Russo Rok furii
  

  
  Kto wie, być może tegoroczna edycja Warszawskiego Festiwalu Filmowego pozostanie na długi czas ostatnim tego typu wydarzeniem odbywającym się w naszym kraju w pełni stacjonarnie. Na salach bardzo mało widzów, ale filmów do wyboru wciąż wiele  przed Wami wrażenia z seansów Roku furii, Shorta oraz Lupin III The First.


Ekstrakt: 60%
[image: Shorta]
Frederik Louis Hviid, Anders Ølholm
‹Shorta›
Adam Lewandowski [60%]

Film duetu duńskich reżyserów idealnie wpisuje się we współczesny nurt kina społecznie zaangażowanego. Nie chodzi tu o nierówności klasowe, a podobnie jak w Nędznikach (reż. Ladj Ly) o wewnętrzne napięcia wynikające ze zróżnicowanego pod względem kulturowym społeczeństwa. W wyniku nadużycia w trakcie zatrzymania chłopak z arabskiej dzielnicy Svalegarden trafia do szpitala w krytycznym stanie. Nastroje antypolicyjne wzrastają, a nad częścią miasta wisi groźba eskalacji przemocy. Opowieść o dwóch policjantach uwięzionych w dzielnicy wypełnionej wrogo nastawionymi młodymi ludźmi ma trochę wspólnego z Dniem próby Antoine′a Fuqua. Podobnie jak tam, mamy dobrego i złego policjanta. Ten drugi wydaje się być na początku chodzącą kliszą, ale finalnie również w nim zobaczymy człowieka. W świecie przedstawionym w filmie nie ma niewinnych  przemoc napędza przemoc, a bierne patrzenie z boku nikomu nie pomaga. W pojedynczych scenach rozmów widać, że przy odrobinie dialogu bohaterowie mogliby się zrozumieć z odmienną kulturowo młodzieżą, ale nie pozwalają na to uprzedzenia albo nakręcająca się spirala przemocy, którą trudno przerwać.
W drugiej połowie twórcy próbują nieco przełamać schematy, ale niestety po scenie konfrontacji dwóch głównych bohaterów film zaczyna tracić tempo. Zwroty akcji stają się coraz mniej prawdopodobne, przy czym na protagonistę wyrasta postać zapowiadająca się wcześniej na czarny charakter. Ciekawym rozwiązaniem jest skupienie większej uwagi na tym bardziej przemocowym i nietolerancyjnym policjancie, bowiem to właśnie on poradzi sobie lepiej w sytuacji rozpaczliwej walki o przetrwanie. Można liczyć na kilka krwawych scen i dynamicznie nakręcone sceny akcji, ale Shorta nie jest bliskie rzeczywistości tak jak wspomniani wcześniej Nędznicy. To raczej męska fantazja na temat zaogniającego się konfliktu społecznego i umundurowanych facetów buchających testosteronem. Policjanci nie budzą sympatii, bo znajdują się w beznadziejnej sytuacji na własne życzenie. Pozostaje im jedynie solidarność, a widzom nadzieja na to, że prawdziwi stróże prawa w rzeczywistości są chociaż odrobinę mądrzejsi. 


Ekstrakt: 50%
[image: Lupin III: The First]
Takashi Yamazaki
‹Lupin III: The First›
Adam Lewandowski [50%]

Na każdym festiwalu trafia się film, podczas którego odjeżdża się myślami gdzieś indziej. Trudno skupić się na wydarzeniach mających miejsce na ekranie, może również dlatego, że nie są one szczególnie fascynujące. Podczas tegorocznego Warszawskiego Festiwalu Filmowego takim tytułem stał się Lupin III The First  adaptacja legendarnej, japońskiej mangi stworzonej przez Kazuhiko Katō, pseudonim Monkey Punch. Opowieść korzysta z rozwiązań charakterystycznych dla Kina Nowej Przygody. Tytułowy złodziejaszek jest połączeniem Indiany Jonesa i James Bonda. Zawsze znajdzie sposób na to, aby przechytrzyć ścigających go stróżów prawa. Zostaje zamieszany w intrygę mającą na celu odbudowanie potęgi III Rzeszy za pomocą zaginionej technologii o destrukcyjnej mocy. Historia wypełniona jest zwrotami akcji, całą galerią komiksowych postaci oraz rozwiązywaniem kolejnych zagadek lub unikaniem pułapek. Przedziwne jest oglądać animowane postaci o europejskich rysach twarzy przemawiające po japońsku, szczególnie gdy jedną z nich jest siwy Hitler siedzący na wózku inwalidzkim. Sama animacja nie robi wielkiego wrażenia  tyczkowate postaci mogłyby poruszać się bardziej płynnie. W dodatku sceny akcji są przedstawione na tyle dynamicznie, że pojedyncze ujęcia trwają czasami ledwie sekundę niczym w Moulin Rouge. Ostatecznie film najbardziej kojarzy mi się z ostatnią częścią przygód Indiany Jonesa. Przyznajcie sami, Indiana Jones i Królestwo Kryształowej Czaszki nie jest chyba najlepszym skojarzeniem. 


Ekstrakt: 40%
[image: Rok furii]
Rafa Russo
‹Rok furii›
Adam Lewandowski [40%]

A to przykład, gdy spotkanie z reżyserem po projekcji wypadło lepiej niż sam film. Rafa Russo to bardzo interesująca postać  w swoim filmie łączy funkcje reżysera, scenarzysty oraz kompozytora. Potrafi ciekawie opowiadać o procesie twórczym i tematyce poruszanej w filmie. Niestety Rok Furii skupiający się na czasie poprzedzającym zamach stanu w Urugwaju w latach 70 nie jest dziełem spełnionym. Ma wiele wspólnego z telenowelą, ponieważ pokazuje kolejne romanse i konfiguracje miłosne, zaburzone przez rozwijający się w kraju totalitaryzm. Mężczyzna romansujący z kilkoma kobietami naraz to coś zupełnie normalnego  w końcu to zaledwie kilka lat po rewolucji seksualnej. Cały ładunek dramatyczny idzie jednak w gwizdek, gdy postaci chodzą i więcej mówią niż robią. Nawet potencjalnie ciekawy antagonista, będący w założeniu postacią tragiczną, staje się kliszą demonicznego wojskowego o ludzkich odruchach. Reżyser nie pokazuje genezy rodzenia się dyktatury, a działalność partyzancka zostaje zepchnięta na dalszy plan. W kręgu zainteresowania pozostają zwyczajni ludzie, jednak trudno zrozumieć ich motywacje. Na przykład piszący skecze dla telewizji, złamany przez system Leonardo przez większość filmu patrzy się zbolałym wzrokiem w przestrzeń. Nie chodzi o to, że chciałbym tu zobaczyć akcję, wymianę ognia czy szczegółowe tortury (choć to przez chwilę widzimy). Po prostu film Russo wydaje się ślizgać po temacie, nie wnikając głębiej i ograniczając do tego, że dyktatura to trudny czas na rozpoczynanie związków miłosnych.




Tytuł: Shorta
Reżyseria: Frederik Louis Hviid, Anders Ølholm
Zdjęcia: Jacob Møller
Scenariusz: Anders Ølholm, Frederik Louis Hviid
Obsada: Jakob Ulrik Lohmann, Simon Sears, Tarek Zayat, Issa Khattab, Özlem Saglanmak, Arian Kashef, Josephine Park, Dulfi Al-Jabouri
Muzyka: Martin Dirkov
Rok produkcji: 2020
Kraj produkcji: Dania
Czas trwania: 108 min
Gatunek: akcja, kryminał
Zobacz w: Kulturowskazie
Ekstrakt: 60%

Tytuł: Lupin III: The First
Reżyseria: Takashi Yamazaki
Zdjęcia: Yosuke Sakai
Scenariusz: Monkey Punch, Takashi Yamazaki
Obsada: Rodolfo Bianchi, J. David Brimmer, Alessandro D'Errico, Richard Epcar, Doug Erholtz, Tatsuya Fujiwara, Paul Guyet, Suzu Hirose
Muzyka: Yûji Ôno
Rok produkcji: 2019
Kraj produkcji: Japonia
Czas trwania: 93 min
Gatunek: akcja, animacja, przygodowy
Zobacz w: Kulturowskazie
Ekstrakt: 50%

Tytuł: Rok furii
Tytuł oryginalny: El año de la furia
Data premiery: 9 października 2020
Reżyseria: Rafa Russo
Zdjęcia: Daniel Aranyó
Scenariusz: Rafa Russo
Obsada: Alberto Ammann, Joaquín Furriel, Daniel Grao, Martina Gusman, Sara Sálamo, Paula Cancio, Maribel Verdú, Miguel Ángel Solá
Rok produkcji: 2020
Kraj produkcji: Argentyna, Hiszpania, Urugwaj
Czas trwania: 102 min
Gatunek: thriller
Zobacz w: Kulturowskazie
Ekstrakt: 40%
  

  
  

  36. Warszawski Festiwal Filmowy:Relacja z festiwalu - część 2

  Adam Lewandowski

  Yavor Petkov Danny. Legenda. Bóg., Lili Horváth Przygotowania, żeby być razem przez czas nieokreślony, Visar Morina Wygnanie
  

  
  Przed Wami kolejna porcja wrażeń z tegorocznej edycji Warszawskiego Festiwalu Filmowego. Tym razem filmowa podróż na tereny Bałkanów  bułgarski Danny. Legenda. Bóg, węgierskie Przygotowania, żeby być razem przez czas nieokreślony oraz koprodukcja z udziałem Kosowa Wygnanie.


Ekstrakt: 20%
[image: Danny. Legenda. Bóg.]
Yavor Petkov
‹Danny. Legenda. Bóg.›
Adam Lewandowski [20%]

Jedna z pierwszych wypowiedzi reżysera po projekcji dotyczyła inspiracji filmem Człowiek pogryzł psa. Ta kontrowersyjna belgijska produkcja to klasyka mockumentu opowiadająca o grupie filmowców śledzącej poczynania seryjnego mordercy, który przybliża im swoją pasję. Petkov również wykorzystuje czarny humor i szokowanie odbiorców, aby opowiedzieć o zupełnie amoralnym, bułgarskim polityku. 
Akcja rozpoczyna się od pierwszego dnia kręcenia filmu dokumentalnego na temat jego życia. Jak się szybko okazuje, skrypt można wyrzucić do kosza, bo mężczyzna robi co chce i zaczyna wciągać ekipę w swój wypełniony patologiami świat. Niestety prawie dwie godziny stają się nieznośne, gdy twórcy przerysowują bohatera do granic możliwości. Danny cały czas krzyczy, przeklina, poniża kobiety, popisuje się, nie robiąc przy tym tak naprawdę nic ciekawego. Większość akcji polega na wysłuchiwaniu jego monologów, budzących wyłącznie odrazę, a nie fascynację. 
Nawet przy skupieniu się na tak prymitywnej postaci można było spróbować zdecydowanie bardziej kreatywnego poczucia humoru. Twórcy poszli na łatwiznę  jak na taką produkcję za mało tutaj zaskoczeń i interesujących interakcji z innymi bohaterami. 
Jeśli szukacie ciekawego mockumentu to polecam Króla Belgów wyświetlanego kilka lat temu na Festiwalu Transatlantyk. Danny. Legenda. Bóg to najbardziej męczący seans tegorocznego Warszawskiego Festiwalu Filmowego  zamiast błyskotliwej satyry i sensownej historii pozostały jedynie same kontrowersje. 


Ekstrakt: 70%
[image: Przygotowania, żeby być razem przez czas nieokreślony]
Lili Horváth
‹Przygotowania, żeby być razem przez czas nieokreślony›
Adam Lewandowski [70%]

Intrygujący jest już sam tytuł dzieła węgierskiej reżyserki. To nastrojowe kino opowiadające o samotnej neurochirurżce powracającej do rodzimego kraju w nadziei na spotkanie lekarza poznanego na konferencji w Stanach Zjednoczonych. Mieli umówić się na spotkanie na moście w Budapeszcie, ale okazuje się, że mężczyzna wcale jej nie poznaje. Kobieta zatrudnia się w lokalnym szpitalu, aby móc przebywać blisko niego, a jako widzowie nie jesteśmy pewni, czy oglądamy cały czas rzeczywiste wydarzenia, czy też wyobrażenia wynikające z jej fascynacji lekarzem. 
Film Lili Horvát ma trochę wspólnego ze Spragnionymi miłości Wong Kar-Waia  bohaterowie więcej chodzą niż rozmawiają, ale zamiast wspólnej konsumpcji makaronu przeprowadzają operacje na otwartym mózgu. Zobaczymy wiele zmysłowych scen polegających na wymianie drobnych gestów lub spojrzeń. 
Erotyczne napięcie będzie narastało wraz z rozwojem akcji aż do dosyć nietypowej sceny zbliżenia. Obraz rodzącego się uczucia nie wpada w pretensjonalność, ponieważ melodramatyczny charakter opowieści bywa rozładowywany humorem  w końcu kobieta musi sobie poradzić w zdominowanym przez mężczyzn środowisku neurochirurgów. 
Konwencja wymagała zniuansowanej gry aktorskiej, w czym znakomicie odnalazła się błękitnooka Natasa Stark. Dzięki niej możemy uwierzyć w zróżnicowane stany emocjonalne bohaterki. Dla widzów lubiących niedopowiedzenia rozczarowujący może być finał, ponieważ reżyserka po wielu niejednoznacznych zdarzeniach wykłada wszystko na tacy. 
Pomimo tego jest to kino bardzo ciekawe skupiające się na postrzeganiu rzeczywistości przez kobietę pragnącą miłości, ale jednocześnie chcącą rozwijać się zawodowo. Zawsze będę wolał właśnie takie produkcje niż zbliżone w warstwie metafizycznej Podwójne życie Weroniki Krzysztofa Kieślowskiego. 


Ekstrakt: 70%
[image: Wygnanie]
Visar Morina
‹Wygnanie›
Adam Lewandowski [70%]

Nie wiem, jak to jest być imigrantem, ale przebywanie w innym kraju może przyczyniać się do zaburzenia poczucia tożsamości. Główny bohater, pochodzący z Kosowa Xhafer, mieszka w Niemczech już od dłuższego czasu. Jest przyzwoicie sytuowany finansowo, ma niemiecką żonę i pracę w firmie farmaceutycznej. Jednak na każdym kroku wypatruje przejawów dyskryminacji spowodowanej jego pochodzeniem. Czy to możliwe, że niektórzy faktycznie życzą mu źle i chcą celowo sprawić, aby poczuł się niekomfortowo? 
Film Visara Moriny przybiera formę thrillera, pokazując w niepokojący sposób zwyczajne, codzienne czynności. Kamera umieszczona jest często za plecami Xhafera, śledząc jego wędrówkę po wąskich korytarzach. Muzyka składa się z podobnych, wielokrotnie powtarzanych dźwięków, które nagle się urywają. Akcja rozgrywa się w trakcie gorącego lata  po twarzach i koszulach postaci spływają strużki potu. 
Reżyser kreuje kafkowską rzeczywistość, w której bohater czuje się niezrozumiany przez innych oraz coraz bardziej stawiany pod ścianą. Jako widzowie widzimy jednak, że wiele problemów wynika z jego zachowania i podejścia do relacji z pozostałymi pracownikami. Wygnanie staje się obrazem zagubienia wynikającego z utraty tożsamości. Mężczyzna wciąż funkcjonuje jako ten obcy, a chciałby poczuć się akceptowanym członkiem społeczeństwa.
Odbiór filmu będzie zależał od interpretacji, bo wiele w tym wszystkim niejednoznaczności. Czy imigrant może być traktowany gorzej niezależnie od pochodzenia, a wyłącznie z powodu zachowania? Czy Niemcy są społeczeństwem wciąż mającym problem z wywyższaniem się nad innymi? I wreszcie jak bardzo błędy poznawcze skutkujące zakrzywionym postrzeganiem rzeczywistości mogą niszczyć komfort naszego życia?




Tytuł: Danny. Legenda. Bóg.
Tytuł oryginalny: Danny. Legend. God.
Reżyseria: Yavor Petkov
Zdjęcia: Rumen Vasilev
Scenariusz: Yavor Petkov
Obsada: Dimo Alexiev, James Babson, James Ryan Babson, Kate Nichols, Valentina Aleksandrova, Iliana Lazarova, Suzanitta, Borislav Markovski
Muzyka: Boris Rappo
Rok produkcji: 2020
Kraj produkcji: Wielka Brytania
Czas trwania: 112 min
Gatunek: dramat, komedia, kryminał
Zobacz w: Kulturowskazie
Ekstrakt: 20%

Tytuł: Przygotowania, żeby być razem przez czas nieokreślony
Tytuł oryginalny: Felkészülés meghatározatlan ideig tartó együttlétre
Reżyseria: Lili Horváth
Zdjęcia: Róbert Maly
Scenariusz: Lili Horváth
Obsada: Natasa Stork, Viktor Bodó, Benett Vilmányi, Zsolt Nagy, Péter Tóth, Andor Lukáts, Attila Mokos, Linda Moshier
Muzyka: Gábor Keresztes
Rok produkcji: 2020
Kraj produkcji: Węgry
Czas trwania: 95 min
Gatunek: dramat, romans
Zobacz w: Kulturowskazie
Ekstrakt: 70%

Tytuł: Wygnanie
Tytuł oryginalny: Exil
Reżyseria: Visar Morina
Zdjęcia: Matteo Cocco
Scenariusz: Visar Morina, Ulrich Köhler
Obsada: Misel Maticevic, Sandra Hüller, Rainer Bock, Thomas Mraz, Flonja Kodheli, Victoria Trauttmansdorff, Stephan Grossmann, Uwe Preuss
Muzyka: Benedikt Schiefer
Rok produkcji: 2020
Kraj produkcji: Belgia, Niemcy
Czas trwania: 121 min
Gatunek: dramat
Zobacz w: Kulturowskazie
Ekstrakt: 70%
  

  
  

  36. Warszawski Festiwal Filmowy:Zbrodnia bez kary

  Adam Lewandowski

  Bogdan George Apetri Niezidentyfikowany
  

  
  Jeśli nie uśniecie na rumuńskim filmie, to istnieje duża szansa, że Wam się spodoba. Niezidentyfikowany to obraz wypełniony pozornie nieatrakcyjnymi scenami, ale ostatecznie zawierający w sobie o wiele więcej emocji niż wiele efektownych thrillerów.
Ekstrakt: 80%
[image: Niezidentyfikowany]
Biorę udział w Warszawskim Festiwalu Filmowym już od długiego czasu  przez ostatnie 10 lat opuściłem chyba tylko jedną edycję. Najlepszą zabawą jest samo wybieranie filmów, w końcu przy premierach światowych zupełnie nie wiadomo, czego się spodziewać. Przy tak obfitej liczbie produkcji zawsze zdarzą się rozczarowania lub seanse niezwykle męczące. Z drugiej strony festiwal jest znakomitą okazją do odszukania perełek, które trudno byłoby obejrzeć w innych okolicznościach. W tym roku takim tytułem okazał się Niezidentyfikowany. To wyreżyserowany przez Bogdana George Apetriego rumuński thriller psychologiczny nastawiony na powolne rejestrowanie zagadkowych poczynań głównego bohatera. 
Policjant Florin Iespas jest człowiekiem żyjącym swoją pracą. Prosi szefa o dodatkową sprawę dotyczącą podejrzanych podpaleń dwóch hoteli, ponieważ ma pomysł na jej rozwiązanie. Przynajmniej na początku wygląda to tak, że będziemy oglądali klasyczną opowieść kryminalną. Wraz z rozwojem akcji podążamy jednak za Florinem wykonującym kolejne enigmatyczne czynności. Intryga zaczyna zmierzać w zupełnie innym kierunku, a pełne rozwiązanie otrzymamy dopiero w finale. Reżyser podsuwa nam kolejne wskazówki mające na celu zarysowanie prywatnej sytuacji policjanta. Zadłużenie, przepracowanie, kłopoty rodzinne  przy porywczym charakterze mężczyzny nie doprowadzi to do niczego dobrego. 
Niezidentyfikowany jest utrzymany w duchu najlepszych filmów noir zaglądających w mroczne zakamarki ludzkiej psychiki. W tym ponurym świecie zbrodnia może pozostać nieukarana, a stróże prawa nie są wzorcami do naśladowania. Pomimo przygnębiającej historii udało się zawrzeć trochę humoru wynikającego z dialogów lub relacji głównego bohatera ze swoim szefem twierdzącym, że Chopin był Francuzem. Znakiem rozpoznawczym rumuńskich reżyserów jest niespieszne filmowanie rozmów tak, aby były bliższe prawdziwego życia. Każda z wymian zdań z komisarzem policji trwa dłuższą chwilę i uważny widz wyciągnie z nich wiele istotnych informacji. Niemal w każdym ujęciu widzimy Florina, który przebywa we własnym towarzystwie albo wchodzi w interakcje z innymi ludźmi. Akcja filmu zamyka się w niecałych dwóch dniach, kiedy to policjant podejmuje ważną decyzję, a następnie próbuje ją zrealizować.
[image: ]
Dwa lata temu na Festiwalu Nowe Horyzonty oglądałem rumuński film Pororoca, będący fantastycznym studium żałoby i rozpaczy po zaginięciu dziecka. Kluczowa była tam nakręcona na kilkunastominutowym, statycznym ujęciu scena w parku. Bogdan George Apetri pod względem formalnym nie idzie w swoim obrazie aż tak daleko, ale Niezidentyfikowany również składa się z długich ujęć. Dzięki powolnej pracy kamery i wielu zbliżeniom widzowie mogą wczuć się w bliski rozpadu stan psychiczny bohatera. Istotna dla samej fabuły pozostaje muzyka Chopina, rozbrzmiewająca zresztą w wielu scenach na ekranie. Grający główną rolę Bogdan Farcas kreuje zdesperowanego policjanta jako człowieka znajdującego się na granicy wybuchu. W jego oczach i napiętym wyrazie twarzy zawierają się złość, frustracja, zraniona duma i poczucie winy. Kiedy w ostatnich scenach bohater wreszcie uwalnia emocje, to dopiero wtedy możemy wypuścić powietrze po prawie dwóch godzinach ciągłej niepewności co do rozwoju wydarzeń. 
[image: ]
Reżyser w ciekawy sposób bawi się tropami charakterystycznymi dla klasycznych czarnych kryminałów. Pozwala sobie na ironię, bowiem nawet ta najważniejsza scena przemocy staje się okrutnie ironiczna. W dodatku bohater wypali rekordową ilość papierosów, wiele sekwencji będzie rozgrywało się o zmroku, a ważne będą same miejsca akcji  gęsto zabudowane miasteczko oraz hotel znajdujący się gdzieś na odludziu. Jako widzowie jesteśmy zwodzeni i dopiero przy drugim seansie moglibyśmy spojrzeć na wszystkie zdarzenia z właściwej perspektywy. Istotnym wątkiem jest także dyskryminacja społeczności cygańskiej  w tej historii jej reprezentant zostaje zmanipulowany do osiągnięcia własnych celów przez policjanta. A ostatecznie ci znajdujący się u władzy zawsze jakoś dogadają się między sobą, podczas gdy za ich grzechy odpowiadać będą biedniejsi i mający mniejsze możliwości. 
Niezidentyfikowany jest zupełnym odwróceniem tego, do czego przyzwyczajają amerykańskie kryminały. Reżyser nie tłumaczy nam od razu wszystkiego jak małemu dziecku, a samą akcję wypełnia pozornie nieatrakcyjnymi scenami. Hollywoodzki twórca większość fragmentów wyrzuciłby pewnie do kosza, krzycząc: Przecież tu się nic nie dzieje!. Jak się jednak okazuje, czasami zamiast szalonych zwrotów akcji i pościgów lepsze bywają momenty milczenia oraz obserwacja tego, co się wydarza pomiędzy. Apetri nie skraca bowiem historii, tylko pokazuje ją w pełnym kontekście  czy nam się to podoba, czy nie.




Tytuł: Niezidentyfikowany
Tytuł oryginalny: Neidentificat
Reżyseria: Bogdan George Apetri
Zdjęcia: Oleg Mutu
Scenariusz: Bogdan George Apetri, Iulian Postelnicu
Obsada: Andrei Aradits, Ion Bechet, Dragos Dumitru, Bogdan Farcas, Kira Hagi, Olimpia Malai, Vasile Muraru, Emanuel Parvu
Rok produkcji: 2020
Kraj produkcji: Rumunia
Czas trwania: 123 min
Gatunek: dramat
Zobacz w: Kulturowskazie
Ekstrakt: 80%
  

  Twórczość


  Opowiadania


  Płyń

  Szymon Bokota

  Autor na co dzień zajmuje się tak odległymi światami jak prawo podatkowe i doktorat poświęcony bioetyce. Po godzinach miłośnik muzyki raczej hałaśliwej, sportów walki (świetnie blokuje ciosy twarzą) i przede wszystkim literatury, od reportaży po ostatnio ulubione weird fiction. Płyń to jego pierwszy opublikowany tekst.
  

  
  Według niektórych fizyków istnieje multiwersum, gdzie nieskończona ilość światów różni się mniejszymi lub większymi detalami. W jednym z nich Adolf Hitler rozpoczął karierę malarską zamiast światowej kaźni. W kolejnym kryzys kubański nie skończył się deeskalacją konfliktu, a nuklearnym oczyszczeniem. W następnym Beatlesi nagrali o jedną płytę więcej. W innym jakiś zupełnie przeciętny człowiek w zupełnie przeciętnym kraju podrapał się lewą, a nie prawą ręką. Nie sądzę jednak, aby istniała rzeczywistość, w której nie robiłem za worek na ciosy i szmatę na ślinę.
Tego ciepłego wieczora moje nieco zbyt ociężałe, zwłaszcza jak na ledwie szesnasty rok życia, cielsko powoli wtłaczało się na kładkę nad jedyną w mieście rzeką. Wracałem z krótkiego spaceru, żeby przynieść matce prezent urodzinowy. Kolejna głupia, niepotrzebna książka z poradami o byciu kochaną i kochającą oraz pełną energii albo jakiś inny syf różniący się od ezoteryki jeszcze mniejszą zawartością sensu. Wszystkie inne się zgadzało  nieuzasadnione przekonania, dziwne terminy, siła płynąca z ducha.
Tam właśnie spotkałem swoich oprawców. Sylwetki rozpoznałem z daleka. Czterech, jeden patyczak, jeden świniak mojego pokroju i dwóch szaraków. W pierwszej kolejności chciałem rzucić się do panicznej ucieczki, ale było już za późno, zobaczyli mnie i pozdrawiali radosnymi bluzgami. Grupowym śmieszkiem był Pucio, ten wysoki. Raczył mnie więc wyrafinowanymi obelgami pokroju świnki spierdolinki, które to budziły u pozostałych ekstazę śmiechu, zdolną niemalże zadławić człowieka. Przypomniałem sobie wszystkie te mądre słowa o postawie, sylwetce, pewności siebie w ruchach, które podobno deprymują napastników. Głowa wysoko, spojrzenie przed siebie, przejście pewnym krokiem.
Oczywiście skuliłem się i spuściłem wzrok.
  Jak tam, grubas?
  Co tam widzisz na ziemi?
  Z której ręki ci jebnąć?
Najchętniej zostawiłbym im portfel, telefon i pognał na oślep w siną dal. Tylko że to nic by nie zmieniło. Bo tak się składa, że czterech idiotów było zarazem bananami z prestiżowego  wprawdzie z nazwy i zamożności rodziców uczniów, a nie poziomu  liceum w tym przeklętym, bezdusznym molochu, jakim było to miasto. Tego samego liceum, do którego uczęszczałem, a właściwie po którym przemykałem pod ścianami również ja. Licea dla dzieci z dobrych domów nie różnią się aż tak bardzo od sebiksiarni w zakazanej dzielnicy. Muszą być pupile, muszą być dręczyciele, muszą być i ofiary. Takie jak ja.
Nie wiem, od czego to się właściwie zaczęło. W gimnazjum byłem szarakiem z tła. Jasne, że czasem ktoś rzucił coś o mojej tuszy, ale to nie było nic szczególnie bolesnego. Miałem paru kolegów, z niektórymi utrzymałem kontakt nawet później. Dało się żyć. Liceum wszystko zmieniło. Już w pierwszym tygodniu jeden z moich oprawców wypłacił mi bombę w ucho w szatni po wuefie, bo nadepnąłem mu na plecak. Nie postawiłem się, bo nigdy nie musiałem. A potem spirala się rozkręciła. Rzygałem i rzygałem od kolejnych obrotów, ale kurewstwo jeszcze przyśpieszało.
  Co to za spacerki?  gardłował jeden z nich głosem uwięzionym w czyśćcu mutacji.
Próbowałem zejść im całkiem z linii i jakoś się przepchać.
 Po polsku nie rozumiesz? Co, z nami nie gadasz?  Napędzał zabawę inny.
  Śpieszę się, dajcie mi spokój.
Nie dali.
  Co to za książka, świnio? Co se tam czytasz, o wpierdalaniu żarcia?
Nie wiedziałem już zupełnie, jak się zachować. Chciałem przestać istnieć, a przynajmniej wycofać się, ale zanim zbiegłbym z kładki, to przegoniliby mnie trzy razy, w międzyczasie jeszcze rzucając we mnie kamieniami. Jeśli próbowałbym się przepchać, to zaraz obskoczyłbym od nich ciosy. Przy odrobinie szczęścia tylko od jednego, przy mniejszym farcie  wracałbym do domu przekopany. Wybrałem więc milczenie, nieświadomie kuląc się coraz bardziej.
Gwałtowne szarpnięcie pozbawiło mnie książki. Okładka wzbudziła radość i kolejne komentarze. Ucieszył ich zwłaszcza tytuł: Jak zostać szczęśliwą dzięki diecie. Pod nim umieszczono zdjęcie komputerowo poprawionej i analogowo bezdusznej modelki z gatunku trochę nie wyszło mi w życiu, więc dorabiam jako stockowa fotka. I tak była lepsza niż ja. Między fałdami skóry na jej brzuchu nie zmieściłby się model MS Bismarcka.
  Ej, nie dość, że się odchudza, to jeszcze trans  zawołał szyderczo Pacio.
  A my z tym jebanym pedałem dzielimy szatnię na wuefie  dodał kolejny z bandy czworga.
Jeden z nich zastygł w bezruchu, jakby szczątkowe procesy myślowe wymagały pełnego przekierowania mocy. Jakby wyartykułowanie kolejnego zdania zawieszało cały system. Pewnie tak było. Ale po co mu więcej? To Stasikowski, przemęczy jakieś prawo w Pcimiu Dolnym, a potem dostanie robotę w kancelarii ojca. Niech się tylko nauczy poprawnie podpisywać imieniem i nazwiskiem.
  Dobra chłopaki, teraz wam pokażę, co się na muay thai wczoraj nauczyłem.
I stanął przede mną, w całym swym pryszczatym majestacie, w bluzie z markowym logo i z frustracją kundla, któremu właściciel w osobie pana mecenasa nie okazuje uwagi. Prężył się, ustawiał w jakiejś pokracznej pozycji i niby mnie strasząc, kopnął tuż przede mną, omal się przy tym nie wywracając. Drugim kopnięciem już trafił mnie w udo, ale to nie zabolało aż tak mocno. Może się przyzwyczaiłem.
Tak właściwie to Stasikowski był chuchrem. Trochę niższy ode mnie, chudy, w życiu się pewnie z nikim nie bił jeden na jeden. Mógłbym szaleńczo wpaść w niego całym swym obrzmiałym cielskiem i szanse byłyby przynajmniej wyrównane, bo obaj nie mamy nic wspólnego z walką. On się tylko popisywał przed tymi pajacami, ja tylko pokornie czekałem. Mógłbym zaszarżować. Nie zrobiłem tego. Nie umiałem wyjść z roli szmaciarza, którego każdy może sponiewierać.
  A może ty po prostu potrzebujesz więcej ruchu? Zrzuciłbyś trochę cielska!  radośnie oznajmił Pucio, a reszta podchwyciła to pełnym aprobaty wyciem.
Zanim zdążyłem zareagować, co ja gadam, ja nigdy nie reagowałem, już jeden z nich przyciskał mnie do barierki. To Pawlacz, kolejna łachudra. Waliło od niego tanimi papierosami, z którymi zawsze kitrał się po kiblach. Za chwilę dołączyli i następni. Chcą mi tylko napuścić stracha, upokorzyć, czekają aż zleję się pod siebie albo zacznę ich błagać o litość, tak sobie wtedy myślałem. Nie doszło jednak do tej żałobno-żałosnej scenki. Barierka po prostu pękła, a ja wyleciałem za kładkę.
Płyń.
• • •
Parucha nie jest szczególnie potężną rzeką, ale jej nurt biegnie w gwałtowny sposób. Jednak nie tylko dlatego jest wolna od ludzi i w zasadzie każdego innego życia. Ona jest po prostu strasznie zanieczyszczona. Zaraz utopię się w ścieku, do którego szczają menele, a nastolatkowie wyrzucają zużyte prezerwatywy.
Płyń.
• • •
Uderzyłem w powierzchnię, która pomimo ciepła na zewnątrz powitała mnie lodowatym ciosem. Woda wlewała mi się w usta, nos, oczy. Nie czułem pod nogami dna, a szarpnięcie natychmiast zaczęło pchać mnie w dół Paruchy. Desperacko machałem rękami, próbując się o coś zaczepić. Nie pomagało, dalej byłem tylko wyjątkowo ciężkim śmieciem targanym przez prądy. W tych ułamkach sekund godziłem się z tym, że tutaj zakończy się moja wędrówka.
Tu utopił się Janek. W miejscu, które z powietrza wygląda jak smuga rozwodnionego gówna.
Tak właściwie, to co doprowadziło mnie do tego punktu? W tych ostatnich chwilach zacząłem robić najszybsze możliwe podsumowanie swoich szesnastu lat na tej planecie. Wszystko wychodzi od rodziny. To była kolorowa, choć niekoniecznie szczęśliwa gromada. Nie wiem, czy w ogóle pasowało słowo rodzina. Kiedyś policzyłem datę ślubu rodziców i moich narodzin. Sześć miesięcy. Chyba nie byłem w pełni przemyślaną decyzją. Kolejne sześć miesięcy dzieli moje pierwsze kwilenie w szpitalu i rozwód rodziców. Ojciec za długo nie wytrzymał z matką. Nie dziwiłem mu się.
Judyta, bo tak dostała na chrzcie od swej ekscentrycznej rodzicielki, a mojej babci, to cudowne dziecię-kwiat spóźnione o dobre trzy dekady. Mania na punkcie zdrowej żywności, jogi i przede wszystkim POZYTYWNEGO myślenia. Co miesiąc nowy guru, nowa wolta i nowe próby uszczęśliwienia siebie i świata. Często drażniące, gdy poczuwała się nagle do bycia odpowiedzialną matką, często nijakie, czasem frustrujące. Jak na przykład wtedy, gdy z dnia na dzień wywaliła z lodówki całe mięso, bo aktem jego konsumpcji sprowadzamy na siebie karmiczny gniew wszechświata. Ciekaw jestem, czym tak podkurwiłem karmiczny gniew wszechświata, że spotkał mnie tak żałosny los.
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Jej naiwność z wiekiem nie zanikała. Już przygoda z moim ojcem powinna ją z niej całkowicie wyleczyć, ale nie, dalej pogrążała siebie i innych w beznadziei płynącej z bezmyślnej radości. W wieku zaledwie dwudziestu lat uznała, że zakochała się na zabój i poznany w knajpie trzydziestodwuletni manager trzeciego stopnia w jakimś audytowym molochu będzie właśnie jej kochaniem. Tak mniej więcej trzy miesiące po zapoznaniu swojego misiaczka, złota, kochania, cudeńka już na tyle często z nim bywała, że w konsekwencji zostałem sprowadzony na świat ja. Rzecz jasna, w drugą stronę  mój kochany tata widział tylko bardzo ładną naiwniaczkę, która sama wskakuje do łóżka. Zawsze był imponująco pragmatyczny. To, że zostawił ją po sześciu miesiącach, z ulgą pozbywając się prawie wszystkich kontaktów na rzecz alimentów, nie dało jej do myślenia. Jej w ogóle mało co dawało do myślenia.
Jednego byłem pewien: nigdy nie mogłem liczyć na jej pomoc. Zawsze oznajmiała mi banały o kochaniu uniwersum, zwracającej się karmie i cieple, które ma w sobie każdy z nas, tylko musi je wydobyć. Słyszałem te odpowiedzi nawet wtedy, gdy algebra zdawała mi się bramą do piekieł. Oczywiście na tym się nie kończyło. Jej wieczny nadmiar czasu  wprawdzie skończyła tę swoją śmieszną historię sztuki, ale żyła głównie z alimentów, a potem z kretyńskiego wideobloga, który niestety chwycił  sprawiał, że zapychała mieszkanie całą swoją osobą. Dusiłem się od jej mantr, ćwiczeń i głupkowatej radości. Nawet cieszyłem się, gdy znajdowała kolejnych chłopaków, bo przynajmniej spędzała wtedy sporo czasu poza mieszkaniem.
Wideoblog był kolejnym tyleż niezasłużonym, co szarpiącym wnętrzności ciosem. Sztuczne szczerzenie się do laptopa, a potem kamerki, mądrości o LAJFSTAJLU w zgodzie z naturą i średnio dyskretnie wrzucane reklamy. Najgorzej było, gdy zatrudniała mnie do jakichś odcinków. Gdy miałem dziesięć lat, słabo jeszcze pojmowałem, co tu się właściwie dzieje. Już wtedy jednak czułem potworny bunt, gdy padały słowa o moim harmonijnym rozwoju, bo wychowuje mnie ścieżką karmiczną. Potem na szczęście się roztyłem i głupio jej było pokazywać mnie w serii FIT i git!. Gdyby moje liceum wygrzebało skądś te filmiki, to prawdopodobnie popsułbym im zabawę i jeszcze tego samego wieczora zrobił porządny użytek z paska od spodni.
O ile utrzymałby mój ciężar.
W tych jej dziwacznych ciągotach i tłumionym tą całą duchowo-obciachową otoczką poczuciu nieszczęścia, mimo wszystko mnie kochała. Nie potrafiła się mną zająć, chyba nawet jej to za bardzo nie interesowało, ale mnie kochała. Nieudolnie czasem podpytywała, co tam u mnie, czy mam jakąś dziewczynę, jak podoba mi się nowa szkoła. Dobrze, jeszcze nie, ujdzie. Tym samym ona mogła spokojnie iść spać czy tam odwalać inną pozycję kwitnącego lotosu, a ja mogłem spokojnie puścić z nerwów bełta przed szkołą.
Płyń. 
• • •
Z każdym kolejnym szarpnięciem rzeki miałem w sobie więcej brudnej wody i mniej powietrza. Desperacko próbowałem utrzymać się na powierzchni, walcząc przy tym z coraz większym bezwładem. Ten ekstatyczny taniec świętego Wita na chwilę przybliżył mnie do brzegu, ale kilka sekund później coś uderzyło mnie w twarz. Mimowolnie chciałem zawyć, co tylko wprowadziło więcej syfiastej cieczy do mojego wnętrza. Ból był okropny, zalał cały świat, pozwolił przynajmniej na chwilę zapomnieć o topieniu się. Nic nie widziałem na jedno oko. Nie miałem pojęcia, czy je straciłem.
Jakby uderzenie nie mogło trafić niżej, w tętnicę.
Czy ktoś mógłby mnie w ogóle stąd wydobyć? Matkę omówiłem, zaczęłaby palić kadzidła i wierzyć, że siłą pozytywnego myślenia mnie odtopi. To może tata, szanowny pan Andrzej? Gwiazda audytu, następnie pan przedsiębiorca, a jeszcze później pewnie trup koło sześćdziesiątki, bo spasienie było moim dziedzictwem właśnie po nim. Jakby nie patrzeć, to głównym, bo zwyczajnie w moim życiu nie uczestniczył. I bardzo dobrze.
Zostawił mnie na pastwę swojej krótkoterminowej małżonki z pełną premedytacją, doskonale wiedząc, jaką ona jest w stanie opiekę zapewnić. Przysyłał regularnie alimenty, rozmawiał ze mną łącznie przez pół godziny w ciągu roku, na święta i urodziny. Zapewniał, że jak będę się dobrze uczył, to zrobię wielką karierę w jego firemce. Poza tym radził mi, co zrobić, żeby być prawdziwym mężczyzną. Jakie filmy oglądać, jakie książki czytać. Jak dobrać zegarek.
Szkoda, że w tym jego kulcie męstwa nie znalazła się kluczowa porada: jak nie obskakiwać wpierdolu od innych bananów. Nie znalazło się miejsce na spędzenie ze mną czasu. Na głupi telefon bez okazji. Zostałem odcięty od jedynej figury, która mogła mnie nauczyć, jak to jest być kimś zaradnym i silnym, więc stałem się bąblem złożonym z fast foodów, energetyków i jogi ciała, umysłu, serca, rozumu i spierdolenia.
Ciekawe, jak zareagowałby na mój koniec. Przyjechałby? Wziąłby dzień wolny od robienia pieniędzy? Czy tylko przesłałby wieniec z napisem: Więcej męskiego kina i byś nie zdechł? Nieważne, postanowiłem, że jeżeli tylko wygrzebię się z Paruchy, to się do niego wprowadzam. Nie dla niego. Tylko żeby uciec z tego przeklętego miasta.
Robiło się coraz ciemniej, a liczba haustów powietrza była w dalekiej dysproporcji do litrów błota, szczyn, nasienia i wody, które tworzą Paruchę. Nawet ja nie zasługiwałem, żeby się tutaj utopić. Albo i zasługiwałem. Za to, że dałem się sprowadzić do roli worka treningowego dla łajz, które na widok pierwszego łysego wyrostka przechodzą na inny przystanek. Łańcuch pokarmowy nie zna pojęcia drugiej szansy.
Płyń.
• • •
Nie miałem już siły walczyć z nurtem, który uparcie miotał mną od lewa do prawa. Za każdym razem, gdy zdawało mi się, że lada chwila zostanę wyrzucony na brzeg niczym odpad, prąd jakby złośliwie, zrzucał mnie ponownie ku centrum. Trzeba było zaprzestać oporu, rozluźnić wątłe mięśnie i czekać na nieuniknione. Im szybciej to nastąpi, tym mniej męki. Wrzucenie tutaj to była niemalże przysługa. W minutę mogłem zakończyć coś, co ciągnęłoby się dobre pięćdziesiąt lat. Pięćdziesiąt lat bycia znerwicowanym nikim, odrzuconym miotem hipiski i Kapitana Kapitalizm.
W wieku szesnastu lat mało kto zostaje noblistą, więc nie miałem do siebie pretensji o brak osiągnięć życiowych w materii jakiejś kariery. Bycie synem na etacie za dobre pieniądze też nie napawało mnie moralną odrazą, w końcu chodziłem do bananolandii. Na tym kończyły się moje niczym nieuzasadnione sukcesy.
Czy aby na pewno? Dopóki nie poszedłem do tej dobrej szkoły, to byłem normalnym przeciętniakiem. Paru kolegów, wieczorki przy gierkach i kitranie się za szkołą z pierwszym szlugiem. Byłem bezkształtną, tłustą masą, ale równie dobrze mógłbym być łysym Sebusiem, który wybijał zęby młodszym dzieciakom, bo z kolei jemu stary w alkoholowej malignie zafundował pierwszą i niejedyną operację plastyczną. Nie, u mnie nie było tak źle.
Problemy zaczęły się w liceum, ale tak naprawdę były spowodowane tylko przez czterech gnojów. Reszta im niby przyklaskiwała, nikt nie stawał w mojej obronie, ale też nie byłem specjalnie tępiony. Byłem takim pariasem drugiego sortu  głupio było mnie gdzieś zaprosić, ale jak się dosiadałem, to nawet nie posyłano mi kosych spojrzeń. Wspaniały sukces.
A jednak wystarczyło paru debili, abym nie miał nawet ochoty wyjść z tego ścieku. Dałem się przełamać bez żadnej walki chujkom, którzy wbrew swoim opowieściom, byli w stanie sklepać tylko typa ważącego sto pięć kilo przy mniej niż metrze osiemdziesiąt wzrostu, a nagą kobietę widzieli tylko dzięki przeglądarce internetowej. Przecież to były spierdoliny.
Kim jest ktoś, kto dał się zajechać spierdolinom?
Płyń.
• • •
Chwyciłem się na oślep czegoś, co kształtem przypominało metalowy drążek. Nie pamiętam dokładnie, w jaki sposób wygrzebałem się z wody, ale było to prawdopodobnie moje największe atletyczne osiągnięcie. Chciałem zaczerpnąć haust rześkiego, fabrycznego powietrza, ale to jeszcze nie była pora na przyjemności. Musiałem wyrzygać z siebie całą tę brejowatą wodę. Wyrzygałem litr, wyrzygałem cysternę, wyrzygałem kosmos.
Drgawki niemalże powaliły mnie znowu na ziemię. Nie przypominałem sobie, aby coś tak bardzo wstrząsnęło moim ciałem. Umysłem to nie, byłem już przyzwyczajony do udręczenia. Sprawdziłem wreszcie też źródło bólu na twarzy. Wbrew początkowej obawie, nie straciłem oka  co pewnie bolałoby dużo bardziej  tylko dorobiłem się sporego rozcięcia, od linii przetłuszczonych włosów do łuku brwiowego nadmiernie porośniętego włosami przechodzącymi w szczecinę. O ile można mieć nad okiem szczecinę. Ale jak można się spaść jak ja, to można i mieć szczecinę, to na swój sposób logiczne.
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Po doprowadzeniu się do względnego porządku  to jest wyrzyganiu jeszcze paru haustów wody  zacząłem odczuwać wżerającą się we mnie wilgoć. Przeniknęła całe ubranie, a wrażenie, że Parucha obmyła też moje wnętrzności i przy okazji zostawiła zarodniki czegoś paskudnego, długo jeszcze nie dawało mi spokoju. Do domu miałem spory kawał, a to, że moi oprawcy ciągle gdzieś tam byli i nie zapomnieli o całym wydarzeniu, nie napawało mnie szczególną radością. Bo jak cała sprawa mogła się teraz potoczyć?
Synku, co się stało! Zadzwońmy na policję, pokażemy tym łobuzom, że tak nie wolno. A ty usiądź sobie i się zrelaksuj, oczyść ciało, umysł i czakramy. Albo będzie za bardzo wciągnięta w wideobloga, żeby zauważyć moje pojawienie się. A może siedzi u tego całego Grzesia, który tak samo jak każdy inny oleje ją, kiedy uzna, że było miło, było fajnie, ale jednak Judytka jest ciut pieprznięta i odklejona od świata.
Młody, nie teraz, umowę dopinam. Taką dużą umowę. Co, jakieś chłopaki ci wkopały? No bywa i tak, sam żeś sobie winny. Trzeba było, jak Clint Eastwood w tej całej trylogii dolarowej, chłodno spojrzeć, splunąć i se pójść. Na pewno by się przestraszyli. Zaraz, do urodzin daleko, po co miałby odbierać. Też bym się wyrzekł takiego syna.
Jutro przyjdę do szkoły, tam zyskam nową ksywkę, Topielec czy coś, i dalej będę obijany, opluwany, wyzywany i szmacony. Bo dzisiejszy dzień udowodnił, że można ze mną zrobić absolutnie wszystko. A może nie pójdę do szkoły jutro? I już nigdy indziej? Znajdę sznur i gałąź. Bardzo porządne, żeby się nie zarwały pod tuszą i bezosobową potęgą grawitacji. I co to zmieni?
Nic.
• • •
Po prostu tam siedziałem, bez dalszych planów, ale też bez głębszych uczuć. Nie byłem w stanie, po uświadomieniu sobie tego, jak bardzo dałem się zniszczyć i jak bardzo na niczym mi nie zależy, odczuwać dalej jakiegoś przejęcia, zaangażowania w sprawy tego świata. Miałem to gdzieś. Wrócę na noc do domu, będę się włóczył po mieście, a może wsiądę w pierwszy autobus i pojadę w nieznane. To bez znaczenia.
O, wlekli się powoli w moim kierunku, jakby nie do końca pewni, czy biec, czy zawrócić, a może zapaść się pod ziemię. Widziałem na tych twarzach, pokrytych młodzieńczymi pryszczami i starym jak świat skurwysyństwem, pewną panikę. Tak daleko nigdy się nie posunęli. Pewnie nie zamierzali, tylko ich poniosło. Nie udało im się nigdy do tego stopnia przekroczyć granic  swoich i moich. W końcu każdy z nich miał być za parę lat inżynierem, wiceprezesem, mecenasem, innym brudem tego świata. A tu prawie skasowali jakiegoś grubego śmiecia.
No i co teraz, chłopaki? Dobijecie mnie, zawiniecie w folię i porzucicie w lesie? Nie, takie rzeczy to widzieliście tylko w serialach. Pogrozicie, żebym się nie wygadał, bo jak nie, to mi wpierdolicie? No kurwa, co za nowość. Przeprosicie jak dzieci i obiecacie nie robić mi ziaziu i kuku, ale żebym nie mówił pani wychowawczyni? Zapraszam do negocjacji.
O, prowodyr Paciu tym razem trzyma pysk na kwintę i za bardzo nie wie, jak użyć swojego złotego języka. Pawlacz, ten który zaczął zabawę, za to spogląda to po reszcie, to po mnie. Unikają jego wzroku, na mnie patrzą tak, jakbym był przeźroczysty, a za mną rozpoczynało się pasmo górskie, a nie Parucha.
  Janek, trochę przedobrzyliśmy, ale to były takie wygłupy, kumasz gościu?  wypluł pośpiesznie Pawlacz.
  W porządku, stary?   zagadnął inny, jakbyśmy byli kumplami i mnie niechcący sfaulował na wuefie.
Milczałem. 
Nie dam się ugłaskać, nie dam się zastraszyć. Bo już i tak nie mam tutaj niczego do stracenia. Jeżeli teraz się ugnę, to najdalej za tydzień znowu mnie jakoś załatwią. Podnoszę się powoli z ziemi, tak, aby nie widzieli, co trzymam w prawej ręce. Spodoba im się, jestem przekonany. Co będzie potem  nieważne.
Bo jedyne, co mam, to kawał szkła, który leżał na brzegu. Może zostawili go tu lokalni żule. A może został razem ze mną wyrzucony z rzeki jako drugi śmieć. Pasował do Paruchy. Podobnie mdła, brudna, brązowawa barwa. Brak klarownej tafli. Jeżeli mogło być coś bardziej nieczystego od topienia się w tym ścieku, to było to jedynie wbicie tego szklanego brzeszczota w czyjąś szyję.
  To między nami okej, mordo? Możesz, bo ja wiem, na piwko z nami skoczyć, żebyś widział, że cię lubimy i tak tylko, dla beki, ci dopierdalaliśmy. Ale to serio nie na poważnie, okej?
  Dajcie mi chwilę. Muszę odetchnąć.
  Spoko.
Zbieram siły, bo będę miał tylko jedną okazję, zanim naprawdę mnie zabiją. To i tak nie ma prawa skończyć się dobrze, więc niech chociaż ja nie będę tym najbardziej poszkodowanym. Co będzie potem? Nie będzie żadnego potem. 
W końcu się uspokoiłem, nieco wyprostowałem i jeszcze raz poprawiłem uchwyt na nierównych krawędziach szkła. Ostre.
  Pawlacz, podamy sobie łapę na zgodę?  zagaiłem, oceniając odległość.
  No spoko.  Jest zaskoczony, ale podchodzi. Debil.
  Pawlacz
  Co?
  Płyń.
I wbiłem mu to szkło, ten brudny sztylet w policzek. Zszokowany, od razu się przewrócił.  Klęczał przede mną, kryjąc twarz w dłoniach, a spomiędzy palców ciekły mu strużki krwi. Patrzyłem na niego przez chwilę, w wyrazie miałkiej satysfakcji, a Pawlacz kwilił jak ciężko ranne zwierzę. Ta blizna zostanie z nim na całe życie. Musi. Może przebiłem jakiś nerw, jakiś mięsień? Już nigdy się nie uśmiechnie. Może. Taką miałem odpłatę  równie żałosną, co oprawcy.
Spojrzałem, już spokojny, bez emocji, na pozostałych. Coś w nich zastygło, pękło. Nie czułem nic. Nie odczuwałem nawet tej instynktownej, pierwotnej radości z wygranej. Nawet ulgi. Po prostu patrzyłem, patrzyłem, patrzyłem. Nie obchodziło mnie, co się dzieje w ich umysłach, coraz bardziej przypominali mi kukły. Czułem tylko coraz mocniej, coraz bardziej czułem, że coś ze mnie ucieka. Dusza, strach, wszystko jedno.
Według niektórych fizyków istnieje multiwersum, gdzie nieskończona ilość światów różni się mniejszymi lub większymi detalami. W jednym z nich Adolf Hitler rozpoczął karierę malarską zamiast światowej kaźni. W kolejnym kryzys kubański nie skończył się deeskalacją konfliktu, a nuklearnym oczyszczeniem. W następnym Beatlesi nagrali o jedną płytę więcej. W innym jakiś zupełnie przeciętny człowiek w zupełnie przeciętnym kraju podrapał się lewą, a nie prawą ręką. Nie sądzę jednak, aby istniała rzeczywistość, w której nie uderzyłbym kogoś brudnym kawałkiem szkła.
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  Przyjaciel Sigrid Nunez to spokojna, kameralna, ale niekoniecznie prosta opowieść o zwierzęciu i jego więzi z człowiekiem, o starości, przemijaniu i żałobie. A także o doli pisarza postrzeganej jako swego rodzaju fatum.
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Nowy Jork, czasy współczesne. Starzejący się znany pisarz, narcyz i lowelas, zmarł śmiercią samobójczą. Jego dużego rasowego psa imieniem Apollo przygarnia bliska znajoma, chociaż w jej wynajętym mieszkaniu obowiązuje zakaz trzymania zwierząt. To właśnie ona  powoli, z licznymi dygresjami  snuje opowieść o zmarłym, którego uważała za swojego mentora. O jego żonach, studentkach, seksistowskich poglądach, o tym, jak z biegiem lat zmieniła się mentalność w światku literackim i uczelnianym. Opowiada też o własnym doświadczeniu żałoby i o nawiązywaniu relacji z psem, który po swojemu przeżywa rozłąkę z panem. Interpretacja tytułu tej powieści dostarczyłaby dobrego tematu na wypracowanie. Czy tytułowym przyjacielem jest Apollo, czy jego nieżyjący pan, z którym narratorkę łączyły długoletnie, niejednoznaczne więzy?
O niej samej dowiadujemy się finalnie bardzo niewiele. Jest niezamężną wykładowczynią akademicką w średnim wieku i nie mówi nam prawie nic więcej na swój temat. Woli opisywać mężczyznę, który pozostawał najważniejszą postacią w jej dorosłym życiu, chociaż nie była to w pełni zdrowa relacja.
Istotnym wątkiem w Przyjacielu jest profesja pisarza i związane z nią stresy, wątpliwości oraz wewnętrzne dramaty, ujęte ze specyficznej perspektywy, w której literat staje się niejako więźniem, zakładnikiem swojego talentu. Znani mi autorzy niekoniecznie postrzegają siebie w takim świetle  może dlatego, że nie wykładają creative writingu na nowojorskiej uczelni
Książka Sigrid Nunez wzbudziła mój podziw, gdy chodzi o konstrukcję, a właściwie warsztatową maestrię  oszczędność słów w połączeniu z wielowarstwowością przekazu, gra nawiązaniami i symboliką (scena z łabędziami!)  natomiast emocjonalnie chyba nie poruszyła we mnie tych strun, które powinna, ale nie wiem, czy potrafię określić, dlaczego. Może takie nagromadzenie refleksji na temat życia, śmierci i pisarstwa (postrzeganego górnolotnie jako powołanie czy wręcz przeznaczenie) wydało mi się ostatecznie nieco płytkie? Żałuję też, że autorka nie zdecydowała się bardziej rozbudować tła. Akcja powieści rozgrywa się w Nowym Jorku  mieście dość charakterystycznym  a równie dobrze mogłaby się dziać w dowolnej amerykańskiej lub europejskiej metropolii. Doceniłam za to moment, gdy Nunez na chwilę wywraca opowiadaną historię na nice (czy przyjaciel narratorki rzeczywiście nie przeżył próby samobójczej? A jak to naprawdę było z jego psem?), przypominając nam, że literatura pozostaje przede wszystkim sztuką odpowiednio przekonującego kreowania iluzji.
Zakończenie wydało mi się przewidywalne, ale stanowi nieubłagane i logiczne dopełnienie tej historii  trudno oczekiwać innego.
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  PRL w kryminale:Ciężkie jest życie alfonsa

  Sebastian Chosiński

  Zygmunt Zeydler-Zborowski Dżem z czarnych porzeczek, Zygmunt Zeydler-Zborowski Czwartek, godzina 22 / Dżem z czarnych porzeczek
  

  
  To dziwna (mikro)powieść Zygmunta Zeydlera-Zborowskiego, kolejna opublikowana w serii Ewa wzywa 07. Choć pojawia się w niej wielu klasycznych bohaterów stworzonych przez tego autora  pułkownik Leśniewski, major Walczak, porucznik Olszewski oraz sierżant Pakuła  nie ma w Dżemie z czarnych porzeczek tego najważniejszego, czyli majora Stefana Downara (i na dodatek brakuje wyjaśnienia, dlaczego tak się stało).
Ekstrakt: 50%
[image: Dżem z czarnych porzeczek]
Jakby na to nie patrzeć, była to dość sprytna zagrywka pisarza z czytelnikami. Pomysł trochę karkołomny, bo finalnie mógł zirytować wielbicieli prozy kryminalnej Zygmunta Zeydlera-Zborowskiego, ale jednocześnie trzymający ich w napięciu do (prawie) ostatniej sceny. Bywało już wcześniej  zwłaszcza w książkach z sierżantem / porucznikiem Franciszkiem Kociubą w roli głównej (Czerwona nitka, Nawet umarli kłamią, Pieczeń sarnia), że major Stefan Downar pojawiał się dopiero w dalszej fazie akcji, początkowo więc jego nieobecność nie wzbudza szczególnych podejrzeń. Ale kiedy przedłuża się na kolejne rozdziały, niepokój rośnie  zwłaszcza że w śledztwo w sprawie śmierci niejakiego Mieczysława Kozielskiego zostają zaangażowani wszyscy najbliżsi współpracownicy Downara: major Karol Walczak (będący tu najważniejszą postacią!), porucznik Stanisław Olszewski oraz sierżant Pakuła, nad którymi tradycyjnie trzyma pieczę pułkownik Leśniewski. A Downara nie ma  i nawet nie zostaje wyjaśnione z jakiego powodu (a wystarczyłoby wspomnieć, że jest na urlopie, w szpitalu czy sanatorium).
Wszystko jednak zaczyna się nie w Warszawie, lecz w Trójmieście. Jest środek lata, w jednym z domów wypoczynkowych nad Bałtykiem umiera turysta  to Mieczysław Kozielski, który przyjechał dwa tygodnie wcześniej ze stolicy z żoną. Jego ciało znajduje w pokoju właśnie małżonka, która wyszła na chwilę, aby odebrać od pokojówki pranie. Wezwani na miejsce zdarzenia oficerowie gdańskiej Komendy Wojewódzkiej  major Zielniak i porucznik Morawski  podejmują pierwsze działania. Badający denata lekarz sądowy potwierdza ich podejrzenia, że przyczyną zgonu był cyjanek potasu. Co oznacza, że Kozielski  zajmujący się na co dzień komponowaniem piosenek popowych  został otruty. A truciznę podano mu w dżemie porzeczkowym, który uwielbiał. Sytuacja komplikuje się jednak, kiedy milicjanci dowiadują się, że nieboszczyk zjadał także dżem przeznaczony dla innych mieszkańców pensjonatu, którzy akurat  z różnych przyczyn  nie przepadali za tym przetworem. Należy więc brać pod uwagę, że trucizna była przeznaczona dla kogoś innego, a Kozielski stał się przypadkową ofiarą własnego łakomstwa.
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To komplikuje sprawę, bo należy założyć, że morderca uderzy raz jeszcze  tym razem w tę osobę, na której śmierci mu zależało. Tylko kto to będzie? Schorowany impresario Andrzej Ślewicki, sprawiający wrażenie człowieka nienawidzącego wszystkich dookoła, czy też podstarzała poetka Cecylia Gruszecka, która nie mogąc pogodzić się z odchodzącą bezpowrotnie urodą, pociesza się młodszymi kochankami? Wkrótce wszyscy oni wracają z urlopu do Warszawy, w efekcie czego dochodzenie przejmują milicjanci z Komendy Stołecznej. Przesłuchają i poddają dokładnej inwigilacji wszystkich zamieszanych w tę sprawę  począwszy od wdowy po Kozielskim, poprzez kolejne ewentualne ofiary, aż po ich bliższych i dalszych znajomych, bo przecież nigdy nie wiadomo, a przynajmniej nie można tego określić na pierwszym etapie śledztwa, jakimi przesłankami kierował się zbrodniarz. Z każdym kolejnym dniem, z każdą kolejną rozmową sprawa coraz bardziej się wikła, pojawiają się również nowi podejrzani, tym bardziej że każdy z objętych indagacją ma coś za uszami. Wiadomo, warszawska yntelygencja, czyli nieroby i kombinatorzy, którzy myślą tylko o tym, jak na prawo i lewo zdradzać małżonków, oraz jak kombinować, by dużo zarobić, ale się nie narobić.
Ta obsesja Zeydlera-Zborowskiego staje się z każdą kolejną książka autora coraz bardziej zastanawiająca. Dlaczego to niemal zawsze artyści, inżynierzy, ludzie wykształceni, po studiach okazują się w jego powieściach szumowinami? Bo nie jest to  w prawdziwym życiu  takie oczywiste? Bo źle widziane byłoby przez cenzorów, gdyby zabójcą okazał się robotnik czy działacz partyjny bądź społeczny? W Dżemie z czarnych porzeczek pojawia się jeszcze jeden intrygujący wątek. W pewnym momencie major Zielniak przesłuchujący Ślewickiego (jeszcze na Wybrzeżu) słyszy od niego takie oto wyznanie: Jestem alfonsem. Po czym kilka akapitów dalej pojawia się wyjątkowo zjadliwe wyjaśnienie tego coming-outu: Zajmuję się lansowaniem młodych piosenkarek i piosenkarzy, lokuję teksty piosenek, a także muzykę. Zarabiam oczywiście na tej działalności, która ma wszystkie cechy sutenerstwa. Stręczę tych młodych ludzi do występowania na estradzie. Przeważnie nie mają głosu, nie umieją śpiewać, nie posiadają żadnych zdolności. Zdaję sobie z tego doskonale sprawę, ale z czegoś trzeba żyć. Piosenki, które lokuję, także nic nie są warte. Wystarczy chyba przyjrzeć się temu, co się dzieje na tych wszystkich festiwalach. Przyjrzeć się i posłuchać. Swoją drogą, jakże aktualne okazują się te słowa napisane prawie pół wieku temu!
Dżem z czarnych porzeczek można by ocenić nieco wyżej, gdyby nie fakt, że wiele elementów fabuły pojawiało się już we wcześniejszych dziełach Zygmunta Zeydlera-Zborowskiego. Chociażby zawiązanie akcji  przecież to, wypisz, wymaluj powtórka z Nieudanego urlopu majora Downara (1967-1968), wątek spadku otrzymanego od krewnych mieszkających za granicą obecny jest z kolei w Testamencie (1974). Cóż, widać, że produkujący taśmowo swoje powieści pisarz miał coraz większe trudności z inwencją i chętnie chodził na skróty, sięgając po sprawdzone motywy. Pewnie też mniejszą wagę przykładał do tych dziełek, jakie ukazywały się w zeszytowej serii Iskier Ewa wzywa 07 (Dżem był jej siedemdziesiątą pozycją), zakładając, że służą one jedynie zapewnieniu krótkiej rozrywki, akurat na czas podróży pociągiem z Warszawy do Poznania, Krakowa czy Wrocławia  nie trzeba więc główkować nad wyrafinowanymi formami zbrodni, wystarczy lekko zmodyfikować te już kiedyś opisane.




Tytuł: Dżem z czarnych porzeczek
Data wydania: 1974
Autor: Zygmunt Zeydler-Zborowski
Wydawca:  Iskry
Seria: Ewa wzywa 07
Format: 42s.
Gatunek: kryminał / sensacja / thriller
Zobacz w: Kulturowskazie
Ekstrakt: 50%

Tytuł: Czwartek, godzina 22 / Dżem z czarnych porzeczek
Data wydania: 27 października 2016
Autor: Zygmunt Zeydler-Zborowski
Wydawca:  LTW
ISBN: 978-83-7565-491-2
Format: 206s.
Cena: 22,
Gatunek: kryminał / sensacja / thriller
Zobacz w: Kulturowskazie
  

  
  

  Powieść na serial!

  Joanna Kapica-Curzytek

  Ałbena Grabowska Doktor Bogumił
  

  
  Doktor Bogumił to powieść obyczajowa o środowisku lekarskim w XIX wieku, w której w ciekawy sposób została też przedstawiona historia rozwoju medycyny.
Ekstrakt: 80%
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Ałbena Grabowska jest pisarką wszechstronną, ma na swoim koncie książki zaliczane do wielu gatunków literackich: powieści dla dzieci, psychologiczne i sensacyjne. Największym jej sukcesem jak dotąd była saga Stulecie winnych, która została zekranizowana w formie serialu. Doktor Bogumił to książka szczególna w dorobku autorki: jest jej pożegnaniem z dotychczas wykonywanym zawodem lekarki specjalizującej się w neurologii, pracującej w szpitalu klinicznym. Odtąd Ałbena Grabowska będzie podążać wyłącznie ścieżką literatury.
Powieść przenosi nas do XIX-wiecznej Warszawy, gdzie doktor Bogumił Korzyński rozpoczyna praktykę w Szpitalu imienia Dzieciątka Jezus. Chce zostać ginekologiem; interesuje się światowymi dokonaniami w medycynie i ma nadzieję, że zdoła nowe odkrycia i wynalazki przenieść na rodzimy grunt. Nie zawsze jest łatwo  w grę wchodzi zawiść kolegów oraz opór przełożonych. Praca w szpitalu jest też trudna ze względu na to, że pod rosyjskim zaborem trzeba się mocno pilnować i nie podpaść władzom (ten akcent akurat w powieści wybrzmiewa najsłabiej i mógł zostać pominięty bez szkody dla całości).
Poznajemy Bogumiła Korzyńskiego nie tylko w pracy, ale i w domu. Jest mężem Domiceli, która stara się być dla niego dobrą żoną. Właśnie przyszła na świat ich trzecia córka. Nie brak im jednak małżeńskich kłopotów, z których największy polega na tym, że nie mają swojego domu i mieszkają z (toksycznymi, jak dzisiaj powiedzielibyśmy) członkami rodziny Domiceli. Oboje mocno się starają, aby ich małżeństwo się nie rozpadło.
Autorce doskonale udało się nakreślić XIX-wieczną obyczajowość, utwór nawiązuje do najlepszych tradycji powieściopisarskich z tego okresu. Snobistyczne warszawskie mieszczaństwo to świat nieprzebaczający skandali ani towarzyskich afrontów. A tych nie brakuje, bowiem postać Bogumiła wcale nie przypomina innych bohaterów bez skazy z dawnych powieści: doktora Judyma czy Mansona z Cytadeli Cronina. Korzyński ma w dodatku za sobą niełatwą przeszłość, która dogania go właściwie na każdym kroku. Niewolna od cieni z dawnych czasów jest także jego żona. Kłopoty w domu i w pracy piętrzą się jeden po drugim
Lektura książki sprawi wiele przyjemności. Zwraca uwagę bardzo dobry, potoczysty i naturalny język powieści. Wszystkie postacie, także drugoplanowe, są wyraziste i świetnie przedstawione, każda z nich to indywidualność z charakterem. Intryga została nakreślona z rozmachem: zaglądamy do salonów bogatych mieszczan i biednych dzielnic. Na pierwszym planie zawsze jest medycyna i ciężka, pełna poświęceń praca lekarzy w szpitalu. Podkreślone jest tu mocno znaczenie wiedzy praktycznej i przeprowadzania badań. W (chwilami naturalistycznych) scenach sekcji zwłok pojawiają się akcenty czarnego humoru, za sprawą zabawnego i podszytego grozą wizerunku braci Lisieckich. Powieść, na wzór Stulecia winnych, jest też utworem bardzo dobrze nadającym się do ekranizacji  na jej podstawie mógłby powstać naprawdę ciekawy serial!
Autorka położyła w Doktorze Bogumile ważny akcent: nieobecność kobiet w świecie medycznym w XIX wieku, wręcz zakaz podejmowania przez nie pracy w tej dziedzinie. Jak wiele mówi o tym postać nadzwyczaj inteligentnej i wykształconej Augusty, która, niestety, nie może poświęcić się karierze zgodnie ze swoimi ambicjami. Znalazła ona jednak sposób na zaistnienie, choć tu akurat możemy mieć poczucie, że to tylko literacka fikcja, która chyba nie miałaby szans wydarzyć się w życiu
Bardzo dobrym pomysłem autorki okazało się wzbogacenie historii o doktorze Bogumile krótkimi rozdziałami, przedstawiającymi w zbeletryzowanej formie życie i dorobek siedmiu światowych pionierów medycyny. Mieli oni wielkie zasługi w rozwoju między innymi anestezjologii, neurologii, położnictwa czy zwalczania chorób zakaźnych. Wiele refleksji wzbudza ich walka ze źle pojętą tradycją i przeświadczeniem, że nowym podejściem w medycynie nie wolno obrażać Boga (przykładem może być niechęć do znieczulania podczas porodu  na marginesie, w Polsce temat nadal mocno aktualny). Najmocniej wybrzmiewającym tu wątkiem jest problem, który był zmorą XIX-wiecznej medycyny na świecie: nadmierna śmiertelność kobiet w okresie okołoporodowym. Odkryto, że przyczyną ich śmierci są brudne ręce lekarzy Teoria miazmatów, która przewija się na kartach powieści, była początkiem rozwoju nowoczesnej wiedzy o chorobach zakaźnych.
Ałbena Grabowska oddała w Doktorze Bogumile piękny hołd swojej profesji. Medycyna to dziedzina trudna: podporządkowuje sobie wszystkie inne dziedziny życia. Wymaga zespołowego działania, szybkiego podejmowania decyzji, pokonywania fizycznego zmęczenia podczas pracy. Stawia oddanym jej ludziom wiele etycznych pytań.
Jestem bardzo ciekawa, czy będzie dalszy ciąg tej powieści. Na ten temat nie mamy na okładce żadnych jednoznacznych informacji, tymczasem na niektórych stronach internetowych tytuł ten jest opatrzony adnotacją, że jest to tom pierwszy z serii Uczniowie Hippokratesa. Jeśli tak, warto będzie zaczekać na kontynuację, gdyż Doktor Bogumił rozpoczął się ciekawie i intrygująco.
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  Przyszłość w służbie przeszłości

  Marcin Mroziuk

  Jacek Inglot Operacja Komendant
  

  
  Pierwsza nagroda zdobyta przez Operację »Komendant« w konkursie #WOLNOŚĆ_czytaj_dalej jest bez wątpienia zasłużona, gdyż Jacek Inglot w swojej powieści w naprawdę atrakcyjny sposób przybliża młodzieży wydarzenia związane z odzyskaniem przez Polskę niepodległości.
Ekstrakt: 70%
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W tym przypadku nie chodzi jedynie o wykorzystanie do popularyzacji historii motywu podróży w czasie, bo nie jest to przecież rozwiązanie nadzwyczaj oryginalne. Wystarczy przypomnieć, że dużą popularnością cieszy się seria Ale historia Grażyny Bąkiewicz, w której grupa uczniów wprost ze szkolnej ławki (z niedalekiej przyszłości) przenosi się w jakiś kluczowy okres w dziejach naszego kraju, by w ten sposób lepiej go poznać. W porównaniu z tym cyklem Jacek Inglot przy konstruowaniu fabuły Operacji »Komendant« idzie jednak o krok dalej, gdyż jego bohaterowie nie są jedynie obserwatorami historycznych wydarzeń, lecz próbują na nie wpływać.
Jak łatwo się domyślić, pierwszoplanową postacią w powieści będzie nie kto inny tylko Józef Piłsudski. Oczywiście nie tylko naczelnik państwa przysłużył się do odzyskania przez Polskę niepodległości, ale bez jego udziału w roku 1918 wszystko mogłyby się potoczyć znacznie gorszym dla naszego kraju torem. Takie też wizje alternatywnego rozwoju wypadków przedstawiają w Operacji »Komendant« dwa superkomputery z XXII wieku (polski i rosyjski). Oczywiście w tym przypadku oczekiwania Warszawy i Moskwy są diametralnie różne, co powoduje, że będziemy świadkami emocjonującego wyścigu  nomen omen  w czasie.
Okazuje się, że para polskich agentów temporalnych będzie musiała przenieść się do 1918 roku, aby pokrzyżować szyki Rosjanom (też z 2118 roku), którzy planują wyeliminować Piłsudskiego tuż przed jego przybyciem z Magdeburga do Warszawy. W dodatku wszystko miałoby wskazywać na to, że zamach jest dziełem endeków, co niechybnie doprowadziłoby do zażartych sporów wewnętrznych u zarania niepodległej Polski i umożliwiłoby jej podbicie przez bolszewików.
Nic dziwnego więc, że z zainteresowaniem obserwujemy przygotowania Wandy Ziębickiej i Adama Zalewskiego do podróży w czasie. Warto zaznaczyć, że Jacek Inglot nie tylko stara się nakreślić przekonujący obraz technologicznych aspektów tego przedsięwzięcia, ale udaje mu się uniknąć czyhających tutaj pułapek (na przykład kwestia zasilania rozmaitych urządzeń w przeszłości). Inną sprawą jest, że te fragmenty mogą być wprawdzie ciekawe dla młodych czytelników, ale nie będą aż tak porywające dla osób oczytanych w fantastyce.
Niewątpliwie na plus Operacji »Komendant« trzeba zaś zaliczyć sposób poprowadzenia fabuły w części dotyczącej przebiegu właściwej misji polskich agentów. Wanda Ziębicka i Adam Zalewski nie trafiają bowiem dokładnie w wyznaczony punkt czasoprzestrzenny, co umożliwia autorowi przedstawienie ich perypetii na niespokojnych ziemiach wyrywającego się ku wolności kraju. Dzięki temu mamy też okazję lepiej poznać panujące wtedy wśród ludności nastroje, a także zrozumieć ówczesną sytuację polityczną w Polsce i Europie. Z kolei przeszkody, które muszą pokonać bohaterowie, sprawiają, że ich przygody obserwujemy z prawdziwym zainteresowaniem, trzymając kciuki za powodzenie tytułowej operacji. Zakończenie powieści daje zaś nadzieję, że nie będzie to ostatnie spotkanie z parą sympatycznych agentów temporalnych.
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  Krótko o książkach:Pozostać człowiekiem

  Joanna Kapica-Curzytek

  Denis Johnson Syn Jezusa
  

  
  Syn Jezusa to tom jedenastu opowiadań, które głęboko zapadają czytelnikowi w pamięć.
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[image: Syn Jezusa]
Przywołanie Ernesta Hemingwaya w blurbie jest jak najbardziej uzasadnione. Proza zmarłego w 2017 roku Denisa Johnsona nie bierze jeńców, wali między oczy, jest mocna i skondensowana, skupiona na szczegółach budujących jedyny w swoim rodzaju klimat. Ma ciemną, mroczną tonację i utrwala postacie ludzi wykluczonych, alkoholików i narkomanów żyjących nawet nie z dnia na dzień, ale z godziny na godzinę. Przypadkowe sytuacje, znajomości, emocje składają się na życie bohatera-narratora, który chce do samego końca pozostać przepojonym godnością człowiekiem. 
W ten sposób może pisać tylko ktoś, kto zna takie życie od podszewki  Denis Johnson rzeczywiście był w młodości uzależniony od alkoholu i narkotyków, ale szczęśliwie wyszedł z nałogu i miał na swoim koncie niejeden literacki sukces. W jego opowiadaniach liczy się dosłownie każde zdanie, genialne i emocjonalne aż do trzewi. Nie brak tu czarnego humoru wydobywającego absurd i groteskowość sytuacji, podkreślającego egzystencjalny sens i ból istnienia. 
Syn Jezusa to proza wyborowa, wymagająca i bez wątpienia zmieniająca perspektywę czytelnika.
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  Naukowa szara strefa

  Sławomir Grabowski

  Łukasz Lamża Światy równoległe
  

  
  Książka Łukasza Lamży Światy równoległe to fascynujący przewodnik po rozmaitych irracjonalizmach, nie tylko związanych z medycyną alternatywną (homeopatia, antyszczepionkowcy), ale też po zadomowionych w kulturze kuriozalnych ideach i przekonaniach (różdżkarstwo czy wiara w płaską czy młodą Ziemię).
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Głównym celem autora jest oczywiście polemika z pseudonauką, ale często też zdrowe obśmianie oczywistych absurdów. Sam zawsze dziwiłem się, że ci sami ludzie, którzy nie ufają oficjalnej nauce, podpierając się szlachetnym sceptyzmem, sami łykają jak wyposzczone pelikany niepotwierdzone niczym rewelacje o chemtrails czy zabójczych szczepionkach. Podtytuł książki (Czego nas uczą płaskoziemcy, homeopaci i różdżkarze) sugeruje nie tyle miażdżącą krytykę, co raczej korzyści z zajmowania się takimi modnymi bzdurami. Jaki to pożytek? Otóż, po pierwsze, byłoby nim już samo zrozumienie spiskowej mentalności  a żeby z daną ideą polemizować, należy ją najpierw dobrze zrozumieć. Po drugie, warto poznać genezę danej idei, a to może nam wiele powiedzieć o historii nauki i nieufnego zazwyczaj postrzegania przez przeciętnego Kowalskiego kolejnych odkryć. Po trzecie wreszcie, wejść w ten alternatywny świat można po to, by się zdrowo pośmiać. Dla przykładu  są ludzie, którzy np. zupełnie poważnie traktują problem odchodów na Arce Noego i potrafią obliczyć ich masę (wynosi ona, bagatela, 12 ton w ciągu dnia). Lamża dla beki postanowił wkręcić różdżkarzy, zlecając im odpromieniowanie własnej posesji  a ci z zapałem rysowali otaczające Ziemię siatki szwajcarskie, pola wirowe i próżnie geopatyczne, przy czym co różdżkarz, to inna teoria. Okazuje się też, że myśleć magicznie potrafią także audiofile, przekonani, że oczyszczacze kwantowe czy kable o pięciocyfrowej cenie produkowane w japońskich komorach kriogenicznych poprawią jakość sygnału cyfrowego i polepszą zerojedynkowy przepływ danych. Słowem  warto poczhylic się nad pseudonauką dla polemiki i śmiechu.
Lamża jest filozofem nauki, a także jej popularyzatorem, choć raczej nie radykalnym empirystą, a pytanie o istnienie metafizycznej siły wyższej pozostawia otwarte  co się pewnie nie spodoba racjonalistycznym ortodoksom. Na szczęście otwarty umysł nie oznacza tu pobłażania dla absurdów, więc jeśli szukamy w książce argumentów, by skutecznie popsuć atmosferę w towarzystwie ekspertów po kursach z youtubea, znajdziemy ich sporo. Inna sprawa, że nawet setki artykułów z Nature czy Scientific American nie przekonają zagorzałych fanów Justyny Sochy czy Jerzego Jaśkowskiego. Żeby nie było tak prosto, Lamża przypomina, że nauka nie jest czarno-biała i zerojedynkowa, pisze o różnych poziomach naukowej pewności i bardzo długiej drodze, jaką przechodzą odkrycia naukowe czy leki kierowane do powszechnej sprzedaży. I przypomina, że niszowy artykulik w naukowym piśmie ma większą wartość dowodową niż opinia autorytetu czy nawet noblisty. A skuteczność nie musi być dowodem, że coś działa  może być wynikiem autosugestii albo koincydencją. Szkoda też, że książka powstała krótko przed pandemią koronawirusa  aczkolwiek ilość teorii spiskowych towarzyszących jej to materiał na kolejną książkę, a nie rozdział.
Wnioski? Nie było ogólnoświatowego, biblijnego potopu i ludzie nie żyli tysiąc lat. Nie ma żył wodnych, tak pieczołowicie szukanych przez radiestetów. Nie ma trujących nas chemtrailsów, bo spisek o takim zasięgu to kompletne science fiction. Irydologia (medyczne przekonanie, że wygląd tęczówki odzwierciedla choroby organizmu) to fikcja, tak samo jak wróżenie z ręki albo pięty. Gigantyczne dawki witaminy C skutkują tak samo, jak normalne, a już przekonanie, że witamina C leczy raka, jest z gatunku niebezpiecznych. Dzisiejsza bezkrytyczna wiara w chińską medycynę wynika raczej z popkulturowego archetypu azjatyckiego mędrca i doktora Paj-Chi-Wo niż z realnej wyższości tejże medycyny nad dowolnie wybraną medycyną naturalną (a tym bardziej współczesną). Homeopatia to totalna bzdura, którą łatwo obalić argumentami z logiki  gdyby działała, to oceany i morza byłyby roztworami homeopatycznymi o potężnej mocy, biorąc pod uwagę stopień rozcieńczenia dowolnej obecnej w nich substancji i nieustanne wstrząsanie. Nie ma też czegoś takiego jak pamięć wody. Należy się szczepić, nawet jeśli skuteczność szczepionek wynosi 70-90 procent  a właściwie tym bardziej należy, bo skuteczność działania zależy od ogółu zaszczepionych. Globalne ocieplenie najprawdopodobniej (z pewnością rzędu 90-95 procent), niestety, ma miejsce. I tak dalej, i tak dalej
Co jest jednak prawdziwe? Otóż, ku zaskoczeniu samego autora, ideą niezupełnie absurdalną okazało się powiększanie piersi za pomocą hipnozy (!). Autora zaciekawiło, skąd paramedyczny guru Jerzy Zięba wziął ten kuriozalny pomysł i odkrył kilka naukowych artykułów z zamierzchłych lat siedemdziesiątych. Wniosek? Pod wpływem sugestii hipnotycznej czy wytężonej koncentracji można znacząco zwiększyć przepływ krwi w danej tkance, co właściwie nie jest to sprzeczne z wiedzą medyczną Ostrożnie więc z potępianiem tez, które z pozoru wydają się kompletnie dziwaczne i nie mieszczą się w naszym paradygmacie.
Warto przeczytać, choć oczywiście książka zdecydowanie nie wyczerpuje tematu. Z dość pobłażliwo-dobrotliwym stosunkiem autora do tej nauki równoległej nie do końca się zgadzam  to nie tylko nieszkodliwe głupotki, ale realne problemy, np. w sytuacji, kiedy tacy antyszczepionkowi rodzice odmawiają szczepienia własnym dzieciom. Albo uznają pandemię koronawirusa za globalny spisek, każąc, o ironio, włączyć myślenie.
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  To, co najsmutniejsze

  Joanna Kapica-Curzytek

  Balli Kaur Jaswal Podróż życia sióstr Shergill
  

  
  Podróż życia sióstr Shergill to powieść o sile i przekleństwie tradycji.
Ekstrakt: 70%
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To druga już u nas książka australijskiej autorki Balli Kaur Jaswar. Jakiś czas temu ukazały się u nas Pikantne historie dla pendżabskich wdów, dotykające tematu obecności kobiet w przestrzeni publicznej  co stanowi jedną z najpoważniejszych różnic w modelu społeczeństw Zachodu i Wschodu.
Pisarka ponownie zgłębia środowisko imigrantów  sikhijskiej mniejszości zamieszkałej w Londynie. Jej głównymi bohaterkami są trzy urodzone już w Wielkiej Brytanii siostry: Shirina, Jezmeen i Rajni. Młode kobiety rodzinny Pendżab rodziców znają już tylko z ich opowiadań. Tylko najstarsza Rajni odwiedziła Indie jako nastolatka. Wszystkie identyfikują się z sikhijską kulturą tylko częściowo, to Wielka Brytania jest dla nich krajem ojczystym.
Trzy siostry nie są sobie szczególnie bliskie, niespecjalnie za sobą przepadają, poza tym każda z nich ma swoje własne problemy. Rajni ma kłopoty z dorastającym synem. Jezmeen jest aspirującą aktorką, choć ostatnio nieszczęśliwe zbiegi okoliczności sprawiły, że jej kariera  wszystko na to wskazuje  bezpowrotnie została zrujnowana. Shirina mieszka w Australii, dokąd wyjechała, by wziąć ślub: sporym zaskoczeniem dla wszystkich było to, że zdecydowała się zawrzeć aranżowane małżeństwo.
Rajni, Jezmeen i Shirina muszą jednak spełnić ostatnią wolę ich zmarłej matki: wybrać się wszystkie razem w podróż do Indii, odbyć opisane w ostatnim liście rytuały i rozsypać jej prochy we wskazanym miejscu. Wyprawa ma ściśle określony przez ich mamę program, chodzi o odwiedzenie miejsc ważnych dla ich tradycji i kultury.
Obrazy Indii są sugestywne, ciekawe i opisane nie bez poczucia humoru. Powieść ma zabarwienie komediowe, jest tu więc wiele opisów śmiesznych nieporozumień, bo w wielu sytuacjach widać, że Rajni, Jezmeen i Shirina, choć znają lokalny język, nie do końca potrafią odpowiednio się zachować. Jednakże te sceny nie do końca wyraźnie wybrzmiewają, autorka nie podkreśla w szczególny sposób kulturowych gaf ani różnic. Akcentuje raczej sytuacje pomiędzy siostrami: cicha rywalizacja, narzucanie własnego zdania, ale też i próby łagodzenia napięcia. Jednym z bohaterów drugoplanowych, ale w pewnym momencie kluczowych dla rozwoju akcji, jest Tom Hanks
Wszystko to jest na swój sposób interesujące, ale nie do końca spełnia oczekiwania czytelnika, jest powtarzalne i po jakimś czasie, zbliżając się do końca, zaczynamy sobie zadawać pytanie: czy to już wszystko? W rozproszonych scenach pokazane są ostatnie dramatyczne chwile matki trzech kobiet, umierającej na raka, co dodaje powieści głębi, ale nadal budzi niedosyt.
Trochę więc szkoda, że w rzeczywistości książka nabiera pełni wyrazu dopiero niemal pod koniec. Tam, gdzie zaczynają się retrospekcje z wcześniejszego życia oraz z podróży nastoletniej Rajni z mamą do Pendżabu. Oraz w momencie, gdy dowiemy się, po co tak naprawdę jedna z sióstr pojechała do Indii. Zrozumiemy, że tradycja i świadomość własnych korzeni może dawać wielką siłę, ale może też być wielkim przekleństwem. Może stać się pułapką i czymś fatalnym szczególnie dla kobiet  ta perspektywa w Podróży życia sióstr Shergill wybrzmiewa mocno i wyraźnie. I nie chodzi tylko o to, jak trudno jest funkcjonować kobiecie na co dzień bez męskiej opieki, ale też jak wielu rzeczy nie może ona zrobić z obawy o to, co ludzie powiedzą. Przede wszystkim kobieta już od urodzenia jest kimś gorszym
Przedstawiony w powieści dramat jednej z trzech głównych bohaterek  celowo pomijam nazwanie go po imieniu, aby nie zdradzać zbyt wiele z fabuły  należy do ważniejszych problemów społecznych w Indiach. Jeszcze bardziej wstrząsające jest to, że zostaje on przeniesiony i jest powielany wśród kolejnych pokoleń ludzi z tłem migracyjnym, nawet tych już urodzonych w krajach z zachodnią kulturą (jak Wielka Brytania czy Australia). Balli Kaur Jaswar daje głos kobietom zamkniętym w okowach tradycji społeczeństwa równoległego, funkcjonującego w kraju zamieszkania tylko fizycznie, ale nieprzyjmującego jego wartości i szczelnie się od nich odgradzającego. Dobrą stroną Podróży sióstr Shergill jest to, że nie ma tutaj suchej, niestrawnej publicystyki  wszystko pokazane jest przez pryzmat dramatów konkretnych osób. Jednak humor i zabawne sytuacje to tylko otoczka, w której kryje się to, co najsmutniejsze.
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  Nieoczekiwane skutki walki z blokadą twórczą

  Joanna Kapica-Curzytek

  Rachel Winters Co powiesz na spotkanie?
  

  
  Co powiesz na spotkanie? to rzeczywiście zwariowana komedia romantyczna, jak czytamy na okładce. Lektura wnosi wiele pozytywnej energii i pozwala spojrzeć na życie z optymizmem.
Ekstrakt: 70%
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Evie jest asystentką w agencji scenopisarskiej i właśnie przeżywa trudny czas. Ezra, jeden z klientów, prawdziwa gwiazda i celebryta, przekroczył już wszelkie możliwe terminy oddania gotowego scenariusza filmowego. To miała być komedia romantyczna. Presja czasu jest nieubłagana  niewywiązanie się z umowy pociągnie za sobą groźne skutki, a agencja zbankrutuje. Chyba że Evie dokona jakiegoś cudu i pomoże autorowi przełamać blokadę twórczą?
Kłopot Ezry polega na tym, że jest on przekonany, iż wszystko już w komediach romantycznych było. A poza tym ten gatunek to nie jego specjalność. Przyjął to zamówienie, bo nie miał akurat innych propozycji i kończyły się pieniądze. Dlatego z wielką podejrzliwością podchodzi do nalegania Evie, by mimo wszystko zrealizować zlecenie. Asystentka oferuje mu nawet pomoc  zanim jakieś sceny pojawią się w scenariuszu, ona wcześniej przetestuje je w prawdziwym życiu.
Ścierają się więc koncepcje, kotłują pomysły. Mamy tu przy okazji sympatyczny hołd złożony komediom romantycznym  wiele ich tytułów oraz charakterystycznych motywów zostało wymienionych w książce. Evie ma za zadanie wymyślić i zaaranżować sceny, których w żadnym filmie jeszcze nie było, co okazuje się i łatwe i trudne jednocześnie. Ma ona wsparcie ze strony niezawodnej grupy przyjaciół: Jeremy′ego, Marie i Sarah  której w najbliższym czasie trzeba zorganizować wieczór panieński (a może coś z tego też przyda się do filmu?).
W Co powiesz na spotkanie? jest trochę jak u Alfreda Hitchcocka, który mawiał, że film powinien zaczynać się od trzęsienia ziemi, a potem napięcie ma nieprzerwanie rosnąć. W książce trzęsieniem ziemi okazuje się przypadkowe (nie wierzycie?) oblanie napojem nieznajomego, a potem następuje bieg szalonych zdarzeń. Evie nie traci głowy, działa i organizuje, kreuje i testuje scenę za sceną. Gotowe pomysły podrzuca scenarzyście, który musi już tylko skompilować całość
Czytelnicy mają przednią zabawę, bo wiele tutaj humoru i śmiesznych sytuacji, niektóre z nich nawiązują do znanych komedii romantycznych. Ciekawa i nienużąca jest też forma książki: rozdziały mają wprowadzenie podobne jak w scenariuszach, pojawia się zapis czatu z mediów społecznościowych i wymiana maili, co stanowi dodatkowe urozmaicenie.
Na niektóre sceny trzeba wziąć poprawkę  by wspomnieć motyw koprodukcji lub opisane z rozmachem chwilami przerysowane wydarzenia przy okazji wieczoru panieńskiego. Jednak całość jak najbardziej mieści się w konwencji, pozwala często wybuchać głośnym śmiechem, ale też i trzyma w napięciu, bo nigdy nie wiemy, co kryje się za kolejnym zwrotem akcji. To zaleta tej książki, że jej schemat jest chwilami dobrze ukryty; czytając, nie do końca wiemy, jakie będzie zakończenie. Nie brakuje również wzruszeń: sympatyczna postać Annette z pewnością podbije serca większości czytelników.
Od początku wiemy oczywiście jedno, że na odgrywaniu scenariusza się nie zakończy i że Evie w końcu będzie musiała umieć znaleźć równowagę pomiędzy filmową fikcją a swoim własnym życiem. Znajdzie się w świecie celebrytów Nauka chodzenia po czerwonym dywanie będzie jedną z życiowych lekcji, którą będzie musiała w pośpiechu przyswoić. Nie zabraknie bolesnych rozczarowań i konieczności dokonania wyborów. Pojawi się nawet gorzka etyczna refleksja na temat praw autorskich i lekcja dla wszelkiej maści cwaniaków przypisujących sobie nieswoje sukcesy. Morał z powieści Co powiesz na spotkanie? może jednak być tylko jeden: nawet jeśli przewidzimy nawet sto życiowych scenariuszy, zawsze wydarzy się ten sto pierwszy I tak się zawsze jakoś składa, że okazuje się najlepszy ze wszystkich. Skutki przełamywania blokady twórczej mogą być, jak się przekonujemy, mocno zaskakujące.
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  PRL w kryminale:Milicjant, który chciał być księdzem

  Sebastian Chosiński

  Zygmunt Zeydler-Zborowski Brat Mikołaja
  

  
  Brat Mikołaja to dość przewrotny kryminał Zygmunta Zeydlera-Zborowskiego, w którym tytułowy bohater pojawia się jedynie w opowieściach retrospektywnych. Choć praktycznie wszystko  od pierwszej do ostatniej strony  kręci się wokół niego. Jednocześnie też autor wskazuje na to, jak bardzo krzywdzące mogą być niesprawdzone plotki, zwłaszcza kiedy powielają je osoby uchodzące za szanowane.
Ekstrakt: 60%
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Przewrotność obecna w fabule powieści nie oznacza jednak żadnej rewolucyjnej zmiany. Ani styl, ani sposób konstruowania opowieści przez Zygmunta Zeydlera-Zborowskiego niczym się tu nie różni od jego wcześniejszych książek. Intrygująca jest przede wszystkim zmiana punktu widzenia, w efekcie czego tytułowego bohatera poznajemy  jeśli w ogóle można tak się wyrazić  od strony, która ma niewiele wspólnego z rzeczywistością. Brat Mikołaja został opublikowany w 1974 roku przez wydawnictwo Iskry w popularnej serii Klub Srebrnego Klucza, w której wcześniej twórca postaci majora Stefana Downara wydał między innymi Czarnego mercedesa (1958), Akcję Rudolf (1963) oraz Nawet umarli kłamią (1971); później natomiast chociażby Koty Leokadii Kościelnej (1965/1975) oraz Sekret Julii (1968/1981). I trzeba przyznać, że nie ma wśród nich pozycji słabych, które co jakiś czas przytrafiały się warszawskiemu pisarzowi. Widać, osoby odpowiedzialne za dobór tytułów w Iskrach zwracały także uwagę na jakość artystyczną.
Najpopularniejszym detektywem wykreowanym przez Zeydlera-Zborowskiego był niewątpliwie major Downar (jego popularności dorównywał w tamtym czasie jedynie kapitan Szczęsny, bohater wielu książek Anny Kłodzińskiej), ale na początku lat 70. ubiegłego wieku w paru powieściach musiał on odstąpić pierwszy plan sierżantowi, a potem porucznikowi Franciszkowi Kociubie (Czerwona nitka, Nawet umarli kłamią, Pieczeń sarnia). Kociuba, uosabiający awans społeczny mieszkańców wsi, był idealną postacią ma czasy gomułkowsko-gierkowskie, ale reprezentował tylko jedną flankę sojuszu robotniczo-chłopskiego. Potrzebny był więc  dla równowagi  bohater symbolizujący drugą stronę, milicjant o korzeniach proletariackich. A skoro takie było zapotrzebowanie, Zeydler-Zborowski odpowiedział na nie, powołując do życia sierżanta Waleriana Pawelca, zwanego z racji swego optymistycznego usposobienia, dzięki któremu zazwyczaj działał uspokajająco na kolegów i przełożonych, Walerianą.
Trudno wyobrazić sobie bohatera peerelowskiej powieści milicyjnej o trafniejszym rodowodzie. Urodził się krótko po odzyskaniu przez Polskę niepodległości, mieszkał na warszawskim Targówku, gdzie jego ojciec pracował jako ślusarz-mechanik. Do nauki zamiłowania nie miał, ale sporo czytał, choć były to głównie powieści przygodowe, sensacyjne i kryminalne. Ich lekturę tak bardzo brał sobie do serca, że jako dzieciak chciał być dżentelmenem-włamywaczem (jak Arsene Lupin), księdzem (jak ojciec Brown z książek G. K. Chestertona), wreszcie Sherlockiem Holmesem. Plany te kończyły się najczęściej laniem od ojca. Młodość, która wcale nie była beztroska, przerwał wybuch wojny. We wrześniu 1939 roku Pawelec trafił do niemieckiej niewoli, lecz udało mu się uciec z transportu do obozu jenieckiego, ostatecznie trafił do partyzantki (można się domyślać, że komunistycznej). Po wojnie natomiast walczył z bandami (dzisiaj powiedzielibyśmy, że z oddziałami żołnierzy wyklętych) na Podlasiu, Lubelszczyźnie i w Bieszczadach. 
Nie oszczędzał się  był dwa razy ranny, cudem uniknął śmierci. Po powrocie do rodzinnej Warszawy, postanowił dalej utrwalać władzę ludową, tym razem jednak służąc w szeregach Milicji Obywatelskiej jako śledczy. I choć zbliża się już do emerytury, wciąż jest sierżantem  nie doczekał się, mimo niewątpliwych zasług, awansu na stopień oficerski, ponieważ nie zadbał  w przeciwieństwie do Kociuby  o odpowiednie wykształcenie. Ma za to ogromne doświadczenie i wyrobionego policyjnego nosa, co sprawia, że często to on właśnie nieoficjalnie kieruje dochodzeniami, a nie jego dużo młodsi koledzy-oficerowie. Tak jest i teraz. Współpracujący z nim porucznik Jerzy Makowiecki, młodzian krótko po studiach, jest na tyle mądry, aby nie wywyższać się ponad Walerianę, lecz czerpać pełnymi garściami z jego prawie trzydziestoletnich wiedzy operacyjnej i doświadczenia. A czego dotyczy sprawa? Otóż pewnego dnia na posterunek zgłasza się do pułkownika Jagodzińskiego młody inżynier Mikołaj Konorski; komendant odsyła go do swoich podwładnych, którzy chcąc nie chcąc, muszą wysłuchać nadzwyczaj smutnej rodzinnej opowieści.
Jej bohaterem jest brat Mikołaja, starszy od niego o trzy lata Maurycy Konorski, który parę tygodni temu opuścił po czterech latach odsiadki więzienie. To bandzior i recydywista, z powodu intryg którego Mikołaj  spokojny i szanowany obywatel  miał już wiele problemów. Teraz planuje ślub z dziennikarką telewizyjną Joanną Stawiską i obawia się, czy Maurycy nie stanie na drodze do jego szczęścia. Wystarczy przecież, aby znowu zmalował coś na jego konto, a trzeba się będzie po raz kolejny tłumaczyć przed władzami, a może nawet płacić jakieś odszkodowanie. Cóż jednak w takiej sytuacji mogą mu pomóc Makowiecki i Pawelec? Dopóki starszy z braci Konorskich nie naruszy prawa, nic nie można mu zrobić. Waleriana wpada natomiast na pomysł, aby Mikołaj wyprowadził się z Warszawy, zmienił nazwisko i zaczął nowe życie; ten jednak nie wierzy, że to uchroni go przed zdeterminowanym w poszukiwaniach Maurycym. W efekcie, nic nie wskórawszy, inżynier wraca zrezygnowany do domu. Jedyne, co mu teraz pozostaje, to żalić się swojej narzeczonej
Joanna, chociaż nie ma powodów, aby powątpiewać w przyczyny rozpaczy w swego ukochanego, jest przekonana, że Mikołaj trochę przesadza. Wkrótce przekonuje się jednak, że Maurycy rzeczywiście może napytać sobie i bratu problemów. Jej przyjaciółka, mieszkająca w Radości Karolina Morawska, czeka właśnie na przyjazd znajomego z Australii. Joachim Zelbert jest Polakiem, który wyemigrował z kraju jeszcze przed wojną i na Antypodach dorobił się gigantycznego majątku (liczonego oczywiście w milionach dolarów); w czasie swej poprzedniej wizyty w ojczyźnie poznał Karolinę, teraz pragnie ożenić się z nią. Zelbert jest też  cóż za zbieg okoliczności!  wujem Konorskich, który ma ogromny żal do Maurycego za to, że ten stoczył się moralnie. Morawska, a wraz z nią także Stawiska, obawia się więc, czym może zakończyć się spotkanie porywczego Joachima z agresywnym i narwanym Maurycym. Kiedy parę dni później w willi Karoliny zostaje zamordowany Zelbert, nikt nie ma wątpliwości, kto może stać za tą zbrodnią. Tym bardziej że sąsiadka Morawskiej widziała wchodzącego do budynku mężczyznę, którego rysopis idealnie pasuje do brata Mikołaja.
Wydaje się początkowo, że działania MO ograniczą się jedynie do wytropienia i aresztowania Maurycego, ale gdy Pawelec i Makowiecki (a zwłaszcza ten pierwszy) wgłębiają się w sprawę, okazuje się, że nie wszystko jest takie proste i oczywiste. Prowadząc śledztwo, trafiają bowiem na osoby, które mają na temat podejrzewanego o morderstwo Konorskiego zupełnie odmienne zdanie niż jego młodszy brat. Gdzie więc tkwi prawda? Kto kłamie? I z jakiego powodu? Mimo wykorzystania po raz kolejny bardzo podobnych wątków  vide Polak przybywający z zagranicy z milionowym spadkiem (Testament), ważne wydarzenia rozgrywające się w starej willi pod Warszawą (Pieczeń sarnia) czy wplątany w zbrodnię artysta-malarz (Czerwona nitka)  tym razem Zeydlerowi-Zborowskiemu udaje się uniknąć czyhających na niego raf. Po pierwsze: duet Makowiecki-Pawelec ma spory potencjał humorystyczny, który zostaje odpowiednio wykorzystany. Po drugie: sporą  także wynikającą z przekory  sympatię wzbudza kolega Stawiskiej z pracy, Edek Magierski. Po trzecie A musi być w ogóle jakieś po trzecie?
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  Otwierający Sześć światów Hain Ursuli Le Guin Świat Rocannona jest pierwszą powieścią tego cyklu luźno ze sobą powiązanych opowieści sf stworzonych przez autorkę. Oryginalnie wydany w 1966 roku nie stracił on przez pół wieku zbyt wiele na swojej jakości.
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Le Guin rozpoczyna swoją historię od trzęsienia ziemi: zniszczenia międzygwiezdnego okrętu, na którym tytułowy bohater przybył na planetę. Wraz ze statkiem ginie reszta przysłanych na bezimienny świat[bookmark: a1]1) wysłanników Ligi. Gaveral Rocannon, etnograf zajmujący się zbieraniem informacji na temat jednej z trzech zamieszkujących planetę humanoidalnych ras, pozostaje jedynym człowiekiem spoza tego świata. I ma przed sobą niełatwe zadanie, jakim jest ostrzeżenie pozostałych planet Ligi przed buntem przeciwko jej hegemonii.
Autorka skąpi nam jakichkolwiek większych wprowadzeń w świat międzygwiezdnej dominacji Ligi (aczkolwiek dla tych, którzy mają już za sobą lekturę bardziej znanych jej powieści, chociażby Lewej ręki ciemności, nie będzie to nowością), jej polityki badania kolejnych planet i zbierania z nich podatku, który ma służyć przygotowaniom do nadciągającej wojny. Jak się dowiadujemy, nie wszędzie władza Ligi jest przyjmowana z radością  stąd właśnie bunt i obranie peryferyjnego świata, jakim jest Fomalhaut, za jego główną bazę.
O czym jednak możemy się dość szybko przekonać, powieść sięga do elementów sf o tyle, o ile to konieczne. Istnienie Ligi, konfederacji zamieszkanych przez ludzi światów, zostaje tylko wspomniane w kilku rozmowach prowadzonych przez Rocannona, natomiast znacząca większość nowoczesnej technologii nie odgrywa tutaj praktycznie żadnej roli. Podobnie jak reszta wątków sf, które pozostają gdzieś w tle głównej historii. Bohater bardzo prędko traci swoje ocalone wyposażenie i zostaje mu jednie chroniący przed atakami kombinezon. By przeżyć, musi nie tylko polegać na pomocy miejscowych, ale wręcz nauczyć się funkcjonować bez dobrodziejstw technologii, do których był dotychczas przyzwyczajony. Najbardziej wyraźnym elementem tej transformacji jest przybranie przez niego tytułu Wędrowca.
Mimo fantastycznonaukowych podstaw, opowieść rychło nabiera iście epickiego charakteru, noszącego w sobie znamiona walki dobra ze złem (czy też, jak sugerowała Beatrycze Nowicka, po prostu powieści o wiele bliżej do fantasy niż typowego sf). Jednocześnie historia stanowi odbicie heroicznej kultury ciemnoskórych i jasnowłosych mieszkańców planety, wśród których przebywał od dłuższego czasu bohater. Mimochodem pochodzący z gwiazd (nazywany zresztą Władcą Gwiazd) Rocannon, niepasujący do systemu kastowego swoich gospodarzy, urasta do rangi i roli mitycznego półboga i bohatera, o którym będą później śpiewane pieśni.
Epicka forma połączona z powieścią drogi przywodzi na myśl jakąś odmianę eposu rycerskiego. Bohater, wraz z grupą towarzyszy, wyrusza w podróż daleko na południe, gdzie ma znajdować miejsce, w którym buntownicy założyli swoją bazę  na niezbadanym nawet przez Ligę kontynencie, gdzie czają się rozmaite dziwy wciąż czekające na odkrycie. Nawet dla doświadczonego międzygwiezdnego podróżnika i etnologa będzie to niebezpieczna wyprawa. Podobnie jak w napisanej później Lewej ręce ciemności, by przeżyć i odnieść sukces, Rocannon będzie musiał porzucić wszystko, czego się nauczył, narodzić się na nowo jako miejscowy (stąd określanie siebie mianem Wędrowca) i poświęcić coś, na czym bardzo mu zależało.
Brak mi dostatecznej wiedzy, by poszukiwać w Świecie Rocannona nawiązań do klasyki, z której, jak sądzę, czerpała autorka. Nie zmienia to faktu, że symbolizm kolejnych wydarzeń i decyzji podejmowanych przez bohatera jest niezwykle wyraźny  aż do ostatecznego poświęcenia. I właśnie w takich epickich kategoriach należy postrzegać tę opowieść. Z czasem możemy się nawet zacząć zastanawiać, czy narracja jest rzeczywiście tak bezstronna, jak moglibyśmy z początku przypuszczać i czy nie stanowi raczej dobrze ukrytego eposu opiewającego dokonania Rocannona w taki sposób, w jaki zostały one zapamiętane wśród mieszkańców planety.[bookmark: a2]2)
Obok historii, Le Guin prezentuje nam również ciekawe spojrzenie na politykę Ligi wobec odkrywanych planet i kultur, która u swoich podstaw powinna przecież nosić nazwę kolonializmu. Według głównego bohatera zaawansowanie technologiczne wcale nie czyni przedstawicieli Ligi lepszymi czy mądrzejszymi:
Ale Rocannon, kosmiczny etnograf, którego zajęcie polegało na uczeniu się, a nie nauczaniu innych, Rocannon, który mieszkał na wielu zacofanych światach, powątpiewał w mądrość teorii opartych na maszynach i broni. Albowiem Liga, zdominowana przez agresywne, wytwarzające narzędzia, humanoidalne gatunki z Centaura, Ziemi i Ceti, lekceważyła rozliczne umiejętności, zdolności i możliwości rozwoju inteligentnego życia i oceniała je zbyt jednostronnie.
Jak gdyby na potwierdzenie tych słów, to właśnie tajemnicza zdolność telepatii, jaką udaje mu się zdobyć w trakcie swojej wędrówki, okazuje się kluczowa do tego, by uratować Ligę przed wieloletnią, wyniszczającą wojną domową (choć trzeba przyznać, że Le Guin pomija niemal całkowicie wątek moralnej oceny czynu, jaki doprowadził do takiego, a nie innego końca).
W opowieści, która sama w sobie nosi znamiona legendy, autorka zwraca uwagę także na to, że w każdej legendzie kryje się ziarno prawdy. Przygody bohaterów na południowym kontynencie, konfrontacja z milczącymi skrzydlatymi istotami czy niemalże nierealne spotkanie z tajemniczym mieszkańcem gór potwierdzają tylko to, co przewija się w legendach i opowieściach praktycznie od samego początku.
Mając do dyspozycji cały wszechświat, potężną Ligę oraz o wiele większą skalę wydarzeń, Le Guin zdecydowała się w Świecie Rocannona opowiedzieć wyjątkowo kameralną historię, która na dodatek okazuje się niemalże opowieścią fantasy. Ciężko nie polecić tej klasyki, szczególnie w czasach, kiedy wydarzenia na skalę międzyplanetarną czy nawet międzygwiezdną stają się głównym wyznacznikiem gatunku.

[bookmark: a1t]1) Nie będzie wielkim spojlerem nadmienienie, że wbrew tytułowi miejsce akcji nie nazywa się jeszcze Światem Rocannona, ale jest bezimienną planetą znaną jako Fomalhaut II (od nazwy gwiazdy, wokół której orbituje).
[bookmark: a2t]2) W prologu (Naszyjnik Semley) możemy zresztą przeczytać dość szczegółowo, jakie podejście do życia prezentowali dumni mieszkańcy planety  a przynajmniej ta ich część, o której opowiada powieść.
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  Historia przedstawiona przez Dominikę Gałkę nie jest ani długa, ani specjalnie skomplikowana i w sumie dość łatwo przewidzieć rozwój wydarzeń. Poczucie humoru autorki, pogodny klimat tej opowieści i mądre przesłanie sprawiają jednak, że Baba Jadzia z parteru powinna przypaść do gustu zarówno dzieciom, jak i ich rodzicom.
Ekstrakt: 80%
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Pierwsze skojarzenie, jakie nasuwa się po lekturze książki Dominiki Gałki, to myśl, że takie opowiadanie spokojnie mogłoby ukazać się przed laty w serii Poczytaj mi, mamo. Oczywiście nie chodzi tutaj o to, aby czynić autorce zarzut, że tworzy w stylu, który odszedł już do lamusa. Wręcz przeciwnie  to wielka zaleta tej pozycji, gdyż teraz po prostu zdecydowanie zbyt rzadko powstają tak pięknie napisane, pełne ciepła historie.
Główną bohaterką Baby Jadzi z parteru jest Kasia, która  podobnie jak jej rodzice i koledzy  najzwyczajniej w świecie boi się tytułowej staruszki. Już na początku książki jesteśmy świadkami tego, że ochrzczona tak nieprzyjemnym przezwiskiem pani Jadwiga rzeczywiście potrafi dać się we znaki wszystkim w okolicy. Nawet dorośli starają się więc zachowywać jak najciszej, aby tylko nie narazić się niemiłej sąsiadce! Niestety mieszka ona na parterze, wiec przeszkadzają jej też wszelkie hałasy na podwórku. Tylko gdzie w takim wypadku mają się bawić dzieci?
Wkrótce dowiadujemy się, że rodzice Kasi postanawiają przekonać panią Jadwigę, że ich córka ma prawo do spotkań z koleżankami i ich głośniejsze zachowanie przy zabawie wcale nie wynika ze złośliwości. Do takiej rozmowy jednak nie dochodzi, bo okazuje się, że sąsiadka źle się czuje i musi być zawieziona do szpitala, gdzie zostanie na kilka dni. W tym czasie ktoś musi się zająć psem staruszki, a przecież Mucha cieszy się równie złą sławą jak jej pani! Nic dziwnego, że wyznaczona do tego zadania Kasia początkowo z dużą nieufnością traktuje wiecznie warczącego kosmatego potworka. Przy bliższym poznaniu nie jest on jednak wcale tak okropny, a dziewczynka szybko polubi wyprowadzanie go na spacer, szczególnie gdy dzięki psu udaje się jej poskromić Łukasza  naczelnego podwórkowego łobuza.
Jak łatwo się domyślić, również Baba Jadzia w rzeczywistości nie jest taka straszna. Oczywiście nie od razu uda się zmienić nastawienie Kasi do sąsiadki (i vice versa), a zanim do tego dojdzie, będziemy świadkami jeszcze wielu wydarzeń. Cała historia będzie miała zaś naprawdę szczęśliwe zakończenie, a przy okazji okaże się, że nawet taki rozrabiaka jak Łukasz w istocie ma dobre serce i w razie potrzeby można liczyć na jego pomoc.
Z kart książki Dominiki Gałki wyłania się jednoznacznie pozytywny obraz świata, a pogodny klimat tej historii jeszcze wzmacniają sympatyczne rysunki Joanny Kłos. Z pewnością warto więc, aby dzięki tej lekturze dzieci się przekonały, jak bardzo mylna i krzywdząca może być nasza ocena drugiego człowieka.
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  Być może książka Rozmowy o przyszłości mówi jedynie o tym, jak sobie wyobrażano odległą o 30 lat przyszłość w roku 2020, i jest wyłącznie świadectwem epoki  ale i tak warto po nią sięgnąć.
Ekstrakt: 60%
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Futurologia przeżywa ostatnio swój renesans, sądząc chociażby po popularności książek Yuvala Harariego. Na Rozmowy o przyszłości składają się wywiady (rozmówcy to m. in. Jacek Dukaj, Martin Caparrós, Grzegorz Linderberg) i krótkie prezentacje najważniejszych futurologicznych nazwisk (Orwell, Huxley, Lem, Huntington, Fukuyama, Atwood). Można trochę polemizować z doborem rozmówców  zwłaszcza profesor Adam Maciejewski jest zupełnie niezainteresowany przyszłościowym gdybaniem. Czasem autor (autorka?) nie powstrzymuje się też od wartościowania przedstawianych idei  ich prezentacja by zupełnie wystarczyła, bez dodatkowego werdyktu o ich słuszności bądź jej braku, zgrzyta to zwłaszcza w rozdziale o Samuelu R. Huntingtonie.
Niemniej książka jest dość ciekawa. Da się zauważyć, że rozmówcy w postrzeganiu przyszłości albo są kompletnie fatalistyczni, albo, w najlepszym razie, widzą zaledwie bardzo, ale to bardzo ostrożne promyki nadziei. Rozwarstwienie społeczne do spółki z katastrofą klimatyczną nas załatwią  co do tego panuje właściwie pełen konsensus. Rewolucje: biotechnologiczna i AI  te są wciąż niewiadomą, czas pokaże, czy będą mieć jakieś dobre czy wyłącznie złe strony. Dla autorki przeprowadzającej wywiady większym problemem niż masowa migracja są antyemigranckie fobie społeczeństwa  choć Zaremba Bielawski przyznaje, że szwedzki eksperyment się niezupełnie udał, a Grzegorz Linderberg ośmiela się sugerować, że możemy mieć problem z integracją milionów ludzi, nie utożsamiających się z wartościami nowego społeczeństwa. Panuje też właściwie zgoda, że krótki eksperyment zachodni pod nazwą liberalna demokracja prawdopodobnie ma się ku końcowi, choć z potencjalnego zwycięstwa orwellowskiego modelu chińskiego (kapitalizm plus autorytaryzm plus inwigilacja) nikt się nie cieszy. Klimat też nam się rozjedzie (dr Aleksadra Kardaś), choć w Polsce nie odczujemy tego aż tak katastrofalnie jak w Chinach, gdzie powodziami zagrożone są miliony ludzi.
Chociaż większość rozmówców ma podobne poglądy, to reprezentują oni rozmaite specjalności. Wśród nich znajdziemy ekonomistę (prof. Jerzy Hausner), klimatologa (dr Aleksandra Kardaś) czy reportera (Martin Capparós). Cieszy, że prof. Dariusz Jemielniak (socjologia, Wikimedia Polska) naprawdę zna się na klasyce SF  w wywiadzie nawiązuje do Paolo Bacigulapiego, Neala Stephensona, Williama Gibsona i Doktora Who.
Bodaj największym optymistą jest Grzegorz Linderberg, autor książki o genetyce Ludzkość poprawiona  co prawda też boi się dominacji Chin, ale sądzi, że na świecie ten model nie zyska akceptacji. A jeśli przyszłość będzie oznaczać niekonieczność pracy  to tym lepiej, życie może być spełnione w inny sposób. Za to Michel Houellebecq jawi się jako skrajny fatalista  wg niego czeka nas pustka egzystencjalna i samotna starość w zatomizowanym społeczeństwie. Chyba że wolimy powrót do fundamentalizmu religijnego, jak w Uległości. Chyba jednak nie.
Może ten ogólnoludzki fatalizm nie bierze się znikąd, ale jest zbiorowym przeczuciem jakiegoś nadchodzącego końca, jak sugeruje Olga Tokarczuk? A może nowego systemu, który się domknie za 10-20 lat, dzięki wiedzy skumulowanej obojętne, czy w ludzkich mózgach, czy w procedurach wykonywanych w maszynach, jak twierdzi Jacek Dukaj? On mówi też o końcu ja i bardzo krytycznie o demokracji jako ostatnim quasireligijnym micie Zachodu (bo już nie jest nim chrześcijaństwo i nie kapitalizm). I kresie paradygmatu pisma, towarzyszącego ludzkości od starożytności. Dukaj też wydaje się rozumieć, że populizm polityczny to efekt owego rozwarstwienia, podziału na elitę i słabiej wykształconych, z mniejszych ośrodków i bynajmniej nie charakteryzuje on tylko Polski.
Dominuje w tych rozmowach obawa  przyszłość stała się zagrożeniem, a nie wyczekiwaną szansą, utopii od dawna nikt nie pisze i nie wymyśla, by nie narazić się na śmieszność. Nawet internet okazał się posiadać swoją mroczną stronę. Jeśli przyszłość wygeneruje jednak jakieś raje (długowieczność, zaawansowane leczenie, kształtowanie genów), dostępne będą one dla elity, reszta świata będzie ledwo wiązać koniec z końcem. I oglądać seriale. Książka jest trochę stronnicza  jeśli mówimy o wpływowych autorach, którzy ukształtowali myślenie o przyszłości, to bardzo istotną dla postrzegania przyszłej, potencjalnej migracji przez konserwatystów jest Obóz świętych Jeana Raspaila. Niestety, i autor, i książka, to światopoglądowe antypody Atwood czy Tokarczuk. Być może ktoś pamięta jeszcze antologię PL 50+. Historie przyszłości z 2004 roku, pomyślaną przez Jacka Dukaja, podobną w zamyśle, choć ambitniejszą (prócz publicystyki zawierał prozę), tak samo zresztą wyznaczającą horyzont czasowy na 2050 rok. Powtarzają się nawet niektórzy autorzy  Tokarczuk, Lem, Dukaj, Kapuściński. Ale inni budzą już zdziwienie  w PL 50+ znalazło się miejsce dla Jarosława Grzędowicza, Lecha Jęczmyka, a nawet Barnima Regalicy. Zupełnie abstrahując od światopoglądowych sporów  dobrze by zrobiło Rozmowom szersze spektrum poglądów, chociażby Lech Jęczmyk byłby mile widziany. W obecnym kształcie dokumentuje ona głównie lęki liberalnej elity przed politycznym populizmem i prekariatem.
Niby nie dowiemy się z książki niczego, czego nie wiedzielibyśmy wcześniej o potencjalnych zagrożeniach z publicystyki czy przeróżnych dystopii  niemniej po lekturze można poczuć się zachęconym do sięgnięcia po książki Dukaja, Atwood czy Caparrósa.
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  Margaret Atwood Testamenty
  

  
  Można było się obawiać, że powrót po ponad trzydziestu latach do świata znanego z Opowieści podręcznej, jest dla Margaret Atwood jedynie odcinaniem kuponów od zwiększonego zainteresowania tą powieścią, które wywołała serialowa ekranizacja. Na szczęście tak nie jest, bo Testamenty nie tylko pozwalają nam lepiej przyjrzeć się stosunkom panującym w Gileadzie, ale mają też naprawdę ciekawie skonstruowaną fabułę.
Ekstrakt: 80%
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Nie ulega wątpliwości, że nic nie straciła na sugestywności nakreślona w Opowieści podręcznej przerażająca wizja istniejącego w nieodległej przyszłości specyficznego ustroju religijno-patriarchalnego, w którym kobiety są w praktyce zupełnie zdane na łaskę mężczyzn. Mogłoby się więc wydawać, że obraz życia w Gileadzie nie wymaga już jakiegokolwiek uzupełnienia. W nowej książce Margaret Atwood kluczowe znaczenie ma jednak zmiana perspektywy, z której przedstawiane są wydarzenia. W Testamentach możemy bowiem poznać relacje trzech różnych bohaterek, których losy w pewnym momencie się ze sobą splotły.
Pierwszą z nich jest Ciotka Lidia, której zasługi dla reżimu są tak wielkie, że nawet postawiono jej pomnik za życia. Dowiadujemy się jednak, że wcale nie od początku była ona zwolenniczką nowego porządku. Kiedy Synowie Jakuba dokonali przewrotu w Stanach Zjednoczonych, zmiany zaskoczyły ją podobnie jak wiele innych kobiet. Szybko stało się dla niej jasne, że nie tylko już nigdy nie będzie orzekać w sądzie, ale aby przetrwać, musi dostosować się do oczekiwań sprawujących władzę.
Z relacji Ciotki Lidii dowiemy się też wiele na temat metod tworzenia nowej struktury społecznej, a także będziemy mogli przyjrzeć się, jak umiejętnie budowała ona swoją pozycję. Możemy się przekonać, że chociaż Ciotki  w odróżnieniu od Komendantów  formalnie nie mają żadnej władzy, to tak naprawdę bohaterka  dzięki zgromadzonym poufnym informacjom i zakulisowym intrygom  potrafi całkiem skutecznie realizować swe cele. Z zaskoczeniem odkrywamy zaś, że nie zawsze ma ona przy tym na celu świetlaną przyszłość Gileadu!
Z kolei zupełnie inne doświadczenia ma Agnes Jemima  córka Komendanta, która początkowo wydaje się pogodzona z tym, że w przyszłości zostanie Żoną. Obserwujemy, jak pod czujnym okiem Ciotek dziewczyna przygotowuje się do tej roli, ale jest dla nas jasne, że wcale się ona nie cieszy, gdy ślub jest coraz bliżej. Nie jesteśmy więc specjalnie zdziwieni, że kiedy Agnes staje przed szansą odmiany swego losu, to nie waha się specjalnie, aby wstąpić w szeregi Perłowych Dziewcząt. Okazuje się, że to nie tylko formalny etap niezbędny do osiągnięcia pozycji Ciotki. Oficjalnie są one bowiem misjonarkami działającymi głównie poza granicami Gileadu, a w rzeczywistości realizują tam rozmaite tajne misje. Należy natomiast podkreślić, że zadanie, jakie wyznaczy Agnes osobiście Ciotka Lidia, okaże się dość zaskakujące zarówno dla dziewczyny, jak i dla czytelników.
Jeszcze bardziej odmienne spojrzenie na wydarzenia w Gileadzie ma dorastająca w Kanadzie Daisy. Nastolatka nie ma złudzeń, jak bardzo pod rządami Komendantów cierpią kobiety, i dlatego nie może zrozumieć, czemu jej rodzice tolerują przychodzące do ich sklepu Perłowe Dziewczęta. Tymczasem w pewnym momencie okazuje się, że dotychczas żyła w złudnym poczuciu bezpieczeństwa, a jej historia łączy się bezpośrednio właśnie z Gileadem. Nic dziwnego, że z prawdziwym zainteresowaniem obserwujemy, jak Daisy poradzi sobie z nową wiedzą, a także z niecierpliwością czekamy na dalszy rozwój wydarzeń.
W Testamentach Margaret Atwood odsłania kulisy tworzenia opresyjnego systemu oraz mechanizmy pozwalające mu funkcjonować, ale jednocześnie daje też czytelnikom iskierkę nadziei, ukazując słabe punkty w konstrukcji reżimu panującego w Gileadzie. Co istotne, uhonorowana w ubiegłym roku nagrodą Bookera powieść nie jest jedynie suplementem do Opowieści podręcznej, gdyż autorka czyni tu wiele interesujących spostrzeżeń, które w obecnych czasach niestety wręcz zyskują na aktualności i mogą być dla nas przestrogą przed zagrożeniami nie tylko ze strony rozmaitych fundamentalistów.
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  Ci cwani Brytyjczycy

  Marcin Osuch

  Grzegorz Sojda, Grzegorz Śliżewski, Piotr Hodyra Ci cholerni Polacy!
  

  
  Po dłuższej przerwie czas powrócić do tematyki lotniczej. Ci cholerni Polacy, wbrew dosyć frywolnemu tytułowi, to solidne opracowanie ukazujące genezę, uwarunkowania i sam przebieg udziału polskich lotników w Bitwie o Anglię i nie tylko.
Ekstrakt: 80%
[image: Ci cholerni Polacy!]
O solidności tego dzieła świadczy już sam poziom edycyjny. Solidna, twarda okładka, blisko siedemset stron opisujących wszelkie aspekty powstania, organizacji i udziału Polskich Sił Powietrznych w Bitwie o Anglię. Ciekawie robi się już na samym początku, gdy autorzy starają się przedstawić kontekst i tło odtwarzania Polskich Sił Zbrojnych na Zachodzie. Jest to ważny element takiego opracowania, zwłaszcza z punktu widzenia osób, które, podobnie jak ja, historią interesują się z doskoku.
Pierwszy z takich wątków to okoliczności przejęcia władzy przez generała Sikorskiego, które to przejęcie jawi się w książce praktycznie jako zamach stanu wspierany mocno przez Francję. Z mojej perspektywy jest to nowa wiedza, poszerzająca obraz tego, co działo się zaraz po klęsce wrześniowej. Jednak nigdy nie kryłem, przy okazji wcześniejszych recenzji pozycji lotniczych, że najbardziej interesują mnie bezpośrednie okoliczności związane z organizacją polskiego lotnictwa na Zachodzie. I tutaj też Ci cholerni Polacy! wnoszą dużo w sferze poznawczej odnośnie do polityki Brytyjczyków. Nie chodzi mi ani o to, co myśleli o polskich pilotach po przegranej kampanii wrześniowej, ani o to, jak potraktowali Polaków po wojnie. Okazuje się, że do momentu klęski Francji, Wielka Brytania nie chciała słyszeć o organizacji autonomicznych polskich sił powietrznych. Owszem, z otwartymi rękoma witała polskich lotników, ale tylko pod warunkiem, że będą wcielani do brytyjskich dywizjonów.
Autorzy książki, dzięki swej dokładności i umiejętności dotarcia do dokumentów źródłowych, odkłamują wiele mitów, zarówno tych pozytywnych zbudowanych na Dywizjonie 303 Fiedlera, jak i negatywnych, mówiących, że Anglicy nie wierzyli w umiejętności pilotażowe Polaków. Lektura Cholernych Polaków pozwala na zbudowanie sobie wyważonej opinii. A na szkolenia, Anglicy kierowali nawet najlepszych pilotów nie dlatego, że ci nie umieli latać, ale dlatego, że każdy zagraniczny pilot musiał nauczyć się działać zgodnie z brytyjskimi procedurami, nie wspominając o konieczności zapoznania się z nowoczesnym sprzętem (lądowanie bez wysuniętego podwozia nie było rzadkością  wszak w przypadku P11C nie było takich problemów). Co ważne, wszystkie opisane wątki autorzy ilustrują odniesieniami do konkretnych dokumentów oraz źródłowymi cytatami.
Podtytuł Polskie Siły Powietrzne w Bitwie o Anglię sugeruje, że autorzy skupili się na pilotach samolotów myśliwskich, na których barki spadł ciężar walki z niemieckimi nalotami. Okazuje się, że uwzględniono także w istotnym zakresie historię formowania polskich dywizjonów bombowych w Wielkiej Brytanii. Jest rzeczą powszechnie znaną, że takie dywizjony działały całkiem intensywnie. Książka ta odsłania kulisy tworzenia tych jednostek, a nie był to proces łatwy, głównie ze względu na brak odpowiednich kadr. O ile na Wyspach znalazła się całkiem spora liczba pilotów, to takich z doświadczeniem w nocnych lotach długodystansowych nie było, bo niby skąd. Do tego brakowało pilotów-nawigatorów, radiooperatorów, doświadczonych strzelców pokładowych. Na cud zakrawa fakt, że jednostki takie jak dywizjony 300 i 301 w ogóle osiągnęły zdolność operacyjną.
Ci cholerni Polacy nie jest łatwą lekturą. Bardzo dużo tutaj odniesień do konkretnych dokumentów (dzienniki lotów poszczególnych jednostek), dat, cytatów. Z drugiej strony mocno faktograficzny charakter książki dostarcza bardzo duży zasób obiektywnej wiedzy na temat polskiego lotnictwa w Wielkiej Brytanii. I warto z tego skorzystać, bo wspomniany Dywizjon 303 Fiedlera to lektura szkoły podstawowej a życie okazuje się dużo bardziej skomplikowane.
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  Lajla znaczy noc to eseistyczno-reporterska książka o historii i współczesności muzułmańskiej Hiszpanii.
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Hiszpania jako jeden z nielicznych krajów Europy ma w swojej historii długi epizod obecności muzułmanów. Okres ten obejmował lata od późnej starożytności aż do końcowego okresu rekonkwisty (w XV wieku) i przymusowej emigracji grup morysków (muzułmańskiej ludności) w XVII wieku. Zwyczajowo opisywano te lata jako okres zderzenia się obecnych na Półwyspie Iberyjskim chrześcijan, żydów i muzułmanów, erę zwalczania się różnych religii i kultur. Brian Catlos w książce Królestwa wiary zwraca uwagę, że przez większość tego okresu historycznego panowała pokojowa koegzystencja, a wojny toczono przede wszystkim w obrębie własnych grup wyznaniowych. Czy tak rzeczywiście wyglądały kontakty pomiędzy tymi kulturami? A może na podstawie pozornie nic nie znaczących szczegółów i detali da się ten obraz jeszcze wzbogacić?
Tego niełatwego zadania podjęła się Aleksandra Lipczak. To już druga jej publikacja, po nominowanej do Nagrody Literackiej im. W. Gombrowicza książce Ludzi z placu Słońca. Już na początku kłopot sprawia język i nazwanie po imieniu tego, co na Półwyspie Iberyjskim miało miejsce. Otwarcie czy podbój? Arabowie czy jednak inna grupa etniczna, na przykład Berberowie? Al-Andalus czy kalifat? Czy na pewno Al-Andaluzyjczycy? Wątpliwości, jak podkreśla autorka, nie budzi tylko fakt, że Muzułmanie byli na południu Hiszpanii dłużej niż chrześcijanie, którzy przyszli po nich.
Pierwszy kontakt z Lajlą jest nieco utrudniony, bo nie zamieszczono w niej spisu treści  aby poznać tytuły i długość poszczególnych części, trzeba mozolnie kartkować książkę. Nie ma nawet żywej paginy (informacji o tytułach rozdziałów na górze stron), a szkoda, po pozwoliłoby to lepiej zorientować się, jaka jest zawartość książki, a po lekturze szybciej do konkretnych fragmentów powracać. Nawiasem mówiąc, zauważam, że brak spisu treści w publikacjach wielu wydawnictw to coraz częstsze zjawisko  czyżby jakiś osobliwy rodzaj oszczędności? Z pewnością nie jest to zabieg przyjazny dla czytelników.
Wędrówkę po tym złożonym, ale bez wątpienia barwnym i wielokulturowym świecie rozpoczynamy z autorką w Meczecie-Katedrze w Kordobie. Na patio panuje spokój. Pozorny, bo jesteśmy na polu bitwy, czytamy. Jest to bitwa o nazwę, o historię i o obecny status własności. Ten rozdział to dla autorki pretekst, by opisać początki obecności kultury muzułmańskiej na Półwyspie Iberyjskim. Kordoba żyje z mitu Hiszpanii trzech kultur, jak się dowiadujemy. Ale też: legenda Kordoby to tylko dekoracja. Aleksandra Lipczak wyjaśnia, na czym to polega, sięga po przykłady z historii i współczesności.
Czy to, co było i jest  to convivencia, pokojowe współistnienie? Odpowiedź jest bardzo złożona, a autorka nie boi się zagłębiać w temat, pokazuje niuanse i demaskuje puste znaczeniowo klisze językowe. Kwestia konwiwencji, wspólnego życia różnych iberyjskich grup etnicznych i religijnych, jest wyjątkowo skomplikowana, jak podsumowuje jeden z historyków. Wiadomo więc, że żyli obok siebie  ale jak dokładnie? Pokojowo czy w napięciu, mimo wszystko czy twórczo, hierarchicznie czy w ramach multi-kulti?, stawia pytanie Aleksandra Lipczak.
Tropy te prowadzą nas jeszcze do Sewilii, Toledo, Granady i Tarify, miasta najbardziej wysuniętego na południe w kontynentalnej Hiszpanii. Autorka przygląda się bacznie architekturze, bada współczesny język, w którym zaskakująco wiele jest wpływów języka arabskiego: rodowód ten ma 8% słów w hiszpańskim słowniku. Przytacza rozmowy z rodowitymi mieszkańcami, bierze udział w lokalnie obchodzonych świętach. I odczuwa dezorientację, umysłowy zamęt, kognitywne zagubienie, jak pisze. Bo na wiele zadanych pytań nie ma łatwych i konkretnych odpowiedzi, takich jak w dzisiejszym świecie lubimy. Rezultatem dociekań autorki jest opis czegoś, co jest fenomenem migotliwym, nieuchwytnym, z płynnymi granicami i niejednoznacznościami.
Książka jest dosyć hermetyczna (szczególnie pierwsze jej rozdziały), lektura wymaga dużej koncentracji ze strony czytelnika, powiedziałabym nawet, że także  pewnego przygotowania i wstępnej orientacji w temacie, którego dotyczy książka. Niemal każdy akapit tekstu odnosi się do czegoś innego i zmusza nas do wielkiego intelektualnego wysiłku. Chwilami trudno podążać za mocno zniuansowanym, szeroko zakrojonym wywodem autorki, ale to przede wszystkim dlatego, że zwięzłe zdania mają nadzwyczajną pojemność i mnóstwo ukrytych sensów. Za tekstem książki kryje się imponująco długa lista pozycji bibliograficznych, z których większość to tytuły w języku angielskim i hiszpańskim.
Lajla znaczy noc w wielu wymiarach dekonstruuje ideę hiszpańskiej cywilizacji, nie bojąc się przy tym dotykać spraw trudnych i wrażliwych, na granicy tabu. Okazuje się, że to pojęcie jest trudne do zdefiniowania, a może nawet niemożliwe. Hiszpanii, również tej współczesnej, nie da się jednak zrozumieć bez znajomości jej muzułmańskiego pierwiastka, zakorzenionego tu od wieków, ale pomimo tak długiego czasu, ciągle jeszcze nie do końca rozpoznanego i docenianego. Nakładają się także uprzedzenia, związane zwłaszcza ze zjawiskiem współczesnej migracji. Oraz, warto to podkreślić, z taką, a nie inną polityką edukacyjną. () dlaczego nie uczą o tym w szkołach?, irytuje się jeden z rozmówców Aleksandry Lipczak. () historia międzykulturowych zapożyczeń i kontaktów ma taką samą wagę jak bitewki. To jeden z wielu powodów, dla których warto polecić czytelnikom tę rzetelnie napisaną książkę Aleksandry Lipczak.
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  Zygmunt Zeydler-Zborowski W kręgu podejrzenia, Zygmunt Zeydler-Zborowski W kręgu podejrzenia
  

  
  Gdzieś się musiała Zygmuntowi Zeydlerowi-Zborowskiemu ta powieść zawieruszyć. Pierwsze książkowe wydanie W kręgu podejrzenia pojawiło się bowiem w sprzedaży w połowie lat 70. ubiegłego wieku  i pewnie nie byłoby to aż tak dziwne, gdyby nie fakt, że akcja tego kryminału rozgrywa się w 1961 roku, a prowadzący śledztwo oficer Komendy Głównej MO Stefan Downar jest jeszcze kapitanem.
Ekstrakt: 60%
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W rachubę wchodzą dwie opcje: albo W kręgu podejrzenia (pod tym bądź jakimś innym tytułem) było już drukowane w prasie codziennej na początku lat 60. XX wieku, ale nie udało się tego faktu wytropić twórcom strony internetowej gazetowce.klubmord.com, albo naprawdę z jakiegoś kompletnie niezrozumiałego powodu sam autor, czyli Zygmunt Zeydler-Zborowski, skazał tę powieść na kilkunastoletnie zapomnienie i odkurzył dopiero, kiedy znalazł się u szczytu popularności i musiał na gwałt zaspokoić żądania wydawców i wygłodniałych jego kryminalnej prozy czytelników. Książka ujrzała światło dzienne w 1975 roku nakładem wydawnictwa Czytelnik w serii Z jamnikiem, w której wcześniej ukazały się między innymi takie pozycje, jak Gość z Londynu (1968), Zbrodnia na Cyrhli Toporowej (1970), Czerwona nitka (1972) oraz Pieczeń sarnia (1973).
Co świadczy o tym, że W kręgu podejrzenia przeleżało się tak długo w szufladzie? Po pierwsze: już na pierwszej stronie powieści jest mowa o tym, że opisywane wydarzenia rozgrywają się w 1961 roku. Po drugie: główny bohater, czyli Stefan Downar, wciąż jest kapitanem. A po raz ostatni wystąpił w tej randze w opublikowanym pierwotnie w prasie na przełomie lat 1963/1964 Szantażu. Na dodatek w książce tej znajduje się również odniesienie do postaci warszawskiego psychiatry Stanisława Orłowskiego, którego Downar poznał podczas prowadzenia śledztwa opisanego się w powieści Dr Orłowski prowadzi śledztwo z 1963 roku. Należy więc podejrzewać, że to właśnie wtedy  może w 1962, a może 1963?  W kręgu podejrzenia zostało napisane, a potem zapomniane bądź świadomie ukryte. Tylko dlaczego? Przecież to wcale nie jest zły kryminał. W każdym  razie na pewno znacznie lepszy od wydanych nieco wcześniej  w zeszytowej serii Ewa wzywa 07  Dziewczyny w męskiej koszulce (1973) oraz Dżemu z czarnych porzeczek (1974).
Fabuła powieści ogniskuje się wokół postaci doświadczonego warszawskiego prokuratora Stanisława Borzyckiego, uważanego powszechnie w stolicy za postrach świata przestępczego. Ludzie tacy jak on mają zazwyczaj wielu wrogów; wystarczy wziąć pod uwagę tych wszystkich, których przedstawiciel Temidy pomógł w czasie swej kariery w wymiarze sprawiedliwości wysłać za kratki. Sukcesy zawodowe nie idą jednak, jak to często w życiu bywa, w parze z osobistymi. Wprawdzie z Borzyckim mieszka kochająca go córka Ewa, ale starszy syn Bogdan  urodzony niebieski ptak i nierób do kwadratu  od lat mieszka z Julią, eksżoną prokuratora (i jej nowym mężem), w Krakowie. I nie przestaje przysparzać najbliższym kłopotów. Teraz pojawia się kolejny, o czym informuje właśnie Borzyckiego przebywająca w stolicy Julia. W ciągu zaledwie paru miesięcy pracy w pewnej spółdzielni Bogdan narobił manka na osiemdziesiąt tysięcy złotych. Jeżeli pieniądze nie zostaną zwrócone w wyznaczonym terminie, młodzian powędruje na długie lata za kratki.
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Ojca to specjalnie nie martwi  jest człowiekiem pryncypialnym i uważa, że taka nauczka życiowa może wyjść synowi na dobre. Musi jednak liczyć się z tym, że gdy wieść o tym, iż syn słynnego prokuratora jest malwersantem, dotrze do Warszawy  uderzy to również w jego dobre imię i osłabi jego pozycję zawodową. Ogarnięty złymi myślami Borzycki jeszcze tego samego dnia wybiera się do znajomych  ginekologa Zygmunta Siewierskiego i jego niepracującej małżonki  na zaplanowane już jakiś czas temu przyjęcie. Mocno zestresowany, po raz pierwszy od wielu lat upija się  do tego stopnia, że urywa mu się film. Następnego dnia długo dochodzi do siebie. Ale koszmar tak naprawdę dopiero się zaczyna. Po południu odwiedza prokuratora nieznajomy mężczyzna, który usiłuje wręczyć mu paczkę z banknotami  równe pięćdziesiąt tysięcy!  w zamian za zamordowanie Leona Elerta. Tyle że Borzycki nic nie pamięta. Nie wie nawet, kto to jest ten Elert. A jednak wkrótce okazuje się, że ktoś taki  dziennikarz tropiący afery gospodarcze  naprawdę został zastrzelony.
Jakby tych zbiegów okoliczności było mało, w kieszeni swojego płaszcza prokurator znajduje pistolet z jednym tylko wystrzelonym pociskiem. Czyżby więc naprawdę z jakiegoś powodu zamordował  z zimną krwią bądź w afekcie  zupełnie nieznanego sobie człowieka? A może to jedynie prowokacja, która ma go zdyskredytować? W każdym razie przekonany o własnej niewinności Borzycki postanawia poprosić o pomoc swego kolegę z pracy, ten zaś wzywa na odsiecz kapitana Stefana Downara z Komendy Głównej Milicji Obywatelskiej. Downarowi trudno uwierzyć w to, by szanowany prawnik miał okazać się wyrachowanym przestępcą; poza tym, gdyby tak jednak było, nie informowałby chyba o swojej zbrodni MO. Kapitan postanawia więc bliżej przyjrzeć się znajomym prokuratora, zwłaszcza tym, którzy towarzyszyli mu podczas przyjęcia u Siewierskich. W tym celu przeistacza się w filmowca-dokumentalistę, zakładając, że tak będzie mu łatwiej wejść w środowisko warszawskiej inteligencji.
Okazuje się bowiem, że mordercy Elerta trzeba szukać, jak to często bywa u Zeydlera-Zborowskiego, pośród przedstawicieli wolnych zawodów  dziennikarzy, artystów, lekarzy, prawników, urzędników  względnie bananowej młodzieży. Dziwnym trafem mordercą nigdy nie jest robotnik lub chłop. Widać pisarz nie wierzył w to, że takich ludzi stać czy to na premedytację, czy też afekt. Za sprawą powiązań osób podejrzanych prowadzone przez Downara dochodzenie szybko nabiera rozmachu i rozciąga się od Śląska i Małopolski po Wybrzeże. Pojawiają się przy tej okazji różne podejrzane indywidua, ale również piękne kobiety, które jednak nie wzbudzają zaufania. Bo jeśli nie okazują się kanaliami, to  w najlepszym wypadku  nie grzeszą przesadną inteligencją. Co gorsza, przez kolejne lata Zeydler-Zborowski nie zmienił, zdaje się, na ich temat zdania. Mimo pewnych mankamentów, W kręgu podejrzenia to całkiem przyzwoity kryminał milicyjny, który w swej warstwie obyczajowej ciekawie portretuje peerelowską klasę średnią epoki wczesnego Gomułki.
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  Nie da się ukryć, że w Panu Samochodziku i Wyspie Złoczyńców mimo wszystko najistotniejsze wydają się wyjaśnienia dotyczące pochodzenia i właściwości niezwykłego pojazdu głównego bohatera. Wprawdzie jego poczynania można obserwować z zainteresowaniem, ale trochę niedzisiejszy styl Zbigniewa Nienackiego utrudnia jednak młodym czytelnikom zatopienie się w tej historii, a pewne zastrzeżenia można mieć do samej konstrukcji samej intrygi kryminalnej.
Ekstrakt: 70%
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Inną sprawą jest, że powtórna lektura Wyspy Złoczyńców (pod takim bowiem tytułem pierwotnie ukazywała się ta powieść) może obudzić wiele wspomnień u czytelników, którzy dorastali w czasach Polski Ludowej. Dla nich jest to przecież prawdziwy początek przygód Pana Samochodzika i właśnie dlatego podobnych emocji nie mogą wywołać u przedstawicieli tego pokolenia ani prequele wydane jeszcze za życia Zbigniewa Nienackiego (będące w istocie przerobionymi wersjami jego wcześniejszych powieści spoza cyklu), ani sequele stworzone po jego śmierci przez innych autorów.
Trzeba też przyznać, że niezwykle plastyczny jest opis pojazdu, który główny bohater odziedziczył po wuju. Widok wehikułu skonstruowanego przez inżyniera Stefana Gromiłłę wprawia wszystkich w osłupienie i jest powodem do kpin z Pana Samochodzika, ale szybko możemy się przekonać, że dzięki silnikowi z ferrari 410 pojazd ten potrafi osiągać naprawdę duże prędkości, a jego twórca wprowadził w nim rozwiązania pozwalające na poruszanie się również po wodzie. Te cechy samochodu okazują się zaś bardzo przydatne, kiedy Tomasz NN musi stawić czoła typom spod ciemnej gwiazdy.
W Wyspie Złoczyńców towarzyszymy Panu Samochodzikowi w wyprawie do Antoninowa. Od samego początku jest jednak dla nas jasne, że nie chodzi mu o letni wypoczynek w położonym kilka kilometrów od Wisły miasteczku czy spędzenie czasu na łonie natury. Otóż próbuje on odnaleźć ukryte zbiory miejscowego dziedzica, hrabiego Dunina, który jako kolaborant uciekł w 1945 roku przed nadciągającymi wojskami polskimi i radzieckimi. Ale to nie zbiegły arystokrata jest głównym czarnym charakterem w tej historii. Dowiadujemy się bowiem, że po wojnie grasowała w tej okolicy banda Barabasza, która została rozbita przez milicję tuż po tym, jak bandyci poznali miejsce ukrycia skarbów dziedzica. I chociaż mogło się wydawać, że żaden z nich nie pozostał przy życiu, to kilkanaście lat po tamtych wydarzeniach główny bohater najwyraźniej nie jest jedyną osobą poszukującą zaginionych zbiorów.
No cóż, czytelnikom nie pozostaje nic innego, jak sposób przedstawienia hrabiego Dunina złożyć na karb czasów, w których powstawała powieść. Możemy zaś tylko się cieszyć, że bandę Barabasza tworzą tutaj zwykli rabusie, a nie jest to oddział żołnierzy wyklętych, których autor musiałby przecież sportretować zgodnie z oczekiwaniami władzy komunistycznej. Zresztą po prawdzie wątek tej bandy w sumie tylko niepotrzebnie komplikuje intrygę kryminalną, o czym świadczy choćby udane wyeliminowanie go w ekranizacji z 1965 roku.
Z punktu widzenia młodych czytelników jest zaś niezwykle istotny udział w opisywanych wydarzeniach grupki harcerzy, którzy pomogą Panu Samochodzikowi w rozwikłaniu całej zagadki. Nic tak przecież nie pobudza wyobraźni nastolatków jak obserwowanie rówieśników przeżywających niezwykłe przygody! Jakby tego było mało, książka Zbigniewa Nienackiego ma też walory edukacyjne, a to za sprawą pojawiających się w niej antropologów, którzy prowadzą badania właśnie w okolicy Antoninowa. Wraz z harcerzami możemy więc na przykład wziąć udział w wykładzie na temat ras ludzkich, który wygłasza dla chłopców jedna z uczestniczek ekspedycji badawczej. Z kolei istotne znaczenie dla rozwoju fabuły ma to, że dokonana przez pana Opałkę rekonstrukcja twarzy na podstawie czaszki znalezionej w starych bunkrach pozwala trafić na ślad popełnionego jakiś czas wcześniej morderstwa. A ten naukowiec dostarcza też Panu Samochodzikowi książkę, w której przedstawiono dokonania rosyjskiego antropologa Michaiła Gierasimowa, dzięki czemu mogą poznać je również czytelnicy Wyspy Złoczyńców.
Nie ulega wątpliwości, że pierwsza część cyklu ma jeszcze pewne niedostatki fabularne, a nieco odcisnęło się na niej także piętno czasu. Mimo to może być to nadal dla młodych czytelników całkiem ciekawa lektura, oczywiście jeśli ulegną urokowi Pana Samochodzika i jego niezwykłego wehikułu. A wtedy na fanów jego przygód czekają kolejne tomy tej znakomitej serii.
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  Mała Esensja:Kura, cenzura oraz wiele innych rzeczy
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  W kolejnej książce o rodzinie Bielskich Puk puk! Widzieliście kometę?  równie zwariowanej jak poprzednie  poznajemy mniej znane fakty z historii, a także zgłębiamy tajemnice kosmosu.
Ekstrakt: 70%
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To już trzeci tom przygód rezolutnego ucznia klasy szóstej, Stanisława Bielskiego (najbardziej lubi zdrobnienie Stanley) i jego rodziny. Przypomnijmy, państwo Bielscy mieszkają w stuletniej kamienicy. Któregoś dnia ojciec (muzealnik i zapalony zbieracz staroci) kupił na pchlim targu od dawna brakujące drzwi do spiżarni. Nikt jednak nie przewidział, że to miejsce zamieni się od tej pory w tunel czasowy, przez który będą odwiedzać mieszkanie Bielskich postacie z przeszłości. Ta wiedza wystarczy, aby po tę trzecią część sięgnąć nawet bez znajomości poprzednich: Puk puk, zastałem króla? oraz Puk puk, otwórzcie drzwi!.
W domu Bielskich dzieje się bardzo dużo, drzwi do spiżarni niemal się nie zamykają, a historia wmeldowuje się do nich z przytupem. Stanisław i jego rodzina mają z tego powodu coraz więcej kłopotów. Na przykład z piratami  gdańskimi kaprami, którzy wtargnęli do domu. Chłopak nie stracił przytomności umysłu i zdołał uratować rodzinkę niemal w ostatniej chwili.
Ponownie spotykamy się w książce z dziedzictwem Mikołaja Kopernika (który poprzednio odwiedzał państwa Bielskich). Autor stara się popularyzować tutaj wiedzę o kometach, a także hipotezę, że astronom był autorem zaginionej do dzisiaj księgi De astro minante [O groźnej gwieździe]. Koniec świata został tam opisany inaczej niż w Apokalipsie św. Jana  i to dlatego treść zagrażała ówcześnie władzy Kościoła. Dowiemy się z książki, jaki był dalszy ciąg zdarzeń. Aby uniknąć nadejścia dnia z określoną przez astronomów datą, papież Grzegorz XIII nakazał reformę kalendarza  i w ten sposób młodzi czytelnicy dowiadują się o zawiłościach liczenia czasu według kalendarza juliańskiego i gregoriańskiego.
Państwo Bielscy poznają osobiście wielkich Polaków  między innymi Józefa Bema i Ignacego Łukasiewicza. Uświadamiamy sobie, że lampy naftowe nie zostały do końca wycofane z użytku nawet teraz, w XXI wieku. Poznajemy trzy dzielne kobiety  Wandę Krahelską, Albertynę Helbertówną i Zofię Owczarkówną, które na początku XX wieku działały w konspiracji i walczyły z zaborcami. Ich najgłośniejszym dokonaniem był (nieudany) zamach na Gieorgija Skałona, wyjątkowo okrutnego carskiego urzędnika.
Dowiemy się także, kto wynalazł kamizelkę kuloodporną  tak, pierwsi byli tutaj Polacy! Miło się o tym dowiedzieć, ale można odnieść wrażenie, że w pierwszej części książki jest chyba trochę za dużo fascynacji i entuzjazmu związanego z bronią i jej dawnymi rodzajami. Ponieważ jest to książka dla dzieci i młodzieży, zdecydowanie brakuje tu wyraźnego i jednoznacznego podkreślenia, że niezależnie od mechanizmów działania i konstrukcji broń to nie jest fajny gadżet, jak każdy inny przedmiot. Została wynaleziona po to, by zadawać ludziom śmierć i nigdy, przenigdy nie jest zabawką. Dopiero w takim kontekście może odpowiednio wybrzmieć scena próby kamizelki kuloodpornej.
Bardzo ciekawie została w książce opisana historia cenzury na przestrzeni wieków  jest tu kościelna inkwizycja, pojawia się cenzura carska i PRL-owska. Co z tego wyniknie dla rodziny Bielskich, dowiemy się, sięgając po Puk puk! Widzieliście kometę?. Będziemy świadkami rewizji i przeszukania, co dla osób niepamiętających czasów Polski Ludowej będzie z pewnością czymś niespotykanym, a co u nas w demokratycznym kraju pozostanie  miejmy nadzieję  tylko i wyłącznie historią. Marcin Przewoźniak stawia tutaj młodym czytelnikom bardzo ciekawe pytanie: czy ograniczanie Internetu jest cenzurą? A co z cenzurą może mieć wspólnego pewna kura, pozostawiona u Bielskich?
Warto zwrócić uwagę na postać Kariny: czy jest jeszcze koleżanką Stanisława, a może kimś innym? Rezolutna dziewczyna jest dopuszczona do sekretu spiżarnianych drzwi, można wierzyć, że nie zdradzi go niewłaściwym osobom. Bardzo ważne dla rozwoju sytuacji są umiejętności mamy Stanisława, Haliny. Pracuje jako ochroniarz na lotnisku, dlatego nie mają dla niej tajemnic żadne sztuki walki ani techniki samoobrony. Jakie to szczęście dla Bielskich Przeczytamy też o pewnym kłopocie związanym z drzwiami. Zostaje zamknięty tunel czasowy, a tutaj postacie z przeszłości, które odwiedziły Bielskich, zostają odcięte od możliwości powrotu do swoich czasów! I co teraz?
Jak w poprzednich tomach, również i tutaj treść książki jest świetnie uzupełniona przez ilustracje Nikoli Kucharskiej. Są dynamiczne, znakomicie zgrane z tekstem i pełne humoru. Dzięki temu lektura Puk puk! Widzieliście kometę? nie nuży ani na chwilę, zwariowane sceny sypią się jak z rękawa, a czytelnik ma zagwarantowaną dobrą zabawę, i to niezależnie od wieku.
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  Krótko o książkach:Podręcznikowa prostota

  Miłosz Cybowski

  Thomas R. Martin Starożytna Grecja
  

  
  Starożytna Grecja. Od prehistorii do czasów hellenistycznych Thomasa R. Martina jest łatwą w lekturze książką traktującą dokładnie o tym, o czym wspomina tytuł. Choć nie można uznać tej pozycji za wybitną, do złych również nie sposób jej zaliczyć.
Ekstrakt: 50%
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Podejście Martina do historii Grecji jest do bólu sztampowe, a jego narracja nie odbiega zanadto od szkolnych podręczników. Nie oczekujmy tutaj fascynującej opowieści ani barwnych opisów, które obiecuje okładkowy opis. Autor bez wątpienia dużo o starożytności wie, jednak w swojej prezentacji decyduje się na proste i dość pobieżne omówienie wielu faktów. Dla jednych (sięgających po Starożytną Grecję w poszukiwaniu dobrego wprowadzenia) będzie to zaleta, dla innych (mających już jakąś wiedzę na omawiany temat) okaże się to wadą.
Okazjonalnie autor stara się przełamać tę sztampę poprzez spojrzenie na tematykę niewolnictwa czy społecznej nierówności między kobietami a mężczyznami. Choć sam fakt poszerzenia klasycznej narracji o te wątki zasługuje na uwagę, trudno uznać te fragmenty za szczególnie innowacyjne  szczególnie że w wielu miejscach Martin musi ograniczyć się jedynie do przypuszczeń na te tematy.
Książce z pewnością nie pomaga średniej jakości przekład i równie kulawa korekta. Choć uniknięto co bardziej rażących błędów, konstrukcje niektórych zdań oraz ogólna toporność sprawiają, że całość czyta się dość opornie.
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  W osiemdziesiątą rocznicę

  Joanna Kapica-Curzytek

  Piotr Sikora Tych niewielu
  

  
  Tych niewielu jest książką dokumentującą bohaterską postawę polskich pilotów biorących udział w bitwie o Anglię.
Ekstrakt: 80%
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Mija dokładnie osiemdziesiąt lat od tego wydarzenia, tak ważnego dla przebiegu II wojny światowej. Odnoszę wrażenie, że rocznica ta przemknęła u nas niemal niezauważona, a przecież bez przesady można powiedzieć, że wydarzenia rozgrywające się w powietrzu nad południowym wybrzeżem Wielkiej Brytanii i kanałem La Manche odwróciły losy wojny i przyczyniły się do szybszego zwycięstwa nad Niemcami. Dlatego dobrze, że dostajemy właśnie teraz wznowienie Tych niewielu; poprzednie wydanie tej książki ukazało się w 2018 roku. Publikacja ta stanowi znakomite upamiętnienie dokonań Polaków w powietrznej bitwie o Anglię.
Autor Piotr Sikora jest badaczem i historykiem lotnictwa. Jet członkiem Polish Air Force Memorial Committee w bazie w Norholt, a Tych niewielu to już kolejna jego publikacja dotycząca historii polskich lotników podczas drugiej wojny światowej. Wiedza ta jest bardzo potrzebna. We wstępie do Tych niewielu czytamy, że nie tylko przeciętni Brytyjczycy niewiele wiedzą o Polakach wykonujących loty bojowe z Wielkiej Brytanii, ale też i Polacy (szczególnie młode pokolenie) nie bardzo orientują się, na czym polegają zasługi polskich pilotów w tym rozdziale wojny. Informacje te były też dokładnie przefiltrowywane po wojnie za sprawą komunistycznej cenzury, ale teraz nie ma już przeszkód, by popularyzować wiedzę związaną z wybitnym wkładem Polaków w wojenne zwycięstwo antyfaszystowskiego frontu. Podczas wojny pod brytyjskim dowództwem służyło 17 tysięcy mężczyzn i półtora tysiąca kobiet z polskiego lotnictwa wojskowego. Tytułowych tych niewielu to 145 pilotów samolotów bombowych (w dywizjonie 300 i 301) i myśliwskich (w dywizjonie 302 i 303).
Książka daje nam bardzo szeroki kontekst zmagań Polaków w bitwie o Anglię. Autor kreśli w pierwszych rozdziałach historię rozwoju polskiego lotnictwa po 1918 roku. Demaskuje także wiele mitów i niedopowiedzeń związanych z ówczesnymi realiami polskiego lotnictwa, by wspomnieć chociażby powszechne przeświadczenie, że polscy piloci nie znali nowoczesnych rozwiązań technicznych stosowanych w lotnictwie brytyjskim. A przecież była to doskonale wyszkolona kadra w dęblińskiej Szkole Orląt, jednej z najlepszych w Europie, poza tym wielu Polaków uczestniczyło wcześniej w walkach powietrznych we Francji i miało już pewne doświadczenie. Z czasem piloci nabierali biegłości i latali coraz lepiej.
Książka przynosi nam niezwykle interesujące ujęcie Polaków biorących udział w bitwie o Anglię. Jest to zbiorowy portret jednostek bojowych, kronika przebiegu całej bitwy z zaznaczonymi w niej etapami (najlepiej zostało to przedstawione w rozdziale Rysy na powierzchni). Ale Tych niewielu nie pomija indywidualnych losów poszczególnych osób. Są opisy walk powietrznych, ale też i różne wymiary i tło polsko-brytyjskich relacji: animozje i brak zaufania, trudności w przezwyciężaniu bariery językowej oraz konieczność przyzwyczajania się do anglosaskich jednostek miary prędkości, wysokości, paliwa w samolotach. Nie brakuje oczywiście także pełnych humoru anegdot związanych z tym, jak bardzo lubiani byli Polacy jako towarzysze imprez (co przeszło już do legendy). Jest też relacja z wizyty w bazie lotniczej Polaków króla Jerzego VI.
Autor portretuje polskich pilotów nie jako ludzi bez skazy, którzy bez lęku wsiadali do maszyn i bez zmrużenia oka wykonywali bojowe zadania. Również opisy powietrznych zmagań są dalekie od romantyzmu. Każdy pilot był świadom, że jego kolejny lot może okazać się ostatnim. W Tych niewielu znajdujemy sylwetki tych, którzy pozostawili za sobą w kraju swój dawny świat i całe swoje życie oraz w wielu przypadkach  swoich najbliższych. Byli przejęci losem Polski, która dostała się pod hitlerowską okupację, nie zawsze też znali losy swoich bliskich, co z pewnością oddziaływało negatywnie na ich psychikę, ale też wzmagało wolę walki.
W tekście często zabierają głos uczestnicy wydarzeń  Piotr Sikora sięga do wielu wspomnień, dokumentów i meldunków bojowych. To najcenniejsze fragmenty tej książki, pozwalające niemal znaleźć się na miejscu zdarzeń, poczuć emocje, wyobrazić sobie, jak wyglądały powietrzne walki i ile wysiłku wymagały. Znakomicie uzupełniają wywód autora, pozwalają doświadczyć wydarzeń z indywidualnej perspektywy.
Piotr Sikora akcentuje nie tylko dokonania samych pilotów, ale nie pozwala zapomnieć, że na powietrzne sukcesy składa się także wysiłek całego personelu naziemnego: monterów, mechaników i elektryków. Troszczyli się o najdrobniejsze szczegóły związane za stanem technicznym maszyn. Uzupełnieniem tekstu są także liczne fotografie. Nie można zapominać, że polscy piloci to wtedy byli przeważnie zaledwie dwudziestoparolatkowie
Bardzo interesujące są ostatnie rozdziały książki. Żaden z uczestników bitwy o Anglię już nie żyje i  jak pięknie ujął to autor  polska Niebieska Eskadra () znów jest w komplecie. Poznajemy także powojenne losy wszystkich pilotów. Wielu z nich na stałe osiedliło się w Wielkiej Brytanii, spotykając się, niestety, z brakiem pamięci o ich zasługach. Niektórzy powrócili do kraju, gdzie o swoich dokonaniach także niewiele mogli przez jakiś czas mówić, nie byli w Polsce mile widziani. Nie były to łatwe czasy, co widzimy na przykładzie Stanisława Skalskiego, skazanego na śmierć przez komunistyczne władze (został ułaskawiony). Nie było więc wielu okazji do radosnych spotkań weteranów, wspomnień przyjaciół, utrwalania pamięci.
Dlatego tym bardziej ważna jest pamięć o polskich lotnikach uczestniczących w bitwie o Anglię. Jeden z nich, Stefan Wójtowicz, jeszcze w kraju wypowiedział do swojej matki ostatnie słowa: Matko, muszę iść, zobaczysz, twoje wnuki będą czytały o moich dokonaniach w książkach. Słowa okazały się prorocze. Czytamy, pamiętamy, czcimy. Tych niewielu to piękny hołd oddany wojennym bohaterom.
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  Na starożytnych polach bitewnych

  Miłosz Cybowski

  Myke Cole Legion kontra falanga
  

  
  Myke Cole dowodzi, że brak historycznego wykształcenia nie jest przeszkodą przed napisaniem całkiem solidnej, nawet jeśli niekoniecznie innowacyjnej, książki. Jego Legion kontra falanga skupia się na poszukiwaniu odpowiedzi na pytanie: która z formacji była lepsza i dlaczego akurat legion?
Ekstrakt: 70%
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Już w samej przedmowie Cole po części tłumaczy się przed czytelnikami, a po części ciska gromy na akademickie podejście do pisania historii. Nie pozostawia jednocześnie wątpliwości, że jego głównym celem jest popularyzacja tematu i przedstawienie wydarzeń w tak przystępny sposób jak to tylko możliwe. Zaś otwarte pisanie o tym, że on sam jest wielkim fanem fantastyki i D&D ma tylko pokazać, jak równy z niego gość. Kilka stron dalej autor przyznaje, że proces pisania książki miał jemu samemu sprawić czystą frajdę. Stąd liczne skróty myślowe, odniesienia do gier planszowych oraz innych wątków popkulturowych przewijające się praktycznie przez całą książkę. Nawet jak na pozycję popularyzatorską Legion kontra falanga daleki jest od konwencjonalnego podejścia do tematu. Zapewne duże znaczenie odgrywa tutaj potencjalny amerykański czytelnik, dla którego faktycznie jedyna wiedza na temat starożytności pochodzi z takich dzieł, jak przywoływane wielokrotnie 300 (komiks i ekranizacja).
Jeśli jednak przymknąć oko na popkulturowe dygresje i skupić się na samej warstwie historycznej, książka okazuje się całkiem rzetelna i dobrze napisana. Na początek Cole przygląda się bliżej obu rodzajom wojsk. Nie jest jego celem zrewolucjonizowanie naszej wiedzy na temat falangi i legionu, co raczej zaprezentowanie podstawowych elementów tych formacji  wliczając w to uzbrojenie, pancerz i najczęściej stosowaną taktykę. Co istotne, autor zwraca uwagę, że ani grecko-macedońska, ani rzymska armia nie były niezmienne i obie, przed starciami zaprezentowanymi w tej książce, miały za sobą kilkaset lat historii.
To właśnie przedstawienie najważniejszych bitew, jakie rozegrały się między legionem a falangą, stanowi sedno książki. Są to, chronologicznie przedstawione: Heraklea, Askulum, Benewent (wszystkie trzy toczone między Republiką Rzymską a Pyrrusem), Kynoskefalaj, Magnezja oraz Pydna. Choć nie zawsze rzymski legion triumfował, to jednak od samego początku widoczna jest jego przewaga, zarówno na poziomie wyszkolenia pojedynczych żołnierzy (którzy byli o wiele bardziej niezależni od zmuszonych do działania w zwartym szyku falangitów), jak i na poziomie większych jednostek (sukces falangi polegał na zdolności utrzymania jednolitego frontu, podczas gdy poszczególne manipuły legionów mogły działać niezależnie od pozostałych).
Trzeba przyznać, że Coleowi udało się tchnąć sporo życia w opisy bitew, które w wielu innych książkach historycznych przedstawiane są ze zdecydowanie mniejszą swadą. Zestawiając ze sobą rozmaite źródła, autor nie waha się przed stwierdzeniem, że o wiele bardziej wiarygodnie brzmi jedno z nich, ale jemu osobiście o wiele bardziej podoba się drugie  i właśnie na tej podstawie kontynuuje swoją narrację. W innych przypadkach sięga on do własnego wojskowego doświadczenia, by pokazać, że niektóre z opisywanych przez starożytnych działań były niezwykle trudne, a nawet niemożliwe. Nie brak tu podziwu dla wyszkolenia starożytnych  czy to legionistów, czy falangitów, którzy byli w stanie poruszać się, toczyć bitwy i zwyciężać z przeraźliwie ciężkim i niewygodnym ekwipunkiem noszonym na plecach.
Równie istotny, choć w dużej mierze potraktowany po macoszemu, był kontekst kulturowy, o którym Cole wspomina dopiero w podsumowaniu. Armia Republiki Rzymskiej była armią obywatelską i właśnie temu zawdzięczała możliwość szybkiego odbudowania się po poniesionych stratach (bodaj największa klęska w historii Republiki, bitwa pod Kannami, nie doprowadziła wcale do porażki i złupienia Rzymu). Nieco inaczej było w przypadku falangi, która wymagała od poszczególnych żołnierzy o wiele więcej wyszkolenia i opanowania. Nie pomagał również fakt, że chociażby żołnierze Pyrrusa walczyli z nim albo z daleka od swojej ojczyzny, albo byli przedstawicielami niezbyt bojowo nastawionych greckich kolonii z południa Italii. Pojęcie honoru, głęboko zakorzenione w rzymskiej kulturze i społeczeństwie, pozwalało Republice na stopniowe i nieuchronne podbijanie kolejnych ziem  a porażki były jedynie wymówką, by zademonstrować barbarzyńcom, że Rzym tak łatwo się nie poddaje.
I choć osobiste wtręty i liczne popkulturowe dygresje obniżają przyjemność płynącą z lektury, to jednak Myke Cole zdołał mnie przekonać do swojego podejścia do historii  niekonwencjonalnego, ale poczytnego i napisanego z prawdziwą pasją.
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  Nigdy nie byłem przebojowy

  Joanna Kapica-Curzytek

  Marek Niedźwiecki Dyrdymarki
  

  
  W Dyrdymarkach Marek Niedźwiecki komentuje swoje odejście z radiowej Trójki i opowiada o sobie z dystansem i wdziękiem.
Ekstrakt: 80%
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To już kolejne książkowe spotkanie z Markiem Niedźwieckim, jednym z najsłynniejszych radiowych głosów ostatnich kilkudziesięciu lat i dziennikarzem muzycznym. Do tej pory ukazały się pozycje: Nie wierzę w życie pozaradiowe, Radiota i Australijczyk, a także kilka książek o prowadzonej przez niego przez prawie czterdzieści lat Liście Przebojów Programu Trzeciego.
Dyrdymarki ukazują się już po odejściu Marka Niedźwieckiego z Trójki. Przeczytamy więc z pierwszej ręki o okolicznościach rezygnacji jego współpracy z radiem i kontrowersjach związanych z ostatnim na radiowej antenie wydaniem Listy Przebojów Trójki. Zabieram do domu okruchy dawnego życia, pisze Marek Niedźwiecki.
Ale nie jest to książka koncentrująca się wyłącznie na tym wydarzeniu. Autor ma nam do zaoferowania znacznie więcej. I nawet jeśli czytaliśmy poprzednie książki, znów dowiemy się o życiu i pasjach Marka Niedźwieckiego czegoś nowego. Tego, że od zawsze chciał być panem Markiem od Listy Przebojów. Że lubi sport (sam jest zapalonym narciarzem biegowym). Że odkrywa ostatnio uroki naszego kraju, nie mogąc z racji pandemii wyjechać w swoje ulubione miejsca za granicę.
Marek Niedźwiecki sięga też wspomnieniami do początków kariery, przypomina swoje pierwsze spotkania i wywiady przeprowadzane z gwiazdami muzyki rozrywkowej. Są to na przykład: Madonna, Lionel Ritchie, Basia Trzetrzelewska, grupa TOTO. Jest przypomnienie koncertów  także tych, które miał on przyjemność zapowiadać, jak na przykład występ Whitney Houston w Operze Leśnej w sierpniu 1999 roku. Autor wspomina, że usłyszeliśmy wtedy największe przeboje tej piosenkarki. Tymczasem ja zapamiętałam, że występ ten był jednak dla fanów wielkim rozczarowaniem, bo zabrzmiały tam wtedy wyłącznie piosenki z trasy koncertowej My Love is Your Love, wtedy jeszcze u nas nie do końca osłuchane. Był też pewien koncert w Sopocie, który o mały włos nie zostałby zapowiedziany przez pana Marka wkraczającego na scenę w białych adidasach Dowiemy się też, jakie skutki może mieć czytanie poezji Haliny Poświatowskiej na radiowej antenie.
Najwięcej w książce jest, rzecz jasna, muzyki i wspomnień z nią związanych. Czytamy o rozmowach ze Zbigniewem Hołdysem albo dokonanej przez Marka Niedźwieckiego kradzieży(!) w hotelu Ritz. Poznamy dziesięć najbardziej ulubionych płyt pana Marka (dzięki czemu po przeczytaniu książki od razu będzie czego posłuchać). To zaledwie drobny okruszek muzyki z całej kolekcji autora, który przyznaje się, że ma w domu około 15 tysięcy płyt i które od jakiegoś czasu rozdaje, bo z trudem mieszczą się w mieszkaniu
W Dyrdymarkach praca i prywatność pozostają w równowadze. Pan Marek zdradza nam przepisy na swoje ulubione dania (jak pisze: proste, ale pyszne). Przyznaje, że robi zakupy od lat na tym samym bazarku. Wspomina też swoje podróże bliskie i dalekie, sięgając również pamięcią do czasów komuny, jakże inaczej wyglądały wtedy wyjazdy za żelazną kurtynę. Mamy tu nawet zamieszczony dokładny spis wszystkich podróży i mapę.
Świetne są końcowe rozdziały, zawierające ciekawe refleksje o tym, czym jest radio i jak bardzo się podczas ostatnich lat zmieniło. Nie ma już w studiu dziennikarza muzycznego prezentującego utwory, do których ma on osobisty stosunek. A jeśli już, zdarza się to obecnie bardzo rzadko. Zamiast tego odgrywana jest z komputera playlista, a prezenterzy od czasu do czasu wygłaszają pomiędzy utworami kilka niespecjalnie odkrywczych zdań.
Dyrdymarki są napisane bardzo na luzie i z wielkim poczuciem humoru. Do swojego prywatnego życia, jak się okazuje, można zapraszać czytelników i fanów niekoniecznie w tabloidowym, agresywnym stylu. Można też z klasą i przede wszystkim z dystansem do samego siebie. Nigdy nie byłem przebojowy, chociaż prowadziłem Listę Przebojów, zwierza się Marek Niedźwiecki.
Książka ma świetną, niebanalną oprawę graficzną. W odróżnieniu od innych publikacji autora, niemal nie ma tutaj fotografii, ale są kolorowe ilustracje inspirowane zdjęciami (tak jak na okładce). Efekt jest znakomity, każda strona staje się przez to bardzo ciekawa od strony wizualnej.
Fanów Marka Niedźwieckiego do lektury nie trzeba będzie zachęcać. Na pewno z zainteresowaniem sięgną po książkę i ci, którzy słuchali Listy Przebojów programu Trzeciego od pierwszego wydania, ale też i ci słuchacze, którzy dołączyli później. Wiele osób będzie ciekawych, jakie są przemyślenia autora po rezygnacji z pracy w Trójce i jego wizje przyszłości. Tu się okazuje, że jako starszak, jak się określa, autor ma sporo do powiedzenia. Prywatne zwierzenia to jedno, ale cenne jest też to, że Dyrdymarki przynoszą nam również niebanalną i ciekawą opowieść o ważnym skrawku historii polskiego radia muzycznego. Będącego, niestety, rozdziałem już zamkniętym.




Tytuł: Dyrdymarki
Data wydania: 2 września 2020
Autor: Marek Niedźwiecki
Wydawca:  Wielka Litera
ISBN: 978-83-80325-22-7
Format: 216s. 145×220mm
Cena: 39,90
Gatunek: biograficzna / wywiad / wspomnienia, non-fiction
Zobacz w: Kulturowskazie
Ekstrakt: 80%
  

  
  

  PRL w kryminale:Skąd wziął się duch zmarłego męża?

  Sebastian Chosiński

  Zygmunt Zeydler-Zborowski Kukułka bezzegara, Zygmunt Zeydler-Zborowski Dwie lewe nogi / Kukułka bez zegara
  

  
  W połowie lat 70. XX wieku Zygmunt Zeydler-Zborowski był już uznanym autorem peerelowskich kryminałów, a miarą jego popularności był między innymi fakt, że żaden inny autor nie opublikował tylu mikropowieści milicyjnych w poczytnej serii Ewa wzywa 07 co on. Ich wartość artystyczna oczywiście była różna, ale akurat opatrzonej numerem 79 Kukułki bez zegara warszawski pisarz nie musiał się wstydzić.
Ekstrakt: 60%
[image: Kukułka bezzegara]
Przyglądając się nie chronologii powstania, ale publikacji kolejnych kryminałów Zygmunta Zeydlera-Zborowskiego w popularnej zeszytowej serii Iskier Ewa wzywa 07  Kukułce bez zegara należy się miejsce szóste. Gwoli ścisłości: wcześniej należałoby umieścić na tej liście następujące pozycje: Złoty centaur (1969), Prawda rodzi nienawiść (1971), Czwartek, godzina 22 (1972), Dziewczyna w męskiej koszulce (1973) oraz Dżem z czarnych porzeczek (1974). Po niej z kolei ukazały się jeszcze, mające już za sobą żywot gazetowy i poprzedzające ją, przynajmniej w kontekście czasu powstania, Major Downar zastawia pułapkę (1970/1978), Kardynalny błąd (1970/1976) oraz Eliza nie zgadza się na rozwód (1972/1977). Po Kukułce natomiast  jako premierowe  ukazały się tylko dwie mikropowieści: Dwie lewe nogi (1976) i Śmierć grabarza (1980). Tak wygląda cały dorobek warszawskiego pisarza wydany w ramach cyklu Ewa wzywa 07.
Kukułka bez zegara to  można by rzec  najklasyczniejszy Zeydler-Zborowski. Także dlatego że pojawiają się w tej książce najbardziej znani bohaterowie jego kryminałów, czyli major Stefan Downar, jego przełożony pułkownik Leśniewski, porucznik Stanisław Olszewski oraz sierżant Pakuła; nie ma za to majora Karola Walczaka, przyjaciela i częstego pomocnika Downara. Zanim jednak pojawiają się oni na kartach powieści, dochodzi do dramatycznego zdarzenia  ginie starsza kobieta. I choć na pierwszy rzut oka mogłoby się wydawać, że to samobójstwo, główny bohater, mający wyjątkowo wyczulony nos na te sprawy, podejrzewa, że jednak mamy do czynienia z bardzo sprytnym morderstwem. Ciekawa sama w sobie jest ofiara. To niejaka Wanda Mielecka  przynajmniej pod takim nazwiskiem robiła swego czasu karierę jako śpiewaczka operetkowa. Za mąż wychodziła czterokrotnie; jej ostatnim małżonkiem był, zmarły kilka tygodni wcześniej z powodu raka płuc, Michał Sztyroń. Ona jednak, o dziwo, przed śmiercią nosiła nazwisko nie ostatniego, ale pierwszego wybranka  Wołczewska.
[image: Dwie lewe nogi / Kukułka bez zegara]
Mielecka vel Wołczewska była nie tylko osobą ekscentryczną i zdziwaczałą, ale również majętną. Kiedy już przeszła na emeryturę, zajęła się bowiem szmuglem. Często podróżowała po Europie  jeździła, oficjalnie w celach turystycznych, do Czechosłowacji, Węgier, Bułgarii, nawet Turcji, skąd przywoziła złoto, ale też inne cenne towary, które następnie upłynniała, a gotówkę lokowała w dewizach. Córka zmarłej, Elżbieta (jej mąż, dziennikarz Jerzy, to znajomy Downara), jest przekonana, że matka zgromadziła całkiem pokaźny majątek, którym jednak nie dzieliła się z najbliższymi. Nie wiadomo nawet, gdzie przechowywała precjoza i walutę. Jako że nie znaleziono niczego w domu, jest prawdopodobne, że padły one łupem mordercy i złodzieja w jednej osobie. A skąd wzięło się  wspomniane wcześniej  podejrzenie o samobójstwo? Wołczewska miała jeszcze jedną przypadłość, typową dla przedwojennych elit  zajmowała się spirytyzmem i kabałą. Wywoływała duchy. Aż pewnego dnia zaczął ją nawiedzać duch ostatniego męża, którego  mówiąc oględnie  nie traktowała za życia (zresztą nie bez powodu) zbyt sympatycznie, co wywoływało w niej wyrzuty sumienia.
Te z kolei prowadziły do problemów z sercem. Próbując poprawić swoje zdrowie, Wołczewska regularnie zażywała środki, których absolutnie nie powinna ze sobą łączyć, ponieważ spożyte jednocześnie mogły wywołać zawał. Kiedy znaleziono ją nieżywą  obok ciała znajdowały się właśnie naparstnica oraz strofantyna. Albo więc ktoś próbował ją otruć (i mu się to udało), albo sama postanowiła skończyć ze sobą. Tylko co w takim razie stało się z pieniędzmi i biżuterią denatki? To pytanie nie daje Downarowi spokoju i sprawia, że major  razem ze współpracownikami  zaczyna dokładniej przyglądać się bliskim i znajomym eksśpiewaczki. Na tapetę zostaje wzięta zarówno córka, jak i krewni jej ostatniego męża, najbliższa przyjaciółka Helena Krajnowska i sympatyzujący z hipisami młody fotograf Zdzisław Czarnowski. Podejrzanych w każdym razie nie brakuje, a każdy dzień dochodzenia przynosi ciekawe fakty na temat stylu bycia i interesów Wołczewskiej. Co autor skrzętnie wykorzystuje do tego, aby nakreślić tło obyczajowe epoki. Bardzo, jak to często u Zeydlera-Zborowskiego bywa, specyficzne, w każdym razie mocno przesycone stereotypami.
Po lekturze kilku dowolnie wybranych kryminałów pisarza łatwo wyrobić sobie zdanie na temat tego, jak traktował i co myślał o młodzieży. Mówiąc najdelikatniej, jak to możliwe: niewiele dobrego miał do powiedzenia o niej. Kukułka bez zegara nie jest pod tym względem żadnym wyjątkiem. Wszystkie pojawiające się w powieści osoby poniżej trzydziestki to albo nieroby i kombinatorzy (głównie w przypadku mężczyzn), albo nieobyczajni głupcy (co dotyczy obu płci). Dziewczyny  nawet jeżeli trafiają się ładne  to obowiązkowo są rozwiązłe i zdecydowanie nie grzeszą inteligencją. Jedynym wyjątkiem jest Elżbieta, córka zamordowanej, ale to chyba tylko dlatego, że wyszła za mąż za dobrego znajomego majora Downara (choć akurat Jurek lubi zajrzeć do kieliszka, ale w końcu jest dziennikarzem, więc musi pić). Mimo ewidentnych mankamentów, intryga kryminalna wypada nieźle, a rozwiązanie zagadki jest nieoczywiste. Można zatem założyć, że gdyby Zeydler-Zborowski miał możność rozwinąć fabułę Kukułki do normalnych rozmiarów, jak chociażby w przypadku Nawet umarli kłamią (1971) bądź Czerwonej nitki (1972), to powieść prezentowałaby się jeszcze lepiej.




Tytuł: Kukułka bezzegara
Data wydania: 1975
Autor: Zygmunt Zeydler-Zborowski
Wydawca:  Iskry
Format: 44s.
Gatunek: kryminał / sensacja / thriller
Zobacz w: Kulturowskazie
Ekstrakt: 60%

Tytuł: Dwie lewe nogi / Kukułka bez zegara
Data wydania: 28 czerwca 2018
Autor: Zygmunt Zeydler-Zborowski
Wydawca:  LTW
Seria: Z pistoletem
ISBN: 978-83-7565-547-6
Format: 200s. 130×195mm
Cena: 22,
Gatunek: kryminał / sensacja / thriller
Zobacz w: Kulturowskazie
  

  
  

  Najgorsza z epok

  Joanna Kapica-Curzytek

  Ali Smith Jesień
  

  
  Jesień, tocząca się w burzliwym czasie brytyjskiego Brexitu, urzeka subtelnością, lekkością, ale też i głębią refleksji o tożsamości, upływie czasu i relacjach między ludźmi.
Ekstrakt: 80%
[image: Jesień]
Powieść szkockiej pisarki Ali Smith znalazła się w finale nagrody Bookera w 2017 roku i jest pierwszą z czterotomowego cyklu obejmującego cztery pory roku. Wszystkie po angielsku się już ukazały, miejmy nadzieję, że i polscy czytelnicy doczekają się ich edycji. Jesień, napisana krótko po brytyjskim referendum w sprawie wyjścia z Unii Europejskiej nazywana jest pierwszą powieścią post-brexitowską. Polityka, choć jest tu obecna, nie jest w tej powieści najważniejsza.
Trzydziestokilkuletnia Elisabeth regularnie odwiedza Daniela w domu opieki. Daniel ma już 101 lat, jest autorem piosenek (wiele z nich to przeboje). Młoda kobieta zna go od dziecka  byli sąsiadami, a mężczyzna był dla niej przewodnikiem po świecie dorosłych. Zastąpił jej ojca, którego nie znała. Matka Elisabeth nie akceptowała tych kontaktów, podejrzewając, że Daniel prawdopodobnie jest gejem. Poza tym dziewczynki nie przyjaźnią się przecież w ten sposób ze starszymi mężczyznami.
A jednak przyjaźń Elisabeth i Daniela wymyka się wszelkim stereotypom i jest dla Elisabeth jedną z najlepszych rzeczy, która wydarzyła się w jej dzieciństwie. Starszy sąsiad poświęcał jej czas, traktował ją z wyrozumiałością i cierpliwie słuchał. Ich rozmowy wzruszają, budzą nadzieję. Dzięki Danielowi Elisabeth rozwija swoje artystyczne zainteresowania, rozpoczyna studia na historii sztuki i jest obecnie wykładowczynią na uczelni. Wychowując się w rodzinnym domu, nie miałaby takich aspiracji.
Daniel wraca pamięcią do lat swojej młodości. Jego wspomnienia są oniryczne, jakby za mgłą, egzystuje on w zawieszeniu i bezczasie. Już sam początek powieści zdradza nam ten jedyny w swoim rodzaju nastrój i koloryt jego myśli. Ali Smith pisze z dużą dozą subtelności i lekkości: proza nie przytłacza, ale ma się wrażenie, że porywa nas na skrzydłach. Jest ulotna, a jednocześnie zapada głęboko i budzi emocje. Gdy Elisabeth odwiedza Daniela w domu opieki, mężczyzna przeważnie śpi. Ale to jej nie przeszkadza: poświęca mężczyźnie swój czas tak samo, jak on dawniej  jej. Czas  to najcenniejsze w relacji z drugą osobą, coś, co możemy dawać innym.
Wszystko to dzieje się w czasie Brexitu: Była to najgorsza z epok, była to najgorsza z epok. Znowu, tak rozpoczyna się Jesień. Powieść staje się zatem swoistą kroniką nowych, nieznanych jeszcze czasów; świadectwem rozpadu, narastania wielogłosu, który nie jest dialogiem. To drugi biegun międzyludzkich relacji: wykluczenie i brak akceptacji. Jakże odmienny od tego, co łączy Elisabeth i Daniela. Panuj, Brytanio, nad falami. Najpierw dorwiemy Polaczków. Potem dorwiemy muzlimów. Potem dorwiemy Cyganów, a potem pedałów. Recepta na porządek z linijką w ręku w kraju jest jasna i prosta. Nikt nie słucha, mówią wszyscy. Kraj się chwieje.
Jest jeszcze jedna bohaterka Jesieni. To Pauline Boty, jedna z ważnych postaci brytyjskiego pop-artu, tworząca dowcipne, dynamiczne kolaże, często przełamujące konwencję. Artystka zmarła przedwcześnie w 1966 roku i została niemal zapomniana. Była jednym z nielicznych kobiet tworzących sztukę w tym stylu.
Kłębią się myśli, marzenia, wspomnienia, ale podcinają  ludziom skrzydła niepokój i brak stabilizacji  tylko pory roku niezmiennie, jedna po drugiej, przychodzą i odchodzą.




Tytuł: Jesień
Tytuł oryginalny: Autumn
Data wydania: 2 września 2020
Autor: Ali Smith
Przekład: Jerzy Kozłowski
Wydawca:  W.A.B.
Cykl: Pory Roku
ISBN: 978-83-280-6016-6
Format: 304s. 135×202mm; oprawa twarda
Cena: 49,99
Gatunek: mainstream
Zobacz w: Kulturowskazie
Ekstrakt: 80%
  

  
  

  Mała Esensja:Perypetie szkolne i ogrodowe

  Marcin Mroziuk

  Marcin Mortka Awantura ze Strachulcem
  

  
  W Awanturze ze strachulcem Marcin Mortka całkiem udanie połączył fantastyczną fabułę z realiami doskonale znanymi każdemu uczniowi podstawówki. Jeżeli dodamy do tego wartko toczącą się akcję i sympatycznych bohaterów, to możemy być pewni, że młodzi czytelnicy pochłoną tę lekturę z wypiekami na twarzy.
Ekstrakt: 70%
[image: Awantura ze Strachulcem]
Trzeba przyznać, że dziesięcioletni Marcel Śmiechowski zdobywa naszą sympatię już od pierwszych stron książki. Wbrew nazwisku wcale nie jest mu do śmiechu, kiedy próbuje uchronić swego najlepszego kumpla Grzesia przed podpadnięciem nauczycielce matematyki i sam pakuje się w poważne tarapaty. Inną sprawą jest, że w tym przypadku winna była też Gabrycha, która kazała mu wyrwać telefon Grzesiowi, aby wreszcie przestał grać w trakcie lekcji. Cóż z tego, skoro konsekwencje grożą tylko Marcelowi
Wkrótce jednak kłopoty w szkole dość nieoczekiwanie schodzą na drugi plan. Otóż naprawdę dziwne rzeczy dzieją się w ogrodzie przy domu Marcela. Ogromne szkody tam wyrządzone nie mogą być bowiem dziełem ani kretów, ani psa. Chłopiec postanawia więc obronić swoją rodzinę przed tajemniczym stworem. Jakież jest jego zdumienie, gdy odkrywa, że ma do czynienia nie z jednym a z dwoma niezwykłymi stworzeniami!
Pierwszym jest Brull  puchaniec, czyli skrzat jesienny. Chociaż na początku napędzi on strachu zarówno Marcelowi, jak i towarzyszącym mu Grzesiowi i Gabrysi, to okaże się, że jest on niezwykle sympatyczną postacią. Wprawdzie zniszczenia w ogrodzie to jego sprawka, ale to wszystko przez tytułowego strachulca. Dowiadujemy się, że te wężopodobne stwory są odwiecznymi wrogami puchańców, a jeden z nich właśnie próbował pożreć Brulla.
Jak łatwo się domyślić, troje przyjaciół (Gabrycha okazuje się być wbrew obawom Marcela całkiem w porządku  oczywiście jak na dziewczynę) chce pomóc skrzatowi w pozbyciu się strachulca. Ten ostatni jest jednak dość trudnym przeciwnikiem, dlatego w tym przypadku nie skończy się na jednym starciu. Na młodych czytelników czeka więc tutaj mnóstwo emocji, a że sytuacje pełne napięcia przeplatają się z naprawdę komicznymi, podczas lektury książki Marcina Mortki na nudę z pewnością nie można narzekać. Oczywiście możemy też liczyć na szczęśliwe zakończenie, ale warto zaznaczyć, że jest ono całkiem pomysłowe. Wszystko to sprawia, że Awantura ze strachulcem powinna przypaść do gustu rówieśnikom bohaterów, jeśli tylko lubią powieści przygodowe ze sporą dawką fantastyki.




Tytuł: Awantura ze Strachulcem
Data wydania: 30 września 2020
Autor: Marcin Mortka
Ilustracje: Agnieszka Sozańska
Wydawca:  Zielona Sowa
ISBN: 978-83-8154-696-6
Format: 208s. 128×198mm
Cena: 26,99
Gatunek: dla dzieci i młodzieży
Zobacz w: Kulturowskazie
Ekstrakt: 70%
  

  
  

  Powieść totalna

  Joanna Kapica-Curzytek

  João Ubaldo Ribeiro Labirynt pamięci
  

  
  Labirynt pamięci to nie tylko utwór ważny dla literatury i tożsamości brazylijskiej, ale także wspaniały, wielowymiarowy epos prozą, gdzie historyczna prawda spotyka się z mitem.
[image: Labirynt pamięci]
To pierwsze spotkanie polskiego czytelnika z João Ubaldo Ribeirą (1941-2014), uznawanym za największego współczesnego brazylijskiego pisarza. Był on też dziennikarzem, profesorem uniwersyteckim i członkiem brazylijskiej Akademii Literatury. W 2008 roku został uhonorowany najbardziej prestiżową nagrodą literacką portugalskiego obszaru jezykowego: Premio Camões.
Gdy Labirynt pamięci ukazał się w oryginale (w 1984), w Brazylii dobiegała końca dyktatura wojskowa, rządząca krajem od 1964 roku. Był to okres nacjonalistycznego wzmożenia, a co za tym idzie  mitologizowania historii. Junta stawiała na brazylijskość, definiując ją  jak zapewne można się domyślić  w sposób służący politycznemu rozgrywaniu narodowych i rasowych sentymentów. João Ubaldo Ribeiro podjął się zdemaskowania tych narodowych mitów, proponując spojrzenie na historię Brazylii dalekie od idealizowania. Dzieje się to już w pierwszej scenie, gdzie mamy przedstawienie śmierci przypadkowego człowieka, później uznanego za bohatera narodowego.
Powieść nie jest łatwa w odbiorze, to prawdziwy głęboki i zawiły labirynt sensów, znaczeń, odniesień, które zapewne będą zrozumiałe w pełni tylko czytelnikom dobrze znającym historię Brazylii. W poznaniu  choćby jedynie w zarysie  kontekstu faktograficznego na pewno pomocne będzie posłowie tłumacza Wojciecha Charchalisa. Labirynt pamięci obejmuje kilkusetletni okres w historii kraju: od początków kolonizacji, aż po czas autorowi współczesny, czyli schyłek wojskowej dyktatury.
Labirynt pamięci nawiązuje do najważniejszych kamieni milowych z przeszłości Brazylii: to sprowadzenie w 1539 roku pierwszych czarnych niewolników (mamy tu wstrząsające obrazy), uzyskanie niepodległości Brazylii (w 1825 roku), wojna paragwajska (najkrwawszy konflikt w historii Ameryki Południowej), upadek monarchii i koniec niewolnictwa. Wokół tych wydarzeń osnuta jest saga rodzinna, a zarazem pokazany proces kształtowania się brazylijskiego społeczeństwa. Spojrzenie na te wydarzenia jest dalekie od romantyzmu i idealizmu, to nie jest grzeczna szkolna czytanka o dziejach narodu, ale historie pełne gwałtu i przemocy.
Powieść rozgrywa się w prowincji Bahia (rodzinne strony autora), obszarze o szczególnym kolorycie kulturowym, przejawiającym się w języku, kuchni, muzyce i religii. W stanie Bahia leży port Salvador, gdzie przez szereg lat przywożono z Afryki niewolników. Afrobrazylijskie mity zostały przez autora przedstawione z dużą dozą humoru, który oczywiście potęguje dramatyczny wydźwięk opisywanych wydarzeń. Uśmiech to ponadto mocna broń w procesie odbrązowiania heroicznych rzekomo czynów i zrzucania niby-bohaterów z pomników.
Proza João Ubaldo Ribeiry przemawia do czytelnika sugestywnymi obrazami i emocjami. Choć jest sagą rodzinną, nie ma tradycyjnej formy, nie jest liniowym przedstawieniem historii poszczególnych pokoleń, funkcjonujących w takich, a nie innych realiach historycznych. Mario Vargas Llosa nazwał ten utwór powieścią totalną, czyli taką, która mieści w sobie cały świat. Lektura wymaga od czytelnika ogromnej uwagi i skupienia, by wejść w ten barwny, namalowany słowami fresk i docenić okrutne piękno eposu prozą  arycydzieła, jakim jest Labirynt pamięci.




Tytuł: Labirynt pamięci
Tytuł oryginalny: Viva o Povo Brasileiro
Data wydania: 8 września 2020
Autor: João Ubaldo Ribeiro
Przekład: Wojciech Charchalis
Wydawca:  Rebis
Seria: Mistrzowie Literatury
ISBN: 978-83-8062-535-8
Format: 656s. 150×225mm
Cena: 54,90
Gatunek: mainstream
Zobacz w: Kulturowskazie
  

  
  

  Tęsknota i rozczarowanie

  Sebastian Chosiński

  Georges Simenon Mój przyjaciel Maigret
  

  
  Powieść Mój przyjaciel Maigret w dużej mierze zrodziła się z tęsknoty. Pisząc ją, Georges Simenon przebywał na dobrowolnym dziesięcioletnim wygnaniu w Stanach Zjednoczonych. Właśnie spędzał wakacje w arizońskim Tumacacori, mniej więcej dziewięć tysięcy kilometrów od śródziemnomorskiej wysepki Porquerolles, czyli miejsca, w którym umieścił akcję powieści.
Ekstrakt: 80%
[image: Mój przyjaciel Maigret]
Przyglądając się bibliografii Georgesa Simenona, można odnieść wrażenie, że belgijski pisarz nigdy nie odpoczywał, a przynajmniej, że nie robił sobie odpoczynku od pisania. Nawet podczas zasłużonego urlopu. Gdy po zakończeniu drugiej wojny światowej zdecydował się opuścić Francję  swoją przybraną ojczyznę  wyjechał na dziesięć lat do Stanów Zjednoczonych. Pobyt za Oceanem zaowocował kilkunastoma powieściami, których akcja rozgrywała się w USA (vide Trzy pokoje na Manhattanie, Śmierć Belli, Czerwone światła, Zegarmistrz z Everton), ale także wieloma książkami z komisarzem Julesem Maigretem w roli głównej. Te ostatnie powstawały zapewne napędzane tęsknotą za Europą, Francją, Paryżem. To dzięki nim Belg mógł przechadzać się, choćby tylko myślami, uliczkami Montmartreu czy  wraz ze swoim ulubionym policyjnym bohaterem  krążyć po korytarzach budynku przy Quai des Orfèvres 36.
Choć akurat w przypadku Mojego przyjaciela Maigreta w siedzibie paryskiej policji kryminalnej komisarz spędza niewiele czasu. Powieść tradycyjnie powstała w ekspresowym tempie. Pierwsze jej zdanie Simenon napisał 24 stycznia 1949 roku, a ostatnią kropkę postawił 2 lutego, czyli zaledwie dziewięć dni później. Co ciekawe, czas na jej stworzenie znalazł w czasie urlopowego pobytu w miejscowości Tumacacori-Carmen w Arizonie, tuż przy granicy z Meksykiem. Po zakończeniu pracy maszynopis został wysłany do Paryża, do siedziby wydawnictwa Presses de la Cité i jeszcze w tym samym roku kryminał trafił na księgarskie półki. Nie zaliczał się do tych najbardziej popularnych w dorobku autora, ale i tak został trzykrotnie przeniesiony na mały ekran (zawsze jako odcinek serialu): raz przez Brytyjczyków (w 1960 roku) i dwukrotnie przez Francuzów (w latach 1973 i 2001). W filmach tych w postać Maigreta wcielali się  odpowiednio  Rupert Davies, Jean Richard i Bruno Cremer. W drugiej adaptacji jedną z ważniejszych ról odgrywał także młody Gerard Depardieu.
Powieść zaczyna się nietypowo. Prowadząc dochodzenie wstępne w sprawie zabójstwa barmana w jednym z lokali w Paryżu, komisarz Maigret odbiera zaskakujący telefon. Dzwoni do niego inspektor Lechat z komisariatu w Hyeres na południu Francji i informuje o zbrodni, do jakiej doszło na wysepce Porquerolles, której ofiarą padł biedny, żyjący niemal jak kloszard, rybak Marcel(lin) Pacaud. Strzelono do niego z bliskiej odległości kilka razy w głowę i raz w ramię, na dodatek czymś ciężkim rozbito twarz, a wszystko to stało się zaledwie kilka godzin po tym, jak w miejscowym barze w czasie rozmowy z innymi gośćmi wspomniał on o Maigrecie i nawet nazwał go swoim przyjacielem. W czasie przeszukania barki Pacauda rzeczywiście znaleziono adresowany do niego list od komisarza, dlatego właśnie Lechat zdecydował się zadzwonić do Paryża. Jak się okazało, Maigret poznał Marcela przed laty, gdy za drobne przestępstwa (zresztą kolejne w jego bogatej karierze) wpakował go za kratki. Po czym zaopiekował się jego chorą na gruźlicę podopieczną Ginette, wysyłając do sanatorium.
Czy to jednak uprawniało byłego przestępcę do tego, aby nazywać Maigreta przyjacielem? Nie zmienia to faktu, że komisarz postanowił przyjrzeć się bliżej tej sprawie i otrzymał na to zgodę przełożonych. Bez żalu opuszcza więc deszczowy Paryż, by wyruszyć na słoneczne Lazurowe Wybrzeże. Na dodatek nie sam, lecz w towarzystwie kolegi ze Scotland Yardu, inspektora Pykea, który przybył na kilka tygodni do stolicy Francji, by poznać metody śledcze Maigreta. Dochodzenie to wywołuje w komisarzu mnóstwo wspomnień, ale i smutnych refleksji na temat ludzkiego losu. Rodzi też pytania dotyczące natury człowieka i jego przeznaczenia. Czy przestępca może zrezygnować ze swego procederu i stać się uczciwym człowiekiem? Z jakiego powodu naprawdę zamordowano Pacauda? Kogo wystraszył, wspominając w licznym gronie bywalców Arki Noego  to nazwa lokalu  policjanta, którego nie widział od wielu, wielu lat?
By znaleźć odpowiedzi na te pytania, komisarz musi przyjrzeć się bliżej mieszkańcom wyspy  zarówno tym stałym (wśród których nie brakuje osób będących na bakier z prawem, jak na przykład znany paryskiej policji Charlot czy stary pan Emile, wraz z matką właściciel sieci burdeli na południu kraju), jak i sezonowym  przybyszom z Anglii (vide ekscentryczna arystokratka Ellen Wilcox czy były wojskowy, major Teddy Bellam), a nawet z Holandii (niedoceniany przez współczesnych malarz Jef de Greef oraz jego młodziutka i bezpruderyjna kochanka Anna Bebelmans). Kto z nich miał powód, by zabić zniszczonego przez życie byłego drobnego rzezimieszka? I jaką rolę odegrała w tym wszystkim znajomość  tak! to za mocno powiedziane  Paucada z Maigretem? Dla komisarza wyjaśnienie zagadki staje się niemal sprawą honoru. Bo jeśli tego nie zrobi, zawsze już będzie czuł się odpowiedzialny za śmierć Marcela.
Mój przyjaciel Maigret to kolejny bardzo udany psychologiczny kryminał Georgesa Simenona, w którym najistotniejsze dla złapania zabójcy okazuje się poznanie zawiłości ludzkich losów, odkrycie słabości i namiętności, jakie targają potencjalnymi podejrzanymi. Jeśli komisarzowi uda się rozplątać ten gordyjski węzeł, wskaże mordercę, a potem Potem będzie się głowił, jak udowodnić mu winę. Pomóc mu w tym może kolega ze Scotland Yardu, który po skończonym śledztwie wróci do Londynu, aby poinformować kolegów, że metoda Maigreta polega na By się o tym przekonać, musicie sięgnąć po powieść  innej rady nie ma!
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  Krótko o książkach:Z Warszawy na Jasną Górę

  Joanna Kapica-Curzytek

  Alek Rogoziński Teściowe muszą zniknąć
  

  
  Teściowe muszą zniknąć to zwariowana komedia kryminalna, w której głównym wątkiem jest poszukiwanie skarbu. Ślady poprowadzą aż na Jasną Górę.
Ekstrakt: 60%
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Młode małżeństwo, Amelia i Janusz, odziedziczyło mieszkanie w kamienicy w ścisłym centrum Warszawy. Wkrótce potem okazuje się, że w jej piwnicy prawdopodobnie jest ukryty skarb W budynku zaczynają się pojawiać dziwni ludzie, robi się coraz bardziej niebezpiecznie. Tym bardziej, że znaleziskiem zaczyna się interesować groźny gangster, kryjący się pod fantazyjną ksywką Tygrys Złocisty. 
To klasyczna komedia kryminalna: jest tu tajemnica, wokół której ogniskują się działania głównych bohaterów. Są samochodowe pościgi, uprowadzenia i gangsterskie porachunki W pewnym momencie do akcji wchodzą mamy Amelii i Janusza  dwie teściowe. Na co dzień się nie znoszą; nie mogłyby być zresztą bardziej różne. Okoliczności jednak sprawiają, że obie są skazane na współdziałanie i współpracę. Splot wydarzeń sprawi, że z Warszawy będą musiały dotrzeć do klasztoru na Jasnej Górze
W powieści jest  dużo sytuacyjnego humoru, są też w niej odniesienia do naszej polskiej polaryzacji i różnic światopoglądowych występujących między osobami z bliskiej rodziny. W finale jednak okazuje się, że można nawiązać ze sobą kontakt Przykład jest tu bardzo budujący. Skarb zostaje odnaleziony i choć towarzysząca temu historia jest dosyć zawiła, lektura książki przynosi niezłą rozrywkę, a nawet wybuchy śmiechu.
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  Druga wyprawa po złote runo

  Marcin Mroziuk

  Nicholas Bowling W cieniu bohaterów
  

  
  Konstruując fabułę W cieniu bohaterów, Nicholas Bowling z jednej strony sięgnął po motywy z mitologii greckiej, z drugiej zaś wykorzystał też znane postacie historyczne. Najważniejsze jest jednak to, że w efekcie stworzył powieść, która powinna od pierwszych stron wciągnąć nastoletnich czytelników.
Ekstrakt: 70%
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Kiedy poznajemy Kadmosa, wiedzie on całkiem spokojne życie w domu Gajusza Domicjusza Tullusa. Główny bohater W cieniu bohaterów jest wprawdzie niewolnikiem, ale widzimy, że jego pan traktuje go wyjątkowo dobrze. Senator nie tylko zapewnia młodzieńcowi dach nad głową oraz wyżywienie i nigdy go nie karze, ale także dba o jego edukację. Wkrótce dobre czasy dla nich obu mają jednak się skończyć. Otóż Neron chce, aby Tullus wyruszył wykonać misję, której senator zdecydowanie wolałby uniknąć. Zresztą trudno mu się dziwić, bo kto chciałby uganiać się za mitycznym złotym runem, które pragnie zdobyć cesarz! Niedługo później przekonamy się jednak, że władca Rzymu niestety nie zwykł przyjmować odmowy od swych poddanych.
Nie mamy też najmniejszych wątpliwości, że Kadmos jest bardzo zżyty ze swoim panem. Kiedy więc Tullus niespodziewanie znika bez śladu, nie jesteśmy specjalnie zaskoczeni tym, że młodzieniec postanawia go odnaleźć. Oczywiście podobnie jak on wiemy, że nie będzie to proste zadanie, bo co zwykły niewolnik może zrobić, gdy jego właściciel narazi się cesarzowi. W dodatku trudno spodziewać się walecznych czynów od przywykłego do życia w wygodnej rzymskiej willi chłopca, który zazwyczaj większość czasu spędzał wraz ze swym panem w otoczeniu książek.
Szczęśliwym zbiegiem okoliczności Kadmos może jednak liczyć na wsparcie ze strony Tog  pochodzącej z Brytanii niewolnicy, która przybywa do Rzymu z wiadomością dla Tullusa od jego uczonego przyjaciela. Okazuje się, że on także szukał dla Nerona złotego runa i niestety przypłacił to życiem
Można stwierdzić, że Kadmos i Tog tworzą całkiem zgrany duet i znakomicie się uzupełniają. Chłopiec jak na swój wiek i status społeczny dysponuje wyjątkowo dużą wiedzą (aczkolwiek głównie książkową), a nie brakuje mu też odwagi. Z kolei Brytyjka obdarzona jest potężną posturą i potrafi pokonać w walce większość mężczyzn. Przekonamy się też, że wprawdzie nie zawsze cele tych dwojga są w stu procentach zgodne, ale i tak potrafią ze sobą doskonale współpracować. Wspólnie przemierzą różne zakątki imperium rzymskiego, a ich podróż będzie obfitować w niezliczone, naprawdę fantastyczne przygody. W miarę rozwoju wydarzeń z jednej strony dowiemy się wiele o przeszłości tej pary bohaterów (co okazuje się szczególnie ważne w przypadku Kadmosa), a z drugiej przekonamy się wraz z nimi, że pomysł poszukiwania złotego runa  wbrew pozorom  nie jest jedynie przejawem szaleństwa Nerona.
Trzeba przyznać, że Nicholas Bowling nie tylko całkiem sprawnie prowadzi fabułę, ale potrafi wielokrotnie zaskoczyć czytelników. Z zainteresowaniem śledzimy więc perypetie Kadmosa i Tog, a także z przyjemnością zanurzamy się w świecie, w którym odżywają opowieści o Jazonie i Argonautach. Wszystko to sprawia, że W cieniu bohaterów jest pozycją, która z pewnością zasługuje na uwagę młodych czytelników.
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  PRL w kryminale:Program socjalny: Tysiąc(dolarów)+

  Sebastian Chosiński

  Zygmunt Zeydler-Zborowski Alicja nr 3
  

  
  Długo zastanawiałem się, czy powieść Zygmunta Zeydlera-Zborowskiego Alicja nr 3 powinna zostać omówiona w cyklu PRL w kryminale, skoro  w przybliżeniu  dziewięćdziesiąt procent jej akcji rozgrywa się we Włoszech. Ale z drugiej strony bohaterami są jednak w głównej mierze Polacy, w tym słynny oficer Komendy Głównej MO major Stefan Downar. Niestety, tym razem pojawiający się jedynie na drugim planie.
Ekstrakt: 50%
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Włoskie ciągotki Zygmunta Zeydlera-Zborowskiego miałem już okazję wyjaśniać. Wynikały one z tego  w największym skrócie  że przełom lat 40. i 50. ubiegłego wieku pisarz spędził jako urzędnik w Ministerstwie Żeglugi i Handlu Zagranicznego na placówce w słonecznej Italii. Poznał język, obyczaje, mocno wsiąknął w Rzym i jego okolice. W efekcie w swoich późniejszych powieściach często wracał do tamtych czasów, obdarowując bohaterów włoskimi wątkami biografii (Detektyw z Mediolanu, 1964; Sekret Julii, 1967-1968) bądź w ogóle przenosząc akcję na Półwysep Apeniński (Komisarz Bonetii szuka Magdaleny, 1968; Alicja nr 3, 1975). Alicja ukazała się nakładem Krajowej Agencji Wydawniczej (w serii z różową okładką) w okresie szczytowej popularności Zeydlera-Zborowskiego. Jej pierwsze  stutysięczne  wydanie miało miejsce w 1975 roku, a już dwa lata później trzeba było ją wznowić (również w nakładzie stu tysięcy egzemplarzy). Całkiem możliwe, że o poczytności książki zdecydowały właśnie mocno podkreślane w niej, a dla większości obywateli Polski Ludowej bardzo egzotyczne realia (z powodu niemożności opuszczania kraju).
Rozwiązanie zagadki popularności Alicji musiało kryć się w realiach, bo przecież nie w jakości powieści, która jest zwyczajnie średnia. Nie bez powodu krótko po jej publikacji przejechał się po niej Stanisław Barańczak, publikując swą zjadliwą recenzję w wydawanym przez Zrzeszenie Studentów Polskich czasopiśmie (wtedy dwutygodniku) Student. Miało to miejsce w rubryce Książki najgorsze, której autorami byli Feliks Trzymałko i Szczęsny Dzierżankiewicz, pod którymi to pseudonimami krył się sam poeta. Barańczak nie oszczędzał żadnego z autorów peerelowskich powieści milicyjnych  równie mocne ciosy słał pod adresem Zeydlera-Zborowskiego, jak i Barbary Nawrockiej-Dońskiej, Jerzego Edigeya, Anny Kłodzińskiej czy Andrzeja K. Bogusławskiego. Tym razem twórca postaci majora Stefana Downara trochę sam się podłożył, wykorzystał bowiem zazwyczaj ryzykowną formę (zastosował ją już zresztą wcześniej w Śpiewającym żółwiu z 1968 roku) utożsamienia bohatera z autorem. Tym, któremu przychodzi rozpracować groźny gang okazuje się bowiem pisarz Zygmuś z Warszawy, autor poczytnych kryminałów. 
Które na dodatek  to musiało być, zaiste!, wielkie, ale niespełnione marzenie Zeydlera-Zborowskiego  tłumaczone są obficie na język włoski. Inna sprawa, że Alicja nr 3 ma  przynajmniej w warstwie narracyjnej  zdecydowanie lżejszy charakter od wcześniejszych kryminałów pisarza. Właśnie, kryminałów! W przypadku tej powieści trafniejsze byłoby zakwalifikowanie jej jako sensacyjno-szpiegowskiej, a nie stricte kryminalnej, choć oczywiście i taki wątek pojawia się w niej. Aż dziw, że obok majora Downara nie zaistniał, bo okazja była ku temu przednia, major Jan Stasiak, oficer kontrwywiadu Ministerstwa Spraw Wewnętrznych; jego obecność  nawet na dalszym planie  byłaby usprawiedliwiona w większym stopniu niż krzątanie się na początku i końcu powieści funkcjonariusza Komendy Głównej MO. Przejdźmy jednak do początku intrygi. Główny bohater, wspomniany już Zygmuś (tak się do niego zwracają inni), wybiera się na trzy miesiące do Włoch na zaproszenie swej pierwszej żony Joanny, która po przyjacielskim rozstaniu z nim wyemigrowała właśnie do Italii (ciągnęła ją tam nostalgia za minionymi czasami), aby wyjść ponownie za mąż za emerytowanego admirała. Druga żona, Bożena (w Śpiewającym żółwiu również zaistniała) początkowo patrzyła na to podejrzliwie, ale ostatecznie przekonał ją fakt, że małżonek ma spotkać się także z potencjalnymi wydawcami jego książek. A jeśli podpisze umowę, to będą z tego dewizy (choćby i płacone w lirach).
W samolocie z Warszawy do Rzymu Zygmuś poznaje siedzącą po sąsiedzku piękną kobietę, Alicję Sarnowską, która robi na nim tak wielkie wrażenie, że dzieli się z nią numerem telefonu do mieszkania Joanny i Alfreda, u których na czas pobytu w Italii się zatrzymuje. Dni w Rzymie pisarz spędza głównie na błogim nicnierobieniu bądź spacerach po mieście, które go jednak bardzo irytują z powodu ruchu ulicznego i siedzącej za kierownicami samochodów rasy długowłosych (oj, nie lubił Zeydler-Zborowski hipisów, nie lubił!). Wybawieniem od nudy okazuje się telefon od Sarnowskiej, spotkanie z którą wprawia go jednak w pewien niepokój  kobieta sama jest bowiem mocno zdenerwowana, chce go prosić o pomoc, lecz ostatecznie rezygnuje. Później spotykają się jeszcze kilka razy. Ba! Zygmuś zostaje nawet zaproszony na kolację do ciotki Alicji, włoskiej arystokratki, Matyldy Gonzagi Monitelli, gdzie poznaje ekscentryczną rodzinę i znajomych hrabiny, w tym jej matkę, syna Roberta, córkę Luizę oraz austriackiego biznesmena Fryderyka Hassela. Jak się okazuje, hrabina zna książki polskiego pisarza (ach, te marzenia!), a pod młodą i piękną Luizą uginają się kolana na samą wieść o tym, że przybysz znad Wisły pisuje historie detektywistyczne. 
Kiedy przychodzi czas powrotu do ojczyzny, Zygmuś ponownie leci tym samym samolotem co Alicja. Tyle że tym razem nie jest to już dzieło przypadku; niestety, kobieta nie siedzi na fotelu obok niego. Co ma swoje poważne konsekwencje; na lotnisku w Warszawie okazuje się bowiem, że Sarnowska nie żyje. Przeprowadzona później sekcja zwłok wykazuje, że została otruta cyjankiem potasu. Śledztwo w tej sprawie przejmuje major Downar, który zdaje sobie sprawę, że odpowiedzi na wszystkie pytania należy szukać nie nad Wisłą, lecz nad Tybrem. Dlatego, dowiedziawszy się o znajomości swojego starego przyjaciela z denatką, zwraca się do niego z propozycją, by pojechał on ponownie do Rzymu i postarał się dowiedzieć więcej na temat tego, co Alicja robiła w Italii, czego tak bardzo się obawiała i wreszcie  w miarę możliwości  komu zależało na jej uśmierceniu. Mimo obaw, Zygmuś daje się przekonać, zwłaszcza kiedy Downar obiecuje mu pełen wikt i opierunek na koszt resortu. Plus tysiąc dolarów na drobne wydatki. Wszystko to wygląda trochę jak z bajki o Kopciuszku; w peerelowskiej rzeczywistości wydaje się mało realne. Ale  z drugiej strony  kto powiedział, że wszystkie powieści kryminalne czy sensacyjne mają być na wskroś realistyczne?
Downar zostaje więc w Warszawie i tutaj kontynuuje dochodzenia, a Zygmuś leci ponownie do Włoch, by wsiąknąć w środowisko arystokratów i zbadać przyczyny śmierci Alicji Sarnowskiej. Tym razem jednak nie zatrzymuje się u eksmałżonki, ale w skromnym pensjonacie w centrum stolicy. Jak na powieść sensacyjną polskiego pisarza z czasów PRL-u, książka Zeydlera-Zborowskiego prezentuje się nawet intrygująco. Po pierwsze: autor zna realia, w jakich umieszcza intrygę i z dumą podkreśla to na niemal każdym kroku (niekiedy bywa to denerwujące, ale takie jego prawo). Po drugie: nie brakuje nocnych podchodów, pościgów, strzelanin ani mordobicia. Po trzecie: są piękne kobiety i gangsterzy, agenci Interpolu i handlarze narkotyków. Co więc sprawia, że jednak na tle innych dzieł warszawskiego autora Alicja nr 3 wypada średnio? Mało prawdopodobne zbiegi okoliczności! Jest ich tu kilka. Raz: sama Alicja! W kontekście tego, co dowiadujemy się o jej roli w całej sprawie w finale, mało realny jest fakt, by o pomoc miała zwrócić się właśnie do Zygmusia. Dwa: Luiza, zwariowana młoda Włoszka, gotowa wywlekać rodzinne brudy przed dopiero co poznanym przybyszem z dalekiego kraju. Trzy: polski marynarz Heniuś-Pieszczoch, skrzyżowanie King Konga i Godzilli, którego pisarz poznaje właśnie w momencie, gdy najbardziej jest mu potrzeby gość do obijania zdradzieckich mord innym.
Jak widać, Zeydler-Zborowski lubi czasami iść na skróty, względnie wyciągnąć coś potrzebnego sobie z magicznego kapelusza. Dzięki temu fabuła staje się bardziej potoczysta i nie trzeba się trudzić, aby ją uwiarygodniać. Czytelnik w Polsce Ludowej epoki Gierka i tak był zapewne zachwycony egzotycznymi realiami i faktem, że to rodak (a w zasadzie rodacy) pomagają rozwiązać sprawę o międzynarodowym zasięgu.
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  Poza utarte szlaki

  Joanna Kapica-Curzytek

  Marta Guzowska Wiedeń
  

  
  Wiedeń proponuje nam uważny, pełen ciekawostek spacer po stolicy Austrii. Tego nie znajdzie się w żadnym przewodniku.
Ekstrakt: 80%
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Wiedeń to najlepsze miasto do życia, tak twierdzi autorka książki Marta Guzowska, która mieszka tam już od kilkunastu lat. Ma ona więc bardzo unikalny punkt widzenia: z jednej strony, jest osobą z zewnątrz, dla której nic w tym mieście nie jest oczywiste. Z drugiej strony, zdążyła już wrosnąć w to miejsce i dobrze je poznać, co pozwala jej przyjrzeć się jemu świeżym okiem, wnikliwie i dokładnie. Autorka jest z wykształcenia archeologiem (ma stopień doktora nauk humanistycznych), wie zatem sporo o historii i architekturze oraz ogólnie o kulturze materialnej. Jako pisarka Marta Guzowska jest przede wszystkim znana ze swoich powieści kryminalnych  i nie kryje, że Wiedeń jest dla niej również inspiracją do niejednej zbrodniczej myśli
Nawet jeśli w Wiedniu jeszcze nie byliśmy lub przebywaliśmy tam bardzo krótko, wiemy, że to dawna cesarska stolica pełna pamiątek historycznych, ciekawych muzeów i pięknej architektury. Doroczne transmisje koncertów noworocznych z wiedeńskiej Złotej Sali utwierdzają nas w przekonaniu, że to światowa stolica muzyki klasycznej. Na marginesie, o tym przeczytamy tu niewiele lub prawie nic, co było dla mnie jako jej miłośniczki sporym rozczarowaniem. Jak to się stało, że autorka pominęła tę dziedzinę, tak ważną dla tożsamości stolicy nad Dunajem? Argument, że jest jej w Wiedniu za dużo wydaje się wątpliwy: to trochę tak, gdybyśmy chcielibyśmy opisać największą na świecie fabrykę czekolady i nie wspominać o produkowanym tam słodkim przysmaku  bo jest go tam nadmiar. Ja na przykład z kolei osobiście uważam, że za dużo w Wiedniu księżnej Sisi i cesarza Józefa, a mimo to nie odważyłabym się o nich nie wspominać przy pisaniu książki o stolicy Austrii.
Nie ma muzyki  ale za to jest wiele informacji z różnych innych dziedzin, których nie mielibyśmy okazji przeczytać w żadnym innym przewodniku o Wiedniu! Mój Wiedeń jest trochę tajemniczy, mroczny, zaskakujący i bardzo, bardzo interesujący, zapowiada we wstępie autorka  i jestem przekonana, że ta zapowiedź sprawdza się co do joty. Przede wszystkim  Marta Guzowska zaprasza nas nie tylko do Innere Stadt (ścisłego centrum Wiednia) i rezydencji Schönbrunn, ale innych dzielnic, do których turyści trafiają rzadziej lub nie docierają prawie wcale. Pokazuje nam także miasto z unikalnego punktu widzenia stałych mieszkańców.
Zaglądamy więc do Lasku Wiedeńskiego, pięknego o każdej porze roku, wędrujemy po ścieżkach cmentarzy, poznając historię miasta, tę bardziej i mniej współczesną. W kręgu zainteresowań autorki są także podziemia  ba, nawet kanały, rozsławione w filmie noir Trzeci człowiek (w reżyserii Carola Reeda), którego akcja rozgrywa się w Wiedniu. W centrum i na obrzeżach stolicy Austrii odkrywamy perełki architektury i sztuki  Marta Guzowska poświęca bardzo dużo miejsca wiedeńskiej secesji oraz późniejszym, nowoczesnym nurtom.
Dowiemy się nawet, dokąd nie iść (!) w Wiedniu na kawę i gdzie można dobrze zjeść. Kuchnia wiedeńska ma swoją historię, którą warto poznać ją bliżej, ale też jedyny w swoim rodzaju styl  bo obok wykwintnych,drogich restauracji mamy też całe mnóstwo rozsianych po mieście budek z ciekawym jedzeniem na każdą kieszeń. Wiele intrygujących ciekawostek kulinarnych i kulturowych możemy znaleźć w zamieszczonym wywiadzie z Kathariną Fritz, prowadzącą firmę spod znaku private dining.
Autorka ani na chwilę nie zapomina, że przez całe stulecia Wiedeń był tyglem kulturowym wielu narodów  co znajduje tutaj odzwierciedlenie w każdej dziedzinie; bardzo cieszy, że książka nie szczędzi nam informacji na ten temat. Wielokulturowość sięga czasów średniowiecza, miasto nazywało się po łacinie Vindobona i przez wieki znajdowało się na ważnym szlaku handlowym.
Oprócz wywiadu z Kathariną Fritz mamy jeszcze rozmowę autorki z Radkiem Knappem, pisarzem od wielu lat mieszkającym w Wiedniu (to autor między innymi sfilmowanej książki Lekcje pana Kuki). Przeczytamy tutaj, że nie jest tak łatwo zasymilować się Polakom w mieście nad Dunajem. Ale też przywołana zostaje tutaj postać Stanisława Lema, z którym Radek Knapp się przyjaźnił. Marta Guzowska rozmawia także z Farkasem Pintérem z Państwowego Urzędu Konserwacji w Wiedniu, który w przystępny sposób przybliża nam realia związane ze zmieniającą się architektoniczną twarzą miasta. Wisienką na wiedeńskim torcie jest bez wątpienia wywiad z Vincentem Severskim o stolicy Austrii jako mieście tajnych agentów. Dowiemy się, dlaczego akurat ono stało się ich bazą. Autor poczytnych thrillerów to były szpieg, ma więc w zanadrzu sporo zawodowych tajemnic  i część z nich zdradza tutaj czytelnikom.
Każdy rozdział Wiednia kończy się syntetycznym zestawieniem praktycznych wskazówek dla przyjezdnych związanych ze zwiedzaniem czy wstępem do obiektów: jak dojechać w poszczególne miejsca, ile kosztuje wstęp do różnych obiektów, na co trzeba zwrócić uwagę, a czym nie warto zawracać sobie głowy. To pozwoli nam zaoszczędzić sporo czasu i nerwów. Tekst znakomicie uzupełniają liczne znakomite zdjęcia Milana Pintéra  fotograficzny spacer po mieście to sama przyjemność i inspiracja do tego, by przy okazji najbliższej wizyty w Wiedniu na własne oczy zobaczyć ten czy inny obiekt.
Świetna jest część książki poświęcona zwiedzaniu miasta z dziećmi. Propozycje autorki zostały wybrane tak, że nie tylko podczas wyprawy dobrze bawią się maluchy, ale również nie nudzą się dorośli. Okazuje się, że w stolicy Austrii jest dla dzieci całe mnóstwo atrakcji, tyle że nie zawsze są one znane osobom z zewnątrz, choć są przecież jak najbardziej dostępne.
Jedyne zastrzeżenie, jakie można mieć do Wiednia Marty Guzowskiej jest takie, że nie znajdziemy tutaj, niestety, bibliografii. Mamy tu sporo interesujących faktów na temat miasta, szkoda więc, że czytelnicy, którzy chcieliby o Wiedniu przeczytać coś więcej, nie mogą dowiedzieć się, z jakich źródeł autorka czerpała i skąd pochodzą przytaczane przez nią informacje. W treści książki są tylko nieliczne nawiązania do lektur.
Wędrując po Wiedniu z tą książką w ręku  wyjdziemy poza utarte turystyczne szlaki i dostrzeżemy piękno austriackiej stolicy także poza nimi. Autorka pisze o miejscu swojego zamieszkania z entuzjazmem (choć nie bezkrytycznie) i miłością, co bardzo się czytelnikowi udziela. Jestem przekonana, że Wiedeń Marty Guzowskiej przysporzy stolicy Austrii nowych turystów oraz zagorzałych miłośników, którzy będą chcieli zwiedzić miasto inaczej, z większą dozą uwagi. Będą też pragnęli dowiedzieć się o mieście o wiele więcej niż przeciętni zwiedzający.
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  Historia kontynentu z brytyjskiego punktu widzenia

  Miłosz Cybowski

  Simon Jenkins Krótka historia Europy
  

  
  Krótka historia Europy Simona Jenkinsa adresowana jest do czytelników, którzy nie mają czasu lub ochoty sięgnąć po obszerniejsze opracowania. I jako czterystustronicowy wstęp do dziejów naszego kontynentu sprawdza się całkiem nieźle. Ale czy to znaczy, że jest to książka dobra?
Ekstrakt: 40%
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Autor już we wstępie przedstawia granice swojej narracji: otrzymujemy tu nie tylko głównie historię polityczną, ale też historię samego kontynentu, a nie europejskich narodów. Oznacza to, że w centrum całej opowieści znajdują się, cóż, kraje istniejące w centrum kontynentu: Przez ubiegłe tysiąclecie serce dziejów Europy biło we Francji, Niemczech oraz w krajach z nimi sąsiadujących i tak pozostało do dziś. O czym autor nie pisze wprost, historia powojennej Europy to także głównie losy tych państw, z których stopniowo wykształciła się Unia Europejska.
Może to wynikać w dużej mierze z tego, że Jenkins po prostu średnio orientuje się w historii Europy Wschodniej (pojmowanej oczywiście w zachodni sposób, jako wszystko znajdujące się na wschód od Niemiec). Widać nawet mistrzowskie dzieła Normana Daviesa, z których autor czerpał, okazały się niedostatecznie dobre, by uzupełnić jego podstawowy brak zrozumienia dla tego regionu, jaki zdaje się cechować znaczącą większość zachodnich historyków.
Oczywiście trudno zarzucić książce, która w samym tytule sugeruje pobieżne potraktowanie tematu, że jest zdecydowanie zbyt skrótowa. Gorzej, jeżeli w tej skrótowości znajdują się stwierdzenia, które w najlepszym przypadku można uznać za dyskusyjne. Dowiadujemy się chociażby, że Rzymianie walczyli w zdyscyplinowanym szyku falangi a na skrzydłach operowały rydwany czy że Oktawian August w pojedynkę zasługuje na miano założyciela nowożytnej Europy. Okazuje się także, że Polska brała aktywny udział w wojnie trzydziestoletniej, a trzeci rozbiór Polski polegał na tym, że Rosja wzięła Litwę, Austria Kraków, a Prusy  Warszawę.
Fakt, że autor książki jest brytyjskim historykiem, jest bardzo znaczący. Krótka historia Europy okazuje się bowiem na wskroś przesiąknięta wyspiarskim spojrzeniem na dzieje kontynentu  i to mimo stwierdzenia autora, że głównymi aktorami w wielowiekowej historii Europy były takie państwa (czy raczej byty polityczne funkcjonujące przez lata na ich terenach) jak Francja, Niemcy, Holandia czy Włochy. Oderwanie Wysp Brytyjskich od europejskich problemów Jenkins podkreśla wielokrotnie  co jednocześnie wcale nie przeszkadza mu obszernie rozpisywać się o Wielkiej Karcie Swobód, angielskiej rewolucji czy demokratycznych przemianach XIX wieku (łącznie z ekspansją Wielkiej Brytanii na inne kontynenty). Jest to zapewne ukłon w stronę brytyjskiego czytelnika, szczególnie że całość podlana została sosem podkreślającym unikatowość i wyższość brytyjskiej kultury (Goethe to jedyny europejski pisarz powszechnie uważany za dorównującego Szekspirowi) i polityki.
Poza gloryfikacją brytyjskości, książka bardzo jednoznacznie koncentruje się w ostatnich rozdziałach na roli oraz historii Unii Europejskiej (oraz ich poprzedniczek). W świetle Brexitu jest to jak najbardziej zrozumiałe, aczkolwiek, bądźmy ze sobą szczerzy, Europa to nie tylko Unia  coś z czego Jenkins zdaje sobie sprawę, ale o czym pisze dość niechętnie. Wyższość zachodu nad wschodem to zresztą jeden z nieuchronnych wątków przewijających się przez całą książkę  nie tylko w kontekście niewielkiego zainteresowania tym, co działo się na wschód od Niemiec, ale też w świetle ogromnych uproszczeń (a niekiedy wręcz błędów), jakich dopuszcza się autor pisząc o Europie Wschodniej.
Wszystkie powyższe mankamenty będą widoczne i dotkliwe dla każdego czytelnika, który to i owo na temat historii wie. Jednocześnie dla kogoś, kto z historią niewiele miewa wspólnego, Krótka historia Europy może stanowić interesujący przyczynek do dalszego zgłębiania tematu. Szczególnie że została napisana bardzo przystępnie i każdy rozdział nakreśla główne fakty w taki sposób, by dać nam w miarę szeroki obraz wydarzeń i zachęcić do sięgnięcia po kolejne prace poświęcone danej epoce. Bibliografia nie należy jednak do szczególnie obfitych i jeżeli ktoś faktycznie chciałby traktować książkę Jenkinsa jako wstęp do poszerzania swojej znajomości tematu, to, niestety, jest zdany na siebie.
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  Gdy człowiekiem gardzi człowiek

  Joanna Kapica-Curzytek

  Wioletta Grzegorzewska Dodatkowa dusza
  

  
  W Dodatkowej duszy Wioletty Grzegorzewskiej doświadczymy banalności, ba, niemal normalności wojennych czasów, co jeszcze bardziej pogłębia niewyobrażalny dramat tych, którzy zostali uznani za podludzi. Pozwala to postawić wiele etycznych pytań.
Ekstrakt: 80%
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Wioletta Grzegorzewska powraca z nową książką po trzech latach od publikacji Stancji. Wcześniej, w 2014 roku, ukazały się Guguły, które pod angielskim tytułem Swallowing Mercury znalazły się w szerokim finale międzynarodowej edycji nagrody Bookera w 2017 roku. Obie powieści nawiązują do gatunku Bildungsroman, historii o dorastaniu i poszukiwaniu swojego miejsca w świecie.
Dodatkowa dusza przenosi nas w czasy drugiej wojny światowej. Na okładce oraz w posłowiu autorki czytamy, że fabuła została oparta na wojennych losach Juliana Brzezińskiego, żydowskiego inżyniera, oraz jego nastoletniego syna Marcina. O ich historii opowiedziała autorce urodzona kilka lat po wojnie przyrodnia siostra chłopca. Julian znalazł się w transporcie do Treblinki razem z żoną, bratem i całą jego rodziną. Postanowił zaryzykować, uciec z pociągu i wrócić do Warszawy, by nie zostawić dwunastolatka samego. Marcin mieszka u obcych ludzi po aryjskiej stronie, Brzezińscy płacą im za syna.
Wszystko toczy się tak spokojnie: Julian Brzeziński z pomocą dobrych ludzi dociera do Warszawy. Spotyka znajomego. Wynajmuje z jego polecenia skromny pokoik. Ma co jeść i gdzie spać. Próbuje nawiązać kontakt z Marcinem. Mijają dni i noce. Syn Juliana jest jak każdy chłopak w tym wieku  testujący granice swojej przeddorosłości, a jego ryzykowne zachowania można przypisać młodzieńczej fantazji. Ojciec, jak wszyscy kochający rodzice na świecie, boi się o niego. Marcin działa w ruchu oporu, co w jego przypadku staje się szczególnie niebezpieczne.
Taka niemal normalność Tymczasem ani na chwilę nie da się zapomnieć, że są to czasy wyjątkowe. Żona Hanka i reszta rodziny zostali w pociągu jadącym do obozu koncentracyjnego. Znajomy pomógł Julianowi za pieniądze wyrobić lewe papiery. A przede wszystkim Julian i Marcin mogą mieszkać po aryjskiej stronie, poza gettem  bo oprócz odpowiednich fałszywych dokumentów mają niebudzący podejrzeń wygląd. Mimo to poruszanie się po mieście jest niebezpieczne. Można trafić na szpicli i szmalcowników, którzy przemocą zmuszają mężczyzn do zdjęcia spodni, a gdy odkrywają, że mają do czynienia z Żydami, szantażują lub od razu denuncjują. O nienormalnych czasach przypominają różne drastyczne szczegóły  jak na przykład widok szubienic po egzekucji. Albo nowe rozporządzenia okupantów  że ci, którzy bez zezwolenia opuszczają dzielnicę żydowską, podlegają karze (w tym słowie niech wydawca koniecznie usunie błąd ortograficzny!) śmierci. W okupacyjnej Warszawie robi się coraz groźniej. Aż wreszcie wybucha powstanie warszawskie, podczas którego rozgrywają się sceny symbolicznego rytuału przejścia Juliana na drugą stronę, ku wolności i lepszym czasom. Wcześniej było też powstanie w getcie, ale nie wybrzmiewa ono w powieści wystarczająco wyraźnie  trochę szkoda, choć może jest to zabieg celowy.
Strona po stronie, dociera do nas dramat Holocaustu. To nic, że został on tak oszczędnie, wręcz powściągliwie opisany, że nie epatuje wielkimi liczbami czy szczegółami. Że koncentruje się na jednostce, a nie całej zbiorowości. Że jest tu nawet miejsce na opisy piękna przyrody i mijających pór roku. Taki obraz świata, w którym człowiekiem gardzi człowiek (jak śpiewał Czesław Niemen), jest nie mniej przerażający. Bo są tu ludzie, którym z racji pochodzenia odebrano prawo do spacerowania po ulicach albo nawet w ogóle do życia, odebrano prawo do człowieczeństwa.
Dla mnie osobiście ten obraz jest tym bardziej wstrząsający, że dostrzegamy także współcześnie, w naszych normalnych czasach pokoju, powrót do pewnych zachowań, postaw, wyrażania przekonań, które mogą sprawić, że to wszystko, co zdarzyło się podczas drugiej wojny światowej, może powrócić. Że znów znajdą się ludzie, którzy  tak jak wtedy  zostaną pozbawieni swoich praw. I że tak jak wtedy, Auschwitz nie spadnie z nieba, ale wydarzy się nieuchronnie jako ciąg dalszy rozwoju pewnych wypadków.
Jedno ze zdań z Talmudu głosi: jeśli człowiek niszczy jedno życie, to jest tak, jak gdyby zniszczył cały świat. A jeśli człowiek ratuje jedno życie, to jest tak, jak gdyby uratował cały świat. Dla Juliana jego całym światem jest syn. Z pięknych retrospekcji dowiadujemy się, że Brzezińscy byli kochającą się i szczęśliwą rodziną jakich wiele. Ale cały ten świat zostaje bezpowrotnie zniszczony
Niewyobrażalny dramat Juliana akcentuje także tytuł powieści. W szabas, jak czytamy, Bóg obdarza każdego religijnego Żyda duszą dodatkową, która ma go wzmocnić wewnętrznie i podnieść do stanu świętości. Odbiera ją, gdy szabas dobiega końca. Odczytuję ten tytuł tak, że bohaterowi Wioletty Grzegorzewskiej owa dodatkowa dusza od Boga nie wystarcza, aby pojąć i zrozumieć ogrom cierpienia będącego jego udziałem. Nic mu nie daje Słychać tu echa słów Jezusa na krzyżu: Boże mój, czemuś mnie opuścił?.
Dodatkowa dusza nie wystarcza także, by odwieść Juliana od zemsty za denuncjację. To jakże złowrogi cień nienormalnego wojennego życia: pośród ludzi pracujących, wykonujących swój zawód, żyjących banalnie i niewidocznie jak wszyscy inni  są denuncjatorzy. Jakimi motywami się kierują? W imię czego odmawiają innym prawa do człowieczeństwa? Dlaczego ratują jednych, a innych  skazują na śmierć?
Zakończenie powieści, tak doskonale niejednoznaczne i zawieszone w próżni, wyzwala całe mnóstwo etycznych pytań, między innymi tych zadawanych przez Hannę Arendt: o banalność zła. Że jest tak wielu dobrych, gotowych do bezinteresownej pomocy ludzi  spotkał ich przecież Julian tuż po ucieczce z pociągu. Ale stykamy się na co dzień także z tymi, którzy noszą w sobie zło. I że doświadczają go ludzie spomiędzy nas: wykluczani, prześladowani, skazywani na bycie podludźmi. Wioletta Grzegorzewska każe się nam zastanowić: czy w kilkadziesiąt lat po zakończeniu wojny nauczymy się przynajmniej odczytywać niepokojące mechanizmy, aby nie triumfowało zło, również w tych niewyjątkowych niewojennych czasach?
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  Sześć światów Hain:Świat drugi

  Miłosz Cybowski

  Ursula K. Le Guin Sześć światów Hain
  

  
  Nie brak podobieństw między Światem Rocannona a Planetą wygnania. Dowodem kunsztu Ursuli Le Guin jest jednak fakt, że zdołała stworzyć krótko po sobie dwa niezależne i odmienne od siebie w formie i treści dzieła.
[image: Sześć światów Hain]
Fabuła Planety wygnania nie jest aż tak oczywista i ujęta w epickie, wyraźnie zarysowane ramy, jak w Świecie Rocannona. Brakuje tu wyraźnie zaznaczonego zawiązania akcji, od samego początku bowiem nie wiemy, komu przypadnie rola głównego bohatera (świat przedstawiony obserwujemy z punktu widzenia trzech różnych postaci) i który wątek stanie się głównym elementem historii. W efekcie przez dość długi czas można czekać na początek właściwej fabuły, podczas gdy tak naprawdę to, co braliśmy za wstęp, okazuje się właściwą historią. Ramy opowieści zostają nakreślone już w pierwszych rozdziałach i, jak możemy się przekonać, nie będzie się tam działo nic więcej. Wiemy, że zbliża się inwazja, przed którą może uchronić jedynie wspólny wysiłek miejscowych koczowników (wifów) i wygnańców z gwiazd (farbornów). Ale brak zaufania między obiema grupami ludzi będzie trudny do przełamania. W przeciwieństwie do Świata Rocannona to nie główne wydarzenia odgrywają tu najważniejszą i sprawczą rolę, co raczej rzeczy drobne  przede wszystkim mozolnie budowane relacje między bohaterami.
Tam, gdzie Świat Rocannona był wyprawą i opowieścią drogi, Planeta wygnania stawia na o wiele bardziej statyczną historię, niemal pozbawioną heroizmu, za to wypełnioną solidną dawką przyziemnych problemów. W obu przypadkach mamy ludzi zmuszonych do podejmowania decyzji na tle wielkiej historii, ale tutaj owa historia jest czysto lokalna i w żaden sposób wynik opisanego starcia nie wpłynie na Ligę. Jednak znaczenie wydarzeń nie jest wcale mniejsze, chodzi bowiem o przeżycie dwóch odmiennych od siebie grup ludzi w konfrontacji z nieuchronną inwazją. Podstawowym pytaniem pozostaje, czy w świetle nadciągającej zagłady zdobędą się na wysiłek współpracy, czy raczej pozostaną wierni swoim zwyczajom. Z jednej strony wifowie postrzegają farbornów jako czarnoksiężników, korzystających z niezrozumiałej dla nich technologii i władających mocami, których nie rozumieją; z drugiej strony dla farbornów miejscowi koczownicy są dzikimi barbarzyńcami, którzy opierają się wszelkim, nawet najbardziej subtelnym, próbom ich ucywilizowania.
Farborni (czyli urodzeni daleko stąd), nazywający samych siebie Alterranami, są tytułowymi wygnańcami zamieszkującymi położone na brzegu morza miasto. Nikt ich jednak nie wygnał  zostali oni zmuszeni do pozostania na planecie tuż po tym, jak okręty Ligi musiały odlecieć w wyniku ataku nienazwanego wroga. Od tamtej chwili minęło wiele pokoleń, lecz Alterranie wciąż wierzą, że któregoś dnia ich dawni towarzysze powrócą. W tej wierze skrywa się ich cała tragedia, która powstrzymuje ich przed jakimikolwiek próbami asymilacji, utrzymując wszystkich w ryzach praw międzygwiezdnego imperium: Może ze zbytnią uległością podporządkowywali się temu procesowi, zbyt ochoczo godzili się na wymarcie. Ale ten rodzaj uległości  żelaznego przestrzegania praw Ligi  był od samego początku źródłem ich siły. Chodziło przede wszystkim o nieingerowanie w żaden drastyczny sposób w rozwój technologiczny i kulturalny napotkanych na obcych planetach ludów.
Podobnie jak w Świecie Rocannona, Le Guin zwraca uwagę, że przedstawiciele Ligi stanowią wyjątek, a nie regułę wśród zamieszkujących wszechświat humanoidalnych ras. Mimo subtelnych prób polepszenia losu miejscowych koczowników, farborni nie byli w stanie nauczyć ich nawet posługiwania się kołem. Autorka daje do zrozumienia, że nie wszyscy ludzie (nawet jeśli zarówno miejscowi, jak i przybysze z gwiazd za ludzi uważają tylko przedstawicieli swojej własnej grupy) są ogarnięci pędem do zmian, nabywania nowych doświadczeń i ewolucji (ten temat został później rozwinięty w Lewej ręce ciemności). Kryje się w tym jeszcze innego rodzaju problem  tak długo, jak za próby zmian odpowiedzialni są właśnie farborni, miejscowi pozostają im niechętni. Sami wifowie stanowią bowiem grupę zarówno przywiązaną do swoich tradycji, co okrutną wobec tych, którzy starają się podważyć istniejący porządek (los jednego z bohaterów okazuje się i tak stosunkowo łagodny w świetle tego, jakie kary miejscowi przewidzieli dla łamiących ich tabu).
Jest to również (a może nawet przede wszystkim) opowieść o miłości między nieformalnym przywódcą Alterran Agatem oraz córką wodza wifów Rolery. Ich relacja, początkowo niebędąca niczym innym tylko dobrze skrywanym romansem, przeradzająca się później w oficjalne małżeństwo, jest symbolicznym krokiem w stronę lepszego zrozumienia między wifami a farbornami, choć nie można tu powiedzieć o nagłej rewolucji. To raczej furtka, która zostaje otwarta, ale która nie gwarantuje ani zwycięstwa w nadciągającym konflikcie, ani sukcesu w zjednoczeniu dwóch różnych od siebie grup ludzi.
Podczas gdy Agat i Rolery, oraz łącząca ich więź, stanowią bardzo wyraźny symbol nadchodzącego zjednoczenia i korzystnej dla wszystkich przyszłości, stary wódz wifów, Wold, reprezentuje wszystko to, co minęło, całą przeszłość swojego ludu i tradycje, które powoli odchodzą w niepamięć. Zgadzam się tutaj z opinią Beatrycze Nowickiej, że to właśnie Wold jest w tej powieści postacią najciekawszą. Jak na wodza przystało, jego głównym zmartwieniem jest zapewnienie dobrobytu  najpierw własnemu rodowi, później całemu klanowi, któremu przewodzi. A że w jego wydaniu oznacza to kurczowe trzymanie się zwyczajów, jakie przez pokolenia utrzymywały wifów przy życiu, nie jest już jego winą. Ostatecznie bowiem nawet Wold potrafi dostrzec moment, kiedy jego rola jako wodza dobiegła końca i dobrowolnie usunąć się w cień, pozostawiając podejmowanie decyzji młodszym, choć niekoniecznie bardziej doświadczonym i rozsądnym, członkom plemienia.
W powieści nie brakuje symbolicznych scen i rozmów, ale ten symbolizm wydaje się nazbyt nachalny. To, co było jak najbardziej zrozumiałe i akceptowalne w epickiej wyprawie Rocannona, na smaganej zimnymi wiatrami Planety wygnania wydaje się zdecydowanie mniej pasować. Brakuje tu tej subtelności, która cechuje późniejsze dzieła Le Guin i nieco bardziej wyszukanych metafor, które nie biją tak bardzo po oczach.
Inna rzecz, że podobnie jak w przypadku poprzedniej powieści, także tutaj zwycięstwo głównych bohaterów okupione jest przecież porażką kogoś innego  w tym wypadku całej wielotysięcznej hordy nadciągających z daleka koczowników, którzy uciekają przed surową zimą. Znów można odnieść wrażenie, że ich przegrana i nieuchronna śmierć jest zupełnie bez znaczenia. Nie zmienia to jednak faktu, że jak zauważyła Beatrycze Nowicka, Planeta wygnania stanowi opowieść o tych lepszych cechach ludzi oraz ich zdolności do znalezienia wspólnego języka nawet mimo wielowiekowych barier i niechęci.




Tytuł: Sześć światów Hain
Data wydania: 3 listopada 2015
Autor: Ursula K. Le Guin
Przekład: Katarzyna Staniewska, Agnieszka Sylwanowicz
Wydawca:  Prószyński i S-ka
Cykl: Hain
ISBN: 978-83-8069-175-9
Format: 944s. 151×231mm; oprawa twarda
Cena: 69,90
WWW: Polska strona
Zobacz w: Kulturowskazie
  



  
  
  
  
  Magazyn Esensja - Magazyn Esensja nr 09 (CCI) listopad 2020
  




  
  Publicystyka


  Na rubieżach rzeczywistości:Kochać to nie znaczy zawsze to samo

  Marcin Knyszyński

  
  

  
  Dziś czytamy powieść o najbardziej zwariowanym tytule wśród wszystkich, jakie wymyślił Philip K. Dick. Płyńcie łzy moje, rzekł policjant to rzecz napisana na samym początku lat siedemdziesiątych, jeszcze przed objawieniami prowadzącymi do powstania trylogii Valis  książka lekko szalona, z fabułą wyrywającą się swemu twórcy w niekontrolowany sposób, trochę męcząca, ale niezwykle istotna. Zapominamy na chwilę o kosmitach, materialnych bogach i podróżach na inne planety. Dziś znowu atakuje nas sama rzeczywistość.
[image: Płyńcie łzy moje, rzekł policjant]
Pierwsza wersja powieści Flow my Tears. The Policeman Said była gotowa już w sierpniu 1970 roku. Niesamowite tempo i natchnienie jakie towarzyszyło Dickowi podczas jej pisania, było wynikiem eksperymentów z meskaliną, które rozpoczął w maju tego roku. O ile amfa, leki na receptę, leki bez recepty i inne podejrzane środki psychoaktywne przynosiły ostatecznie napady lęków, wyczerpanie psychiczne i paranoję, tak meskalina wyzwoliła u autora uczucie wszechogarniającej miłości i skłonności do niepohamowanego płaczu. Dick wspominał po latach, że podczas pisania tej powieści, po raz pierwszy miał ochotę przestać zadawać ciągle te same pytania o naturę rzeczywistości, na które i tak nie mógł znaleźć zadowalających odpowiedzi. Teraz przyszedł czas, żeby się przełamać i w końcu ich samodzielnie udzielić!
Autor, nanosząc nieustannie poprawki do powieści (wymuszone nie tylko przez przyszłego wydawcę, ale i przez błyskawicznie ewoluujący pomysł na powieść), doszedł do wniosku, że najbardziej rzeczywistą rzeczą na świecie są uczucia, a przede wszystkim miłość! Po prostu. Dopiero w drugiej połowie 1972 roku powieść była gotowa do publikacji  Dick w tym czasie miał wielkie problemy, przeżywał dramaty rodzinne, zapraszał całe rzesze nieznajomych, podejrzanych indywiduów do własnego domu, a gdy go stracił pomieszkiwał w Kanadzie albo waletował w kampusie studenckim i zupełnie przestał pisać dla pieniędzy. Wydawnictwo Doubleday wydało w końcu tę kompulsywnie napisaną powieść w 1974 roku  krótko po tym fakcie Dick zaczął widzieć różowe promienie, rzymskich legionistów i zaczęła się ostatnia faza jego niesamowitej pisarskiej kariery. W Polsce Płyńcie łzy moje, rzekł policjant wydano po raz pierwszy w 1996 roku w serii Kameleon wydawnictwa Zysk i S-ka. Potem wziął się za to Rebis  w 2007 i 2013 roku.
Akcja powieści toczy się pod koniec 1988 roku. Stany Zjednoczone są po raz kolejny państwem policyjnym, które powstało po bliżej niesprecyzowanej Drugiej Wojnie Domowej. Mamy do czynienia z totalitarnym reżimem, któremu opór stawiają jedynie jacyś studenci ukrywający się w podziemiach swoich kampusów. Normą jest powszechna inwigilacja, nagrywanie zwykłych obywateli, podsłuchy i ścisła rejestracja każdego przejawu życia społecznego. W powszechnym użyciu są narkotyki najróżniejszego rodzaju i modyfikacje genetyczne. Jednym z takich podrasowanych genowo ludzi jest główny bohater powieści  Jason Taverner, światowa gwiazda i celebryta, piosenkarz stylizowany trochę na Franka Sinatrę, z kieszeniami pełnymi pieniędzy, którego telewizyjny show ogląda trzydzieści milionów widzów. Taverner pozostaje w dość trudnej, lecz namiętnej relacji z inną uczestniczką jego programu, niemal tak samo sławną Heather Hart. Traf chciał, że w wyniku nieoczekiwanego splotu wydarzeń, Jason traci przytomność i (tak mu się wydaje) trafia do szpitala. Budzi się jednak w jakimś małym, obskurnym pokoju w nieznanym hotelu  zaczyna się historia niczym ze Strefy Mroku. Okazuje się, że nikt na świecie nie słyszał o żadnym Jasonie Tavernerze. Jego bliscy go nie poznają, nie ma żadnego telewizyjnego show, a jego danych nie ma w żadnych państwowych rejestrach. Portfel jest pusty  zniknęły wszystkie dokumenty.
Brak dowodu osobistego grozi zsyłką do obozu pracy  przerażony Jason próbuje zatem zdobyć jakieś fałszywki. Dokumenty podrabia dla niego niejaka Kathy Nelson, młoda, piękna i mocno niezrównoważona dziewczyna, która przyznaje mu się, że jest co prawda policyjnym szpiclem, ale poczuła coś do niego i pomoże mu przetrwać. Policja namierza jednak Jasona  generał Felix Buckmann jest zafascynowany postacią anonimowego mężczyzny, który pojawił się znikąd i nie ma o nim wzmianki w żadnych państwowych rejestrach. Jakim sposobem je usunął? A może  co jest bardzo niepokojące  nigdy ich nie było? I tak zaczyna się zabawa w kotka i myszkę  policja śledzi Jasona, ten co chwila im się wymyka i poznaje coraz to nowe kobiety, z którymi nieodmiennie łączy go nagła uczuciowa relacja. Kluczową postacią dla całej intrygi okazuje się Alys Buckmann, siostra bliźniaczka Felixa, chora psychicznie, fetyszystka skóry ze skłonnościami do sado-maso, z którą  uwaga!  Felix pozostaje w kazirodczym związku i mają syna! Gdy Jason Taverner poznaje Alys, dwie rzeczywistości zaczynają się na siebie nakładać  wrócimy do tego w dalszej części artykułu.
[image: Płyńcie łzy moje, rzekł policjant]
Philip K. Dick wychodzi w tej powieści z pewnego założenia, którego pierwociny możemy znaleźć już w Czasie poza czasem. Na początku zawsze jest słowo  byt nie istnieje tu inaczej niż jako swoja własna definicja i szereg wrażeń, które powstają podczas zetknięcia się bytu z umysłem je odbierającym. Autor upraszcza bardzo to założenie, sprowadzając całość swego eksperymentu myślowego do postaci Jasona Tavernera. Jason jest tym, kim widzą go inni  sumą wrażeń, definicji i wyobrażeń. Istnieje tylko jako zbiorowa kreacja  podobnie jak każdy człowiek. Taverner jest sławny, więc istnieje bardziej. Jest celebrytą, żyje w bańce wykreowanej przez sławę jaką osiągnął  w lustrze widzi gwiazdę telewizji a nie prawdziwego siebie. U samych podstaw jego egzystencji (każdego człowieka tak naprawdę) stoją przede wszystkim państwowe rejestry, zapisy i teczki tworzone nieustannie przez opresyjny aparat państwowy. Człowiek jest prawdziwszy jako ciąg bitów, a nie istota z krwi i kości. Teoria zmienia opisywaną przez siebie rzeczywistość  jak mówi jeden z bohaterów powieści. Tak zdefiniowana rzeczywistość staje się zatem, jak u wspominanego już niejednokrotnie w naszym cyklu Baudrillarda, tylko symulacją, kamuflującą rzeczywistość prawdziwą, niepoznawalną. Rzeczywistość to jest coś takiego co nie znika, jeśli przestajesz w nią wierzyć  jak mawiał Dick. Mamy do czynienia ze światem ściśle uporządkowanym przez człowieka-Linneusza ogarniętego manią etykietowania, nazywania i katalogowania.
I wtedy dochodzi do anomalii. Taverner jest elementem chaosu, który wdziera się do świata  równania matematycznego. Jest czymś nieopisanym, anonimowym  burzy porządek i sieje niepokój samą swoją obecnością. Dokładnie tak jak inny Taverner (właściwie dwie jego wersje), którego znamy z filmu Koniec Świata Richarda Kellyego  bohater, grany przez Seana Williama Scotta, nazywa się tak nie bez przyczyny. Wszystkie osoby (głównie kobiety), z którymi Jason ma styczność, okazują się lekko stuknięte (może i były wcześniej, ale osoba Tavernera potęguje te stany), Felix Buckmann ma wrażenie, że zajmuje się sprawą ważniejszą niż wszystkie jakie prowadził do tej pory, a sam główny bohater czuje, że jest tu obcy, że nie należy do tego świata  jest słoniem w składzie porcelany. I teraz dochodzimy do jednego z najbardziej karkołomnych pomysłów Philipa K. Dicka w karierze, którego uproszczoną wersję możemy znaleźć w Marsjańskim poślizgu w czasie, a także w Trzech stygmatach Palmera Eldritcha, A teraz zaczekaj na zeszły rok i Labiryncie śmierci.
Zażywanie narkotyków pomagało tam dostrzec prawdę o rzeczywistości. W powieści Płyńcie łzy moje, rzekł policjant dzieje się coś wręcz niewyobrażalnego. Narkotyk KR-3 pozwala zażywającemu wręcz stworzyć rzeczywistość alternatywną, wywiedzioną z jego intuicji, pragnień, niewyrażalnych słowami tęsknot i uczuć. Dick doprowadza ludzką skłonność do katalogowania rzeczywistości do ekstremum  mózg człowieka instynktownie stabilizuje rzeczywistość w taki sposób, że poszczególne jej sekwencje zostają uporządkowane na zasadzie przedtem-i-potem, będąc umiejscowione w czasie i  co ważniejsze  w przestrzeni, tak jak trójwymiarowy obiekt przedstawiony w postaci rysunku. Oznacza to tyle, że  podobnie jak w mechanice kwantowej  nasza obserwacja danego fragmentu rzeczywistości, powiązana z interpretacją odbieranych bodźców, okrada ją z jej nieoznaczoności i redukuje do jednego, konkretnego stanu. Na przykład do świata, w którym żyje gwiazda telewizji Jason Taverner. Mamy jedną wersję rzeczywistości, sumę wszystkich jednostkowych redukcji  wyobrażeń żyjących w niej ludzi. I wtedy pani Alys Buckmann zażywa eksperymentalny narkotyk KR-3, który znosi ograniczenia poznawcze jej mózgu. Zaczyna ona postrzegać wiele wariantów rzeczywistości naraz, ale nie jest wstanie żyć w nich wszystkich jednocześnie. Wybiera zatem jeden wariant  ten w którym nie ma Tavernera i buduje swój własny kieszonkowy wszechświat, do którego wciąga inne osoby. Żyją one od tej pory w korytarzu między rzeczywistościami, w superpozycji  tak długo, dopóki żyje Alys Buckmann. Zażycie KR-3 nie sprawia jednak w żadnym wypadku, że potrafimy poznać prawdziwą rzeczywistość. To nadal tylko jeden z jej wariantów, powstały w wyniku ludzkiej interpretacji.
[image: Płyńcie łzy moje, rzekł policjant]
Co więc jest prawdziwą rzeczywistością? Nie dotrzemy do niej w racjonalny sposób  przez definicje, słowa, teorie i emblematy. Musimy iść tam, gdzie słowa nie mają mocy, gdzie nie działa intelekt  tak jak robił to w swej filozofii Henri Bergson. Jego intuicjonizm i pojęcia pędu życiowego zakładały, że poznać rzeczywistość można tylko poprzez emocje, strumienie przeżyć i intuicję właśnie. To miłość jest prawdziwa  mówi Dick. Ale kochać to nie znaczy zawsze to samo  autor przyznawał się do tego, że jednym z głównych zadań jakie postawił sobie podczas pisania powieści, było poszukiwanie najróżniejszych rodzajów miłości i uczuć. To, dlatego mamy w powieści aż pięć kobiet, które stają na drodze Tavernera  wariatkę, seksoholiczkę, niedostępną matronę, fetyszystkę i biseksualistkę oraz dobrą, uczciwą dziewczynę. Główny bohater przyznaje w pewnym momencie, że nie ma już siły uprawiać więcej seksu  jest totalnie wykończony. Dick dotyka też tabu  przecież kazirodczy związek Buckmannów to projekcja jego obsesji na punkcie własnej siostry bliźniaczki, która umarła kilka dni po porodzie i której postać Dick często przemycał do swej twórczości (najbardziej do Doktora Bluthgelda). Ba, znajdziemy to nawet kontrowersyjny fragment, w którym Taverner nakrywa jednego obleśnego faceta w łóżku z trzynastoletnim chłopcem  w świecie powieści zakazany jest seks z dziećmi jedynie poniżej dwunastego roku życia!
Ale nie tylko o fizyczność w miłości chodzi, prawda? Felix Buckmann doświadcza innego rodzaju miłości niż Taverner. Pod koniec powieści uświadamia sobie, że kocha Tavernera  osobę, którą nienawidził z całego serca i której życzył śmierci. Nienawiść do bogu ducha winnego Jasona zamienia się w wielki żal z powodu wydania go organom państwowym. Buckmannpolicjant doświadcza też w końcu miłości ostatecznej  dochodzi do wniosku, że kocha zupełnie nieznajomego, czarnoskórego człowieka, którego przypadkowo spotyka pod koniec powieści na stacji benzynowej. Kocha go całkiem bezinteresownie, zupełnie nie wiadomo, dlaczego  taka miłość ma moc przechodzenia na innych. Buckmann przytula nieznajomego, łzy leją się strumieniami (Płyńcie łzy moje, rzekł policjant), a zdezorientowany, anonimowy facet odwzajemnia uścisk. Dick nawiązał tutaj do romansu swojej żony z czarnoskórym sąsiadem  przebaczył mu w końcu, co odzwierciedlił w tej terapeutycznej dla samego siebie końcówce powieści (ale kilkakrotnie podkreślał, że ten fragment nie ma nic wspólnego z męskim homoseksualizmem, co to to nie!). Zatem miłość może przemienić nawet zatwardziałego, państwowego aparatczyka  czy może być zatem coś bardziej rzeczywistego? Dickhippis wsadza kwiatek do lufy wycelowanego nań karabinu  i ten ruch przynosi efekty!
[image: ]
Autor stwierdził, że Płyńcie łzy moje, rzekł policjant to najlepsza powieść science fiction jaka kiedykolwiek powstała. Aż żałował, że nie może jej pisać w nieskończoność  tyle mu dawała radości. Twierdził też (co skwapliwie podchwycił Anthony Peake, autor dość oryginalnej biografii Philipa K. Dicka  Człowiek, który pamiętał przyszłość), że była to powieść profetyczna. Kilka lat po jej napisaniu, też podobno spotkał jakiegoś czarnoskórego jegomościa na stacji benzynowej. W tym samym czasie także dotarło do niego, jak mocno ta powieściowa scena przypomina fragment z Dziejów Apostolskich, w którym Święty Filip Ewangelista nawraca pewnego etiopskiego dworzanina. Inne fragmenty pochodziły podobno ze snów Dicka, w których po czasie również znajdował podobieństwo do zapisów z Biblii.
Wszystkie te podejrzane i mało wiarygodne relacje autora to preludium do nadchodzących doświadczeń 2-3-74 i trylogii Valis. Zanim jednak tam dotrzemy, czekają nas jeszcze trzy przystanki po drodze. Pierwszym z nich jest najbardziej znana, niefantastyczna powieść Philipa K. Dicka, napisana już w 1959 roku, ale wydana dopiero w 1975. Za miesiąc wysłuchamy Wyznań łgarza.
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  W tym miesiącu nasze zwyczajowe przypomnienie że zapowiadane terminy wydania książek mogą się nie spełnić ma większą wagę niż zwykle. Mamy jednak nadzieję że nawet jesli nie wszystkie to duża część wybranych przez nas pozycji się ukaże.


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




Patronaty


[image: Inkszy Welt]
‹Inkszy Welt›
Poprzednie antologie Śląskiego Klubu Fantastyki z serii Ścieżki wyobraźni (Zabawa w Boga, Skafander i melonik, Rozstaje) prezentowały naprawdę przyzwoity poziom, spodziewamy się więc, że również Inkszy Welt będzie interesującą lekturą. Tym razem sześć opowiadań łączy miejsce, w którym toczy się ich akcja  warto więc przekonać się, czy Śląsk sprawdzi się jako arena fantastycznych wydarzeń. 


Nowości


[image: Cyberpunk Girls]
‹Cyberpunk Girls›
Ta antologia to chyba jedna z ostatnich książek inspirowanych wciąż oczekiwaną premierą Cyberpunka 2077. Tym razem z tematem zmierzyło się sześć polskich autorek, a efektem jest siedem opowiadań zawartych w Cyberpunk Girls.


[image: Podróże na drugi kraniec świata]
David Attenborough
‹Podróże na drugi kraniec świata›
Davida Attenborough nie trzeba nikomu przedstawiać. Ale przedstawimy tu ciąg dalszy jego historii, której początki poznaliśmy dwa lata temu w Przygodach młodego przyrodnika.


[image: Dziewiąty dom]
Leigh Bardugo
‹Dziewiąty dom›
Myśleliście może czasem że znane z popkultury stowarzyszenia studenckie to nic dobrego? Leigh Bardugo wyobraziła sobie co by było, gdyby któreś z nich w tajemnicy władało magią, a za jej pośrednictwem miało wpływ na cały świat oraz czy można się mu przeciwstawić, a jeśli tak, to za jaką cenę.


[image: Gorzko, gorzko]
Joanna Bator
‹Gorzko, gorzko›
Historię Berty, Barbary i Violetty opowiada Kalina, która w Wałbrzychu, Unisławiu Śląskim i Sokołowsku odnajduje brakujące fragmenty rodzinnej historii i zszywa je w całość. Mozolnie rekonstruując pamięć swej naznaczonej traumą rodziny, mierzy się zarazem z własną miłosną utratą. Nowa książka Joanny Bator, laureatki nagrody Nike z 2013 roku. 


[image: Dorzuć mnie do prezentu]
Agnieszka Błażyńska
‹Dorzuć mnie do prezentu›
Święta i miłość w czasie pandemii? To chyba pierwsza taka książka! Maja utknęła na kwarantannie, a jedyną osobą, do której może się odezwać prze drzwi, jest aspirant Sylwester. Jeden drobny gest może uruchomić ciąg niezwykłych zdarzeń


[image: Hau]
Tor Åge Bringsværd
‹Hau›
Pod tym jakże lapidarnym tytułem kryje się zbiór tekstów o psach. Chyba wszyscy wiemy z historii że psy towarzyszyły ludziom od tysiącleci, co znajdowało (i wciąż znajduje) odzwierciedlenie w kulturze od najdawniejszych mitów i baśni do współczesnych filmów. Ale czy znamy te dawniejsze psie historie, albo te spoza Polski czy Europy? Już niedługo będziemy się mogli o tym przekonać.


[image: Biblioteka szaleńca]
Edward Brooke-Hitching
‹Biblioteka szaleńca›
Edwarda Brookea-Hitchinga znamy do tej pory z bogato ilustrowanych książek (a może nawet ksiąg) obracających się dookoła wszelkiego rodzaju map. Tym razem proponuje nam księgę o najdziwniejszych książkach w historii. Niewątpliwie pozycja obowiązkowa dla bibliofilów.


[image: Piranesi]
Susanna Clarke
‹Piranesi›
Czekaliśmy na tę książkę szesnaście lat. A właściwie to nie konkretnie na tę, ale po prostu na nową powieść Susanny Clarke. Już jej objętość mówi nam że nie ma się tu nastawiać na powtórkę z Jonathana Strangea (niewykluczone że same przypisy z tej ksiażki zapełniłyby 200 stron Piranesiego). Nie przeszkadza nam to jednak niecierpliwie wyczekiwać premiery.


[image: Mythos]
Stephen Fry
‹Mythos›
Wielokrotnie już opisywano wierzenia Greków, więc przy kolejnym podejściu od co ważniejsze będzie jak. Mamy nadzieję że Stephen Fry nada znanym opowieściom świeży blask.


[image: Bo nadal cię kocham]
Magdalena Kordel
‹Bo nadal cię kocham›
Powrót do lubianego cyklu Malownicze Magdaleny Kordel! Gdy położone wśród gór miasteczko Malownicze zaczyna otulać przedświąteczna mgła, coś się zmienia w sercach ludzi, wokół jest mnóstwo dobrej energii, która przywraca wiarę w siłę uczuć. Świąteczny nastrój jest tu na wyciągnięcie ręki


[image: Anielski puch]
Marika Krajniewska
‹Anielski puch›
Anna, Zofia i Natalia  trzy kobiety z różnych pokoleń, które oprócz więzów krwi łączy to, że nigdy nie miały szczęścia do związków. Ale może teraz, gdy z nieba pada anielski puch i zbliżają się święta, wszystko się może zdarzyć i wreszcie ich zła passa może zostać przełamana


[image: Dzieci Hildora]
Tadeusz Markowski, Marek Żelkowski
‹Dzieci Hildora›
Nie  będziemy twierdzić że dwa pierwsze tomy Dzieci Hildora były wielką literaturą. Jednak nie da się zaprzeczyć że obiecany trzydzieści lat temu tom trzeci zyskał statut ksiązki-legendy, o której wszyscy słyszeli, a zdarzały się nawet osoby twierdzące że ją czytały. Informujemy więc że w listopadzie Dzieci Hildora, napisane wspólnie przez Tadeusza Markowskiego i Marka Żelkowskiego.


[image: Pierwsza osoba liczby pojedynczej]
Haruki Murakami
‹Pierwsza osoba liczby pojedynczej›
Japoński pisarz ma w naszym kraju liczne grono fanów, którzy z niecierpliwością czekają na każdą jego książkę. Tym razem w nasze ręce trafi zbiór ośmiu opowiadań, w którym z pewnością nie zabraknie niezwykłych wydarzeń i fascynujących historii.  


[image: Droga pani Bird]
AJ Pearce
‹Droga pani Bird›
Wydawałoby się że o II wojnie światowej napisano już prawie wszystko, również gdy mowa jest o wojnie oczami Anglików. A jednak pomysł na opowiedzenie tej historii listami pisanymi do gazetowej rubryki porad przez kobiety, które zostały w domach gdy mężczyźni walczą na froncie, a na Anglię spadją bomby intryguje.


[image: Kształt serca]
Dolores Redondo
‹Kształt serca›
Dolores Redondo to bardzo popularna w Hiszpanii pisarka, autorka kryminałów noir. W 2016 roku została wyróżniona prestiżową nagrodą Premio Planeta. Kształt serca to prequel do jej trylogii Baztán rozpoczynającej się od znalezienia zwłok nastolatki Ainhoy Eizasu.


[image: Niewidzialny front]
Tomasz Rezydent
‹Niewidzialny front›
Epidemia koronawirusa nie odpuszcza. Na pierwszej linii walki z zarazą  personel medyczny, nierzadko na skraju wytrzymałości ficzycznej i psychicznej. Zaczyna brakować miejsc w szpitalach Jak pisze autor: Ten dziennik jest subiektywnym zapisem rzeczywistości, którą obserwowałem jako lekarz. Przedstawiam w nim fakty oraz własne spostrzeżenia, opinie i komentarze nie tylko na temat pracy, ale także tego, co działo się w naszym kraju, w mediach i na portalach społecznościowych, no i w moim życiu prywatnym. Zapiski obejmują okres od samego początku pandemii w marcu aż do 1 lipca 2020 roku, kiedy to nasz szpital przestał być placówką jednoimienną.


[image: Dziewczyny w przestworzach]
Noelle Salazar
‹Dziewczyny w przestworzach›
Mało znana historia amerykańskich pilotek Kobiecych Sił Powietrznych, których odwaga podczas II wojny światowej zmieniła zwyczajne kobiety w niezwykłe bohaterki. O pilotach-mężczyznach pisze się często, o kobietach jak dotąd, nie czytaliśmy zbyt wiele. 


[image: Czuły narrator]
Olga Tokarczuk
‹Czuły narrator›
To pierwsza nowa książka polskiej noblistki po przyznaniu jej nagrody w 2019 roku. Dwanaście wyselekcjonowanych, najważniejszych esejów i wykładów, które składają się na wyjątkowe zaproszenie za kulisy twórczości Olgi Tokarczuk. Teksty kluczowe i premierowe. W tym szeroko komentowana Mowa Noblowska, tekst pełen humanizmu i filozoficznej głębi. 


Wznowienia


[image: Pierścienie Saturna]
W.G. Sebald
‹Pierścienie Saturna›
O książce Sebalda pisaliśmy niejednokrotnie, ale zawsze 
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  Filmy


  Recenzje


  Klasyka kina radzieckiego:Czworonożny pogromca bandytów

  Sebastian Chosiński

  Siemion Tumanow Muchtar na tropie
  

  
  Polski widz po seansie Muchtara na tropie będzie miał jednoznaczne skojarzenie z serialem Krzysztofa Szmagiera Przygody psa Cywila. Tyle że kinowy film Siemiona Tumanowa powstał kilka lat wcześniej. Był zresztą prezentowany w tamtym czasie w Polsce, więc całkiem możliwe, że to właśnie nim zainspirowali się polscy twórcy.
Ekstrakt: 70%
[image: Muchtar na tropie]
Pierwszy półgodzinny odcinek Przygód psa Cywila Krzysztofa Szmagiera (1935-2011) powstał  pilotażowo  w 1968 roku; sześć kolejnych dokręcono dwa lata później, a premiera całości miała miejsce we wrześniu 1971 roku. I chociaż polski widz kojarzył tytułowego bohatera raczej z nieśmiertelnym Szarikiem z Czterech pancernych i psa, to jednak prawdziwym ojcem Cywila był owczarek wschodnioeuropejski Muchtar. A wymyślił tę postać scenarzysta i prozaik Izrail Moisiejewicz Metter (1909-1996), znany później między innymi z dramatu Nieszczęście (1977) Dinary Asanowej. Pod koniec lat 50. XX wieku Metter pracował nad fabułą kryminalnego obrazu Willena Azarowa Milicja poszukuje (1963); w tym celu odwiedził Muzeum Leningradzkiego Wydziału Kryminalnego, gdzie zobaczył wypchanego psa Sułtana, który ponoć w ciągu dziesięciu lat służby w milicji wziął udział w ponad pięciu tysiącach operacji przeciwko przestępcom różnej maści. Zaaferowany tym faktem, napisał nowelę zatytułowaną Muchtar (przy okazji zmienił czworonogowi imię), która swój pierwodruk miała w 1960 roku w czasopiśmie Новый мир.
Temat okazał się na tyle chwytliwy, że gdy tylko Izrail Moisiejewicz uporał się ze scenariuszem Milicja poszukuje, z miejsca zabrał się za adaptację na potrzeby filmu Muchtara. Tekst ten postanowił przenieść na ekran niemłody już, ale wciąż jeszcze będący na dorobku reżyser Siemion Isajewicz Tumanow. Urodził się on w krymskim Symferopolu w 1921 roku; jako trzydziestolatek ukończył studia reżyserskie we Wszechzwiązkowym Państwowym Instytucie Kinematografii (WGIK), później dorzucił do tego dyplom zaświadczający o zaliczeniu Wyższych Kursów Reżyserskich organizowanych przy wytwórni Mosfilm. To otworzyło mu drogę do zdobycia etatu w Mosfilmie, dzięki czemu mógł zrezygnować z pracy w teatrach (Leningradu i Moskwy) i w stu procentach poświęcić się realizacji filmów. Dwa pierwsze nakręcił w duecie z Gieorgijem Szczukinem (1925-1983), a były to melodramat Miłość Aloszy (1960) oraz dramat dziecięcy Pawełek (1962). Oceniono je na tyle dobrze, że kolejny obraz mógł stworzyć już w pełni samodzielnie. Wybrał scenariusz Mettera i zapewne nie żałował. 
Premiera Muchtara na tropie miała miejsce w marcu 1965 roku. Film szybko zdobył popularność; w efekcie przez następnych dziewięć miesięcy oglądnęło go prawie 30 milionów widzów, co  jak na wciąż jeszcze mało znanego i niezbyt doświadczonego reżysera  było znakomitym wynikiem. Co zatem tak bardzo ujęło mieszkańców Kraju Rad, że gremialnie wybrali się do kin? Odpowiedź wydaje się prosta: bohaterowie: ludzki i zwierzęcy, których połączyła przyjaźń na całe życie. Głazyczew (jego imienia nie poznajemy) jest młodszym lejtnantem, przewodnikiem psów milicyjnych. Pewnego dnia zostaje wezwany na dworzec kolejowy; w odstawionym na bocznicę wagonie znajduje się bowiem  najprawdopodobniej pozostawiony przez któregoś z pasażerów  groźnie wyglądający pies, owczarek. Każda próba zbliżenia się do niego kończy się atakiem ze strony zestresowanego i osamotnionego czworonoga. Głazyczewowi udaje się jednak  jest w końcu specjalistą od tego typu działań  okiełznać zwierzę i odtransportować do milicyjnej szkółki.
Tam dopiero udaje się ustalić, że Muchtar należy do żony admirała Koliesowa, która jednak wcale go nie zgubiła, lecz porzuciła. I na dodatek odmawia odebrania z rąk milicji. Głazyczewowi żal jest owczarka, przeprowadza więc wstępny trening, w czasie którego okazuje się, że zwierzak ma talent i mógłby sprawdzić się jako pies milicyjny. Ostatecznie naczelnik szkoły Siergiej Prokofjewicz wyraża zgodę na przyjęcie czworonoga na służbę; wyrodna właścicielka dostaje jeszcze za niego sto rubli (tak bowiem mówią przepisy). Muchtar rozpacza po odjeździe swojej pani, ale szybko przekonuje się do nowego opiekuna, który zaprzyjaźnia się z nim, dba o niego i poświęca mu praktycznie każdą wolną chwilę. Jednocześnie pies przechodzi intensywne szkolenie, które kończy się trudnym egzaminem. Potem może już przystąpić do pracy i łapać bandytów  mniej lub bardziej groźnych, złodziei i zabójców, uciekinierów z kolonii karnych. Niejeden raz Muchtar ryzykuje życie, poświęca się dla ludzi, ale też, gdy sam znajduje się w opałach, może liczyć na ich wsparcie i pomoc. 
[image: ]
Chociaż dzieło Tumanowa pozbawione jest sentymentalizmu, ewidentnie wzrusza. Więź, jaką nawiązują ze sobą Głazyczew i Muchtar, okazuje się bowiem niezwykle silna  wystawiona na najcięższą próbę, zdaje egzamin. Pies, porzucony przez właścicielkę, ciężko to przeżywający, z czasem poznając się na Głazyczewie, odzyskuje zaufanie do ludzi. Do tego stopnia, że gdy pojawia się szansa na powrót do domu Koliesowów, nie ma wątpliwości, kogo wybrać, za kim podążyć. Jedyne, czego brak Muchtarowi na tropie, to wyrazistego rozwinięcia fabuły. Część środkowa filmu składa się z serii oderwanych od siebie wątków, rozciągniętych na kilka lat, co sprawia, że obraz traci wewnętrzną spójność. Na szczęście w dramatycznym finale udaje się nieco przyćmić wcześniejsze mankamenty, aczkolwiek o zbliżeniu się do poziomu późniejszego o dwanaście lat wspaniałego dramatu Stanisława Rostockiego Biały Bim Czarne Ucho nie może jednak być mowy.
[image: ]
Na sukces filmu złożyła się również, bez najmniejszych wątpliwości, doborowa obsada. W lejtnanta Głazyczewa wcielił się, mający później status aktora kultowego, Jurij Nikulin  fenomenalny komik (Operacja Y, czyli Przypadki Szurika, Kaukaska branka, czyli Nowe przygody Szurika, Brylantowa ręka, Dwanaście krzeseł), ale i doskonały aktor dramatyczny (Andriej Rublow, Oni walczyli za Ojczyznę, Dwadzieścia dni bez wojny). Majora Siergieja Prokofjewicza, naczelnika psiej szkoły, zagrał Władimir Jemieljanow (Nieśmiertelny garnizon, Król Lear), przewodnika Stiepana Dugowca  Leonid Kmit (Bitwa stalingradzka, Gospodarz tajgi), a Łarionowa  Jurij Biełow (Wiosna na ulicy Zarzecznej, Proszę o książkę zażaleń). W epizodach także nie zabrakło gwiazd, jak na przykład Nikołaja Kriuczkowa (Czterdziesty pierwszy), który wcielił się w komendanta milicji, Lwa Durowa (Piędź ziemi) w roli bandyty Gromowa oraz Iwana Ryżowa (Kalina czerwona) jako kapitana służb porządkowych.
[image: ]
Za ścieżkę dźwiękową do Muchtara na tropie odpowiadał Władimir Rubin, który zmarł niemal dokładnie rok temu (w wieku dziewięćdziesięciu pięciu lat). Był przede wszystkim twórcą muzyki klasycznej (opery, oratoria, kantaty), ale dorabiał też jako kompozytor filmowy. Tumanow szczególnie lubił z nim pracować, czego dowodem fakt, że w latach 1960-1973 Rubin napisał dla niego muzykę aż do sześciu obrazów. Z kolei z operatorem Aleksandrem Charitonowem (znanym między innymi ze szkolnego melodramatu A jeśli to miłość) Siemion Isajewicz spotkał się na planie tylko ten jeden raz. Ale też należy podkreślić, że po Muchtarze reżyser zdążył  przed przedwczesną śmiercią w 1973 roku  nakręcić jeszcze zaledwie cztery filmy: telewizyjny dramat na podstawie opowiadania Jurija Pietuchowa Stracony (1966), historyczno-biograficzny fresk Nikołaj Bauman (1967) o rosyjskim rewolucjoniście, który w 1905 roku został zamordowany przez zwolennika Czarnej Sotni, oraz melodramaty Miłość Serafima Frołowa (1968) i Życie na grzesznej ziemi (1973). Już po śmierci Tumanowa zrealizowano dwa jego scenariusze powstałe we współpracy z Gieorgijem Kaprałowem, do których chyba sam Siemion Isajewicz nie pałał nadzwyczajną miłością. Były to teksty poświęcone wybitnym działaczom bolszewickim  Ormianinowi Simonowi Ter-Petrosjanowi (Kamo  ostatnia misja, 1973) oraz Gruzinowi Sergo Ordżonikidzemu (Ryzyko, 1975).




Tytuł: Muchtar na tropie
Tytuł oryginalny: Ко мне, Мухтар!
Reżyseria: Siemion Tumanow
Zdjęcia: Aleksandr Charitonow
Scenariusz: Izrail Metter
Obsada: Jurij Nikulin, Władimir Jemieljanow, Leonid Kmit, Jurij Biełow, Ałła Łarionowa, Fiodor Nikitin, Nikołaj Kriuczkow, Tamara Łoginowa, Lew Durow, Siergiej Gołowanow, Ija Marks, Lidia Sawczenko, Jekatierina Sawinowa, Iwan Ryżow
Muzyka: Władimir Rubin
Rok produkcji: 1964
Kraj produkcji: ZSRR
Czas trwania: 82 min
Gatunek: dramat, kryminał
Zobacz w: Kulturowskazie
Ekstrakt: 70%
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  Wychowane przez wilki:Odc. 7. Prawdziwy wybraniec może być tylko jeden

  Marcin Mroziuk

  Aaron Guzikowski Wychowane przez wilki
  

  
  Nie da się ukryć, że serial ten tylko zyskuje, kiedy jego twórcy przestają nadmiernie kombinować i koncentrują się na konsekwentnym prowadzeniu akcji. I właśnie tak się dzieje w tym odcinku, w którym widzimy, że pokonanie androidów przez mitraistów wcale nie oznacza końca obserwowanych przez nas zmagań.
Ekstrakt: 70%
[image: Wychowane przez wilki]
Kluczowe znaczenie dla rozwoju wydarzeń ma to, że Marcus ulega podszeptom tajemniczego głosu, który słyszy w swej głowie. W efekcie Matka nie zostaje bowiem całkowicie zniszczona, lecz tylko uwięziona. Oczywiście bez swych oczu androidka nie jest tak niebezpieczna, ale mimo to przywódca mitraistów nie potrafi sobie z nią łatwo poradzić. Nie tylko nic nie wychodzi z planów przeprogramowania Matki (co powiodło się przynajmniej częściowo w przypadku Ojca), ale okazuje się, że poznała ona tajemnicę Marcusa. Gdyby jego nowi towarzysze wiedzieli, że w rzeczywistości jest on ateistą, to jego los był przesądzony. W napięciu obserwujemy więc, jak zakończy się ta specyficzna rozgrywka psychologiczna między androidką i fałszywym mitraistą. A jakby tego było mało, zachowanie tego ostatniego zmienia się z jednej strony ze względu na zdobytą pozycję w grupie, a z drugiej pod wpływem powracającego głosu, który twierdzi, że to właśnie Marcusowi pisana jest szczególna rola
Tymczasem przepowiednia o sierocie odżywa też w rozmowach innych mitraistów. Zastanawiają się oni  zresztą podobnie jak widzowie  czy nie może nim być Paul (chociaż nikt z ocalałych z Arki nie zna przecież prawdziwej tożsamości Marcusa i Sue), który nawet ze zwykłych kamieni potrafi wyczarować oszałamiającą wizję wspaniałego miasta. W dodatku niezwykła inteligencja i kreatywność chłopca nie budzi żadnych wątpliwości, a uznanie otoczenia zdobywa on też swoim postępowaniem w stosunku do Campiona. Paul próbuje przekonać go do przyjęcia Sola, ale Campionowi trudno pogodzić się z tym, jak potraktowano androidy, a także mocno tkwią w nim nauki wpojone przez Matkę i Ojca. 
W tym odcinku jesteśmy także świadkami kolejnych trudnych do wyjaśnienia zdarzeń. I tak Campionowi  podobnie jak wcześniej androidom i innym dzieciom  wydaje się, że widzi Tally, a także znajduje on figurki z patyczków, które wyglądają na zrobione przez nią. Nie ulega jednak wątpliwości, że zwykłą dziewczynka nie potrafiłaby się przemieszczać tak jak rzekoma Tally. Możemy się tylko zastanawiać, czy to nie jest niezwykły efekt wpadnięcia przez nią do dziury prowadzącej do wnętrza planety. Za takim tropem mogłoby zaś przemawiać odnalezienie przez Paula jego zaginionej myszy. Skoro gryzoń przeżył upadek, to może tak samo było w przypadku dziewczynki? Na wyjaśnienie tych zagadek oczywiście musimy jeszcze poczekać. Najważniejsze jest zaś to, że odcinek ten jest przynajmniej znacznie lepszy niż dwa poprzednie.




Tytuł: Wychowane przez wilki
Tytuł oryginalny: Raised by Wolves
Dystrybutor:  HBO GO
Data premiery: 4 września 2020
Twórca: Aaron Guzikowski
Reżyseria: Ridley Scott, Luke Scott, Sergio Mimica-Gezzan, Alex Gabassi, James Hawes
Zdjęcia: Dariusz Wolski, Ross Emery, Erik Messerschmidt
Scenariusz: Aaron Guzikowski, Heather Bellson, Don Joh, Karen Campbell, Sinead Daly
Obsada: Ivy Wong, Travis Fimmel, Aasiya Shah, Amanda Collin, Abubakar Salim, Winta McGrath, Niamh Algar
Muzyka: Ben Frost, Marc Streitenfeld
Rok produkcji: 2020
Kraj produkcji: USA
Serial: Wychowane przez wilki, Sezon 1
Liczba odcinków: 10
Czas trwania odcinka: 42−55 min
Gatunek: dramat, SF
Zobacz w: Kulturowskazie
Ekstrakt: 70%
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  East Side Story:Bieło jak Gandalf, Czerno jak Thanos

  Sebastian Chosiński

  Dżanik Fajzijew Obrońca Galaktyki
  

  
  To prawda, że w kontekście futbolowym вратарь to bramkarz, nie zaś obrońca. Z drugiej jednak strony tytuł filmu Bramkarz Galaktyki brzmiałby w języku polskim śmiesznie. Na dodatek zawężałby nieco przesłanie kolejnej superprodukcji uzbeckiego reżysera Dżanika Fajzijewa. Poza tym Obrońca Galaktyki brzmi dostojniej i  zwyczajnie  lepiej z komercyjnego punktu widzenia.
Ekstrakt: 50%
[image: Obrońca Galaktyki]
Namnożyło się w ostatnich latach w kinematografii rosyjskiej widowiskowych superprodukcji z pogranicza science fiction i fantasy. Nie trzeba nawet sięgać głęboko wstecz; wystarczy zerknąć na filmy, jakie miały swoje premiery w ubiegłym bądź tym roku, jak na przykład Ostatni posterunek Jegora Baranowa, Klucz do czasu Aleksieja Tielnowa, Abigail Aleksandra Bogusławskiego, Inwazja Fiodora Bondarczuka (wszystkie z 2019) czy Towarzysz podróży [Sputnik] Jegora Abramienki oraz Koma Nikity Argunowa (z 2020 roku). Do tego należy dodać jeszcze dzieło ewidentnie najdroższe, na które wydano 800 milionów rubli. To Obrońca Galaktyki autorstwa pochodzącego z uzbeckiego Taszkientu Dżanika Fajzijewa, twórcy, który karierę filmową zaczynał na początku lat 70. ubiegłego wieku jako aktor dziecięcy. Dopiero, co oczywiste, po latach przerzucił się na reżyserię, ale wciąż udziela się także jako scenarzysta i producent.
Fajzijew równie chętnie kręci filmy kinowe, jak i seriale. Początkowo to były skromne produkcje realizowane w Uzbekistanie (dramat Kim jesteś?, 1989; miłosna opowieść Kammi, 1992); skrzydła dane mu było rozwinąć dopiero po przeprowadzce do Moskwy (vide oparty na kryminalnej powieści Borisa Akunina Turecki gambit, 2005). Natomiast akces do elitarnego grona twórców rosyjskich blockbusterów zgłosił na początku kończącej się właśnie dekady. Zaczął od nawiązującej do obrazów superbohaterskich opowieści o wojnie z Gruzją Sierpień. Ósmego (2012), potem było udane widowisko historyczne o trzynastowiecznej Rusi zmagającej się z okrutnym najazdem Mongołów Legenda o Kołowracie (2017), a teraz, mimo swej słowiańskości, najklasyczniejsza z możliwych fabuła spod znaku amerykańskiego superhero, która może się kojarzyć z Avengersowymi Wojną bez granic (2018) i Końcem gry (2019).
Pomysł na film wzorowany na bestsellerowych produkcjach Marvela przyszedł Dżanikowi Fajzijewowi do głowy w sierpniu 2014 roku, a więc niedługo po premierze Zimowego Żołnierza (marzec) i pierwszych Strażników Galaktyki (lipiec). Zwlekał jednak z rozpoczęciem produkcji, w efekcie  w pewnym sensie  wyprzedził go Ormianin Sarik Andreasian, który w szybkim (typowym dla siebie) tempie nakręcił Obrońców (2017)  i tym samym przeszedł do historii jako twórca pierwszego (i, nie ma co ukrywać, mało udanego) rosyjskiego blockbustera superbohaterskiego. W tamtym momencie Fajzijew dopiero zaczynał zdjęcia plenerowe do swego dzieła. Trzy lata wykorzystał na tworzenie scenariusza, który ostatecznie zainspirowany został tyleż Avengersami, co  w jeszcze większym stopniu  francuskim serialem animowanym Galactic Football (2006-2011). Za tekst odpowiadał sam reżyser, ale wspomogli go w tym prozaik Andriej Rubanow (Wiking) oraz Drew Row i Twister Murchison, których tożsamości brzmią tak fantastycznie, że wcale bym się nie zdziwił, gdyby okazały się pseudonimami.
[image: ]
Akcja filmu, który premierę kinową miał w ostatni czwartek sierpnia tego roku, rozgrywa się w 2071 roku. (Wszech)Świat wciąż jeszcze dochodzi do siebie po międzygalaktycznych wojnach, w wyniku których zniszczeniu uległ ziemski Księżyc. Spowodowało to istotne zmiany klimatyczne na planecie: Moskwa chociażby znalazła się w strefie tropikalnej, a Nowy Jork skuty jest lodem. Większość obywateli rosyjskiej stolicy żyje w nędzy, a jedyną rozrywką są dla nich mecze cosmoballu (to połączenie piłki nożnej z futbolem amerykańskim z elementami walk gladiatorskich), rozgrywane na specjalnym stadionie, a w zasadzie statku kosmicznym, który przed laty zakotwiczył nad miastem. Członkowie drużyny  piękna Natasza, Pele, młodziutka Fan  są prawdziwymi celebrytami, wielbionymi i podziwianymi przez wszystkich. No prawie wszystkich. Anton jest jednym z nielicznych moskwian, którzy wcale nie interesują się cosmoballem. Od kilku miesięcy nie może znaleźć pracy, a potrzebuje pieniędzy, aby wykupić lekarstwa dla ciężko chorej matki.
[image: ]
W akcie desperacji postanawia wkraść się do apteki i zabrać bez płacenia to, co jest mu potrzebne. Jak się okazuje, w tym samym czasie napadu dokonuje nieznana mu dziewczyna, która następnie pomaga Antonowi w ucieczce przed ścigającymi oboje policjantami. Ania  tak się przedstawia  ma kryjówkę w podziemnym kanale. Jest piękna i nieco tajemniczo-demoniczna, z miejsca też wpada chłopakowi w oko. Anton nie zdaje sobie jednak sprawy, że tak naprawdę pochodzi ona z innego świata, nie jest człowiekiem, ale córką Czerno  potwora marzącego o dokonaniu okrutnej zemsty (w stylu Thanosa). By jednak tego dokonać, musi posiąść dar teleportacji, a do tego brakuje mu jednego protogenu, jaki posiada młody moskwianin. Swą córkę wysłał więc na Ziemię po to, aby go zdobyła. Całe zamieszania zwraca też jednak uwagę Bieło  naukowca, który jest jednocześnie trenerem ziemskiej drużyny cosmoballowej. Postanawia on przyjrzeć się bliżej Antonowi i poddać go próbie
[image: ]
którą chłopak przechodzi wzorowo. I tym sposobem zostaje przyjęty w skład drużyny (jako jej bramkarz). On, który dotąd trzymał się od cosmoballu najdalej, jak było to możliwe. Tyle że szybko okazuje się, iż przeprowadzane zawody międzygalaktyczne, to jedynie pozór  swoiste pole treningowe, mające przygotować pokojowo nastawione planety do obrony przed kolejną inwazją  ze strony istot pokroju Czerno. Reszty można się już domyśleć, prawda? Jeżeli chodzi o podstawowe elementy kina superbohaterskiego, wszystko jest w Obrońcy Galaktyki na swoim miejscu. Są widowiskowe sceny meczu, jeszcze bardziej widowiskowe walki toczone na Ziemi i w kosmosie. Nie ma jednak nic, co sprawiałoby, że dzieło Fajzijewa jest lepsze od którejkolwiek produkcji spod znaku Marvela czy DC. Problem filmu tkwi również w tym, że twórcy nie mogli do końca zdecydować się, kto powinien być jego odbiorcą: dzieci w wieku lat -nastu? a może pokolenie dwudziestoparolatków? czy też lepiej zadbać o przyciągnięcie do kin jeszcze starszych widzów?
Skutkiem tego film jest zdecydowanie zbyt infantylny dla tych, którym tak bardzo podobały się ostatnie dwa dzieła o Avengersach. Nie ma też w sobie dowcipnej dwuznaczności Strażników Galaktyki, choć komizmu mu nie brakuje. Jest to jednak raczej komizm charakterystyczny dla obrazów familijnych. Zatem  podsumowując  młodsi nastolatkowie zapewne po seansie będą usatysfakcjonowani, starsi już niekoniecznie. W głównych rolach pojawiają się  z racji swego wieku  artyści będący dopiero na dorobku bądź też absolutni debiutanci. W Antona wcielił się Jewgienij Romancew (Lew Jaszyn. Bramkarz moich marzeń), w Nataszę  Wiktoria Agałakowa (Rusałka. Jezioro martwych), a w Anię  Maria Lisowaja (Goście). Starsze pokolenie aktorskie reprezentują natomiast między innymi Jewgienij Mironow (Czas pionierów, Lenin. Nieuchronność) jako Bieło, Jelena Jakowlewa (Ostatni bohater, Brudnopis) jako matka Antona oraz Michaił Jefremow (Na dnie, Francuz) w roli kapitana moskiewskiej policji. Za kamerą w roli operatora stanął Maksim Osadczij, który jest specjalistą od superwidowisk  zarówno fantastycznych (Przenicowany świat, Dziewiąta), jak i historycznych (Stalingrad, Pojedynek); Fajzijew poznał go podczas pracy nad Legendą o Kołowracie). Za ścieżkę dźwiękową odpowiada natomiast Włoch Tony Neiman, w swoim kraju znany głównie jako pianista klasyczny i jazzowy.




Tytuł: Obrońca Galaktyki
Tytuł oryginalny: Вратарь Галактики
Reżyseria: Dżanik Fajzijew
Zdjęcia: Maksim Osadczij
Scenariusz: Andriej Rubanow, Dżanik Fajzijew, Drew Row, Twister Murchison
Obsada: Jewgienij Romancow, Jewgienij Mironow, Wiktoria Agałakowa, Maria Lisowaja, Iwan Iwanowicz, Jelizawieta Tajczenaczowa, Jelena Jakowlewa, Michaił Jefremow, Jan Capnik, Michaił Stienin, Gosza Kucenko, Dmitrij Nazarow, Jan / Jang Ge, Wolfganga Cerny
Muzyka: Tony Neiman
Rok produkcji: 2020
Kraj produkcji: Rosja
Czas trwania: 118 min
Gatunek: przygodowy, SF
Zobacz w: Kulturowskazie
Ekstrakt: 50%
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  Klasyka kina radzieckiego:Stalinizm, ale bez Stalina

  Sebastian Chosiński

  Jurij Jegorow Ochotnicy
  

  
  Nakręcony krótko po przełomie politycznym w Związku Radzieckim dramat Jurija Jegorowa Ochotnicy przedstawia dzieje tego państwa w ciągu dwudziestu lat szczególnego stalinowskiego wzmożenia. Co ciekawe, ani razu nie pada w nim nazwisko samego generalissimusa, jakby autorzy nie chcieli prowokować jego ewentualnego politycznego zmartwychwstania.
Ekstrakt: 70%
[image: Ochotnicy]
To dziwny film. Zrealizowany w taki sposób, aby zgrabnie ominąć wszystkie miny polityczne, na jakie mogliby nadepnąć jego twórcy. Być może wyszli oni z założenia, że chociaż stalinizm został oficjalnie potępiony, to jednak stalinowcy, którzy tworzyli i wspierali przez dekady ten system (jak chociażby Wiaczesław Mołotow, Łazar Kaganowicz, Siemion Timoszenko, Anastas Mikojan, Siemion Budionny, a nawet sam sekretarz generalny KPZR Nikita Chruszczow), wciąż żyją i mają się całkiem dobrze, mogą więc kiedyś odzyskać wpływy  lepiej zatem jakoś szczególnie się nie wychylać. Z drugiej strony, licząc na sukces frekwencyjny, nie mogli nie dostrzec faktu, że zmieniła się wokół nich rzeczywistość społeczno-polityczna. W efekcie Ochotnicy stali się obrazem, jaki powstał w artystycznym rozkroku między dwiema epokami: totalitarną i  ze wszystkimi typowymi dla Kraju Rad ograniczeniami  liberalną (w miarę). 
Głównym autorem filmu jest Jurij Pawłowicz Jegorow, urodzony w Soczi w 1920 roku. Jako trzydziestolatek ukończył wydział reżyserski moskiewskiego Wszechzwiązkowego Państwowego Instytutu Kinematografii, gdzie uczył się pod okiem wyjątkowo wymagającej pary małżeńskiej Siergiej Gierasimow i Tatiana Makarowa. Przez całą swoją karierę, która trwała trzy dekady związany był z jednym miejscem pracy  mającą swoją siedzibę w stolicy Wytwórnią Filmów Dziecięcych i Młodzieżowych imienia Maksima Gorkiego (która, wbrew nazwie, realizowała nie tylko dzieła dla młodszych i starszych dzieci). Jegorow zadebiutował, zrealizowaną do spółki z Jurijem Pobiedonoscewem, przygodową  nomen omen  Przygodą w tajdze (1953). Rok później, już na własne konto, nakręcił dramat historyczny Na bezludnej wyspie, a po dwóch kolejnych  wojenno-rewolucyjne W drodze na front. Potem przyszła kolej na Ochotników  film w bogatym dorobku Jurija Pawłowicza oceniany najwyżej.
Zaskoczeniem mógł być fakt, że za podstawę scenariusza posłużyła Jegorowowi wydana w 1956 roku wierszowana powieść Jewgienija Dołmatowskiego (1915-1994), w Związku Radzieckim znanego przede wszystkim jako autor tekstów piosenek, ale od czasu do czasu piszącego również na potrzeby kinematografii (jego pieśni znalazły się chociażby w wojenno-szpiegowskim Spotkaniu na Łabie Grigorija Aleksandrowa). Premierowy pokaz Ochotników miał miejsce 20 października 1958 roku; do końca następnego roku film obejrzało w całym Kraju Rad 26,6 milionów widzów, co należy uznać za wynik spełniający oczekiwania wytwórni, która nie mogła się przecież równać z takimi potęgami, jak Mosfilm czy Lenfilm. Jak więc widać, widzom raczej nie przeszkadzało to fabularne i stylistyczne rozchwianie, polegające głównie na połączeniu w jednym dziele elementów obrazu socrealistycznego z rozliczeniowym. Jegorow doczekał się też uznania ze strony jurorów Wszechzwiązkowego Festiwalu Filmowego, którzy przyznali mu  w 1959 roku  trzecią nagrodę.
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Akcja filmu zaczyna się w latach 30. ubiegłego wieku, a kończy dwie dekady później. To czas industrializacji i walki z kułactwem, okres tak zwanej Wielkiej Czystki i Wielkiej Wojny Ojczyźnianej. Nad wszystkimi tymi wydarzeniami unosił się ponury cień Józefa Stalina, tym bardziej można być więc zaskoczonym faktem, że w obrazie Jegorowa jest on praktycznie nieobecny. Jakby nigdy nie istniał. Ten najdramatyczniejszy czas w dziejach Związku Radzieckiego poznajemy przez pryzmat trzech przyjaciół: Koli (Nikołaja) Kajtanowa, Sławy (Wiaczesława) Ufimcewa oraz Loszy (Aleksieja) Akiszyna. Poznali się jako młodzi mężczyźni  komsomolcy, którzy odpowiedzieli na wezwanie Partii i na ochotnika zgłosili się do budowy moskiewskiego metra. Początkowo mieszkają nawet w jednym pokoju w hotelu robotniczym; wszystko robią wspólnie. Gdy jednak zawiązują się pierwsze nici sympatii z dziewczynami, ich drogi zaczynają się rozchodzić. Sława poznaje piękną i odważną Maszę, która przechodzi szkolenie spadochroniarskie; Kola z kolei wiąże się ze stateczną i poważnie myślącą o przyszłości Lolą, w której po cichu podkochuje się także Losza. 
[image: ]
Nie chcąc doprowadzić do zerwania przyjaźni z Kajtanowem, Akiszyn decyduje się usunąć na bok i wyjeżdża do pracy na Dalekim Wschodzie. Mijają lata i nadchodzą ciężkie czasy. Ufimcew po tragedii, jaka go spotyka, postanawia zostać pilotem; zostaje wysłany do Hiszpanii na wojnę z wojskami generała Franco, gdzie ślad po nim ginie. W kraju zostaje uznany za zdrajcę, faszystę, co odbija się również na oskarżeniach pod adresem jego najbliższego druha Kajtanowa. Przypadek sprawia, że obu udaje się oczyścić z oskarżeń. By zaś dowieść ostatecznie swego oddania socjalistycznej ojczyźnie, udają się na kolejny front  tym razem na pogranicze z Mandżurią, skąd Sława wraca w glorii bohatera wojennego. To ułatwia mu poznanie młodej komsomołki Tatiany, z którą znajomość traktuje początkowo bardzo luźno, z czasem jednak  głównie z sprawą Kajtanowa  przekonuje się, że dziewczyna żywi do niego głębsze uczucie. Kolejną ciężką próbą, przez którą musi przejść trójka przyjaciół, jest wojna z Niemcami Nie wszyscy wyjdą z niej cało. Nie wszyscy będą mieć taką samą chęć przeżycia
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Dramatycznym losom Kajtanowa, Ufimcewa i Akiszyna jako motyw przewodni towarzyszy, powracająca jak mantra, napisana przez Jewgienija Dołmatowskiego (do muzyki Marka Fradkina) ballada Комсомольцы-добровольцы. Sława śpiewa ją w chwilach nostalgii, gdy chce wrócić pamięcią do beztroskich lat. Mimo ponurych czasów, w jakich przyszło im żyć, bohaterowie (zwłaszcza dwaj) zachowują optymizm, nie tracą entuzjazmu, wciąż pozostają tymi młodymi komsomolcami, którzy w latach 30. budowali stołeczne metro. U swego boku mają wierne towarzyszki życia  rozumiejące, kochające i wybaczające. I pewnie to właśnie  obraz zmagań z niełatwą codziennością  tak ujęło ówczesnych widzów. Do tego należy dodać zapadającą w pamięć muzykę wspomnianego już Marka Fradkina (1914-1990), który był stałym współpracownikiem reżysera do samego końca jego twórczej drogi. Za zdjęcia odpowiadał natomiast Igor Szatrow (1918-1991), absolwent wydziału operatorskiego WGIK-u, który  chociażby wzorem Piotra Todorowskiego  w połowie lat 60. postanowił zostać reżyserem.
Główne role przypadły w udziale przyszłym gwiazdom kina radzieckiego. W Kajtanowa wcielił się Michaił Uljanow (Bracia Karamazow, Wezwij mnie w świetlistą dal), w Akiszyna  Leonid Bykow (reżyser wojennych Tylko starcy idą w bój oraz Szli żołnierze), który zginął w 1979 roku w wypadku samochodowym, natomiast w Ufimcewa  Piotr Szczerbakow (Biurowy romans, Stary Nowy Rok). Lola, żona Koli, ma twarz Eliny Bystrickiej (Cichy Don), a Tania  zmarłej w wyniku tragicznego pożaru w 1978 roku Mikaeli Drozdowskiej (Był sobie dziad i baba, Mimino). Jurij Jegorow po Ochotnikach nakręcił jeszcze dziewięć filmów. Były to głównie dramaty: obyczajowe (Delegacja, 1961; Niebo nad obłokami, 1973; Za horyzontem, 1975), miłosne (Jeśli masz rację, 1963; Niefortunny dzień, 1966), historyczny (Człowiek stamtąd, 1970) i przygodowy (Wiatr wędrówek, 1978). Dopiero pod koniec kariery zrealizował dwie komedie: Dwadzieścia lat później (1980) oraz Ojcowie i dziadkowie (1982). Zmarł z powodu zapalenia otrzewnej w lutym 1982 roku.




Tytuł: Ochotnicy
Tytuł oryginalny: Добровольцы
Reżyseria: Jurij Jegorow
Zdjęcia: Igor Szatrow
Scenariusz: Jewgienij Dołmatowski, Jurij Jegorow
Obsada: Michaił Uljanow, Piotr Szczerbakow, Leonid Bykow, Elina Bystricka, Ludmiła Kryłowa, Mikaela Drozdowska, Siergiej Płotnikow, Wiktor Czekmariow, Nikifor Kołofidin, Aleksandr Saszyn-Nikolski, Maria Winogradowa, Paweł Winnik, Iwan Moczałow, Jurij Kiriejew, Nonna Mordiukowa
Muzyka: Mark Fradkin
Rok produkcji: 1958
Kraj produkcji: ZSRR
Czas trwania: 91 min
Gatunek: melodramat, wojenny
Zobacz w: Kulturowskazie
Ekstrakt: 70%
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  Wychowane przez wilki:Odc. 8. Mętlik wgłowie

  Marcin Mroziuk

  Aaron Guzikowski Wychowane przez wilki
  

  
  Oczywiście nie jest niczym złym, że twórcy Wychowanych przez wilki wprowadzają kolejne komplikacje do fabuły i próbują sprawić, aby zachowanie bohaterów było trudne do przewidzenia. Staje się to jednak problemem, gdy widzom coraz trudniej dostrzec jakąkolwiek logikę w rozwoju kluczowych wątków.
Ekstrakt: 60%
[image: Wychowane przez wilki]
Nie ulega wątpliwości, że odrobina szaleństwa u jakiejś postaci może uczynić ją nawet znacznie bardziej interesującą. Z uwagę obserwujemy więc coraz dalej postępujące zmiany w zachowaniu Marcusa, który pod wpływem słyszanego w głowie głosu zaczyna wyraźnie skłaniać się ku wierze w Sola. Z zadziwieniem obserwujemy też, jak były ateista żarliwie się modli i jeszcze próbuje do tego przekonać swą żonę. W dodatku powracające koszmary zdają się stopniowo wpędzać go w stan paranoi. W związku z tym wszystkim rośnie też napięcie między tym dwojgiem, bo Sue nie chce porzucić ich wcześniejszego planu ucieczki od mitraistów. Wyraźnie dojrzewa w niej jednak przekonanie, że Marcus nie jest już tym samym człowiekiem co wcześniej, a dla niej najważniejszy na świecie staje się Paul. Zdajemy sobie sprawę, że wybór między ukochanym mężczyzną a przybranym dzieckiem nie jest dla Sue prosty, ale dalszy rozwój wydarzeń zdaje się potwierdzać słuszność jej oceny sytuacji.
Zabieg, który w miarę dobrze sprawdza się w przypadku kreowania wizerunku Marcusa, nie jest równie skuteczny, gdy  cóż z tego, że w nieco zmodyfikowanej wersji  dotyczy zbyt wielu postaci. I tak obserwujemy Matkę, która dociera do szczątków Arki, aby usunąć skutki doznanych uszkodzeń  zarówno tych czysto mechanicznych, jak i mających wpływ na jej główne systemy. Już wcześniej mogliśmy mieć wątpliwości, czy oprogramowanie androidki działa prawidłowo, a teraz jesteśmy świadkami daleko posuniętych zmian w jej zachowaniu. W tym przypadku pytanie brzmi, czy to zamierzony efekt działań jej twórcy, czy może jednak wpływ czegoś z Keplera-22b. Nie zmienia to tego, że cała ta przemiana Matki przynajmniej na razie wydaje się dość naciąganym pomysłem.
Zupełnie nieprzekonująco jest zaś poprowadzony wątek Ojca. Po przeprogramowaniu wykonuje on bowiem jedynie proste czynności, a i przy nich czasem szwankuje. Kompletnie niezrozumiałe jest więc, jakim cudem nagle odzywa się w nim swoisty instynkt łowiecki, każący ścigać mu zbiegłego z osady Campiona. Pamiętamy przecież, że  w odróżnieniu od Matki  ten android nie był stworzony do walki! No ale cóż, widocznie twórcom serialu zamarzyła się scena nawiązująca do Lśnienia 
W efekcie niestety można odnieść wrażenie, że szaleństwo zatacza na ekranie zbyt szerokie kręgi, a jednocześnie twórcy nie mają sensownych pomysłów na zagospodarowanie większości postaci. Najlepszym przykładem jest tutaj Tempest, która wyrusza na poszukiwania Matki, a jej spotkanie z androidką trwa dosłownie chwilę i wkrótce potem dziewczyna znowu znika nie wiadomo gdzie. Na plus tego odcinka wypada natomiast zaliczyć to, że istotniejszą rolę w wydarzeniach znowu odgrywa Campion. Z zainteresowaniem bowiem obserwujemy zmieniające się i cały czas niejednoznaczne relacji między nim a Paulem. Pozostaje mieć więc nadzieję, że potencjał tkwiący w tych postaciach zostanie jeszcze dobre wykorzystany.




Tytuł: Wychowane przez wilki
Tytuł oryginalny: Raised by Wolves
Dystrybutor:  HBO GO
Data premiery: 4 września 2020
Twórca: Aaron Guzikowski
Reżyseria: Ridley Scott, Luke Scott, Sergio Mimica-Gezzan, Alex Gabassi, James Hawes
Zdjęcia: Dariusz Wolski, Ross Emery, Erik Messerschmidt
Scenariusz: Aaron Guzikowski, Heather Bellson, Don Joh, Karen Campbell, Sinead Daly
Obsada: Ivy Wong, Travis Fimmel, Aasiya Shah, Amanda Collin, Abubakar Salim, Winta McGrath, Niamh Algar
Muzyka: Ben Frost, Marc Streitenfeld
Rok produkcji: 2020
Kraj produkcji: USA
Serial: Wychowane przez wilki, Sezon 1
Liczba odcinków: 10
Czas trwania odcinka: 42−55 min
Gatunek: dramat, SF
Zobacz w: Kulturowskazie
Ekstrakt: 60%
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  Wychowane przez wilki:Odc. 9. Niech się dzieje wola Sola

  Marcin Mroziuk

  Aaron Guzikowski Wychowane przez wilki
  

  
  Bez wątpienia widzowie mogą się tylko cieszyć, że wydarzenia na Keplerze-22b wreszcie nabierają tempa. Gorzej, że na ekranie pojawia się znowu postać, która od początku jest jednym z najsłabszych pomysłów scenarzystów.
Ekstrakt: 70%
[image: Wychowane przez wilki]
Niestety płonne okazały się nasze nadzieje, że paradujący w dziwacznym hełmie skazaniec nie przetrwał starcia mitraistów z Matką, którego świadkami byliśmy w szóstym odcinku. Teraz ni stąd, ni zowąd pojawia się on w ocalałym fragmencie rozbitej Arki, a pierwszą osobą, którą spotyka, jest nie kto inny tylko Tempest. Jasne, że konfrontacja między ofiarą a gwałcicielem może być emocjonująca dla widzów, ale nie da się ukryć, że wątek ten jest jednak poprowadzony dość topornie. Zresztą niewiele lepiej można ocenić pomysł, aby więzień stał się dostawcą pokarmu dla niezwykłego płodu rozwijającego się u Matki Na całe szczęście pozostałe obserwowane przez nas rozwiązania fabularne wypadają znacznie bardziej przekonująco.
Całkiem logiczne jest, że zarówno Sue z towarzyszącymi jej dziećmi, jak i Matka z Tempest z jednej strony próbują zgromadzić zapasy, które mogą im się przydać w przyszłości, a z drugiej szukają bezpiecznego schronienia. Nie jest też specjalnie zaskakujące, że w pewnym momencie dojdzie do spotkania tych grup. Nie możemy być jednak pewni, co z niego wyniknie, dlatego w napięciu czekamy na rozstrzygnięcie starcia Sue z Matką. Z prawdziwym zainteresowaniem obserwujemy też zmieniające się relacje w połączonych grupach uciekinierów, a naszą szczególną uwagę przykuwają rozmowy androidki z żoną Marcusa oraz Campiona z Paulem. Ponadto naszą ciekawość budzą tajemnicze płytki przypominające nieco karty tarota, które znajduje Matka. Zagadką bowiem pozostaje, jakie było ich przeznaczenie, a także kto je umieścił w tak odludnym miejscu. Jeszcze bardziej tajemniczą sprawą jest to, w jaki sposób androidce udało się zajść w ciążę  cały czas zastanawiamy się, czy to zasługa jej twórcy, czy może jednak Sola (jak twierdzi Paul), a może prawidłowe okaże się zupełnie inne wyjaśnienie.
Co istotne, równie emocjonuje rzeczy dzieją się wśród mitraistów. I tak jesteśmy pewni, że dla Marcusa w tym momencie liczy się tylko odnalezienie Sue i Paula. Nie ulega wątpliwości, że mocno przeżywa on zdradę żony, ale jednocześnie wierzy, że Sol może pomóc mu w odzyskaniu syna. Chcąc usłyszeć boski głos, decyduje się więc na wyprawę to budowli uznanej za świątynię. Nie przynosi to jednak oczekiwanych rezultatów, a jego decyzje zaczynają budzić coraz większe niezadowolenie wśród mitraistów. Upadek Marcusa staje się zaś coraz bliższy za sprawą Huntera, który przywraca Ojcu poprzednie ustawienia. Kiedy przywództwo zostanie bowiem raz zakwestionowane, wybuch otwartego buntu staje się tylko kwestią czasu  szczególnie gdy wszystko zaczyna wskazywać na to, że Marcus utracił względy Sola. No cóż, kto mieczem wojuje, od miecza ginie 
Trzeba więc przyznać, że na tle poprzednich odcinków ten jest wyjątkowo ciekawy, a nasze wrażenia byłyby zapewne jeszcze lepsze, gdyby twórcy zrezygnowali z powrotu do wątku gwałciciela z Arki. Pozostaje mieć nadzieje, że został on już definitywnie zakończony i postać ta nie pojawi się znowu nawet w jakichkolwiek retrospekcjach.




Tytuł: Wychowane przez wilki
Tytuł oryginalny: Raised by Wolves
Dystrybutor:  HBO GO
Data premiery: 4 września 2020
Twórca: Aaron Guzikowski
Reżyseria: Ridley Scott, Luke Scott, Sergio Mimica-Gezzan, Alex Gabassi, James Hawes
Zdjęcia: Dariusz Wolski, Ross Emery, Erik Messerschmidt
Scenariusz: Aaron Guzikowski, Heather Bellson, Don Joh, Karen Campbell, Sinead Daly
Obsada: Ivy Wong, Travis Fimmel, Aasiya Shah, Amanda Collin, Abubakar Salim, Winta McGrath, Niamh Algar
Muzyka: Ben Frost, Marc Streitenfeld
Rok produkcji: 2020
Kraj produkcji: USA
Serial: Wychowane przez wilki, Sezon 1
Liczba odcinków: 10
Czas trwania odcinka: 42−55 min
Gatunek: dramat, SF
Zobacz w: Kulturowskazie
Ekstrakt: 70%
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  East Side Story:O burłaku, który w piłkę grać potrafił

  Sebastian Chosiński

  Andriej Bogatyriow, Art Camacho Dzika Liga
  

  
  Gdy parę lat temu okazało się, że w 2018 roku Rosja będzie organizować piłkarski Mundial, kinematografia tego kraju zaczęła baczniej przyglądać się futbolowi. W ciągu paru lat powstało kilka filmów, których głównymi bohaterami byli piłkarze  prawdziwi i fikcyjni. Dzika Liga Rosjanina Andrieja Bogatyriowa i Hiszpana Arta Camacho cofa się w czasie do czasów carskich i opowiada o początkach tej dyscypliny w kraju Romanowów.
Ekstrakt: 50%
[image: Dzika Liga]
Moje życie (2018) Aleksieja Łukaniewa, Trener (2018) Daniły Kozłowskiego, Lew Jaszyn. Bramkarz moich marzeń (2019) Wasilija Cziginskiego czy Strielcow (2020) Ilji Uczitiela  to tylko kilka filmów (tych powstałych z myślą o dużym ekranie), jakie w ostatnich latach wyprodukowała kinematografia rosyjska, a których wiodącym tematem uczyniła piłkę nożną. To wzmożone zainteresowanie nie było oczywiście przypadkowe, wiązało się bowiem z odbywającymi się w Rosji w 2018 roku futbolowymi Mistrzostwami Świata. Wspomniane powyżej obrazy odnosiły się do ostatnich kilku dekad (w każdym razie do czasów powojennych), ale powstało też jedno dzieło, którego autorzy zagrzebali się w znacznie odleglejszą przeszłość, sięgając aż do początków XX wieku, kiedy to krajem rządził car Mikołaj II Romanow. Tym samym przebili Aleksieja Germana młodszego, którego Garpastum (nakręcony piętnaście lat temu) podejmował podobny wątek, lecz rozgrywał się w czasie pierwszej wojny światowej.
Głównym autorem fabuły Dzikiej Ligi jest Roman Władykin (rocznik 1976), który po swoim wielkoekranowym debiucie  dramacie sensacyjnym Spowiedź samuraja (2015) Jegora Baranowa  napisał tekst poświęcony piłce nożnej z myślą o konkursie ogłoszonym przez państwową Fundację Kina. Konkurs ten wygrał, po czym odsprzedał tekst kompanii New Time, która ochoczo zabrała się za realizację nagrodzonego scenariusza. Reżyserię powierzono Andriejowi Bogatyriowowi, który do tej pory samodzielnie nakręcił zaledwie dwa filmy  obyczajowe Bagi (inaczej Wirusy, 2011) oraz biblijny dramat Judasz (2013)  ale też pomógł swojej producentce Tatianie Woronieckiej w wyreżyserowaniu jej debiutu, czyli uwspółcześnionej adaptacji Białych nocy (2017) Fiodora Dostojewskiego. Tekst Władykina poddano jeszcze przeróbkom (odpowiadali za nie Igor Dobrowolski oraz dramaturg i scenarzysta filmów dokumentalnych Dmitrij Minczenok), natomiast samemu Bogatyriowowi dodano jako pomocnika doświadczonego hollywoodzkiego twórcę, Hiszpana Arta Camacho.
Zdjęcia do filmu ruszyły pod koniec 2016 roku  kręcono je w Moskwie i okolicach (między innymi we wsi Gorki Leninskije), Kostromie, Jarosławlu i Kraju Krasnodarskim. Nie wyrobiono się jednak z premierą Dzikiej Ligi na Mundial; obraz trafił do kin rosyjskich dopiero pod koniec października ubiegłego roku. I, jak dotąd, pokazywany był jedynie w Rosji, choć udział w całym przedsięwzięciu aktorów (i nie tylko) angielskich i amerykańskich świadczy o tym, że prawdopodobnie planowano również jego sprzedaż na rynki zagraniczne (w czym zapewne przeszkodziła epidemia koronawirusa). Akcja rozpoczyna się w 1909 roku; główny bohater, prosty i niepiśmienny chłop Warłam, jest nadwołżańskim burłakiem. Chcąc żyć w spokoju ze swoją ukochaną Maliką, musi uciekać z rodzinnej wsi, gdzie grozi mu sąd (i surowa kara). Szczęścia szuka w Moskwie, gdzie na Placu Chitrowskim, ku uciesze gawiedzi, organizowane są bójki. Zarabiają na nich nie tylko ich uczestnicy, ale też ci, którzy trafnie obstawiają zwycięskie drużyny.
[image: ]
Warłam zupełnie przypadkowo trafia do ekipy zorganizowanej przez szukającego szczęścia w Rosji Anglika Jamesa Parkera. Parker to prawdziwy twardziel  gdy trzeba, sam staje do walki, potrafi więc docenić silnego burłaka. W efekcie proponuje Warłamowi nowe zajęcie  chce, aby rosyjski chłop został piłkarzem w jego, złożonej z angielskich robotników, drużynie. Warunki, jakie proponuje, wydają się niezłe  wikt, opierunek, dach nad głową. Trzeba jednak ostro trenować pod okiem niejakiego Jonesa, który niegdyś w Anglii sam grywał w futbol; teraz głównie pije, w chwilach trzeźwości marząc o tym, by jeszcze kiedyś mieć do czynienia z piłkarzami z prawdziwego zdarzenia. Warłam robi pozytywne wrażenie nie tylko na Jonesie, ale również na zaniedbywanej przez męża Alice Parker, która postanawia podstępem pozbyć się Maliki. Tym sposobem kobieta uruchamia ciąg tragicznych zdarzeń, których ofiarami padają nie tylko Malika, lecz również James i ona sama. Przegrany z powodu nieprzemyślanych działań Alice mecz ma bowiem daleko idące konsekwencje, gdy okazuje się, że organizując go, James zapożyczył się u pewnego moskiewskiego mafiosa.
[image: ]
Na szczęście są w Moskwie również dobrzy ludzie, jak na przykład właściciel manufaktury tekstylnej Rodion Bałaszow, który  znany ze swego zamiłowania do futbolu  przychodzi teraz z pomocą Warłamowi i Jonesowi, a jednocześnie stara się utrzeć nosa bezwzględnemu bandycie Satanie (w czym pomaga mu między innymi osławiona Ochrana, czyli carska tajna policja). Mimo że momentami dość brutalna, Dzika Liga tak naprawdę przypomina bajkę, w której wszystko musi skończyć się dobrze. Prawdziwa miłość i uczciwość w interesach  zostają nagrodzone, a niegodziwość  ukarana. Ostatecznie do nowej dyscypliny udaje się przekonać nawet prominentnego członka rodziny carskiej, skutkiem czego  to już w czasie trwania wojny światowej (1916)  odbywa się pierwsze posiedzenie Moskiewskiej Ligi Piłkarskiej Dzikich Drużyn, której przewodniczącym został wybrany Boris Czesnokow. Piłka nożna, chociaż najistotniejsza, jest też tłem do pokazania tego, jak wyglądała Moskwa na początku XX wieku, jak rozwijał się rosyjski kapitalizm, jakie były jego mroczne strony. Na pokazywane na ekranie mecze patrzy się z lekkim przymrużeniem oka, ale nie ma też powodów, by wątpić w to, że tak właśnie wtedy grano w futbol (zachowały się przecież archiwalne kroniki).
[image: ]
W osiłka Warłama, mającego naturalny talent futbolowego napastnika, wcielił się Władimir Jagłycz (Beze mnie, Przewodnik); jego ukochaną Malikę zagrała Adelina Gizatullina (Widzę cel), a zazdrosną o nią Brytyjkę Alice Parker  Olesia Sudziłowska (Miejsca intymne). W roli Jamesa producenci obsadzili prawdziwego Anglika, Adriana Paula (serial Nieśmiertelny), z kolei trenerem Jonesem został Amerykanin William Shockley (Showgirls). Twarzy fabrykantowi Bałaszowowi użyczył natomiast Dmitrij Nazarow (Toboł, Obrońca Galaktyki), jego doradcy Jaszy  Iwan Ochłobystin (Spisek, Ptak), zaś demonicznemu Satanie  Jewgienij Koriakowski (Partner, Rusałka. Jezioro martwych). Stworzenie ścieżki dźwiękowej powierzono Seanowi Murrayowi, który wykonał swoje zadanie bez szczególnych fajerwerków (w Hollywood odpowiadał głównie za filmy klasy B i C), podobnie zresztą jak dwaj operatorzy  Rosjanin Wiaczesław Krasakow i Amerykanin Ken Blakey.




Tytuł: Dzika Liga
Tytuł oryginalny: Дикая лига
Reżyseria: Andriej Bogatyriow, Art Camacho
Zdjęcia: Wiaczesław Krasakow, Ken Blakey
Scenariusz: Roman Władykin, Dmitrij Minczenok, Igor Dobrowolski
Obsada: Władimir Jagłycz, Adelina Gizatullina, Dmitrij Nazarow, Iwan Ochłobystin, Adrian Paul, Olesia Sudziłowska, William Shockley, Jewgienij Koriakowski, Stanisław Tikunow, Nikołaj Szrajber, Anton Koliesnikow, Arsienij Wietrow, Anatolij Guszczin, Denis Kuzniecow
Muzyka: Sean Murray, Dżamszed Nijozmamadow
Rok produkcji: 2019
Kraj produkcji: Rosja, USA
Czas trwania: 111 min
Gatunek: dramat, sportowy
Zobacz w: Kulturowskazie
Ekstrakt: 50%
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  Wychowane przez wilki:Odc. 10. Więcej pytań niż odpowiedzi

  Marcin Mroziuk

  Aaron Guzikowski Wychowane przez wilki
  

  
  Pierwszy sezon Wychowanych przez wilki po obiecującym początku niestety obfitował w znacznie słabsze momenty. Można by się więc tylko cieszyć, że finałowy odcinek okazuje się spektakularnym widowiskiem. Nie da się jednak ukryć, że w tym przypadku twórcom chodzi głownie o rozbudzenie naszej ciekawości przed planowanym kolejnym sezonem.
Ekstrakt: 70%
[image: Wychowane przez wilki]
Tak naprawdę jedyną sprawą, której wyjaśnienia się doczekamy, jest wygląd i natura dziecka Matki. I trzeba przyznać, że w momencie jego narodzin czeka na nas jednak spora niespodzianka. Inną sprawą jest, że nie mamy żadnej pewności, czy zostanie to wykorzystane w sensowny sposób do dalszego rozwoju fabuły, czy też w tym przypadku chodziło raczej o stworzenie pola do popisu specjalistom od efektów specjalnych.
Przede wszystkim z zainteresowaniem obserwujemy jednak zmiany w relacjach między Matka a Ojcem. Otóż dowiadujemy się, że android  niczym prawdziwy mężczyzna  odczuwa gniew i zazdrość z tego powodu, że nie przyczynił się do powstania płodu! Jednocześnie Ojciec zdaje sobie sprawę, że ulegając takim uczuciom, nie będzie mógł właściwie opiekować się pozostałymi, zwykłymi dziećmi. Okazuje się, że jest on gotów do daleko idących poświęceń, aby tylko móc realizować swą podstawową misję. Sytuacja zaś jeszcze bardziej się komplikuje w momencie porodu. W tym momencie para androidów będzie bowiem musiała podjąć naprawdę trudną decyzję. A to co dzieje się później  chociaż zupełnie nieprawdopodobne  może wywrzeć spore wrażenie na widzach.
Przy okazji tych wydarzeń dowiadujemy się też nowych ciekawych rzeczy o Keplerze-22b. Zobaczymy między innymi nowy obszar planety, który diametralnie różni się od dotychczas pokazywanych. Poza tym Matka i Ojciec odkrywają, czym w istocie są stworzenia, na które wcześniej polowali wspólnie z dziećmi. Szkopuł w tym, że rodzi to tylko kolejne pytania  co z kolei oznacza, że musimy uzbroić się w cierpliwość, bo na odpowiedzi trochę jeszcze poczekamy.
W międzyczasie z niepokojem obserwujemy natomiast zachowanie Paula. Głos, który słyszy on w głowie, zdradza mu wiele informacji, których prawdziwość szybko się potwierdza. Niestety zachęca go również do działań, które mogą mieć niekorzystny wpływ na całą grupę. Trudno też się byłoby dziwić Sue, że martwi się zachowaniem chłopca, skoro kobieta doskonale pamięta, jak pod wpływem podobnego głosu zmienił się Marcus, a jako ateistka nie wierzy też, aby do Paula przemawiał rzeczywiście Sol. Zdajemy sobie sprawę, że nie ma znaczenia to, że nie jest ona prawdziwą matką chłopca, skoro zrobiłaby dla niego naprawdę wszystko. Przekonamy się jednak, że dla Paula nie jest to wcale tak oczywiste.
Trzeba także przyznać, że sprytnie został poprowadzony wątek Marcusa. Okazuje się bowiem, że wprawdzie przeżył on, ale porzucony przez mitraistów na pastwę losu cierpi na halucynacje. Kilkakrotnie jesteśmy więc świadkami jego spotkań z różnymi ułudami, ale to, które początkowo wydaje się wręcz niemożliwe, jest jak najbardziej realne Oczywiste jest też, że będzie ono miało istotne znaczenie dla wydarzeń, które zobaczymy w kolejnym sezonie. Miejmy nadzieję, że będzie on jednak bardziej udany niż pierwszy.




Tytuł: Wychowane przez wilki
Tytuł oryginalny: Raised by Wolves
Dystrybutor:  HBO GO
Data premiery: 4 września 2020
Twórca: Aaron Guzikowski
Reżyseria: Ridley Scott, Luke Scott, Sergio Mimica-Gezzan, Alex Gabassi, James Hawes
Zdjęcia: Dariusz Wolski, Ross Emery, Erik Messerschmidt
Scenariusz: Aaron Guzikowski, Heather Bellson, Don Joh, Karen Campbell, Sinead Daly
Obsada: Ivy Wong, Travis Fimmel, Aasiya Shah, Amanda Collin, Abubakar Salim, Winta McGrath, Niamh Algar
Muzyka: Ben Frost, Marc Streitenfeld
Rok produkcji: 2020
Kraj produkcji: USA
Serial: Wychowane przez wilki, Sezon 1
Liczba odcinków: 10
Czas trwania odcinka: 42−55 min
Gatunek: dramat, SF
Zobacz w: Kulturowskazie
Ekstrakt: 70%
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  Klasyka kina radzieckiego:Za mundurem kule sznurem

  Sebastian Chosiński

  Władimir Rogowoj Oficerowie
  

  
  Konstrukcyjnie Oficerowie Władimira Rogowoja przypominają omawianych przed tygodniem Ochotników Jurija Jegorowa. To historia trojga (w tym przypadku kobiety i dwóch mężczyzn) bohaterów, mająca za tło dzieje całego Związku Radzieckiego: od wojny domowej po końcówkę lat 60. XX wieku, czyli prawie pięćdziesiąt lat.
Ekstrakt: 80%
[image: Oficerowie]
W nakręconych w drugiej połowie lat 50. ubiegłego wieku, a opartych na powieści Jewgienija Dołmatowskiego Ochotnikach, Jurij Jegorow przedstawił losy trzech przyjaciół (samych mężczyzn) na tle dramatycznej historii Kraju Rad. W dwudziestoletniej cezurze czasowej zmieściły się i represje stalinowskie, i Wielka Wojna Ojczyźniana; wspomniano także o wojnach z Japonią i domowej w Hiszpanii. Autorzy zrealizowanych kilkanaście lat później Oficerów popisali się jeszcze większym rozmachem fabularnym, z jednej strony sięgając aż do wojny domowej w Rosji, z drugiej  docierając do czasów współczesnych, czyli końca lat 60. Pół wieku dziejów państwa zostało tym samym zamknięte w niespełna stu minutach. To spory wyczyn, tym bardziej że różnorodne wątki zostały ze sobą zaskakująco umiejętnie połączone. Wiele istotnych spraw też jednak z fabuły wypadło, albowiem, jakby na to nie patrzeć, obraz powstał na konkretne państwowe zamówienie i  chcąc nie chcąc  musiał wpisać się w propagandowy przekaz władz ZSRR.
Inicjatorem powstania filmu był ówczesny minister obrony Związku Radzieckiego, marszałek Andriej Grieczko (1903-1976); zanim mianowano go na to stanowisko, przez siedem lat (1960-1967) pełnił również funkcję szefa Wojsk Układu Warszawskiego. To on miał wypowiedzieć słowa: Jest taki zawód  obrona Ojczyzny!, które stały się lejtmotywem obrazu. Trud napisania scenariusza Oficerów wziął na swoje barki ceniony w Kraju Rad prozaik Boris Wasiljew (Kuter Iwana, Tak tu cicho o zmierzchu). Jego tekst rozpisany był na dwie części: pierwsza miała się zakończyć aresztowaniem bohaterów w czasie Wielkiej Czystki (1937), drugą miała otwierać scena wypuszczenia ich na wolność latem 1941 roku, tuż po hitlerowskiej agresji na Związek Radziecki. Szefostwo moskiewskiej Wytwórni Filmów Dziecięcych i Młodzieżowych imienia Maksima Gorkiego  producenta dzieła  doszło jednak do wniosku, że koszty trzygodzinnej produkcji byłyby zbyt wysokie i zażądało skrótów. Rozczarowany Wasiljew uznał, że to błąd i odmówił wykonania polecenia. Zrobił to za niego, mając zresztą zgodę pisarza, jego bliski współpracownik Kirył Rapoport.
Na reżysera Oficerów wybrano Władimira Abramowicza Rogowoja (1923-1983). Urodził się on w Kijowie w rodzinie żydowskiej; oboje rodzice i starszy brat byli lekarzami, Wołodię od najmłodszych lat pociągała jednak sztuka  nie poszedł więc w ślady najbliższych. Krótko przed wybuchem Wielkiej Wojny Ojczyźnianej rodzina przeniosła się z Ukrainy do Iżewska, stolicy Udmurcji, regionu położonego na południu Uralu (co ciekawe, w późniejszych latach tam właśnie Rogowoj organizował premierowe pokazy swoich filmów). Władimir Abramowicz nie starał się przeczekać bezpiecznie na tyłach, przeciwnie  zgłosił się jako ochotnik do Armii Czerwonej i został wysłany na front. Po powrocie z wojny podjął studia na wydziale ekonomicznym Wszechzwiązkowego Państwowego Instytutu Kinematografii (WGIK) w Moskwie, które ukończył w 1950 roku. Przez kilkanaście lat pracował jako dyrektor na planie filmowym, później próbował sił w roli drugiego reżysera. By mieć możliwość samodzielnego kręcenia obrazów, przeniósł się ze stolicy Kraju Rad do Mińska, gdzie dostał etat w wytwórni Biełaruśfilm.
[image: ]
Z tą samodzielnością było jednak różnie. W czasie dwuletniego pobytu w Mińsku Rogowoj nakręcił dwa filmy, ale w pracy nad oboma partnerowali mu inni twórcy narzuceni przez wytwórnię: w przypadku melodramatu Tysiąc okien (1967) był to Aleksiej Spieszniew, a komedii wojennej Niezdolny do służby liniowej (1968)  Jefim Siewieła. Uznano jednak ostatecznie, że frycowe zapłacił, zdobył przy tym odpowiednie doświadczenie  pozwolono mu więc wrócić do Moskwy. Tu nie musiał długo czekać na swoją wielką szansę, jaką była realizacja Oficerów. Choć oczywiście pojawiały się głosy, że to zbyt poważny projekt, aby powierzać go twórcy bez wyrobionego nazwiska. Mimo to Rogowojowi udało się doprowadzić rzecz do finału  i na dodatek odnieść wielki sukces! Zdjęcia kręcono w turkmeńskim Aszchabadzie i okolicach, w Moskwie i tak zwanym Podmoskowju, w Kalininie (czyli dzisiejszym Twerze) i krymskim Sewastopolu. Premiera odbyła się pod koniec lipca 1971 roku; w ciągu kolejnych pięciu miesięcy obraz Władimira Abramowicza oglądnęło w kinach w całym ZSRR prawie 53,5 miliona widzów, co było fantastycznym wynikiem.
Akcja dzieła rozpoczyna się na początku lat 20. ubiegłego wieku. Młody kursant Aleksiej Trofimow  żołnierz Armii Czerwonej  zostaje wyróżniony za wzorową służbę. W nagrodę otrzymuje przepustkę, podczas której dokonuje kolejnego bohaterskiego czynu  na ulicy ratuje przed bandyckim napadem młodą studentkę medycyny Lubow Andriejewnę. To wydarzenie okazuje się mieć wpływ na całe jego dalsze życie, wkrótce bowiem Luba zostaje jego żoną. Gdy Alosza z nakazu Komsomołu otrzymuje skierowanie do jednostki wojskowej w Turkiestanie, małżonka rusza wraz z nim do Azji Środkowej. Pojawienie się kobiety wywołuje w pustynnej bazie wielkie poruszenie; dowódca szwadronu Gieorgij Pietrowicz  dawny carski oficer, który przeszedł na stronę czerwonych  nie potrafi zrozumieć, dlaczego Trofimow zabrał swoją żonę na wojnę z basmaczami. Ryzyko jest wielkie, o czym Luba i Aleksiej szybko się przekonują. W trudnych chwilach zdobywają też jednak przyjaciela na całe życie  to bitny i odważny krasnoarmiejec Iwan Warawwa (Barabasz).
[image: ]
Pobyt w Turkiestanie to jedynie pierwszy z wielu epizodów, w jakich przedstawiono losy Luby, Aloszy i Iwana. W kolejnych drogi bohaterów rozchodzą się i schodzą, rozchodzą się i schodzą. Trofimow i Warawwa pną się po szczeblach wojskowej kariery, przeżywają wzloty i upadki; Luba rodzi syna Jegora, który postanawia iść w ślady ojca i także zostaje zawodowym żołnierzem. Na ich oczach rozgrywają się historyczne wydarzenia, w których bezpośrednio biorą udział  począwszy od wojny japońsko-chińskiej (w której Związek Radziecki stanął po stronie Republiki Chińskiej), poprzez wojnę domową w Hiszpanii, aż po Wielką Wojnę Ojczyźnianą, w której walczą z nazistami wszyscy główni i drugoplanowi bohaterowie. Luba jest kierowniczką pociągu sanitarnego, Jegor dowodzi czołgiem, na front zgłasza się nawet jego młoda żona Masza Biełkina. Los nikogo nie oszczędza  pod tym względem Oficerowie są bardzo uczciwie zrealizowanym wojennym dramatem. Boris Wasiljew zbyt cenił sam siebie, aby włączyć do scenariusza sceny fabularnie nieprawdopodobne.
[image: ]
W dziele Rogowoja historyczna szczerość miesza się z przekazem propagandowym; na glebie tej wyrasta wielka apologia Armii Czerwonej i jej następczyni  Armii Radzieckiej (nie bez powodu wnuk Aloszy Trofimowa, Wania, już jako dziecko zostaje oddany do szkoły wojskowej). Z punktu widzenia widza polskiego bywa to niekiedy dość trudne do zaakceptowania, ale widz radziecki, od najmłodszych lat indoktrynowany, nie miał raczej podobnych przemyśleń i wątpliwości. Tym bardziej że Oficerowie to bardzo sprawnie zrealizowana mieszanka easternu i kina wojennego z obyczajowym melodramatem, w którym nie brakuje scen  obiektywnie  wzruszających, jak i nostalgiczno-humorystycznych (vide początek znajomości Jegora i Maszy). Do tego dodać należy jeszcze wytrawne aktorstwo. Ale czy to powinno dziwić, skoro zanim zdecydowano się powierzyć rolę Aloszy Gieorgijowi Jumatowowi (Wrogie żywioły, Ballada o żołnierzu, Siódmy towarzysz), przetestowano około dwudziestu aktorów (wśród nich znalazło się kilka naprawdę wielkich nazwisk).
W postać przyszłego generała-pułkownika Iwana Warawwy wcielił się przystojny Wasilij Łanowoj (Anna Karenina, Wojna i pokój), natomiast w Lubę  Alina Pokrowska (rocznik 1940), od 1962 roku aktorka Centralnego Teatru Armii Radzieckiej. W kinie nie zrobiła ona wielkiej kariery, podobnie zresztą jak Aleksandr Wojewodin i Natalia Ryczagowa (1945-2011), wcielający się odpowiednio w Jegora i Maszę. Warto wspomnieć jeszcze o pojawiającym się w drobnym epizodzie (jako krasnoarmiejec w pociągu jadącym z Turkiestanu do europejskiej części Rosji), zmarłym 30 czerwca tego roku, wybitnym artyście Wiktorze Proskurinie (Dworzec Białoruski, Gorzki romans, Morderczy Afganistan). Operatorem na planie Oficerów był niezwykle doświadczony Michaił Kiriłłow (1908-1975), absolwent Państwowego Technikum Kinematograficznego (1928), znany głównie z filmów kręconych w latach 30. i 40. XX wieku z Borisem Barnetem, Leonidem Łukowem i Lwem Kuleszowem. Dzieło Rogowoja było jedną z jego ostatnich prac.
[image: ]
Równie wysoko co zdjęcia należy też ocenić bardzo sugestywną, ale i różnorodną stylistycznie ścieżkę dźwiękową, za którą odpowiadał żydowski kompozytor Rafail Chozak (1928-1989), etatowy współpracownik Władimira Abramowicza w latach 1968-1976. Pomijając twórczość filmową, Chozak w wielu swoich dziełach  suitach orkiestrowych i skrzypcowych czy tańcach  wykorzystywał motywy żydowskie, co w tamtych czasach w Związku Radzieckim było prawdziwym ewenementem. Po premierze Oficerów, którymi spełnił swój artystyczny obowiązek wobec ojczyzny, Rogowoj miał już wolną rękę w doborze tematów. Kręcił filmy, jakie chciał. I tak powstały: dramat wojenny Junga z Floty Północnej (1973), obyczajowi Mieszczanie (1975), dramat społeczny Nieletni (1977), który okazał się kolejnym wielkim sukcesem reżysera (prawie 45 milionów widzów i numer jeden w zestawieniu za 1977 roku) oraz  już nie tak popularne  komedie Bałamut (1978), Marynarze pytań nie mają (1980) i Żonaty kawaler (1982). Krótko po premierze ostatniego z dzieł, w lutym 1983 roku, Władimir Abramowicz zmarł na zawał serca.




Tytuł: Oficerowie
Tytuł oryginalny: Офицеры
Reżyseria: Władimir Rogowoj
Zdjęcia: Michaił Kiriłłow
Scenariusz: Boris Wasiljew, Kirył Rapoport
Obsada: Alina Pokrowska, Gieorgij Jumatow, Wasilij Łanowoj, Natalia Ryczagowa, Andriej Anisimow, Aleksandr Wojewodin, Andriej Gromow, Jurij Sorokin, Władimir Drużnikow, Akmuchamedow Szamuchammed, Jewgienij Wiesnik, Stanisław Simonow, Boris Gitin, Władimir Złatoustowski, Walerij Ryżakow, Lew Potiomkin, Wiktor Proskurin
Muzyka: Rafail Chozak
Rok produkcji: 1971
Kraj produkcji: ZSRR
Czas trwania: 96 min
Gatunek: melodramat, wojenny
Zobacz w: Kulturowskazie
Ekstrakt: 80%
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  Byliśmy Australijczykami

  Marcin Osuch

  Kriv Stenders Bitwa o Long Tan
  

  
  Okładka przywołuje na myśl Helikopter w ogniu Ridleya Scotta, opowiadana historia  tę z Byliśmy żołnierzami Wallacea i chociaż środki są dużo mniejsze niż we wspomnianych filmach, to wielbiciele filmów wojennych powinni być usatysfakcjonowani Bitwą o Long Tan.
Ekstrakt: 70%
[image: Bitwa o Long Tan]
Nie jest powszechnie znanym faktem, że w Wietnamie, poza Amerykanami, walczyły także inne nacje  w tym Australijczycy i Nowozelandczycy. Nie było ich wielu, w szczytowym okresie liczba sięgała kilku tysięcy. Bitwa przedstawiona w filmie była największym starciem z udziałem wojsk tych krajów. 
Film jest zauważalnie krótszy od wspomnianych na początku amerykańskich produkcji, co powoduje, że widz prawie od razu zostaje wrzucony w ogień walki. Australijsko-nowozelandzka baza w Nui Dat jest regularnie ostrzeliwana przez wietnamskie moździerze rozstawione na plantacji kauczuku Long Tan. Tych kilka dramatycznych jest okazją do szybkiego poznania głównych bohaterów. Przede wszystkich charyzmatycznego majora Harrego Smitha (Travis Fimmel), wyluzowanego szeregowca Paula Largea (Daniel Webber) i apodyktycznego brygadiera Davida Jacksona (Richard Roxburgh).
Liczący niewiele ponad stu żołnierzy oddział zostaje wysłany w kierunku plantacji, by zlikwidować stanowiska moździerzy. Podobnie jak w przypadku Byliśmy żołnierzami, nie oceniono prawidłowo liczebności wroga. Według różnych źródeł siły wietnamskie liczyły pomiędzy jeden a dwa tysiące żołnierzy. Problem w tym, że nie bardzo jest kogo wysłać w ramach odsieczy, tym bardziej, że brygadier Jackson obawia się ataku przeciwnika na samą bazę.
Byliśmy żołnierzami składało hołd obydwu walczącym stronom, Wallace zawarł w nim wiele scen poświęconych Wietnamczykom. Bitwa o Long Tan skupia się wyłącznie na żołnierzach z antypodów, Viet Cong i armia północnowietnamska są jedynie tłem. Jest jeszcze jedna istotna różnica między obydwoma tymi dziełami. W amerykańskim relacje między żołnierzami, niezależnie od szarży, są perfekcyjne, wręcz cukierkowe, co jest podkreślane dużą ilością scen rodzinnych. W Bitwie o Long Tan jest zgoła inaczej. Major bezceremonialnie beszta szeregowca (fakt, ze nie przy świadkach), ten sam major pyskuje pułkownikowi, pułkownik sabotuje rozkazy brygadiera. A już szczytem jest deklaracja pilota śmigłowca, który słysząc rozkaz o zakazie lotu z zapasami amunicji dla walczących, oświadcza krótko, że na polu walki on sam podejmuje taktyczne decyzje.
Film ma kilka mielizn. Wbrew początkowym informacjom, że mamy do czynienia z nowicjuszami, Australijczycy walczą jak weterani. Wystarczy jedna rozmowa Smitha z szeregowcem Largem, aby odmienić tego ostatniego nie do poznania. Plus niewiele wnosząca scena z zespołem muzycznym. I chociaż sami uczestnicy bitwy uznali film za nieco podkolorowany, to seans jest całkiem wciągający zwłaszcza dla kogoś, komu przypadły filmy wymienione na samym początku tej recenzji. Dodatkowym atutem jest Travis Fimmel, którego rola nie różni się bardzo od tej z Wikingów. I to nie jest zarzut.




Tytuł: Bitwa o Long Tan
Tytuł oryginalny: Danger Close
Data premiery: 4 stycznia 2020
Reżyseria: Kriv Stenders
Zdjęcia: Ben Nott
Scenariusz: Stuart Beattie, James Nicholas, Karel Segers, Paul Sullivan, Jack Brislee
Obsada: Travis Fimmel, Toby Blome, Alexander England, Aaron Glenane, Uli Latukefu, Richard Te Are, Luke Bracey, Sean McCarthy
Muzyka: Caitlin Yeo
Rok produkcji: 2019
Kraj produkcji: Australia
Czas trwania: 118 min
Gatunek: dramat, wojenny
Zobacz w: Kulturowskazie
Ekstrakt: 70%
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  Pierwsze kroki w Malmö

  Sebastian Chosiński

  Ben Harris Młody Wallander
  

  
  Wallander. Kurt Wallander! To nazwisko chyba nigdy nie przestanie elektryzować wielbicieli kryminałów spod znaku nordic-noir. Choć zarówno sam komisarz szwedzkiej policji, jak i pomysłodawca tej postaci, pisarz Henning Mankell już nie żyją Teraz obaj wracają za sprawą netfliksowego miniserialu Młody Wallander Olego Endresena i Jensa Jonssona.
Ekstrakt: 70%
[image: Młody Wallander]
Na początek trzeba jednak wyjaśnić pewną istotną rzecz, która może rodzić wątpliwości i prowadzić do rozczarowania widzów. Komisarz Kurt Wallander, który po raz pierwszy pojawił się w powieści Henninga Mankella Morderca bez twarzy (1991), urodził się w 1948 roku. Kiedy więc w odniesieniu do filmu pojawia się tytuł Młody Wallander, można by sądzić, że jego akcja zostanie umieszczona w Malmö, gdzie Kurt zaczynał swą detektywistyczną karierę, na przełomie lat 60. i 70. ubiegłego wieku. Tymczasem twórca miniserialu, Brytyjczyk Ben Harris, zdecydował się przenieść dwudziestokilkuletniego Wallandera w czasy nam współczesne. W epokę komputerów i smartfonów. Choć w warstwie fabularnej Harris  odpowiedzialny za scenariusz czterech (z sześciu) odcinków  starał się jednak nawiązywać do konceptu przedstawionego przez Mankella w opowiadaniu Cios (1999), w którym opisane zostało chronologicznie najwcześniejsze dochodzenie świeżo upieczonego adepta Wyższej Szkoły Policyjnej.
Młody Wallander jest koprodukcją brytyjsko-szwedzką, nakręconą jednak przede wszystkim na Litwie, w Wilnie i okolicach (chociaż prawdziwe Malmö również się tu pojawia). Reżyserię powierzono dwóm skandynawskim twórcom: Norwegowi Olemu Endresenowi oraz Szwedowi Jensowi Jonssonowi (Szybki cash 3), co okazało się trafioną decyzją. Widać producenci postanowili nie powielać błędu, jaki popełnili przed laty autorzy serialu BBC o Wallanderze z Kennethem Branaghiem w roli głównej (2008-2016), którzy zatrudnili reżyserów z Wysp, a ci  z typowo angielską flegmą  całkowicie wyprali swoje opowieści z emocji. Słusznie też rolę Kurta powierzono aktorowi szwedzkiemu  trzydziestodwuletniemu Adamowi Pålssonowi (trzeci sezon Mostu nad Sundem, 2015), którego fizys na dodatek może kojarzyć się ze znacznie starszym Kristerem Henrikssonem, znanym z najbardziej rozpoznawalnego na świecie, zrealizowanego w trzech podejściach, serialu o Wallanderze (2005-2013). Poza Pålssonem w obsadzie dominują jednak Brytyjczycy: Fridę Rask, starszą koleżankę z komendy w południowym Malmö, zagrała Leanne Best, charyzmatycznego komisarza Hemberga  Richard Dillane, a piękną Monę, przyszłą żonę Kurta  Ellise Chappell.
Młody Wallander jest policjantem  dosłownie i w przenośni  na dorobku. Żyje w skromnym mieszkanku na blokowisku w dzielnicy Rosengård, gdzie zdecydowaną większość jego sąsiadów stanowią imigranci z krajów afrykańskich. Panoszą się tu handlujące narkotykami gangi młodzieżowe; lokalnym ojcem chrzestnym jest Bash(ir), mający pod bronią kilkunastu oddanych żołnierzy. Kurta  jednego z nielicznych białych  tolerują, ale tylko dlatego, że nie mają pojęcia, gdzie pracuje. Przychodzi jednak taki moment, kiedy jego sekret wychodzi na jaw. Dzieje się to w bardzo dramatycznych okolicznościach, gdy Wallander próbuje zapobiec linczowi na młodym Szwedzie. Co mu się zresztą nie udaje  chłopak ginie w okrutnych okolicznościach, a o bezpośrednie spowodowanie jego śmierci zostaje oskarżony Ibra(him), czarnoskóry nastolatek mieszkający w tej samej klatce schodowej co Kurt. Policjant wie, że on tego nie zrobił, ale by przekonać o tym swoich kolegów, musi przekonać do współpracy Bash(ir)a, co wydaje się nierealne.
[image: ]
Tragiczna śmierć szwedzkiego chłopaka na osiedlu zaludnionym przez przybyszów spoza Europy staje się kamieniem, jaki wywołuje lawinę. Parę dni później przez Malmö przetacza się antyimigrancka manifestacja skrajnych prawicowców i neonazistów, podczas której dochodzi do walk bojówkarzy z policją. Przez jednego z nich zostaje skatowany do nieprzytomności przyjaciel Kurta, Reza Al-Rahman; Wallander obwinia się o to, ponieważ zamiast go wspierać, rzucił się w pogoń za nieznajomym mężczyzną, który, jak sądził, był zamieszany w morderstwo w Rosengårdzie. Od tej chwili jest już  jak się wydaje  tylko gorzej Ale z czasem na pochmurnym niebie pojawiają się także promienie słońca. Kurt poznaje piękną Monę, pracownicę Fundacji Gustava Muncka, zajmującego się działalnością charytatywną syna jednego z najbogatszych Szwedów. Dostaje też przeniesienie do wydziału zabójstw, w którym pieczę nad nim przejmuje komisarz Hemberg. Razem  pomaga im jeszcze Frida Rask  starają się wyjaśnić śmierć na osiedlu, która, jak się szybko okazuje, ma coś wspólnego z działalności Fundacji, w jakiej udziela się Mona.
[image: ]
Sześcioodcinkowy serial nieustannie trzyma widza w napięciu. Jak to często w przypadku nordic-noir bywa (zarówno w jego wersji literackiej, jak i filmowej), umiejętnie łączy w sobie historię kryminalną i obyczajową. Portret współczesnej Szwecji nie jest w filmie idealizowany, skaz na nim nie brakuje: pojawiają się więc gangi zasilane przez przybywających do kraju emigrantów, biali pogrobowcy Hitlera, ludzie z wyższych sfer, którzy mają swoje okrutne tajemnice, zawistnicy i psychopaci. A pośrodku tego Wallander, który chce być jak najlepszym policjantem, a przy tym pozostać człowiekiem przyzwoitym, chroniącym uczciwych i tropiącym bandytów  bez względu na to, jaki mają kolor skóry, skąd pochodzą i do jakiego modlą się boga. Kurt nie jest jednak przy tym naiwnym idealistą  zdaje sobie sprawę, że chcąc osiągnąć słuszny cel, trzeba niekiedy chadzać na kompromisy bądź, do czego przekonuje go Hemberg, naginać procedury, które nie przystają do skomplikowanej rzeczywistości. Nie boi się też narażać siebie w imię lojalności i przyjaźni.
Nawiązujący fabularnie do Ciosu, Młody Wallander nie jest jednak wcale jego adaptacją; wykorzystuje jedynie pewne motywy i postaci (Mona, Hemberg), które następnie twórczo rozwija. Z zakończenie można wywnioskować, że czeka nas ciąg dalszy.




Tytuł: Młody Wallander
Tytuł oryginalny: Young Wallander
Dystrybutor:  Netflix
Data premiery: 3 września 2020
Twórca: Ben Harris
Reżyseria: Ole Endresen, Jens Jonsson
Zdjęcia: Gaute Gunnari
Scenariusz: Ben Harris, Ben Schiffer, Jessica Ruston, Anao Bhagavan
Obsada: Adam Pålsson, Leanne Best, Richard Dillane, Ellise Chappell, Yasen Atour, Jordan Adene, Alan Emrys, Kacob Collins-Levy, Charles Mnene
Muzyka: Matti Bye
Rok produkcji: 2020
Kraj produkcji: Szwecja, Wielka Brytania
Liczba odcinków: 6
Gatunek: kryminał
Zobacz w: Kulturowskazie
Ekstrakt: 70%
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  Panna Scarlet i komisarz:Odc.1. Pierwsze koty za płoty

  Marcin Mroziuk

  Rachael New Panna Scarlet i komisarz
  

  
  Nie ulega wątpliwości, że Panna Scarlet i komisarz może przypaść do gustu osobom lubiącym kryminały w stylu retro. Z zainteresowaniem obserwujemy tutaj perypetie młodej kobiety, która w wiktoriańskim Londynie radzi sobie z rozwiazywaniem zagadek kryminalnych często znacznie lepiej niż policja. Warto dodać, że chociaż serial ten pozbawiony jest jakichkolwiek naprawdę drastycznych scen, to w odróżnieniu od Enoli Holmes adresowany jest jednak do dorosłych widzów.
Ekstrakt: 70%
[image: Panna Scarlet i komisarz]
Oczywiste jest, że w XIX wieku kariera detektywa nie była tym, o czym powinna myśleć młoda dama. W przypadku Elizy Scarlet (w tej roli pełna uroku Kate Phillips) marzenie to wzięło się przede wszystkim z podziwu dla parającego się tą profesją ojca. Chcąc go przekonać, aby pozwolił jej pomagać w prowadzeniu śledztw, główna bohaterka nawet na własną rękę szuka spraw, które mogłaby rozwiązać. Szybko możemy się jednak przekonać, że nie zawsze wszystko przebiega po jej myśli, a w londyńskich zaułkach młoda kobieta bywa narażona na wiele nieprzyjemności i niebezpieczeństw.
Punktem zwrotnym dla głównej bohaterki staje się zaś śmierć ojca. W tym momencie ma do wyboru w zasadzie tylko dwie drogi  albo wyjść za mąż, albo spróbować kontynuować działalność zmarłego detektywa. Jak łatwo się domyślić, decyduje się na to drugie rozwiązanie, a podjęcie tej decyzji ułatwia jej pojawienie się klienta, który nie wiedząc o śmierci Henryego Scarleta, chce mu zlecić odszukanie zaginionej siostrzenicy.
Wkrótce potem widzimy Elizę zapuszczającą się do lokali, w których dama z pewnością nie powinna się pojawiać. Okazuje się przy tym, że nawet znajdując się w prawdziwych opałach, główna bohaterka cały czas szuka sposobu, aby się z nich wydobyć. Tak dzieje się choćby, gdy próbuje wydobyć informację od pracującego w nocnym klubie w Soho Mosesa, a także gdy policjanci w trakcie obławy zgarniają ją jako domniemaną prostytutkę. Co ważne, możemy się przekonać, że panna Scarlet nie tylko ma prawdziwy talent detektywistyczny, ale w razie potrzeby nie zawsze gra całkiem fair. Nie oznacza to jednak, że nigdy nie popełnia błędów, a to z kolei dodaje nieco więcej wiarygodności obserwowanym przez nas wydarzeniom.
Bez wątpienia na nasza uwagę zasługują także dwaj mężczyźni w otoczeniu głównej bohaterki. I tak mogłoby się wydawać, że komisarz William Wellington (całkiem dobra rola Stuarta Martina) nie przykłada się zbyt sumiennie do swojej pracy i od śledztw bardziej interesuje go korzystanie z uroków rozrywkowego życia. Jednocześnie stara się jednak wybić z głowy Elizie zajmowanie się sprawami kryminalnymi, a w razie potrzeby gotów jest pospieszyć jej z pomocą  i to chyba nie tylko z tego powodu, że Henry Scarlet był jego mentorem.
Z kolei Rupert Parker początkowo wydaje się dość pocieszną postacią, gdyż wygląda na całkowicie zdominowanego przez zaborczą matkę. Pod jej wpływem stara się też o rękę panny Scarlet, ale przecież łatwo możemy przewidzieć, że nie jest ona zainteresowana wyjściem za mąż. Trzeba zaś przyznać, że możemy być jednak nieco zaskoczeni porozumieniem, jakie ostatecznie zawrą Rupert i Eliza.
Trzeba przyznać, że pierwszy odcinek serialu ogląda się z przyjemnością i zainteresowaniem, gdyż intryga kryminalna jest tutaj całkiem zgrabnie skonstruowana, główna bohaterka szybko zdobywa naszą sympatię, a postacie drugoplanowe również potrafią wzbudzić naszą ciekawość.




Tytuł: Panna Scarlet i komisarz
Tytuł oryginalny: Miss Scarlet and the Duke
Dystrybutor:  Epic Drama
Data premiery: 15 września 2020
Twórca: Rachael New
Reżyseria: Declan O′Dwyer
Scenariusz: Rachael New
Obsada: Kate Phillips, Stuart Martin, Cathy Belton, Ansu Kabia, Andrew Gover
Rok produkcji: 2020
Kraj produkcji: Irlandia, Wielka Brytania
Serial: Panna Scarlet i komisarz, Sezon 1
Liczba odcinków: 5
Gatunek: kryminał
Zobacz w: Kulturowskazie
Ekstrakt: 70%
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  East Side Story:Siostry zniewolone siostry wyzwolone

  Sebastian Chosiński

  Konstantin Chudiakow Koniec sezonu
  

  
  Nawiązania do klasycznego dziewiętnastowiecznego dramatu Antona Czechowa Trzy siostry są w Końcu sezonu aż nadto widoczne. Zresztą autor filmu  jeden z najstarszych aktywnych reżyserów rosyjskich  Konstantin Chudiakow wcale tego nie ukrywa. Z Czechowa żywcem wyjęte są tło obyczajowe i aura dzieła, wszystko pozostałe to już dodana przez scenarzystkę Jelenę Rajską współczesność.
Ekstrakt: 60%
[image: Koniec sezonu]
Dramaty Antona Czechowa miały to do siebie, że chociaż nie działo się w nich praktycznie nic, to jednak wydarzało tak wiele. Nie inaczej jest z najnowszym obrazem Konstantina Pawłowicza Chudiakowa. Jego fabuła rozgrywa się powoli, codzienność bohaterów rozpływa się w  mimo wszystko mało błogim  nicnierobieniu, ale widz i tak ma pewność, że wszystko zmierza do dramatycznego końca. Jak w Spalonych słońcem (1995) Nikity Michałkowa, choć akurat tam nastrój dramatów Czechowa został wykorzystany perfekcyjnie. Chudiakow do tego poziomu, niestety, się nie zbliżył. Ale też nie miał chyba takich ambicji  nie kręcił w końcu wielkiego fresku na tematy narodowe, lecz melodramat z elementami sensacyjnego thrillera. Oparty na założeniu zapożyczonym z Trzech sióstr (1901) film Konstantina Pawłowicza po raz pierwszy pokazany został w sierpniu ubiegłego roku na festiwalu Okno na Europę w Wyborgu; w Polsce zaprezentowano go trzy miesiące później podczas trzynastej edycji Sputnika, natomiast do kin rosyjskich trafił dopiero na początku grudnia, krótko przed pandemią koronawirusa.
Koniec sezonu to również jeden z ostatnich obrazów wyprodukowanych przez zmarłego w czerwcu 2018 roku słynnego radzieckiego i rosyjskiego reżysera i scenarzystę Stanisława Goworuchina (Weekend, Koniec pięknej epoki), który oczywiście nie doczekał premiery. Zdjęcia kręcono na Litwie i tam też została umieszczona akcja. Jelena, Wiera i Anna to właśnie Czechowowskie trzy siostry, które szczęśliwe dzieciństwo spędziły w Moskwie jeszcze w czasach radzieckich. Ich ojciec był zawodowym wojskowym, oficerem Moskiewskiego Okręgu Wojskowego; jeszcze przed upadkiem ZSRR został wysłany do Pribałtiki, dokąd przeniósł się zresztą z całą rodziną. A potem komunizm upadł, narodziła się niepodległa Litwa  i tak już zostało; droga powrotu do ojczyzny została, jak się wydaje, na zawsze odcięta. Po latach rodzice umarli, a Jelenie, Wierze i Annie pozostały jedynie wspomnienia o dawnym szczęśliwym życiu i marzenia o przenosinach do stolicy. Z czasem coraz mniej realne.
Jelena  najstarsza z sióstr, prawie czterdziestoletnia  wyszła za mąż za Litwina, mieszkającego po sąsiedzku Donatasa. Kiedyś był on lekarzem, teraz w domu należącym do nieżyjącego już teścia prowadzi z żoną pensjonat, wynajmuje pokoje turystom. Jego siostra, Brigitta, żyjąca w okazałej willi za płotem, nie rozumie wyboru brata  przecież ich ojciec walczył z władzą radziecką, zginął z rąk Sowietów, a Donatas ożenił się z córką wojskowego, który  w znaczeniu symbolicznym  pomagał niewolić Litwinów. Dawne animozje, choć nie są już tak ostre jak przed laty, wciąż powracają. Także teraz, gdy Brigitta jest zmuszona przenieść się na dłuższy czas do brata i szwagierki (oraz jej dwóch sióstr), ponieważ jej willę wynajął przybysz z Moskwy, typowy nowy Ruski. Płaci dobrze, ale postawił warunek  właścicielka musi się na czas jego pobytu wynieść. Ten nieznajomy, Boris, jest jednak bardzo dobrze znany Wierze  odpoczywał tu już kiedyś i nawiązał z nią romans. Po jego wyjeździe kobieta  wrażliwa artystka-malarka  wpadła w depresję i do dzisiaj nie potrafi dojść do siebie.
[image: ]
Boris nie zamierza jednak rezygnować ze znajomości z nią. Przyjeżdża po to, aby zaproponować jej wspólne życie. Dla niego wiąże się to z ogromnym ryzykiem, którego nie ukrywa przed kochanką. Ma przecież w Moskwie żonę, a jego teściem jest wspólnik w interesach, straszny człowiek, jeden z tych, na prośby których nigdy nie odpowiada się nie, a tylko: tak jest!. Wiera gotowa jest zaryzykować. Oboje nie zdają sobie jednak sprawy z tego, że śladem Borisa podążają bardzo niebezpieczni ludzie. Intryga kryminalna zostaje przez scenarzystkę filmu, Jelenę Rajską (rocznik 1957), bardzo mocno wpisana w tło obyczajowe. Dla Końca sezonu równie istotne jak to, co stanie się ostatecznie z Borisem, jest to, co dzieje się każdego dnia z siostrami. Jelena i Donatas od lat starają się o dziecko, którego ona urodzić nie może, co w ambitnym mężczyźnie wywołuje głęboką frustrację i sprawia, że miota się on między miłością a nienawiścią do żony. Najmłodsza z sióstr, Anna, subtelna i uduchowiona, praktycznie każdego roku zakochuje się w mężczyźnie, który spędza u nich wakacje. Wierzy w to, że kiedyś któryś z nich okaże się księciem na białym koniu i zabierze ją stąd do lepszego życia. Teraz wybór pada na Igora, który rozdarty jest między zadaniem, jakie mu powierzono, a uczuciem do Anny.
Koniec sezonu ma niezwykły klimat, w stworzeniu którego reżyserowi pomogła aura panująca nad litewskim wybrzeżem Bałtyku w tej specyficznej porze roku, kiedy bezpowrotnie odchodzi już lato, a przychodzi jesień. W jej podkreśleniu istotną rolę odegrały zdjęcia, za które odpowiadał doświadczony Aleksandr Kuzniecow, etatowy operator Karena Szachnazarowa (Sala numer 6, Biały Tygrys, Anna Karenina. Historia Wrońskiego), jak również muzyka skomponowana przez jazzowego multiinstrumentalistę Dawida Gołoszczokina. A jednak dziełu Chudiakowa daleko jest do wybitności. Wiekowy już reżyser (pracując nad Końcem sezonu Konstantin Pawłowicz miał osiemdziesiąt lat!), po upadku Związku Radzieckiego realizujący przede wszystkim (choć nie tylko) seriale, popadł w manierę charakterystyczną dla małego ekranu. Manierę dosłowności i przesadnego miejscami melodramatyzmu. Filmowi nie przysłużył się także skromny budżet, sprawiający, że bardzo dramatyczna  kluczowa dla fabuły scena  wypada mało realistycznie. Należy jednak podkreślić, że w warunkach, jakie zostały mu stworzone, Chudiakow osiągnął maksymalny efekt.
[image: ]
Na uwagę natomiast na pewno zasługuje obsada filmu. W Czechowowskie trzy siostry  Jelenę, Wierę i Annę  wcieliły się odpowiednio: Julia Pieriesild (Bitwa o Sewastopol, Sheena667), Julia Snigir (Przenicowany świat, Dolina róż) oraz Anna Czipowska (Czysta sztuka, Blockbuster). W Borisa, zakochanego w Wierze do tego stopnia, że gotowy jest narazić się na śmiertelne niebezpieczeństwo, wcielił się Jewgienij Cyganow (Odessa, Bestia), w letnika Siergieja  zmarły na początku września tego roku Siergiej Kołtakow (Legenda o Kołowracie, Związek Ocalenia), natomiast w jego schorowaną małżonkę Nataszę  Natalia Kudriaszowa (Salut 7, Człowiek, który zaskoczył wszystkich). Młody Igor, zawracający w głowie Annie, ma twarz Dmitrija Jendalcewa (22 minuty, Koniec pięknej epoki), a Donatas  mąż Jeleny  Litwina (rodem z Wilna) Andriusa Paulavičiusa (Sobibór, Bez przebaczenia).




Tytuł: Koniec sezonu
Tytuł oryginalny: Конец сезона
Reżyseria: Konstantin Chudiakow
Zdjęcia: Aleksandr Kuzniecow
Scenariusz: Jelena Rajska
Obsada: Julia Pieriesild, Julia Snigir, Anna Czipowska, Jewgienij Cyganow, Dmitrij Jendalcew, Andrius Paulavičius, Gabrielė Kuodytė, Siergiej Kołtakow, Natalia Kudriaszowa, Siergiej Djakow, Siergiej Korienkow, Siergiej Tietierin
Muzyka: Dawid Gołoszczokin
Rok produkcji: 2019
Kraj produkcji: Litwa, Rosja
Czas trwania: 94 min
Gatunek: melodramat, thriller
Zobacz w: Kulturowskazie
Ekstrakt: 60%
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  Panna Scarlet i komisarz:Odc.2. Nieustające trudności finansowe

  Marcin Mroziuk

  Rachael New Panna Scarlet i komisarz
  

  
  Marzenia panny Scarlet o karierze detektywistycznej dość szybko przeżywają zderzenie z twardą rzeczywistością. Ambitna młoda kobieta przekonuje się, że nie jest łatwo wyrobić sobie renomę w tej zdominowanej przez mężczyzn branży i móc przebierać w zleceniach od klientów. Nie oznacza to oczywiście, że łatwo zrezygnuje ze swoich planów. Będziemy więc mogli z zainteresowaniem obserwować, jak główna bohaterka rozwiązuje kolejną skomplikowana sprawę kryminalną.
Ekstrakt: 70%
[image: Panna Scarlet i komisarz]
Już na początku odcinka dowiadujemy się, że fundusze Elizy znajdują się opłakanym stanie. Wygląda na to, że nie dość, że do tej pory miała niewielu klientów, to jeszcze na domiar złego niektórzy z nich nie zamierzają uregulować należności. Jej sytuacja byłaby jeszcze gorsza, gdyby nie pomoc Ruperta Parkera, który nie oczekuje spłaty kwot zainwestowanych w biuro panny Scarlet. Nie mamy wątpliwości, że mężczyzna uważa ją za swoją przyjaciółkę i jest jej wdzięczny, że zmobilizowała go do wyprowadzenia się od matki.
Niestety z panią Parker, która domaga się uregulowania zaległego czynszu, bohaterka będzie już usiała sobie poradzić sama. W tym przypadku jedynym wyjściem jest zdobycie w krótkim czasie sporej sumy pieniędzy. Nic więc dziwnego, że Eliza na gwałt szuka jakiejś sprawy, którą mogłaby się zająć za godziwym wynagrodzeniem. Szkopuł w tym, że początkowo jej działania zamiast przynosić jej profity, zaprowadzają ją przed oblicze wymiaru sprawiedliwości Naprawdę niewiele brakuje, aby bohaterka wylądowała za kratkami za utrudnianie pracy policji.
Kiedy zaś panna Scarlet otrzymuje wreszcie upragnione zlecenie, to może się nam wydać się, że ma niewielkie szanse na sukces. Zatrudnia ją bowiem żona mężczyzny, który został znaleziony nieprzytomny na miejscu zbrodni z zakrwawionym nożem w ręku. A jakby tego było mało, to w trakcie przesłuchania przyznaje się on do winy. W tych okolicznościach trudno więc byłoby potępiać Williama Wellingtona, że uznaje sprawę za rozwiązaną i nie próbuje nawet wyjaśnić motywów domniemanego zabójcy.
W odróżnieniu od komisarza Eliza wyczuwa tutaj drugie dno, szczególnie kiedy dotychczasowa mocodawczyni zupełnie niespodziewanie rezygnuje z jej usług. Z kolei podążając śladami ofiary, spotyka po raz kolejny Mosesa, który ma dla niej ciekawą propozycję. A co dość zaskakujące, źródłem cennych informacji, które naprowadzą pannę Scarlet na właściwy trop, okaże nie kto inny tylko Rupert Parker! Rozwikłanie tej sprawy z pewnością nie byłoby jednak możliwe, gdyby nie skrupulatność bohaterki przy sprawdzaniu wszystkich śladów, co zaowocuje niezwykle ciekawym odkryciem przy oględzinach zwłok  a trzeba też podkreślić, że kobiecie nie było łatwo dostać się do kostnicy.
Niewątpliwą zaletą tego odcinka jest więc naprawdę ciekawa zagadka kryminalna, a z przyjemnością obserwujemy też rozmaite mniej lub bardziej subtelne zagrywki między panną Scarlet i komisarzem Wellingtonem. W związku z tym łatwiej tez nam przymknąć oko nawet na nieco zbyt teatralnie rozegrany kulminacyjny zwrot akcji, który pozwala zatryumfować głównej bohaterce.




Tytuł: Panna Scarlet i komisarz
Tytuł oryginalny: Miss Scarlet and the Duke
Dystrybutor:  Epic Drama
Data premiery: 15 września 2020
Twórca: Rachael New
Reżyseria: Declan O′Dwyer
Scenariusz: Rachael New
Obsada: Kate Phillips, Stuart Martin, Cathy Belton, Ansu Kabia, Andrew Gover
Rok produkcji: 2020
Kraj produkcji: Irlandia, Wielka Brytania
Serial: Panna Scarlet i komisarz, Sezon 1
Liczba odcinków: 5
Gatunek: kryminał
Zobacz w: Kulturowskazie
Ekstrakt: 70%
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  Gdy nie ma komu ufać

  Sebastian Chosiński

  Nieświadomi
  

  
  Fenomenalny czeski serial szpiegowski  wyprodukowany w ubiegłym roku dla HBO Europe  powinien być filmową lekturą obowiązkową dla widzów we wszystkich krajach postkomunistycznych. Ivan Zachariáš w Nieświadomych opowiedział historię z okresu aksamitnej rewolucji, jakiej nie powstydziłby się John le Carré, brytyjski mistrz prozy sensacyjnej.
Ekstrakt: 90%
[image: Nieświadomi]
Wydarzenia przedstawione w Nieświadomych rozgrywają się na przestrzeni dwunastu lat  pomiędzy latem 1977 a jesienią 1989 roku. Choć gwoli ścisłości należałoby dodać, że tak naprawdę po preludium z okresu tuż po ogłoszeniu przez środowiska niezależne od władz komunistycznych Karty 77 następuje przeskok do momentu, kiedy  w wyniku przemian politycznych w Polsce Ludowej  cały Blok Wschodni zaczyna trząść się w posadach, a w Czechosłowacji wielkimi krokami nadchodzi rewolucja. Bezkrwawa, bo aksamitna. Rewolucja, która zmiotła z areny dziejowej Komunistyczną Partię Czechosłowacji i zmusiła do abdykacji skompromitowanego prezydenta Gustáva Husáka, zastąpionego w grudniu 1989 roku przez jednego z sygnatariuszy Karty 77  represjonowanego przez długie lata  dramaturga Václava Havla.
Reżyser Ivan Zachariáš (rocznik 1971) jest absolwentem praskiej szkoły filmowej, czyli legendarnej FAMU (formalnie jest to Wydział Filmowy i Telewizyjny Akademii Sztuk Scenicznych w Pradze). Zadebiutował, nie licząc oczywiście wcześniejszych dokumentów i krótkometrażówek, w 2016 roku, kręcąc cztery (z ośmiu) odcinki świetnego serialu kryminalnego Pustkowie. Okazał się on na tyle udany, że tuż po jego premierze HBO Europe zaproponował Czechowi realizację nowego projektu  historii może i fikcyjnej, ale jednak wielce prawdopodobnej. Historii wpisanej w wydarzenia związane z przemianami polityczno-społecznymi, jakie stały się na przełomie lat 80. i 90. ubiegłego wieku udziałem niemal wszystkich państw Europy Środkowo-Wschodniej. Dlatego Nieświadomi, chociaż wpisują się w najnowsze dzieje Czech (i poniekąd Słowacji), są dziełem na tyle uniwersalnym, że ich akcja mogłaby rozgrywać się równie dobrze w Polsce, Rumunii, Bułgarii czy też republikach nadbałtyckich.
Cofnijmy się jednak do początku intrygi. Jest lato 1977 roku. Maruška (Marie) Králova (w tej roli Táňa Pauhofová) jest młodą i obiecującą skrzypaczką, która marzy o etacie w orkiestrze symfonicznej. Bierze udział w przesłuchaniach i chociaż wypada świetnie, jej kandydatura zostaje odrzucona  ze względów politycznych. Jej ojciec jest bowiem znanym działaczem antykomunistycznej opozycji, jednym z tych, którzy przyczynili się do ogłoszenia Karty 77, deklaracji wzywającej władze Czechosłowacji (i nie tylko) do przestrzegania praw człowieka. To mocny cios dla ambitnej artystki, która powoli zaczyna zdawać sobie sprawę z tego, że działalność ojca już zawsze będzie kładła się cieniem na jej karierze. Tego samego dnia w praskim mieszkaniu Králów odbywa się tajne spotkanie, na który robią nalot estebacy (StB), czyli funkcjonariusze czechosłowackiej Służby Bezpieczeństwa (Státní bezpečnost). Jeden z nich uderza Maruškę, w obronie której staje znajomy ojca, naukowiec i dysydent Viktor Skála (gra go Martin Myšička). On też przy okazji nieźle obrywa.
[image: ]
Mimo że Viktor jest starszy od Marie o dwadzieścia lat, szybko rodzi się między nimi uczucie. Uczucie, które jednak w kraju ciemiężonym przez komunistów nie może rozkwitnąć. On przez cały czas jest inwigilowany; bezpieczniacy nie kryją się nawet z tym, że chodzą za nim dzień i noc. Dostaje pogróżki, nie może liczyć na odpowiadającą jego ambicjom pracę. Dlatego w pewnym momencie rodzi się w jego głowie myśl, aby uciec na Zachód. Tym bardziej że zna człowieka, który mógłby wywieźć go potajemnie do Austrii. Maruška nie chce nawet słyszeć o utracie ukochanego, więc decyduje się na nielegalny wyjazd razem z nim. Dwanaście lat później mieszkają w Londynie  ona kontynuuje karierę artystyczną, on jest cenionym komentatorem politycznym, współpracuje również z brytyjskim Ministerstwem Spraw Zagranicznych, dla którego sporządza raporty na temat sytuacji w Czechosłowacji i Bloku Wschodnim. Cieszy się tak dużym autorytetem, że z jego usług korzysta także MI6. 
Mimo że od lat mają brytyjskie obywatelstwo, są więc chronieni przez rząd Jej Królewskiej Mości, Skálowie nie byli w ojczyźnie od momentu ucieczki. Viktor, wciąż obawiający się o swoje życie, nie chce ryzykować. Aż nadchodzi lato 1989 roku. Upada władza komunistyczna w Polsce, czuć potężny wiatr zmian, który dociera także do innych krajów Europy Środkowo-Wschodniej. Viktor dostaje z Pragi list od dawnej znajomej i pod jego wpływem postanawia spełnić wreszcie marzenie żony i pojechać do Czechosłowacji. On nie ma tam już wprawdzie żadnych bliskich (wychował się w domu dziecka), ale przecież Maruška zostawiła siostrę (ojciec od dziesięciu lat nie żyje). Przyjazd Skálów do Pragi wywołuje prawdziwe poruszenie wśród służb specjalnych  nie tylko w szeregach StB, która mimo tylu lat, jakie minęły od jego ucieczki, wciąż mają go na oku, lecz także MI6, wysyłającej w ślad za Viktorem i Marie swego agenta Geralda Lloyda (w którego wciela się Czech z kanadyjskim paszportem David Nykl). Pewne plany wobec byłego czeskiego dysydenta ma również zatrudniona w brytyjskiej ambasadzie w Pradze na stanowisku zastępcy attaché kulturalnego Susanne Clayton (Angielka Hattie Morahan), która  jak można się domyśleć  także pracuje dla wywiadu. 
[image: ]
Gdy pewnej nocy Skálovie zostają na ulicy potrąceni przez samochód, którego kierowca ucieka z miejsca zdarzenia, a Viktor po wypadku znika w tajemniczych okolicznościach  rozpoczyna się nadzwyczaj skomplikowana gra wywiadowcza. Aktywnie włączają się do niej też estebacy; zwłaszcza jeden z nich  stary i schorowany pułkownik Václav Vlach (Jan Vlasák) z II Zarządu MSW (to jest komórki kontrwywiadu do walki z wrogiem zewnętrznym, która ochraniała komunistyczną ojczyznę przed zagranicznymi szpiegami)  wykazuje zainteresowanie sprawą. Choć gdy jego podwładny, major Jan Berg (Martin Hofmann), zaczyna bliżej przyglądać się całej sytuacji, a zwłaszcza grzebać w przeszłości  szef zdecydowanie mu to, zresztą dla jego dobra, odradza. Aż trudno uwierzyć, że tak dobrze skonstruowany scenariusz, z jednej strony pełen niedopowiedzeń i fałszywych tropów, z drugiej jednak  świetnie obrazujący kulisy walki wywiadowczej w czasach zimnej wojny i jednocześnie trzymający w napięciu od pierwszej do ostatniej minuty (przez wszystkich sześć godzinnych odcinków) wyszedł spod ręki debiutanta, aktora Ondřeja Gabriela.
Nie można jednak mieć wątpliwości, że przed jego napisaniem Gabriel musiał bardzo mocno wgryźć się zarówno w literackie szpiegowskie thrillery Johna le Carré (oraz ich filmowe adaptacje), jak i dokładnie przeanalizować Oscarowe Życie na podsłuchu (2006) Floriana Henckela von Donnersmarcka. A przede wszystkim poznać publikowane po latach dokumenty archiwalne na temat działalności StB i jej związków z panoszącymi się w Czechosłowacji agentami KGB i radzieckiego wywiadu wojskowego. W Nieświadomych (swoją drogą tytuł doskonale oddaje rzeczywistość tamtego okresu) nie brakuje zaskoczeń i fabularnych wolt, z odcinka na odcinek wywracających niemal wszystko do góry nogami. Bohaterowie nikomu nie mogą ufać  ich polityczny bądź osobisty wróg może kryć się w każdym miejscu i na każdym stanowisku; każdy ich krok może być śledzony i każde słowo podsłuchiwane. Poczucie osaczenia i klaustrofobii jest wszechobecne, prowadzi wręcz do paranoi, niszcząc nie tylko zdrowie psychiczne i fizyczne, lecz także relacje międzyludzkie. 
[image: ]
O jednym jednak, oglądając w wygodnym fotelu, być może z lampką wytrawnego wina w ręku, dzieło Ivana Zachariáša, nie powinniśmy zapominać  nawet jeżeli pojawiające się na ekranie postaci i sama intryga są fikcyjne, to mimo wszystko tak było naprawdę! Stąd właśnie sugestia, by czeski serial stał się  wiem, to żądanie na wyrost, więc traktujcie je jako symboliczne  lekturą obowiązkową w krajach, w których do 1989 roku panował reżim komunistyczny. Za nastrojową i niepokojącą ścieżkę dźwiękową Nieświadomych odpowiada doświadczony kompozytor Petr Malásek, lecz warto wspomnieć, że w poszczególnych odcinkach rozbrzmiewają w tle również utwory kultowych czeskich formacji progresywnych i jazzrockowych, jak na przykład Progres 2, Synkopy czy Jazz Q.




Tytuł: Nieświadomi
Tytuł oryginalny: Bez vědomí
Dystrybutor:  HBO GO
Data premiery: 17 listopada 2019
Reżyseria: Ivan Zachariáš
Zdjęcia: Jan Velický
Scenariusz: Ondřej Gabriel
Obsada: Táňa Pauhofová, Martin Myšička, Jan Vlasák, Martin Hofmann, Hattie Morahan, David Nykl, Jevgenij Libezňuk, Kristýna Podzimková, Petr Lněnička, Jim High
Muzyka: Petr Malásek
Rok produkcji: 2019
Kraj produkcji: Czechy
Liczba odcinków: 6
Czas trwania odcinka: ok. 60 min
Gatunek: dramat, historyczny, sensacja
Zobacz w: Kulturowskazie
Ekstrakt: 90%
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  Klasyka kina radzieckiego:Straceńcza misja

  Sebastian Chosiński

  Michaił Jerszow, Wiktor Sokołow Dożyć do świtu
  

  
  W czasach Związku Radzieckiego białoruski pisarz Wasil Bykau (Wasyl Bykow) był jednym z najczęściej ekranizowanych twórców prozy wojennej. Jego dzieła idealnie bowiem wpisywały się w narrację o bezprzykładnym bohaterstwie prostych żołnierzy Armii Czerwonej, ale jednocześnie udanie oddawały grozę wojny. Nie inaczej rzecz ma się z Dożyć do świtu w reżyserii Michaiła Jerszowa i Wiktora Sokołowa.
Ekstrakt: 70%
[image: Dożyć do świtu]
Dziś trudno byłoby sobie wyobrazić białoruską literaturę bez wkładu Wasila Bykaua (1924-2003). Tak samo trudno byłoby sobie bez jego opowiadań i powieści wyobrazić radziecką narrację na temat Wielkiej Wojny Ojczyźnianej. Proza Białorusina ukształtowała spojrzenie na wydarzenia z lat 1941-1945 całych pokoleń Rosjan, Ukraińców, Litwinów oraz oczywiście niezwykle ciężko doświadczonych przez okupację hitlerowską Białorusinów. Bykau był bardzo popularnym twórcą również w Polsce (Ludowej), gdzie kolejne jego książki ukazywały się krótko po publikacji w Związku Radzieckim. Najgłośniejszą i najbardziej wstrząsającą był Sotnikow (1970), na podstawie którego ukraińska reżyserka Łarisa Szepitko nakręciła legendarne Wniebowstąpienie (1976). W latach 80. XX wieku, gdy w Kraju Rad zapanowały głasnost i pieriestrojka, pisarz ponownie złapał wiatr w żagle, podejmując w kolejnych swoich dziełach tematy, na które wcześniej nie wyrażała zgody sowiecka cenzura (vide We mgle, 1986; Obława, 1988). 
Na szczęście filmowcy nie zapomnieli o nim także po upadku komunizmu. W 2008 roku Olga Żulina przeniosła na ekran Zaginionych na wojnie, cztery lata później Ukrainiec Siergiej Łoźnica sięgnął po We mgle, a po kolejnych czterech Jewgienij Epsztejn nakręcił Lejtnanta, który w dużej mierze był adaptacją powieści Dożyć do świtu. Wasil Bykau opublikował ją w 1972 roku po białorusku, potem sam przetłumaczył tekst na język rosyjski, co otworzyło drogę do jej ekranizacji. Scenariusz napisał razem z Wiktorem Fiodorowiczem Sokołowem (1928-2015), który następnie został współreżyserem filmu. Sokołow pierwotnie ukończył  w 1951 roku  wydział aktorski Wszechzwiązkowego Państwowego Instytutu Kinematografii (WGIK), a dopiero dziewięć lat później wydział reżyserski. Dlatego swoje debiutanckie dzieło nakręcił jako trzydziestodwulatek. Był to melodramat Miłość powraca wiosną (1960); kolejne obrazy realizował bardzo regularnie; głównie były to dramaty obyczajowo-społeczne (Podniesione mosty, 1963; Przyjaciele i lata, 1965; Błękitny lód, 1969; Tu jest nasz dom, 1974), ale trafiły się po drodze również jedna tragikomedia (Dzień słońca i deszczu, 1967) i jeden dramat historyczny (telewizyjne Moje życie, 1973).
Droga artystyczna głównego twórcy Dożyć do świtu, Michaiła Iwanowicza Jerszowa (1924-2004), nie była aż tak skomplikowana. Po ukończeniu w 1958 roku wydziału reżyserskiego moskiewskiego WGIK-u, gdzie studiował pod okiem Siergieja Jutkiewicza, związał się na długie lata z leningradzką wytwórnią Lenfilm. Dla niej nakręcił w sumie piętnaście filmów. Zaczął od opartego na opowiadaniach Jurija Nagibina młodzieżowego melodramatu A jednak cię kocham (1958); potem też zresztą nie stronił od opowieści o miłości (vide Kocham cię, życie, 1961; Po ślubie, 1962; Więzy krwi, 1963; Afrykanycz, 1970), ale przetykał je dramatami rewolucyjnymi (Pierwsza Bastylia, 1966; Gospodarz, 1971), przygodowym (Dobrych wiatrów, Niebieski Ptaku, 1967) i wojennym (W drodze na Berlin, 1969). W kontekście jego późniejszej twórczości może wydawać się dość dziwne, że dopiero pod koniec lat 60. nakręcił pierwsze swoje dzieło o Wielkiej Wojny Ojczyźnianej. Walczył przecież na froncie; w sierpniu 1942 roku został nawet ciężko ranny, a w latach 70. doczekał się wręcz miana reżysera frontowego. Zapracował na to także ekranizacją prozy Wasila Bykaua, ale nade wszystko czteroczęściową epopeją Blokada (1973-1977), która zapewniła mu poczesne miejsce w dziejach radzieckiej i rosyjskiej kinematografii.
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Dożyć do świtu powstało w połowie pracy nad Blokadą; Jerszow nie był więc w stanie poświęcić się całkowicie tej produkcji, dlatego właśnie gros obowiązków scedował na Sokołowa. Film nakręcono w 1975 roku, ale jego premiera odbyła się dopiero 28 lutego 1977. W kinach niewiele zwojował, ale co mogło osiągnąć tak skromne dziełko, skoro w tym samym mniej więcej czasie swoje premiery miały również takie wysokobudżetowe epopeje wojenne, jak Blokada (trzecia i czwarta część) oraz  złożeni z czterech odrębnych obrazów  Żołnierze wolności Jurija Ozierowa? Mimo to adaptacja powieści Bykaua na pewno zasługuje na uwagę. Jej akcja rozgrywa się późną jesienią 1941 roku, a głównym bohaterem jest lejtnant Igor Iwanowski. To czas, kiedy potęga Wehrmachtu wydawała się nieskruszona  wojska niemieckie szybko parły na wschód, zdobycie przez nich Moskwy wydawało się już tylko kwestią czasu. Młody oficer doświadczył w tym czasie wielu upokorzeń, dostając się do hitlerowskiej niewoli; uratowali go z niej działający na tyłach wroga czerwonoarmiści dowodzeni przez kapitana Wołkowa, do oddziału którego dołączył, a po jego śmierci został nawet  jako najwyższy rangą  dowódcą. 
W połowie listopada Niemcy przymierzają się do drugiego szturmu na Moskwę; przedarli się właśnie przez radzieckie linie obrony i niebezpiecznie zbliżyli do stolicy. Każdy żołnierz walczący z wrogiem jest w tej chwili na wagę złota, ale liczy się również każdy zniszczony czołg niemiecki, każda wysadzona w powietrze armata. Lejtnant Iwanowski, dowiedziawszy się o stacjonującej czterdzieści kilometrów od miejsca postoju jego oddziału bazie artyleryjskiej, przekazuje wiadomość na jej temat generałowi. Jej zniszczenie może w wydatny sposób pomieszać Niemcom szyki, dlatego też generał wyraża zgodę na  praktycznie samobójczą  misję specjalną. Igor i jego ludzie  w sumie dziewięć osób  mają w ciągu nocy, w każdym razie przed świtem, dotrzeć do bazy i uderzyć w jej serce. Zadanie wydaje się niewykonalne, wszak cały teren, przez który będą musieli przedrzeć się czerwonoarmiści, kontrolują Niemcy. Poza tym w jaki sposób garstka żołnierzy ma puścić z dymem, zapewne dobrze chronione, zapasy amunicji i benzyny? Nikt więcej nie liczy na to, że wróci żywy. Ale też nikt nie ma wątpliwości, że tak trzeba, bo jeżeli jutro padnie Moskwa, to za tydzień może skapitulować cały Związek Radziecki.
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Od samego początku widz zdaje sobie sprawę z tego, że ta misja nie zakończy się happy endem. Z tym większym jednak napięciem ogląda się historię dziewięciu żołnierzy, którzy są gotowi położyć na szali życie, byle tylko podjąć próbę powstrzymania wroga. Nawet jeśli w ostatecznym rozrachunku miałoby się okazać, że wszystko poszło na marne. Oni nie mają dylematów. Z biegiem czasu reżyserzy skupiają się głównie na dwóch postaciach  lejtnanta Iwanowskiego oraz żołnierza najmłodszego w całym oddziale, pochodzącego z rodziny ciężko doświadczonej przez los Piotra Piwowarowa. Wtrącają też retrospekcje, w których Igor cofa się myślami do lata 1941 roku, kiedy to służąc na terenach wcielonych do Związku Radzieckiego po agresji na Polskę, poznaje Janinkę  miejscową dziewczynę, w połowie Polkę, w połowie Rosjankę. Wątek ten jest o tyle ciekawy, że podkreśla także  i to wcale nie w negatywnym kontekście  katolicyzm dawnych Kresów wschodnich II Rzeczypospolitej (vide zabytkowy kościół, w którym organista gra Ave Maria). Wtręty te osładzają nieco ponurą wymowę całego filmu.
W głównej roli twórcy obsadzili rozpoczynającego dopiero karierę aktorską Aleksandra Michajłowa (Poddubny); w Janinkę wcieliła się niespełna dwudziestoletnia Swietłana Orłowa, baletnica, absolwentka szkoły choreograficznej przy Teatrze Bolszoj, z kolei w Piwowarowa  jej rówieśnik Aleksiej Goriaczew. Starszych członków oddziału Iwanowskiego zagrali bardziej doświadczeni artyści: sierżanta Łukaszowa  Aleksiej Pańkin (Komisarz), a starszynę Diubina  Nikołaj Kuźmin (Trzeba przejść i przez ogień, Próba wierności); generał natomiast ma steraną życiem twarz Władimira Jemieljanowa (Nieśmiertelny garnizon, Muchtar na tropie). Za kręcone w trudnych zimowych warunkach zdjęcia odpowiadał Boris Timkowski, specjalizujący się głównie w filmach dokumentalnych i telewizyjnych; nastrojowo-patetyczna ścieżka dźwiękowa wyszła zaś spod ręki Wieniamina Basnera, bardzo wówczas popularnego dzięki sukcesowi epopei wojennej Tarcza i miecz (1968). 
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Po Dożyć do świtu i Blokadzie Jerszow nakręcił jeszcze tylko cztery obrazy (kryminał Zagubieni w tajdze, 1980; komedię sensacyjno-muzyczną W starych rytmach, 1982; dramat przygodowy SS Czeluskin, 1984; melodramat Szukam przyjaciela na całe życie, 1987), ale żaden z nich nie przebił poziomem wcześniejszych dzieł Michaiła Iwanowicza. Sokołowowi było natomiast dane podpisać się pod jeszcze sześcioma filmami, w tym między innymi pod dramatem biograficznym o Wierze Komissarżewskiej Ja  aktorka (1980), młodzieżowym melodramatem Rodziców się nie wybiera (1983) oraz telewizyjnym Sokratesem (1991), którego bohaterem był słynny antyczny filozof.




Tytuł: Dożyć do świtu
Tytuł oryginalny: Дожить до рассвета
Reżyseria: Michaił Jerszow, Wiktor Sokołow
Zdjęcia: Boris Timkowski
Scenariusz: Wasil Bykau, Wiktor Sokołow
Obsada: Aleksandr Michajłow, Aleksiej Goriaczew, Swietłana Orłowa, Aleksiej Pańkin, Nikołaj Kuźmin, Paweł Kaszłakow, Jurij Czuprin, Walerij Fiłonow, Fiodor Batiszczew, Aleksiej Bondarienko, Władimir Jemieljanow, Aleksandr Janwariow, Wadim Spiridonow
Muzyka: Wieniamin Basner
Rok produkcji: 1975
Kraj produkcji: ZSRR
Czas trwania: 79 min
Gatunek: dramat, wojenny
Zobacz w: Kulturowskazie
Ekstrakt: 70%
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  Panna Scarlet i komisarz:Odc. 3. Co wolno kobietom

  Marcin Mroziuk

  Rachael New Panna Scarlet i komisarz
  

  
  Mogłoby się wydawać, że dla głównej bohaterki otrzymanie zlecenia (nawet nieoficjalnego) od Scotland Yardu będzie szansą na rozwinięcie skrzydeł i okazją do zdobycia uznania w oczach potencjalnych klientów. Panna Scarlet szybko jednak się przekona, że policja wcale nie widzi w niej równorzędnego partnera.
Ekstrakt: 70%
[image: Panna Scarlet i komisarz]
Eliza ma tak naprawdę wątpliwości już w momencie, kiedy poznaje szczegóły oferty komisarza Wellingtona. Główna bohaterka doskonale wprawdzie rozumie, że różne radykalne grupy polityczne muszą być obserwowane przez policję, ale niekoniecznie ma ochotę na szpiegowanie kobiet, których poglądy w znacznym stopniu podziela. 
Mimo to  aby wykonać zleconą misję  panna Scarlet udaje się na spotkanie sufrażystek. Spore wrażenie wywrze na niej wystąpienie ich przywódczyni, gdyż nie ulega wątpliwości, że Margaret Fairfax pragnie przejść od słów do czynów. Wkrótce wydarzenia potoczą się w dość zaskakujący sposób, bo to nie sufrażystki a Eliza daje się ponieść emocjom. Nie poniesie ona konsekwencji swego nierozważnego czynu tylko dzięki wsparciu komisarza, ale jasne jest, że Wellington nie jest zachwycony jej postepowaniem. Jednocześnie widzimy, że chociaż panna Scarlet nie ma zamiaru przepraszać za swoje zachowanie, to za wszelką cenę pragnie udowodnić, że potrafi równie dobrze poradzić sobie z prowadzeniem dochodzenia jak jakikolwiek mężczyzna (włączając w to oczywiście także osobę samego komisarza).
Wkrótce sytuacja jeszcze bardziej się komplikuje, ponieważ Margaret Fairfax staje się główną podejrzaną w sprawie o zabójstwo. Zdajemy sobie sprawę, że policja prowadzi dochodzenie trochę po omacku, gdyż nie zna nawet tożsamości ofiary. Nagłe znikniecie kobiety zdecydowanie nie przemawia jednak na jej korzyść. Kiedy więc skontaktuje się z Elizą, ta ostatnia stanie przed koniecznością podjęcia trudnej decyzji. Chcąc nie chcąc, William Wellington i panna Scarlet muszą bowiem ze sobą ściśle współpracować przy rozwiązywaniu tej sprawy. W tym przypadku kluczowe znaczenie będzie więc miało to, czy główna bohaterka trafnie odczyta intencje i zamiary Margaret Fairfax.
Jak zwykle z zainteresowaniem obserwujemy więc rozwój wydarzeń i z niecierpliwością czekamy, aby dowiedzieć się, jak zakończy się dochodzenie prowadzone przez główną bohaterkę wspólnie z komisarzem. Szkoda tylko, że tym razem jedynie na krótko pojawia się na ekranie Moses, ale możemy się też spodziewać, że jego spotkanie z Wellingtonem zapewne nie będzie ostatnim. Po raz kolejny naszą sympatię zaskarbi sobie zaś panna Scarlet dzięki sposobowi, w jaki potraktuję swoją gospodynię. Aby poprawiać dolę kobiet, niekoniecznie trzeba przecież wzywać do walki politycznej, lecz można zacząć od pozytywistycznej pracy w swym najbliższym otoczeniu.




Tytuł: Panna Scarlet i komisarz
Tytuł oryginalny: Miss Scarlet and the Duke
Dystrybutor:  Epic Drama
Data premiery: 15 września 2020
Twórca: Rachael New
Reżyseria: Declan O′Dwyer
Scenariusz: Rachael New
Obsada: Kate Phillips, Stuart Martin, Cathy Belton, Ansu Kabia, Andrew Gover
Rok produkcji: 2020
Kraj produkcji: Irlandia, Wielka Brytania
Serial: Panna Scarlet i komisarz, Sezon 1
Liczba odcinków: 5
Gatunek: kryminał
Zobacz w: Kulturowskazie
Ekstrakt: 70%
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  Samotność może pomieszać wgłowie

  Sebastian Chosiński

  Des
  

  
  Od czasu procesu Adolfa Eichmanna wiemy, że Zło potrafi przybrać bardzo banalną postać. Na przykład wcielić się w człowieka pokroju Dennisa Nilsena, na którego prawdopodobnie dziewięćdziesiąt dziewięć procent mijających go na ulicy osób nie zwróciłoby uwagi. A jednak okazał się on jednym z najokrutniejszych seryjnych morderców w dziejach Wielkiej Brytanii. O nim opowiada wyprodukowany przez ITV miniserial Des Lewisa Arnolda.
Ekstrakt: 80%
[image: Des]
Nie są to oczywiście osoby, którymi należy się chwalić. Ale nie można też udawać, że nigdy nie istniały. Dlatego od dwudziestu już lat brytyjska sieć telewizyjna ITV realizuje fabularne miniseriale, których bohaterami są najgroźniejsi w dziejach Wysp seryjni mordercy. Poświęcony Szkotowi Dennisowi Nilsenowi Des jest dziewiątą produkcją w cyklu. Gwoli ścisłości: nie pierwszą poświęconą tej postaci, jego historię opowiedziano już trzy dekady temu w wyreżyserowanym przez Fhionę-Louise dramacie Zimne światło dnia (Cold Light of Day, 1989), w którym w Desa  tak bowiem mówili o nim koledzy z pracy  wcielił się Bob Flag (Wielki Brat z ekranizacji Roku 1984 autorstwa Michaela Radforda). Tym razem producenci rolę zwyrodniałego mordercy i nekrofila postanowili powierzyć Davidowi Tennantowi, znanemu przede wszystkim z kilku sezonów Doktora Who (2005-2013).
Podstawowa akcja filmu rozgrywa się w ciągu zaledwie ośmiu miesięcy  zaczyna się 8 lutego 1983 roku, w dniu aresztowania Nilsena przez policję londyńską, kończy natomiast w październiku, kiedy to po procesie zostaje on skazany i umieszczony w więzieniu. Pomiędzy obserwujemy dochodzenie prowadzone pod nadzorem nadkomisarza Petera Jaya (w tej roli Daniel Mays), które ma dowieść prawdziwości słów, jakie funkcjonariusze usłyszeli od razu po zatrzymaniu Desa  że ma on na sumieniu piętnaście ofiar. 
Nilsen urodził się pół roku po zakończeniu drugiej wojny światowej. Jego ojciec był Norwegiem, członkiem ruchu oporu, który trafił do Szkocji po tym, jak jego ojczyzna znalazła się po okupacją hitlerowską. W czasach szkolnych Dennis interesował się historią i sztuką, stronił za to od sportu. W czasie służby wojskowej zdał sobie sprawę ze swych homoseksualnych preferencji, które jednak ukrywał przed kolegami. Służył w tym czasie w zachodnich Niemczech, Norwegii, na Cyprze, nawet w Jemenie  słowem: niemal wszędzie tam, gdzie stacjonowały wojska brytyjskie. 
Po jedenastu latach zrezygnował jednak z pracy w wojsku (gdzie był kucharzem) i wrócił do Szkocji. Pod koniec 1972 roku przeniósł się do Londynu, aby zostać policjantem. W tym czasie stał się również stałym bywalcem klubów gejowskich; szukał trwalszych związków, ale każdy z nich szybko rozpadał się. Czuł też coraz większy dysonans między swoimi skłonnościami a powinnościami wynikającymi z noszenia munduru policyjnego  w efekcie po roku zrezygnował i znalazł etat w Komisji Zatrudnienia, gdzie z biegiem czasu piął się po szczeblach kariery. Uważano go za sumiennego i bardzo spokojnego pracownika, chociaż od bliższych kontaktów z kolegami i koleżankami z pracy raczej stronił. Zabijać zaczął pod koniec grudnia 1978 roku; jego zbrodniczy proceder trwał przez ponad cztery lata, aż w końcu przez przypadek wszystko wydało się w lutym 1983 roku. Prowadzącym dochodzenie policjantom trudno było uwierzyć w to, co słyszeli od zatrzymanego, zwłaszcza że o swoich zbrodniach mówił bez emocji, przyznając się do najbardziej nawet szokujących perwersji.
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Film Lewisa Arnolda  mającego na koncie także inne znane w Polsce miniseriale, jak Prey 2 (2015) czy Cena milczenia (2019)  jest niemal dokumentalnym odwzorowaniem śledztwa i procesu. Całość skupia się na trzech postaciach: co oczywiste głównie na samym Nilsenie, ale także na detektywie kierującym dochodzeniem oraz pisarzu Brianie Mastersie (wcielił się w niego Jason Watkins), który odwiedzał Desa w więzieniu, a dwa lata po jego skazaniu opublikował książkę Zabójstwa dla towarzystwa. To ona stała się właśnie podstawą fabuły miniserialu. W książce tej Masters stara się wniknąć w pokrętny umysł zbrodniarza i znaleźć odpowiedź na najbardziej oczywiste pytanie, czyli dlaczego zabijał? Ale również, dlaczego był tak okrutny, skoro przede wszystkim zależało mu na tym, aby nie być samotnym? David Tennant, który na ekranie fizycznie prezentuje się dokładnie tak, jak w rzeczywistości wyglądał Nilsen  wspiął się na wyżyny sztuki aktorskiej. Jest przerażający, ale i hipnotyzujący, przekonywający i bezwzględny, wzbudzający zaufanie i
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Ilu naprawdę zamordował ludzi? Ile podjął prób nieudanych? Tego chce się dowiedzieć nadkomisarz Jay, który na dodatek, aby móc oskarżyć Nilsena o każdą z popełnionych zbrodni, musi zidentyfikować jego ofiary. A to po latach wydaje się zadaniem najtrudniejszym, tym bardziej że Des starał się skutecznie zacierać ślady. Oglądamy więc na ekranie walkę służb policyjnych o odkrycie prawdy. 
Swój bój ze zbrodniarzem toczy również Brian Masters, dla którego spotkania z seryjnym mordercą są coraz bardziej obciążające psychicznie. To właśnie toczone przez nich rozmowy, będące najbardziej statycznymi scenami miniserialu, są jednocześnie w największym stopniu przejmującymi, po których trzeba długo dochodzić do siebie. Oczywiście nie da się w prosty sposób zestawić ze sobą czynów Adolfa Eichmanna  typowego zbrodniarza zza biurka, głównego konstruktora machiny, jaka doprowadziła do Holokaustu, który, jak przekonywał, nigdy nikogo nie zabił  i Dennisa Nilsena, mordującego własnoręcznie, a potem jeszcze ćwiartującego i palącego zwłoki. Obaj mają jednak pewną tożsamą cechę  są nijacy i banalni, szarzy i koszmarnie racjonalni w swych absolutnie pokrętnych sposobach myślenia.




Tytuł: Des
Tytuł oryginalny: Des
Dystrybutor:  HBO GO
Data premiery: 14 września 2020
Reżyseria: Lewis Arnold
Zdjęcia: Mark Wolf
Scenariusz: Lewis Arnold, Kelly Jones, Brian Masters, Luke Neal
Obsada: Victor Jenkins, Daniel Mays, Jason Watkins, Ron Cook, Barry Ward, Faye McKeever, Ben Bailey Smith, Bronagh Waugh
Muzyka: Sarah Warne
Rok produkcji: 2020
Kraj produkcji: Wielka Brytania
Liczba odcinków: 3
Czas trwania odcinka: 48 min
Gatunek: biograficzny, dramat, kryminał
Zobacz w: Kulturowskazie
Ekstrakt: 80%
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  East Side Story:Krew jak słona woda

  Sebastian Chosiński

  Artiom Tiemnikow Krew
  

  
  Po czterech latach milczenia Artiom Tiemnikow ponownie stanął za kamerą i zrealizował swój drugi fabularny obraz. Tym razem nie podjął tematu tak poważnego i aktualnego, jak w debiutanckim Bez komentarza; w Krwi postawił na kino bardziej gatunkowe  mieszankę melodramatu z thrillerem kryminalnym, nie zapominając przy tym o gruntowniejszej podbudowie psychologicznej.
Ekstrakt: 60%
[image: Krew]
Takie filmy powstają zazwyczaj z myślą o małym ekranie, ale skoro znalazły się osoby, które zdecydowały się wydać pieniądze na przedstawienie podobnej historii w formacie kinowym  ich wola. Być może przekonał ich scenariusz, a może fakt, że fabuła została oparta na tekście literackim, jaki swego czasu  ponad dwie dekady temu  wzbudził zainteresowanie czytelników i krytyków w Rosji. Jego autorem jest Walerij Bylinski, urodzony w 1965 roku w ówczesnym Dniepropietrowsku (a obecnym Dnieprze). Powieść Lipcowy poranek była jego wczesną prozą; ukazała się w czasopiśmie Октябрь w 1997 roku  tym samym, w którym ukończył naukę w moskiewskim Instytucie Literackim imienia Maksima Gorkiego. Obecnie pisarz mieszka w Petersburgu i regularnie publikuje kolejne książki; od czasu do czasu pisze również scenariusze, ale, jak dotąd, nie doczekał się wielkiego przeboju.
Co w Lipcowym poranku przykuło uwagę Artioma Tiemnikowa? Można podejrzewać, że obraz tego, jak rodził się rosyjski kapitalizm, jak na arenę dziejową wkraczali nowi Ruscy, jak rodziły się wielkie fortuny. Inna sprawa, że na ekranie cały ten proces jest przedstawiony mimo wszystko w nieco spłaszczonej formie, trzeba było bowiem zrobić miejsce dla bardzo istotnego wątku melodramatycznego. Tiemnikow (rocznik 1968)  absolwent Uniwersytetu Pedagogicznego w Kałudze i słuchacz kursów filmowych zorganizowanych przy Goskinie, czyli Państwowym Komitecie Kinematografii  zaczynał karierę jako dokumentalista. Dopiero w 2014 roku nakręcił swój fabularny debiut  zrealizowany w koprodukcji z Niemcami dramat Bez komentarza. Później przez cztery lata trzeba było czekać na Krew. Zdjęcia do filmu powstawały, co oczywiste, w Moskwie (skoro tam rozgrywa się współczesna akcja), ale również w azerskim Baku i na Krymie (już po zajęciu półwyspu przez Rosjan).
Po raz pierwszy film zaprezentowano w sierpniu 2018 roku podczas dwudziestej szóstej edycji odbywającego się w Wyborgu festiwalu Okno na Europę. Nie zdobył tam, zapewne wbrew oczekiwaniom twórców i producentów, żadnych laurów, w efekcie na oficjalną dystrybucję kinową musiał czekać dość długo, bo aż do listopada następnego roku. Piętnaście miesięcy od premiery! Ważne, że jednak w końcu się pojawił i można go było oglądnąć. Choć znów chętnych nie było zbyt wielu. Mało prawdopodobny jest więc fakt, by zainwestowane w niego środki się zwróciły, nawet po wydaniu obrazu na DVD. Przejdźmy jednak do meritum. Krew to  opowiedziana na dwóch płaszczyznach czasowych  historia rodzinna, w której głównymi bohaterami są bracia Wadim i Walerij Romiejew oraz ich kuzynka Lina. Chłopacy spędzili dzieciństwo i wczesną młodość w niewielkim górniczym miasteczku na wschodzie Ukrainy; jedyną atrakcją, jaką mogli zafundować im rodzice, były wyjazdy nad Morze Czarne. Inna sprawa, że to atrakcja, o której wielu innych w Związku Radzieckim mogło tylko pomarzyć.
[image: ]
Pewnego lata do Romiejewów przyjeżdża na wakacje Lina. Właśnie kończy ona szkołę i szykuje się do przeprowadzki do Moskwy, aby kontynuować naukę. Obaj bracia podkochują się w niej; większe szanse ma oczywiście starszy Wadim, ale też znacznie bardziej przeżywa on fakt, iż dziewczyna, w której po raz pierwszy na poważnie się zauroczył, niebawem wyjedzie daleko i nie wiadomo, kiedy będzie mógł ją ponownie zobaczyć. To sprawia, że podejmuje on decyzję, która wywołuje ogromne zdziwienie bliskich  zrywa kontakty z rodziną i znika. Dziesięć lat później utalentowany plastycznie Walerij również porzuca dom na Ukrainie i rusza szukać szczęścia do Moskwy. Na razie wiedzie mu się marnie; zarabia, rysując portrety turystów na Arbacie. Wie, że gdzieś w tym wielkim mieście jest jego starszy brat. By do niego dotrzeć, najpierw odnajduje Linę, która obecnie jest dziennikarką. Od niej dostaje adres Wadima i dowiaduje się, że starszemu z Romiejewów udało się osiągnąć biznesowy sukces.
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Czy tym samym dopiął swego? Czy znalazł szczęście, na jakim mu zależało, kiedy uciekał z domu rodzinnego? Na te pytania reżyser odpowiada z czasem i są to odpowiedzi niejednoznaczne. Podobnie jak relacje, jakie łączyły tę trójkę  Lina, Walerij i Wadim  w przeszłości i zaczynają łączyć ponownie teraz. Okazuje się również, że Moskwa to, wbrew pozorom, małe miasto. Na Arbacie młodszy z Romiejewów spotyka bowiem swego szkolnego kolegę Gienę Fagenblada, który planuje właśnie emigrację do Izraela. Nie chce tam jednak jechać z pustymi rękami; stara się więc w szybkim tempie zarobić duże pieniądze. Oczywiście nieuczciwie. Do interesu wciąga także Walerija, który zdaje sobie sprawę, że jeśli chce pozostać w stolicy, jeśli chce zrobić wrażenie na Linie  nie może spacerować z pustym portfelem. Jak to często w takich sytuacjach bywa, coś idzie nie tak. I to jest ten moment, gdy melodramat ustępuje miejsca thrillerowi.
W Krwi wszystko niby jest na swoim miejscu. Brakuje jednak jednej, za to bardzo istotnej dla takiego kina cechy  ostrości. Jak na film gatunkowy, zbyt mocno jego sensacyjność została roztopiona w nostalgicznych obrazkach z przeszłości. Owszem, one mają swoje uzasadnienie fabularne i psychologiczne, lecz ich sielankowość wpływa na odbiór całego obrazu. W finale jakby nie wiem jak Artiom Tiemnikow nie podkręcał tempa, to i tak koła buzować będą w miejscu. A szkoda, bo z tej historii dałoby się wycisnąć znacznie więcej. Tym bardziej że każda z wybijających się na plan pierwszy postaci niosła ze sobą spory potencjał. Scenarzyści, czyli Bylinski i Tiemnikow, postawili jednak na wyeksponowanie Walerija, w efekcie Wadim, który z biegiem czasu wyrasta na najistotniejszego, z punktu widzenia psychologicznego, bohatera dramatu, schodzi ze sceny bez należnego mu efektu wow. Inna sprawa, że to się da fabularnie usprawiedliwić.
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W głównych rolach zabrakło gwiazd. Zabrakło też aktorów, którzy potrafiliby przydać swoim bohaterom charyzmy. To też jest problem Krwi  przy innej obsadzie dzieło Tiemnikowa mogłoby zwojować znacznie więcej. Rolę Walerija reżyser powierzył Jurijowi Nikołajence, który wcześniej grywał głównie w mało ambitnych serialach i telewizyjnych bojewikach (Miłość z piekła rodem, Służę Ojczyźnie!); w Wadima wcielił się natomiast dużo bardziej doświadczony, ale jednak wciąż pozostający w aktorskiej drugiej lidze, Aleksandr Nowin (Ósemka, Norweg, Czas pionierów); grająca Linę Anastazja Klujewa, mimo że studia w Rosyjskiej Akademii Sztuk Teatralnych w Moskwie ukończyła już dekadę temu, wciąż nie zdołała wyjść poza mały ekran. Na drugim planie jako rodziców braci Romiejewów możemy natomiast zobaczyć Agrippinę Stiekłową (Geograf przepił globus, Beze mnie) oraz Jewgienija Sidichina (Przenicowany świat, Trzy dni do wiosny). Za zdjęcia odpowiadał kazachski operator Aziz Żambakijew (Lekcje harmonii), a za ścieżkę dźwiękową  dopiero zaczynający karierę w filmie Konstantin Kuprijanow. Co ciekawe, obaj (w przypadku Żambakijewa to zresztą nie ma prawa dziwić) wykonali swoją pracę na naprawdę mocną czwórkę.




Tytuł: Krew
Tytuł oryginalny: Кровь
Reżyseria: Artiom Tiemnikow
Zdjęcia: Aziz Żambakijew
Scenariusz: Walerij Bylinski, Artiom Tiemnikow
Obsada: Aleksandr Nowin, Jurij Nikołajenko, Agrippina Stiekłowa, Jewgienij Sidichin, Anastazja Klujewa, Michaił Popow, Nikita Mienszun, Daniił Kusznierienko, Jakow Kisieliewicz, Anna Muzafarowa, Olga Cyrsen, Julia Franc
Muzyka: Konstantin Kuprijanow
Rok produkcji: 2018
Kraj produkcji: Rosja
Czas trwania: 107 min
Gatunek: dramat, kryminał
Zobacz w: Kulturowskazie
Ekstrakt: 60%
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  Panna Scarlet i komisarz:Odc. 4. Wiadomości zza grobu

  Marcin Mroziuk

  Rachael New Panna Scarlet i komisarz
  

  
  Rozwiązana zagadka kryminalna nie jest prawdziwym sukcesem, jeżeli mało kto o tym się dowie. Nie dziwimy się więc, że główna bohaterka wciąż ma żal do Williama Wellingtona o to, że przemilczał przed prasą jej wkład w udaremnienie zamachu. Będzie to też miało wpływ na przebieg kolejnego dochodzenia prowadzonego przez pannę Scarlet.
Ekstrakt: 80%
[image: Panna Scarlet i komisarz]
Warto zaznaczyć, że to nowe zlecenie trafia do głównej bohaterki w dość zaskakujący sposób. Widzowie zdążyli się już bowiem przyzwyczaić, że pan Hildegard zazwyczaj zagaduje wchodząca do biura Elizę w mało istotnych sprawach, jak choćby jakaś notka z kroniki kryminalnej. Tym razem kontaktuje pannę Scarlet z Jamesem Hendersonem, którego sprawą nie chciała zająć się policja. 
Mężczyzna jest fotografem, ale wykonuje dość nietypowe zdjęcia, gdyż na życzenie krewnych robi portrety osobom, które niedawno zmarły. Okazuje się, że na takie fotografie istnieje całkiem spore zapotrzebowanie, a kłopot pana Hendersona jest z nimi ściśle związany. Otóż co jakiś czas otrzymuje on anonimowe koperty, w których znajdują się zdjęcia zmarłych, ale widać, że ktoś przy nich majstrował. Zaniepokojony tym fotograf nawet zniszczył negatywy, ale nie powstrzymało to napływu listów. Mężczyzna uważa, że ktoś próbuje go nastraszyć, ale jego narzeczona Amelia Evans (a wcześniej guwernantka córki Hendersonów) uważa, że to wieści zza grobu od zmarłej żony Jamesa, która nie chce wybaczyć mu zdrady. W tym przekonaniu Amelię utwierdza zaś jej matka, która jest medium potrafiącym kontaktować się ze zmarłymi.
Oczywiście panna Scarlet jest zbyt racjonalnie myślącą osobą, aby w to wszystko uwierzyć, nawet jeśli Edith Evans wypada niezwykle przekonująco w trakcie seansu spirytystycznego. Cały czas szuka więc takiego rozwiązania tej zagadki, aby znaleźć sprawcę z krwi i kości a nie zwalać odpowiedzialność na ducha. W tym przypadku Elizie pomoże zaś trochę nie tylko szczęśliwy zbieg okoliczności, ale także Williama Wellingtona.
Inną sprawą jest to, że komisarz początkowo ma na oku głównie własne korzyści, gdyż szuka sprawy, która byłaby wystarczająco interesująca dla dziennikarza mającego napisać artykuł o jego dokonaniach. Łatwo się domyślić, że panna Scarlet nie będzie zachwycona, gdy się o tym dowieTrzeba zaś podkreślić, że możliwość obserwowania następujących po sobie napięć i rozejmów między tym dwojgiem jest akurat jedną z głównych atrakcji tego serialu.
Mieszane odczucia wywołuje natomiast zachowanie Ruperta Parkera. O ile z rozbawieniem obserwujemy jego konwersację z Elizą, w trakcie której składa jej nietypową ofertę matrymonialną, o tyle trudno zaakceptować jego zaloty do krewnej pana Hildegarda, która nie ma przecież pojęcia o skłonnościach Ruperta. Z zaciekawieniem będziemy więc obserwować, jak dalej rozwinie się ten wątek.
Z punktu widzenia naszych oczekiwań odnośnie kolejnych odcinków największe znaczenie ma zaś odkrycie, którego panna Scarlet dokonuje we własnym biurze. Odnalezione tam w tajnej skrytce zapiski ojca mogą bowiem rzucić zupełnie nowe światło na okoliczności jego śmierci!




Tytuł: Panna Scarlet i komisarz
Tytuł oryginalny: Miss Scarlet and the Duke
Dystrybutor:  Epic Drama
Data premiery: 15 września 2020
Twórca: Rachael New
Reżyseria: Declan O′Dwyer
Scenariusz: Rachael New
Obsada: Kate Phillips, Stuart Martin, Cathy Belton, Ansu Kabia, Andrew Gover
Rok produkcji: 2020
Kraj produkcji: Irlandia, Wielka Brytania
Serial: Panna Scarlet i komisarz, Sezon 1
Liczba odcinków: 5
Gatunek: kryminał
Zobacz w: Kulturowskazie
Ekstrakt: 80%
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  Sztuka dla sztuki

  Adam Lewandowski

  Giuseppe Capotondi Obraz pożądania
  

  
  Film Giuseppe Capotondiego po raz pierwszy był wyświetlany w Polsce rok temu na festiwalu Tofifest w Toruniu. To adaptacja powieści Charlesa Willeforda Herezja oranżu palonego rozgrywającej się w środowisku krytyków i kolekcjonerów sztuki. Niestety polski dystrybutor nie zdecydował się na ten sam tytuł, a na o wiele mniej zapadający w pamięć Obraz pożądania.
Ekstrakt: 40%
[image: Obraz pożądania]
Głównym bohaterem jest krytyk sztuki James Figueras. Mężczyzna nie zrealizował swoich marzeń o karierze malarskiej i zarabia na wykładach prowadzonych dla turystów w Europie. Podczas jednego z takich spotkań poznaje tajemniczą Berenice. Znajomość błyskawicznie przeradza się we wspólnie spędzoną noc, a James proponuje kobiecie wyjazd do posiadłości nad jeziorem Como we Włoszech, gdzie został zaproszony przez milionera Josepha Cassidy′ego. Gdy przybywają na miejsce, gospodarz składa mu niespodziewaną propozycję dającą szansę na ponowne zaistnienie w świecie sztuki i poprawienie swojej sytuacji finansowej.
Obraz pożądania ogląda się jak film wyjęty z innej epoki. W końcu sama powieść Willeforda została wydana po raz pierwszy w 1971 roku i szczególnie język używany przez bohaterów kojarzy się raczej z produkcjami z tamtych lat. Gdyby nie nagość i erotyczne napięcie, to wystarczyłoby zmienić obraz na czarno-biały i mielibyśmy klasyczny przykład kina noir. Jednak Capotondi w swoim filmie o wiele bardziej korzysta z tradycji europejskich thrillerów, zamiast trzęsienia ziemi wolno rozwijając akcję i dając możliwość poznania bohaterów.
A trzeba powiedzieć, że środowisko ludzi zawodowo zajmujących się oceną i promocją sztuki zostaje ukazane bez szczególnej sympatii. Świadomie lub nie, Capotondi poddaje pod ocenę również krytyków filmowych (główny bohater równie dobrze mógłby poruszać się po branży filmowej), tych bardziej zainteresowanych poklaskiem i sprawami materialnymi niż kształtowaniem gustów publiczności. W ocenie sztuki łatwo bowiem o arogancję i manipulowanie prawdą. Widzimy to już w pierwszej scenie wykładu, kiedy James zwodzi swoich słuchaczy, aby móc zaskoczyć puentą opowieści. Podobnie robi sam reżyser, bo w ostatnim akcie sytuacja odwraca się do góry nogami, a my zaczynamy zupełnie inaczej postrzegać protagonistę.
[image: ]
Mało w tym filmie z thrillera, ponieważ akcja rozwija się na tyle powoli, że trudno wykrzesać z tego jakieś napięcie. Tym bardziej że to opowieść rozegrana niczym w teatrze na 4 postaci mające znaczenie  reszta to w praktyce statyści. Dlatego na początku na pierwszy plan wychodzi wątek romansu Jamesa i Berenice. Dopiero co się poznali, więc nie możemy być pewni ich motywacji. Można się rozczarować, jeśli będziemy oczekiwać klasycznej dla kina noir postaci kobiety sprowadzającej mężczyznę ze słabościami na manowce. Kobieta pomimo popełnionych błędów poszukuje jeszcze właściwej ścieżki, a zamiast femme fatale akurat w tej historii funkcjonuje motyw homme fatale (mężczyzny fatalnego). Jedna z najlepszych scen to ta rodem z filmu obyczajowego, gdy Berenice rozmawia o życiu i zakładanych na co dzień maskach z wiekowym malarzem mieszkającym na terenie posiadłości Cassidy′ego. Wtedy Obraz pożądania chociaż przez chwilę jest blisko spraw przyziemnych zamiast skupiania się na sztuce, symbolice i moralnej degeneracji.
Realizacja filmu musiała być wyzwaniem dla operatora kamery. Claes Bang, Elizabeth Debicki, Donald Sutherland  wszyscy mierzący blisko dwóch metrów wzrostu. Wyjątkiem jest filigranowy przy nich Mick Jagger w roli Cassidy′ego  diabła świata sztuki kuszącego Jamesa wizją zarobku i sławy. Frontman zespołu The Rolling Stones powrócił na ekran po prawie 20 latach, aby pojawić się w dwóch scenach i robić to, co potrafi najlepiej  roztaczać aurę demonicznego kabotyństwa. Bang po swojej najbardziej rozpoznawalnej roli z nagrodzonego Złotą Palmą The Square ponownie gra mężczyznę obracającego się w kręgach sztuki, lecz tym razem bardziej zepsutego i decydującego się na desperackie kroki. Szkoda, że Debicki nie mogła pokazać czegoś więcej przez to, że scenarzysta napisał jej postać jako bierną i pozbawioną rozsądku.
Film Capotondiego jest jak wyblakły obraz trzymany przez wiele lat gdzieś na zapleczu muzeum. Za mało w nim konkretów  wizualnej brawury, iskry w dialogach lub prowokacji dotyczącej rozumienia sztuki. Symbolika jest zupełnie oczywista na czele z muchami odzwierciedlającymi zepsucie i niemoralne czyny. Otrzymaliśmy produkcję, w której historia ginie pod ładnymi ludźmi, eleganckimi wnętrzami i rajskimi, włoskimi krajobrazami. A szkoda, bo przy bardziej ironicznym podejściu i nie traktowaniu materiału źródłowego z taką powagą, mogłaby w większym stopniu przyciągnąć naszą uwagę.




Tytuł: Obraz pożądania
Tytuł oryginalny: The Burnt Orange Heresy
Dystrybutor:  Best Film
Data premiery: 30 października 2020
Reżyseria: Giuseppe Capotondi
Zdjęcia: David Ungaro
Scenariusz: Scott B. Smith
Obsada: Donald Sutherland, Claes Bang, Elizabeth Debicki, Mick Jagger
Muzyka: Craig Armstrong
Rok produkcji: 2019
Kraj produkcji: USA, Wielka Brytania, Włochy
Czas trwania: 99 min
Gatunek: dramat, thriller
Zobacz w: Kulturowskazie
Ekstrakt: 40%
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  Klasyka kina radzieckiego:Jak wnuki Marsa przeniosły się na Wenus

  Sebastian Chosiński

  Paweł Kłuszancew Planeta burz
  

  
  Oglądana prawie sześćdziesiąt lat po powstaniu Planeta burz Pawła Kłuszancewa nie robi gigantycznego wrażenia, ale w momencie kiedy powstała, w niczym nie ustępowała produkcjom amerykańskim. Nic więc dziwnego, że film ten (jak i inne dzieła Rosjanina), obfitujący w świetne, jak na tamte czasy, efekty specjalne, zadziwił takich mistrzów kina fantastycznonaukowego, jak Stanley Kubrick, George Lucas i Ridley Scott.
Ekstrakt: 70%
[image: Planeta burz]
Kinematografia wschodnioeuropejska była przez długie lata na bakier z science fiction. Twórcy ze Związku Radzieckiego (pomijając dzieła powstające jeszcze w epoce kina niemego, jak legendarna Aelita Jakowa Protazanowa z połowy lat 20. ubiegłego wieku), Polski Ludowej, Niemieckiej Republiki Demokratycznej czy Czechosłowacji (wyjątkiem jest Krakatit Otakara Vávry z 1947 roku)  nie potrafili zrealizować widowiskowego, dorównującego produkcjom zachodnim (zwłaszcza amerykańskim i brytyjskim) filmu fantastycznonaukowego. Przykładem mało udane adaptacje prozy Stanisława Lema, jak chociażby enerdowsko-polska Milcząca gwiazda (1959) Kurta Maetziga czy czechosłowacka Ikaria XB 1 (1963) Jindřicha Poláka. Zmieniło się to dopiero za sprawą Solarisa (1972) Andrieja Tarkowskiego, który siedem lat później dorzucił jeszcze ekranizację prozy Strugackich pod postacią Stalkera. Do dziś jednak wielu znawców uważa, że w większym stopniu są to filmy religijne, które jedynie wykorzystują kostium science fiction. I na dodatek niewiele mają wspólnego z ich literackimi pierwowzorami. Zaiste trudno polemizować i z jednym, i z drugim. Co nie zmienia faktu, że są to arcydzieła X Muzy.
O fantastycznonaukowym kinie radzieckim (i częściowo rosyjskim) pisałem przed sześcioma laty w dwóch artykułach, które wciąż znajdziecie na stronach Esensji: Science fiction z kraju gułagów. Radziecka filmowa fantastyka naukowa przed Andriejem Tarkowskim oraz Bóg w krainie progresorów. Rosyjska filmowa fantastyka naukowa po Andrieju Tarkowskim. W pierwszym z nich pojawia się nawiązanie do Planety burz i jej reżysera Pawła Władimirowicza Kłuszancewa (1910-1999), artysty i wizjonera cieszącego się dużo większym uznaniem poza granicami Kraju Rad niż w swojej ojczyźnie. Człowieka, którego życie i dokonania idealnie obrazują powiedzenie, że nikt nie jest prorokiem we własnym kraju. Kłuszancew urodził się i zmarł w Petersburgu, mimo że za jego życia miasto to było i Piotrogrodem, i Leningradem. Jako dwudziestolatek ukończył wydział operatorski Techniku Fotograficzno-Kinowego; bardzo wcześnie wyspecjalizował się w zdjęciach kombinowanych. I choć karierę zaczął jeszcze w latach 30., to jednak na dobre rozwinął skrzydła  oczywiście w miarę możliwości w klatce, jaką dla ludzi jego pokroju był Związek Radziecki  dopiero po Wielkiej Wojnie Ojczyźnianej.
Realizował głównie filmy dokumentalne o charakterze popularnonaukowym, a interesował go głównie kosmos i dokonywane w tej dziedzinie odkrycia. Temu (ale również innym zagadnieniom z astronomii i fizyki) poświęcone były takie obrazy, jak Meteoryty (1948), Wszechświat (1951), Tajemnica substancji (1956), Droga do gwiazd (1957) czy Drgania i fale (1960). Wreszcie pierwsza  i, jak się potem okazało, jedyna  pełnometrażowa fabuła, czyli słynna Planeta burz, której premiera miała miejsce w połowie kwietnia 1962 roku i która krótko potem została sprzedana do prawie trzydziestu krajów na całym świecie. Sukces był więc ogromny, tyle że nie w ojczyźnie autora. W Kraju Rad tak zwane najwyższe czynniki  w postaci wszechwładnej minister kultury Jekatieriny Furcewej  uznały dzieło Pawła Władimirowicza za ciekawe, lecz niepotrzebnie pokazujące na ekranie płaczącą radziecką astronautkę. Bo to przecież nie do pomyślenia, aby obywatelka sowiecka płakała w kosmosie; komunistka nie ma do tego prawa. Ten głos świadczy dobitnie o tym, na co zwracano uwagę, jakby zupełnie pomijając fakt, że na planie Planety burz Kłuszancew wykorzystał, będące ewenementem jak na tamte czasy, efekty specjalne. Poznali się za to na nich Amerykanie. Dzieło Rosjanina  pokazywane w USA w różnych wariantach  stało się bowiem inspiracją dla tak znakomitych twórców, jak Stanley Kubrick, George Lucas czy Ridley Scott.
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Podstawą scenariusza stała się powieść klasyka radzieckiej literatury fantastycznonaukowej Aleksandra Kazancewa (1906-2002), który swą pierwszą prozę spod znaku science fiction opublikował w 1936 roku. Wnuki Marsa, które następnie zostały przechrzczone na Planetę burz, ujrzały światło dzienne pod koniec lat 50. XX wieku. Kazancew pomógł zresztą Kłuszancecowi stworzyć fabułę filmu, które nie odbiegała bardzo od eksploracyjnej fantastyki, jaka była popularna wówczas w całym świecie. Dzieło Pawła Władimirowicza podejmuje bowiem temat pierwszego kontaktu z obcą cywilizacją, która  zdaniem kosmonautów uczestniczących w specjalnej misji  powinna istnieć na Wenus (Wenerze). Wyruszyły tam trzy statki kosmiczne: Syriusz, Wega oraz Capella. Ten ostatni miał najmniej szczęścia; w ostatniej fazie wyprawy zostaje bowiem trafiony zagubionym w przestrzeni meteorytem. To sprawia, że powodzenia całej misji staje pod potężnym znakiem zapytania, ponieważ do przeprowadzenia skutecznego lądowania na obcej planecie potrzebne były wszystkie trzy obiekty. Ziemia nie pozostawia złudzeń  kolejny gwiazdolot, Arktur, będzie mógł wystartować najwcześniej za tydzień, a i tak miną aż cztery miesiące, zanim doleci do Syriusza i Wegi. Jeśli w ogóle doleci
[image: ]
W takiej sytuacji dowódca całej wyprawy, profesor Ilja Wasiljewicz Wierszynin, podejmuje decyzję o lądowaniu specjalnym pojazdem na powierzchni Wenus załogi Wegi, w skład której wchodzą profesor geologii Iwan Szczerba oraz amerykański inżynier Allan Kern, konstruktor potężnego robota o imieniu John, który ma im towarzyszyć w poznawaniu obcego świata. Na pokładzie orbitującego statku pozostaje jedynie odpowiedzialna za utrzymanie kontaktu z Syriuszem i Ziemią Masza Iwanowna. Jak się okazuje, krótko po osadzeniu pojazdu na planecie zanika łączność; nie wiadomo, co stało się ze Szczerbą i Kernem. Komenda nadana z Ziemi jest jednoznaczna: Przerwać ekspedycję! Lecz Wierszynin nie chce pozostawić podległych mu astronautów na Wenus. A co jeśli żyją i czekają na ratunek? Ryzykując całą swoją karierę (inna sprawa, że jest już człowiekiem wiekowym i zbyt dużo do stracenia nie ma), postanawia ruszyć na pomoc; zabiera ze sobą swoich towarzyszy  inżyniera Romana Bobrowa i radiotelegrafistę Aloszę  i w ślad za Iwanem i Allanem ląduje na Wenus. Przy okazji wygłasza patetyczne, propagandowe przemówienie o wielkości komunizmu. Cóż, w Związku Radzieckim nawet kinematografia science fiction musiała płacić czerwonemu cesarzowi co cesarskie.
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To, co w Planecie burz najciekawsze, dzieje się właśnie na Wenus. Intrygujące jest to, jak na początku lat 60. XX wieku wyobrażano sobie inne planety i żyjące na nich istoty. W tym konkretnym przypadku są to prehistoryczne gady jurajskie (w pewnym momencie pojawia się dinozaur łudząco podobny do brontozaura), spośród których najbardziej widowiskowe okazują się miniaturowe (wielkości człowieka) godzille. Są też mięsożerne rośliny, które próbują pożreć jednego z astronautów, ale także stworzenia, których nie widać, a jedynie słychać. Wydawany przez nie dźwięk przypomina śpiew mitycznych syren. Kim są? Jak wyglądają? Przypominają ludzi? Są inteligentne? Pytań jest mnóstwo, ale załoga Syriusza musi w pierwszej kolejności skupić się na odnalezieniu i uratowaniu swoich towarzyszy. Poszukując ich, poznaje kolejne tajemnice Wenus  ląduje na dnie morza, obserwuje wybuch potężnego wulkanu Atrakcji turystycznych nie brakuje, a wszystko to pokazane jest oczywiście z pewną umownością, lecz jednocześnie niezwykle intrygująco. Trzeba przyznać, że efekty wykorzystane przez Kłuszancewa, mimo naiwności fabuły i niezgodności z wiedzą naukową, bronią się do dzisiaj. Jak to w takich filmach w Związku Radzieckim bywało, zakończenie musi być optymistyczne, ale to nie oznacza, że autor nie przemycił też głębszego przekazu. Działająca na wyobraźnię jest zwłaszcza ostatnia scena rozgrywająca się na Wenus.
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Za zdjęcia do Planety burz odpowiadał Arkadij Klimow (1914-1970), przedwojenny absolwent moskiewskiego Wszechzwiązkowego Państwowego Instytutu Kinematografii (WGIK), dla którego była to jedyna praca fabularna; głównie bowiem wykorzystywano jego talent w filmach dokumentalnych i naukowych. Ścieżka dźwiękowa wyszła spod ręki dwóch kompozytorów: Aleksandra Czernowa (1917-1971) i  mającego żydowskie korzenie  Johanna Admoniego (1906-1979). Jest ona mieszanką klasyczne muzyki symfonicznej z eksperymentami elektronicznymi, co też było istotnym novum w radzieckiej kinematografii. W rolach głównych pojawili się artyści, którzy już wtedy cieszyli się uznaniem, ale i tacy, którzy na nie dopiero pracowali. W Wierszynina wcielił się Władimir Jemieljanow (Wrogie żywioły, Nieśmiertelny garnizon, Muchtar na tropie), w Bobrowa  Gieorgij Żżonow (Samolot w płomieniach), w Szczerbę  Jurij Sarancew (Gorzki romans), natomiast w Kerna  Gieorgij Tejch (Solaris). W ważący wiele kilogramów metalowy kostium robota Johna wbił się z kolei Boris Prutkowski, kilka lat wcześniej odnoszący sukcesy (był nawet mistrzem Związku Radzieckiego) zawodnik sambo i zapasów w stylu wolnym.
Na koniec warto wspomnieć jeszcze o amerykańskim sukcesie Planety burz. Dystrybutorzy zza Oceanu (słynny Roger Corman) nie tylko wykupili prawo do pokazywania tego filmu w Ameryce Północnej, ale również na jego bazie stworzyli dwa nowe dzieła. Oryginalny materiał przykroili, przemontowali, dokręcili nowe sceny z aktorami amerykańskimi, a artystom radzieckim nadali anglojęzyczne pseudonimy. W efekcie tych zabiegów w 1965 roku do kin w USA trafił obraz zatytułowany Voyage to the Prehistoric Planet, pod którym jako reżyser podpisany został Curtis Harrington, natomiast trzy lata później  kolejna przeróbka, czyli Voyage to the Planet of Prehistoric Women, którą wyreżyserował Derek Thomas (pod tym fikcyjnym imieniem i nazwiskiem ukrył się słynny później twórca Peter Bogdanovich). Stanley Kubrick, George Lucas i Ridley Scott prawdopodobnie z dziełem Kłuszancewa po raz pierwszy zetknęli się w którejś z tych wersji. Nie omieszkali jednak w kolejnych latach dotrzeć do oryginalnej Planety burz  i wtedy jeszcze bardziej docenili film artysty z Petersburga.




Tytuł: Planeta burz
Tytuł oryginalny: Планета бурь
Reżyseria: Paweł Kłuszancew
Zdjęcia: Arkadij Klimow
Scenariusz: Aleksandr Kazancew, Paweł Kłuszancew
Obsada: Władimir Jemieljanow, Gieorgij Żżonow, Giennadij Wiernow, Jurij Sarancew, Kiunna Ignatowa, Gieorgij Tejch, Boris Prutkowski
Muzyka: Johann Admoni, Aleksandr Czernow
Rok produkcji: 1961
Kraj produkcji: ZSRR
Czas trwania: 82 min
Gatunek: przygodowy, SF
Zobacz w: Kulturowskazie
Ekstrakt: 70%
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  Panna Scarlet i komisarz:Odc. 5. Sprawa w spadku po ojcu

  Marcin Mroziuk

  Rachael New Panna Scarlet i komisarz
  

  
  Nie ulega wątpliwości, że kłopoty to specjalność nie tylko Philipa Marlowea, ale również Elizy Scarlet. Tym razem wraz z nią w poważne tarapaty wpada też William Wellington, a przy tej okazji serial zyskuje znacznie bardziej mroczny klimat niż dotychczas.
Ekstrakt: 80%
[image: Panna Scarlet i komisarz]
Doskonale rozumiemy zaniepokojenie Ivy, która przybywa zawiadomić komisarza Wellingtona o niespodziewanym zniknięciu swej pracodawczyni. Nawet pal licho, że damie nie przystoi spędzać nocy w nieznanym miejscu poza domem, ale gospodyni jest przekonana, że pannie Scarlet przytrafiło się coś złego. Początkowo policjant nie jest przekonany, czy rzeczywiście jest powód do niepokoju, ale mimo to podąża tropem zaginionej. Cenną wskazówką okazuje się dla niego pozostawiony przez pannę Scarlet na biurku notes jej zmarłego ojca, który w poprzednim odcinku został znaleziony przez główną bohaterkę w tajnej skrytce znajdującej się w ścianie jej biura.
Samo odnalezienie Elizy nie zajmie Williamowi wiele czasu, dużo trudniejszym zadaniem okaże się jednak wydobycie jej z celi w opuszczonym więzieniu. Trafiła tam oczywiście kierując się zapiskami ojca, a w pewnym momencie niespodziewanie zatrzasnęły się za nią drzwi. Początkowo z rozbawieniem obserwujemy więc, jak para bohaterów męczy się próbując otworzyć zamek. Nagle nastrój diametralnie się zmienia. Okazuje się bowiem, że ktoś celowo uwięził pannę Scarlet, a teraz nie chce, aby ktokolwiek węszył po budynku. Napięcie rośnie zaś z każdą minutą, gdyż Eliza i William znajdują się w pułapce, z której trudno im się będzie wydostać. A sceneria opuszczonego więzienia też nie napawa ich optymizmem, szczególnie gdy w jego zakamarkach kryje się groźny przeciwnik.
Trzeba przyznać, że rozwój wydarzeń w tym odcinku jest wyjątkowo emocjonujący, a bohaterów i widzów czeka tutaj też istna huśtawka nastrojów. Mamy bowiem nadzieję, że panna Scarlet i komisarz Wellington nie tylko ujdą z życiem z tej przygody, ale odkryją również, czego szukał w tajemniczej celi 99 zmarły detektyw. I trzeba przyznać, że nasze oczekiwania zostają spełnione z nawiązką, bo okazuje się, że Henry Scarlet trafił na trop naprawdę wielkiej afery. Niestety najwyraźniej nie docenił bezwzględności ludzi, których tropił, a oczywiste jest, że teraz niebezpieczeństwo zagraża tym, którzy kontynuowali jego prywatne dochodzenie.
Jasne jest, że w tym momencie sprawą powinna zająć się wyłącznie policja, ale możemy podejrzewać, że Elizie trudno będzie trzymać się z daleka od tego śledztwa. W każdym razie na ostateczne rozwikłanie tej zagadki kryminalnej będziemy musieli jeszcze poczekać i dlatego ostrzymy sobie zęby na kolejny odcinek, bo spodziewamy się naprawdę interesującego zakończenia pierwszego sezonu.




Tytuł: Panna Scarlet i komisarz
Tytuł oryginalny: Miss Scarlet and the Duke
Dystrybutor:  Epic Drama
Data premiery: 15 września 2020
Twórca: Rachael New
Reżyseria: Declan O′Dwyer
Scenariusz: Rachael New
Obsada: Kate Phillips, Stuart Martin, Cathy Belton, Ansu Kabia, Andrew Gover
Rok produkcji: 2020
Kraj produkcji: Irlandia, Wielka Brytania
Serial: Panna Scarlet i komisarz, Sezon 1
Liczba odcinków: 5
Gatunek: kryminał
Zobacz w: Kulturowskazie
Ekstrakt: 80%
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  East Side Story:Wisząc nad przepaścią

  Sebastian Chosiński

  Tigran Saakian Oderwani
  

  
  Po premierze Oderwanych zarzucano ormiańskiemu reżyserowi Tigranowi Saakianowi, że nakręcił film, który jest plagiatem. I nawet jeśli jest w tych zarzutach odrobina (czy może trochę więcej) prawdy, nie zmienia to faktu, że pełnometrażowy debiut przybysza z Kaukazu ogląda się z zainteresowaniem i w napięciu przez prawie półtorej godziny. Czego chcieć więcej od rozrywkowego kina sensacyjnego?
Ekstrakt: 60%
[image: Oderwani]
Ten obraz, do którego Oderwani są najczęściej przyrównywani, to amerykański dreszczowiec Frozen (2010) Adama Greena. Opowiedziana jest w nim historia trojga snowboardzistów, którzy zostają uwięzieni na wyciągu krzesełkowym. A wokół tylko góry, śnieg, mróz i zamknięty na kilka dni kurort. Podobna historia przydarza się bohaterom pełnometrażowego debiutu Tigrana Saakiana, który jest kolejnym z całkiem licznego grona zdolnych ormiańskich reżyserów filmowych, próbujących robić karierę w Rosji, jak również w Ameryce Północnej (patrz także: Sarik Andreasian, Karen Oganesian czy Tigran Keosajan). Saakian zadebiutował przed pięcioma laty zrealizowaną do spółki z Jewgienijem Juranowem krótkometrażówką Dobra robota, która zgarnęła mnóstwo nagród na międzynarodowych festiwalach i przeglądach, co z kolei otworzyło mu drogę do serc i kieszeni szefostwa petersburskiej wytwórni STV i osobiście producenta Siergieja Sieljanowa.
Zdjęcia, jeśli wierzyć doniesieniom, kręcono w położonej niedaleko od Moskwy  w rejonie podolskim  wsi Dubrowicy, a premiera filmu odbyła się w Walentynki ubiegłego roku. Szybko też sprzedano Oderwanych do innych krajów, między innymi Wietnamu, Japonii, Meksyku, Kolumbii, a w Niemczech wydano ich na DVD. I w sumie trudno temu się dziwić, ponieważ jest to, mimo wszystkich schematów i nawiązań do innych dzieł, niezłe kina sensacyjne, łączące elementy (melo)dramatu z thrillerem. Pięcioro przyjaciół wybiera się do zimowego kurortu, gdzie planuje spędzić w niezwykły sposób Sylwestra i przywitać Nowy Rok. Denis i Wika są parą, podobnie zresztą Kirył i Katia; tym piątym jest natomiast podkochujący się potajemnie w Katierinie  Roma. Kirył, najbardziej stateczny i odpowiedzialny z całego grona, głowę, zamiast nieskrępowaną zabawą, ma zaprzątniętą czymś zupełnie innym  główkuje właśnie, jak oświadczyć się swojej dziewczynie. Tym bardziej że na wieści z miłosnego frontu niecierpliwie czekają również jego najbliżsi, matka i siostra.
Po dotarciu na miejsce okazuje się, że choć Denis już wcześniej dogadywał się w sprawie przetransportowania ich nocą kolejką linową na szczyt, nic nie jest przygotowane, a wyciąg nie działa od paru godzin. Dopiero łapówka sprawia, że technik obsługujący stację zgadza się wyekspediować przyjaciół w góry. Kirył w ostatniej chwili rezygnuje  eskapada wydaje mu się nazbyt szalona; wolałby ten czas spędzić z Katią w hotelowym pokoju. Niestety, ona nie ma zamiaru rezygnować z zabawy, w efekcie mężczyzna wraca do hotelu, a pozostała czwórka pakuje się do wagoniku. Nieprzewidziane okoliczności sprawiają jednak, że nie docierają na miejsce  wypadek doprowadza do odcięcia zasilania i uwięzienia turystów nad śnieżną przepaścią. Z powodu braku zasięgu nie mogą też nikogo powiadomić, co się stało. Wszystko wskazuje na to, że czeka ich kilka godzin spędzonych w niesprzyjających warunkach. Mogą się pocieszać jedynie zabranym z sobą szampanem, kawiorem i innymi smakołykami.
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Z czasem staje się jednak coraz bardziej oczywiste, że pomoc szybko nie nadejdzie, grozi im więc zamarznięcie. Chyba że komuś uda się opuścić wagonik i wezwać pomoc. Gdy czworo młodych ludzi staje w obliczu bardzo realnego zagrożenia, zaczynają pękać hamulce moralne, dają o sobie znać zadawnione konflikty i wzajemna niechęć; buzują emocje, które w podobnych sytuacjach zawsze są złym doradcą. A dzieje się to  co warto podkreślić  w klaustrofobicznej przestrzeni wagoniku, w którym nie ma się gdzie ukryć i trudno nawet pomarzyć o intymności. Choć za scenariusz Oderwanych odpowiada aż siedem osób (wśród nich jest i reżyser, i odtwórca jednej z głównych ról), obraz Saakiana wcale nie rozłazi się w szwach; przeciwnie, jest zwartą opowieścią o tchórzostwie i szaleństwie, odwadze i odpowiedzialności  w obliczu sytuacji ekstremalnej, gdy śmierć ma nas na wyciągnięcie ręki. Wzajemne relacje między bohaterami są pokazane w taki sposób, że nie drażnią uproszczeniami i nawet jeśli domyślamy się, co zdarzy się za kwadrans czy pół godziny i jaki będzie finał całej historii  to i tak z zainteresowaniem i w napięciu śledzimy wydarzenia.
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Saakian poskładał swój film z wątków obecnych w kinie katastroficznym od lat, a jednak udało mu się zrobić to w sposób intrygujący, przydając obrazowi świeżości. To w głównej mierze zasługa młodych aktorów, którzy przekonująco wypadają na ekranie. A należy pamiętać, że kompletując obsadę, Ormianin nie mógł grymasić ani przebierać w propozycjach. Sięgnął więc po artystów, których gaże pozwalały na zatrudnienie przy projekcie, jaki trudno zaliczyć do wysokobudżetowych. Większość budżetu bowiem i tak trzeba było przeznaczyć na efekty specjalne (zresztą całkiem przyzwoite). Katię zagrała Irina Antonienko (Najczarniejsza godzina, Dziadek Mróz. Bitwa magów), Kiryła  Andriej Nazimow (Partner, Inwazja), Wikę  Ingrid Olierinska (Słoń), Denisa  Denis Kosiakow (absolwent moskiewskiej Wyższej Szkoły Teatralnej imienia Borisa Szczukina sprzed szesnastu lat, a obecnie głównie gwiazda rozrywkowych programów telewizyjnych), natomiast Romę  Michaił Filippow (dotąd robiący przede wszystkim karierę serialową). 
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Za zdjęcia odpowiadał Siergiej Dyszuk, który wykonał swoje zadanie na tyle umiejętnie i profesjonalnie, że chwilę później zatrudniono go przy Komie (2020)  wysokobudżetowym widowisku fantastycznonaukowym. Ścieżka dźwiękowa, obficie okraszona mniej lub bardziej przebojowymi piosenkami, wyszła z kolei spod ręki Aleksieja Czincowa (Bez pożegnania)  i jest akurat tym elementem składowym filmu, który najkrócej pozostaje w pamięci.




Tytuł: Oderwani
Tytuł oryginalny: Отрыв
Reżyseria: Tigran Saakian
Zdjęcia: Siergiej Dyszuk
Scenariusz: Olga Rud, Denis Kosiakow, Tigran Saakian, Aleksandr Nazarow, Oleg Smagin, Jewgienij Juranow, Artur Astwacatrian
Obsada: Irina Antonienko, Andriej Nazimow, Denis Kosiakow, Ingrid Olierinska, Michaił Filippow, Władimir Gusiew, Jelena Wietrowa, Wiktoria Piatakina, Siergiej Todorow, Aleksandr Nikitczenko
Muzyka: Aleksiej Czincow
Rok produkcji: 2018
Kraj produkcji: Rosja
Czas trwania: 82 min
Gatunek: dramat, thriller
Zobacz w: Kulturowskazie
Ekstrakt: 60%
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  Publicystyka


  Z filmu wyjęte:Ogień (bez)nadziei

  Jarosław Loretz

  
  

  
  Bywają filmy tak tanie, że aktorzy nie mieli nawet na zapałki
[image: ]
Dziś proponuję jeszcze jeden kadr z opisywanego w zeszłym tygodniu filmu Sharkenstein. Planowałem dać inny, z wieśniacko wklejonym domem na palach, czyli mieszanką łodzi przerobionej na drewnianą stodołę (zostawiono w niej łańcuch kotwiczny, ale za to dorzucono ceglany komin i skrzynkę rozdzielczą) z kalekim, dwuwymiarowym domkiem, złożonym z posadowionej na stalowych palach dachościany z krzywym szeregiem okien i drzwi, ale kreacja była ściśle zamierzona i w jakiś tam, mocno zwichrowany sposób, wpisywała się w konwencję filmu. Natomiast to, co znalazło się na dzisiejszym kadrze, wskazuje raczej na niechlujność i ogólny pośpiech.
Otóż na kadrze widać trzy osoby, z których ta na pierwszym planie macha pochodnią, odpędzając znajdującego się w tej chwili za ekranem błękitnego sharkensteina. Ponieważ jednak nikt na planie nie miał zapałek ani zapalniczki, albo trzymany w ręku patyk po prostu nie chciał się palić, już w studiu  na chybcika  dodziergano komputerowe płomienie. Scena jest króciutka i w zasadzie w ogóle można było się obejść bez ognia (bo to takiej jakości produkcja), ale w sytuacji, gdy ogień został jednak dodany, jego sztuczność wyjątkowo mocno rzuca się w oczy  raczej wywołując chęć stuknięcia głową o ścianę niż rozciągając usta w uśmiechu.
Owszem, przy odpowiednim nastawieniu Sharkenstein może zapewnić chwilę rozrywki, ale jego seans będzie raczej wyzwaniem. Jednak jak ktoś koniecznie chce spróbować, pełną wersję filmu można znaleźć na Youtubie.
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  Z filmu wyjęte:Herosem będąc

  Jarosław Loretz

  
  

  
  Gdy przychodzi co do czego, wojownik wdziewa zbroję i rusza do boju, gromiąc przeciwnika bronią krzepko dzierżoną w silnych dłoniach. No chyba że płatnerz się nie popisał i zbroja no cóż raczej nie budzi respektu.
[image: ]
Dzisiejszy kadr jest przykładem przedobrzenia w efektach specjalnych. Złoty Smok, jedyny wojownik zdolny pokonać najmroczniejszego z mrocznych wrogów, wyciąga właśnie przed siebie cudowny, świetlisty miecz, budząc swoją emanującą złocistym blaskiem sylwetką (a raczej brocząc festonami złocistych cekinów) podziw i szacunek tak wśród towarzyszy niedoli, jak i wśród niektórych widzów. Wtedy, zupełnie niespodziewanie, zjawia się szacowna dama zwana perspektywą, i mówi: kuku! I rzeczywiście. Gdy nasz wojownik obraca się w glorii i chwale, jego złoty napierśnik sekunda za sekundą coraz mocniej zaczyna przypominać biustonosz. A nawet gorzej  gołe piersi wychylające się z wycięcia koszuli. W tym momencie szlag trafia całą tę misterną manifestację dumy, powagi i mocy, bo uważniejszy widz parsknie śmiechem, a ten mniej nieuważny da się nieprzyjemnie zaskoczyć, gdy domniemana niewiasta okaże się być płci odmiennej.
Na szczęście jest to jedno z niewielu potknięć w filmie, co jest o tyle zrozumiałe, że kadr pochodzi z nakręconej w 2016 roku wysokobudżetowej produkcji chińskiej League of Gods (Liga bogów). A chiński wysoki budżet na ogół oznacza rozbuchane, dość porządne efekty specjalne, a także doskonałe zdjęcia. Nie inaczej jest tutaj, z tą różnicą, że do kompletu twórcom udało się dołączyć sensowny scenariusz, co nie jest aż tak częste u Chińczyków, raczej opornie przyswajających wiedzę nt. robienia blockbusterów. Jak mogło jednak być inaczej, skoro scenariusz oparto na liczącej sobie już prawie 400 lat opowieści Fengshen Yanyi, czyli Stworzenie bogów.
Zły władca, noszący w sobie czarnego smoka, wespół ze złotą Lisicą (Bingbing Fan) podbijają świat, wyniszczając kolejne samodzielne plemiona. Ostatnia niepodległa forteca wysyła więc do miasta Złego ostatniego przedstawiciela klanu skrzydlatych ludzi (aczkolwiek bez skrzydeł, bo nie przemógł lęku przed lataniem), żeby wespół z grupką ninja odbił przywódcę plemienia niewidzialnych, obdarzonego mocą widzenia przeszłości i przyszłości. Ponieważ wbrew przestrogom bohater używa mocy do uwolnienia dzieci plemienia niewidzialnych, misja napotyka poważne kłopoty, wśród których jest oberwanie przez towarzyszącego ekipie czarodzieja (Jet Li) wyrafinowaną klątwą. Ekipie udaje się jednak dowiedzieć, w jaki sposób można pokonać Złego, w związku z czym nasz bohater rusza zgromadzić ekipę i sprzęt. Akcja pędzi na złamanie karku, przed naszymi oczami przewijają się kolejne magiczne, fikuśne miasta, fruwają parowe okręty, co i rusz zagładzie ulega jakiś relikt starożytnego świata, a do tego mamy złośliwego, latającego bobasa, gadającą roślinę, praktycznie niemożliwego do ubicia giganta, a nawet monstrualną stonogę i swego rodzaju robota, tyle że drewnianego, ożywionego magią. Wszystko jest tutaj szalenie kolorowe, z mnóstwem interesującego detalu, a sama historia potrafi utrzymać uwagę. Oczywiście nie jest to produkcja, która zostanie z nami (w pamięci) aż po grób, ale nadal  to jeden z lepszych chińskich filmów fantasy ostatnich lat.
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  Z filmu wyjęte:Wbrew regułom

  Jarosław Loretz

  
  

  
  Wszyscy mówią, żeby nie podgrzewać mleka w czajniku. Ale gdyby tak zrobić to na Nikonie?
[image: ]
Tak, zgadza się, zastosowałem chwyt poniżej pasa. Bo owszem, Nikon to jedna z najbardziej rozpoznawalnych marek aparatów fotograficznych, ale też  o czym już mało kto wie  filipiński koncern dostarczający na lokalny rynek m.in. kuchenki gazowe, żelazka, wentylatory, blendery czy ścienne zegary. Kuchenkę ich produkcji widać właśnie na dzisiejszym kadrze.
Jednak podstawową przyczyną, dla której sięgnąłem po kadr, jest mleko. Wylewane do szklanki z regularnego czajnika. Gdzie nie spojrzeć w sieci, wszędzie wisi przestroga, by nie gotować mleka w czajniku. Bo nie dość, że wykipi, a pewnie do tego i wysadzi pokrywkę, to jeszcze uświni wnętrze na amen. A tu proszę  ciepłe mleko płynie z czajnika wartką strugą, dowodząc, że Filipińczycy nie słyszeli o żadnej przestrodze i wcale nie wyszli na tym jak Zabłocki na mydle. Tu należy dodać, że widoczna scena wbrew pozorom nie rozgrywa się w domu, a w szpitalu. Tak jest, to sala szpitalna, a mleko zostało właśnie zagrzane dla jednej z pacjentek.
Powyższy kadr pochodzi z filipińskiego horroru Txt (po naszemu SMS), nakręconego w 2006 roku. Film oferuje dość interesujący pomysł i porządną, pozbawioną happy endu końcówkę, choć chwilami miewa spore kłopoty z dość prymitywnymi efektami specjalnymi. Rodzina zmarłego w wypadku samochodowym chłopaka odcina się od jego dziewczyny, obwiniając ją o tragedię (to ona prowadziła samochód), aczkolwiek ktoś ciągle dzwoni do niej z komórki chłopaka. Wkrótce okazuje się, że komórki używa sam duch, wysyłając dodatkowo SMS-y dowodzące, że nieustannie jest tuż obok dziewczyny. Przy czym każdy SMS wieszczy śmierć osoby w jakiś sposób związanej z bohaterką. Gdy kolejne osoby giną zaraz po odebraniu dziwnego połączenia, dziewczyna zaczyna szukać pomocy u speca od spraw nadprzyrodzonych. A wtedy na jaw wychodzą rzeczy niepokojące, zyskujące pełne wytłumaczone dopiero bezpośrednio w finale.
Jeśli przymknąć oko na pewną siermiężność efektów, film będzie w stanie zapewnić rozrywkę na przyzwoitym poziomie  tak jeśli chodzi o klimat, jak i o zwroty akcji. Nie da się jednak ukryć, że czas nie obszedł się z nim łaskawie i Txt odstaje nieco od dzisiejszych standardów kina grozy.
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  Z filmu wyjęte:Wtopić się w tłum

  Jarosław Loretz

  
  

  
  Wspaniała sprawa, posiadać taką kurtkę niewidkę, dzięki której nawet jak wyjdziesz prosto z chlewu na ulicę, nikt nie zwróci na ciebie uwagi. Takie rzeczy to jednak tylko w polskim kinie
[image: Skorumpowani]
Żeby zrozumieć maestrię dzisiejszego kadru, niezbędna jest krótka wiwisekcja otoczki, z jakiej został wyekstrahowany. Otóż pochodzi on z krajowego wyrobu filmopodobnego o szumnym tytule Skorumpowani. Produkt ów ujrzał światło dzienne w 2008 roku, razem z ósemką drobniejszego pomiotu, czyli odcinkami towarzyszącego mu serialu o tym samym tytule i tej samej (ni)jakości. Fabuła filmu (o serialu nie będę się wypowiadał, żeby klawiatura mi nie zwiędła) obejmuje tytaniczne zmagania prowadzącego klub ze striptizem ubeka godnego zaufania (strasznie marnujący się Jerzy Trela) i jego dwóch zagranicznych wspólników w narkotykowym interesie (Francuz Olivier Gruner jako mieszkający w Londynie Serb oraz Anglik Max Ryan jako Rosjanin mieszkający w Serbii) z polską policją, która zakosiła im sto kilo kokainy. W realizacji planu pomaga im chemik pichcący podróbkę kokainy (Bartosz Żukowski, znany bardziej jako Waldek Kiepski) oraz skorumpowany komisarz policji (Mariusz Pujszo) i skorumpowany senator (Krzysztof Wakuliński), przeszkadzają zaś osoby interesujące się śmiercią zakatowanego w knajpie ubeka chłopaka. A konkretnie  jego wpływowy tatuś (Jan Englert), którego wpływy ograniczają się do wynajęcia za bezdurno dwóch karateków, jego siostra (Olga Bołądź), która zatrudnia się w knajpie jako kelnerka do wielu poruczeń, oraz odsunięty od sprawy ciapowaty policjant, który na przepraszająco snuje się przy krawędzi ekranu. Przy czym cała trójka prowadzi swoje pożal się Boże śledztwa odrębnie. Gdy mijają dwie godziny seansu (tak jest, bite DWIE GODZINY), film kończy się niemal w pół słowa. Bo twórcy sobie wymyślili, że kontynuacją wątków  i to absolutnie bezpośrednią  będzie serial. Więc film  jako samodzielny twór  nie ma tak naprawdę racji bytu.
Wracając do kadru  pochodzi on z początkowego etapu fabuły, obejmującego wyjątkowo nieudolny, wręcz partacki nalot policji na gniazdo rozpusty, czyli jakąś podwarszawską melinę. I to dosłownie melinę, bo w skład gospodarstwa wchodzi willa z pięterkiem w kamieniu (tam sypia właściciel z kobietą, obowiązkowo nagą, żeby widz poczuł, że ogląda dobry film) oraz jakaś suterena z gołą, nietynkowaną cegłą (tam na najprawdziwszych barłogach gnieździ się plebs), blaszany magazyn, a także zrujnowana szklarnia, w której próbują zakwitnąć wraki kilku samochodów. Właściciel całego tego bajzlu otrzymuje tuż przed nalotem ostrzegawczy telefon, naciąga więc na tyłek spodnie, na grzbiet narzuca koszulę i chowa się w kącie niedużego garażu, umykając wzrokowi szturmujących posesję  również przez garaż  antyterrorystów. Gdy w garażu trochę się przeluźnia, bohater  wciąż w rozchełstanej koszuli  wyskakuje z kącika, skręca kark antyterroryście (tę scenę po prostu trzeba zobaczyć), wsiada do auta i pędzi przez szklarnię, prując na boki z zabranego antyterroryście kałacha. W tym rozchełstaniu następnie dociera do stacji kolejowej, skąd  pociągiem  dojeżdża do Warszawy, wciąż nie mając głowy do tego, żeby zrobić użytek z guzików koszuli. Po wyjściu z pociągu na peron spostrzega jednak patrol policji i
[image: ]
nic. Policja nawet przez chwilę nie zawiesza na nim oka, mimo że mordę facet ma szpetną, jakby opuchłą (makijaż blizny zaczął ściągać skórę twarzy?), z miejsca swoim rozczochraniem przyciągającą wzrok. Mało tego, jest ubrany jak menel spod budki piwem, z wystawionym na wierzch owłosieniem klaty, co jest tym bardziej idiotyczne, że w tle widać osobę odzianą w ciepłą kurtkę i zaopatrzoną w czapkę, bo dzień najwyraźniej nie należał do ciepłych. Funkcjonariusze jednak  podobnie jak i pasażerowie  nie widzą nic podejrzanego w wyglądzie typa, ani w jego zachowaniu, a trzeba zaznaczyć, że nasz gieroj nagle się odwraca, spuszcza głowę i przyspiesza kroku. Ach, ta polska sensacja kryminalna
A skoro z całą jaskrawością zaczyna pulsować pytanie, cóż to za tytan intelektu wydał na świat scenariusz tego kuriozum, spieszę donieść, iż był to duet Krzysztof Węglarz i Jacek Samojłowicz. Dość powiedzieć, że ten pierwszy ma na swoim koncie m.in. odcinki Klanu, Plebanii oraz pełny metraż pod postacią Kac Wawy i Komisarza Blonda i Oka sprawiedliwości, ten drugi zaś wtórował temu pierwszemu przy tworzeniu Kac Wawy, a później próbował popsuć Dywizjon 303. Historia prawdziwa, co jednak mu się nie do końca udało. Jeśli jeszcze ktoś się łudził, że z tak kiepskiego scenariusza da się coś wykroić, to złudzenia te zupełnie rozwiał Jarosław Żamojda, siadając na stołku reżysera. Tym samym, którego nie powinien dotykać już od czasu 6 dni strusia, o Rh+ nie wspominając. Zaś swoistą wisienką na torcie jest to, że Skorumpowani zostali dofinansowani przez Polski Instytut Sztuki Filmowej.
Innymi słowy  od filmu lepiej trzymać się z daleka.




Tytuł: Skorumpowani
Dystrybutor:  Forum Film
Data premiery: 18 kwietnia 2008
Reżyseria: Jarosław Żamojda
Zdjęcia: Waldemar Szmidt
Scenariusz: Krzysztof Węglarz, Jacek Samojłowicz
Obsada: Artur Łodyga, Olga Bołądź, Maciej Trojanowski, Max Ryan, Robert Żołędziewski, Aleksandra Kisio, Olivier Gruner, Jan Englert, Jerzy Trela, Beata Ścibak, Paweł Burczyk, Maciej Grubski
Muzyka: Rafał Hofman
Rok produkcji: 2008
Kraj produkcji: Polska
Czas trwania: 95 min
Gatunek: sensacja
Zobacz w: Kulturowskazie
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  Z filmu wyjęte:Bracia w technologii

  Jarosław Loretz

  
  

  
  Zawszeć to budujące, gdy wizytujący nasz glob przybysze z obcych cywilizacji mają technologię znaną nam z życia codziennego.
[image: ]
Dzisiejszy kadr pochodzi z półproduktu o nazwie Alien Siege, w Polsce obdarzonego niezbyt szczęśliwym, wieloznacznym tytułem Oblężenie obcych. Na pierwszy rzut oka film wygląda niewinnie, a jego fabuła nawet obiecująco (statek obcych niszczy Waszyngton, a mieszkańcy okolicznych miasteczek doświadczają regularnej inwazji, stawiając w końcu czoło najeźdźcom)  do czasu, kiedy uświadomić sobie dwie rzeczy. Pierwsza: film wyprodukowało The Asylum, czyli manufaktura klepiąca tuzinami skandalicznie tandetne filmy z pustą rubryką o nazwie budżet. Mają one zazwyczaj niezwykle biedne efekty, spłowiałe lub sine zdjęcia, a także niedożywionych aktorów, trapionych paraliżem mięśni twarzy i ośrodków ruchu. Druga: za scenariusz filmu odpowiadają Christian Butcher oraz Mark Atkins, który na swoim koncie  również jako reżyser  ma szereg wyjątkowych knotów, jak choćby Pogromców smoków, Rekiny z plaży, P-51 Dragon Fighter, Wojny drogowe czy Planetę rekinów. Z góry więc wiadomo, że nic dobrego z tego mariażu wyjść nie mogło.
No i nie wyszło. Pewnego dnia nad Waszyngtonem zawisa ogromny talerzowaty statek. Obcy wysuwają żądanie zwrotu czegoś  nie precyzują czego, ale władze USA ponoć doskonale wiedzą, o co chodzi (widz już nie, ale co tam). W odpowiedzi w stronę statku leci kilka rakiet, które oczywiście rozbijają się na polu siłowym. W odwecie statek wysyła mniejszą jednostkę, która niszczy Biały Dom, a następnie ściga prezydencki śmigłowiec ewakuacyjny. Ponieważ jednostkę obcych próbują zestrzelić myśliwce, śmigłowiec spada (to nie pomyłka), a tych, co przeżyli, wybija pieszy patrol obcych w kombinezonach wyglądających jak warstwa mętnej wody. Z łapsk kosmicznych siepaczy uchodzą z życiem jedynie prezydent i oficer nie rozstająca się z tajemniczą walizą. Wkrótce trafiają oni na parkę nastolatków, ci zaś zabierają ich do rodziców chłopaka (rodzice dziewczyny są w Europie) w nadziei na uzyskanie jakiejś formy kontaktu z przetrzebionymi władzami kraju. Tu należy zaznaczyć, że wspomniani rodzice nie są byle kim, bo samowtór zabrali się za trzepanie tyłków opancerzonym obcym  ojciec ukręcił gałkę z urządzenia teleportacyjnego, przerywając dopływ nowych trepów, matka zaś wraziła znaleźne widły w kark jednego z przybyszów, precyzyjnie trafiając w szczelinę między hełmem a resztą pancerza. Boć takie szczeliny to rzecz oczywista w bojowych pancerzach cywilizacji znacznie bardziej zaawansowanej od naszej. Jest więc nadzieja, a Ziemia będzie ocalona!
Czy coś w ten deseń.
Dalszej części intelektualnych zmagań dwójki scenarzystów nie będę może prezentował, aczkolwiek nadmienię, że prezydent  czarnoskóry  jest mądrym i krystalicznie uczciwym ojcem narodu, oficer jest służbistką ukrywającą kluczowe informacje, a czwórka cywili z zachwytem pławi się w promieniach dobroci bijących od prezydenta. A wtedy okazuje się, że pancerze  czy też raczej ich płynna warstwa zewnętrzna  są zrobione z azotanu potasu. Resztę cymesów zostawiam dla tych, którzy odważą się rzucić okiem na to kuriozum. Zaś wracając do kadru  obrazuje on moment naprawienia urządzenia do teleportacji. Rodzic płci męskiej po prostu odnajduje ciśniętą wcześniej w krzaki kulę wykonaną w nieznanej ziemianom technologii i nasadzą ją na zaawansowany technologicznie metalowy patyk drogą wkręcenia. Bowiem kula posiada klasyczny, ziemski gwint żarówkowy. Jeszcze tylko pomachanie rękami i już można skakać  tym razem na statek.
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  Komiksy


  Plansze


  Dymki z TinTina, jak dymki z komina - przykładowe plansze

  

  
  

  
  Prezentujemy plansze z komiksu Dymki z TinTina, jak dymki z komina autorstwa Tadeusza Baranowskiego. Album ukaże się nakładem wydawnictwa Kultura Gniewu.
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  Niezwykła podróż #6 - przykładowe plansze

  

  
  

  
  Prezentujemy plansze z szóstego tomu serii Niezwykła podróż. Album ukaże się nakładem wydawnictwa Kurc i będzie objęty patronatem Esesnji.
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  Recenzje


  W poszukiwaniu prawdy

  Maciej Jasiński

  Brian Azzarello, Lee Bermejo Batman. Przeklęty
  

  
  Przeklęty to komiks wydany w serii Black Label, a więc przeznaczonej wyłącznie dla dorosłych czytelników. Jeśli dodać do tego fakt, że za jego stworzenie odpowiada znany scenarzysta Brian Azzarello (np. serie 100 naboi, Loveless czy Hellblazer) oraz znakomity rysownik Lee Bermejo (Joker, Luthor)  to mogliśmy spodziewać się naprawdę wybitnego albumu. Czy spełnił oczekiwania?
Ekstrakt: 80%
[image: Batman. Przeklęty]
Batman budzi się w karetce pogotowia ratunkowego. Jest poważnie ranny, a zespół medyków próbuje uratować jego życie. Mroczny Rycerz reaguje jednak odruchowo, odpycha ich i wyskakuje z pędzącej karetki. Pomimo ran, rusza ulicami Gotham, próbując przypomnieć sobie, co się działo tuż przed tym, gdy został pchnięty nożem na moście i z dużej wysokości spadł do wody.
To naprawdę mroczna historia. Azzarello przedstawił w niej między innymi epizody z życia młodego Brucea Waynea, z których wynika, że jego dzieciństwo odbiegało od sielskiego obrazu, jaki roztaczali wcześniejsi autorzy. Żył rozdarty pomiędzy wiecznie kłócącymi się rodzicami, a ta atmosfera wpłynęła na niego niezwykle mocno, dewastując jego psychikę.
Mroku historii dodają też bohaterowie, którzy wywodzą się z sił ciemności lub mają z nimi stały kontakt. Są więc np. Enchantress, Deadman, John Constantine czy Zatanna Zatara. Nie sposób jednak w czasie lektury oprzeć się wrażeniu, że występują jedynie w roli statystów. Niczym aktorzy w teatrze, wychodzą na scenę i wygłaszają swoje kwestie, po czym znikają, by znów na chwilę powrócić w kolejnym akcie. Skutkiem tego jest dość statyczna i przewidywalna historia. Może jest to powodem, że ta mocna opowieść zamiast wryć się w mózg, pozostawia czytelnika z niedosytem.
Znacznie dłużej, niż sama historia, pozostaną z pewnością w głowie ilustracje. Gotham w wykonaniu Lee Bermejo to mroczne miejsce pełne ciemnych zaułków, w których czai się zło. Przedstawia nie tylko biurowce w centrum, ale też blokowisko pełne wystających z bryły budynków przybudówek, wzorowane zapewne na Hong Kongu. W realistycznie namalowanych twarzach bohaterów można doszukać się nawiązań do wizerunków pewnych aktorów, ale pomimo tego trzeba przyznać, że to znakomite prace. Te twarze wyrażają prawdziwe emocje, zwłaszcza kobiet  matki Brucea Waynea czy Harley Quinn. Niesamowite są też kadry z Potworem z Bagien, które rozgrywają się na starym cmentarzu.
Przeklęty to świetnie narysowany album, z oprawą doskonale pasującą do historii. Jednak scenariusz nie należy do wybitnych, zbyt wiele zastosowanych w nim rozwiązań fabularnych jest oczywistych i przewidywalnych. Ot, po prostu dobrze napisana historia, jakich w swym dorobku ma wiele Azzarello.
Plusy:
	znakomita oprawa graficzna
	mroczna atmosfera komiksu


Minusy:
	sprowadzenie interesujących bohaterów do roli statystów pojawiających się na chwilę






Tytuł: Batman. Przeklęty
Scenariusz: Brian Azzarello
Data wydania: 20 listopada 2019
Rysunki: Lee Bermejo
Przekład: Tomasz Kłoszewski
Wydawca:  Egmont
Cykl: Batman
ISBN: 9788328141698
Format: 176s.  216x276mm
Cena: 69,99
Gatunek: superhero
Zobacz w: Kulturowskazie
Ekstrakt: 80%
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  Czerwony miesza

  Tomasz Nowak

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

  
  Seria Kapitan Ameryka, stworzona przez Eda Brubakera półtora dekady temu, obrosła już legendą. I, rzeczywiście, znakomity pierwszy tom pozwalał oczekiwać wiele. Wchodził gładko. Przy drugim jednak trochę zaczynamy się dławić.
Ekstrakt: 70%
[image: Kapitan Ameryka #2: Czerwony łajdak]
Wiadomo już, że Red Skulla pozbyć się nie tak łatwo. Jako alter ego trudnego do wytropienia dawnego gen. Łukina, bezpiecznie skryty pod wizerunkiem superwpływowego biznesmena, będzie dalej knuć złowieszcze plany. Wiadomo też, że Rogers nie odpuści, dopóki nie skonfrontuje się ze zmartwychwstałym Buckym. Swoje miejsce w tym wszystkim musi znaleźć Sinthea Schmidt, w której Crossbones pragnie zbudzić uśpione, mordercze instynkty. No i będą jeszcze powroty z przeszłości  z czasów wojny, obwieszone dla jasności stosownymi symbolami.
Cały ten taniec spisków i knowań przenosi się najpierw do małego, nic nieznaczącego miasteczka, gdzie dzieją się dziwne rzeczy, a następnie na Stary Kontynent, głownie do Londynu. Tu okazją do wielkiej koncentracji wszystkich dotychczas głównych postaci serii jest wielka gala korporacji Kronas. Muszą pojawić się na niej wszyscy  ci zaproszeni i wpraszający się  chcący przy okazji załatwić swoje brudne interesy.
Przenosiny na Wyspy Brytyjskie stały się okazją do podbicia kolejnych reaktywacji  konkretnie zespołu Invaders. Wzajemne relacje między nimi, jak też z samym Capem, to kolejny przyczynek do poszerzania inner space bohaterów. Podobny cel przyświeca naświetlaniu wzajemnych stosunków pomiędzy Łukinem a Red Skulem. Jednak w wątku Sinthei i Crossbonesa Brubaker popłynął w objętość. Rozepchał go mglistymi tłumaczeniami wewnętrznych przemian córki Red Skulla oraz ich wspólnymi, dziwnymi akcjami, pozbawionymi w sumie jakiegoś wyraźnego celu.
Świetną wycieczką w przeszłość jest wpleciony w ten tom numer specjalny, przygotowany z okazji 65. rocznicy narodzin Kapitana Ameryki. Cudownie oldskulowy, porywa w pierwotne realia serii i czasy II wojny światowej. W pewnym niemieckim zamku Red Skull prowadzi tajemnicze wykopaliska, mogące dać mu do ręki broń o niebywałej potędze. Potencjalny sukces misji, której przewodzą Rogers i Fury będzie rzutował na przyszłość. Nie tylko tę najbliższą.
Potem znów wracamy do teraźniejszości i znów wkrada się pewien zamęt. Zwłaszcza, gdy dochodzi do finałowej walki. Zupełnie nie wiadomo, co tak nagle odmieniło nastawienie niedawnego antagonisty. Bucky przepadł pod koniec Zimowego żołnierza, a gdy znów się objawi właściwie nie wiadomo kim będzie. W jego pamięci coś zaczęło się budzić. Jednak co i ile się obudziło, chyba nawet scenarzysta nie był pewien.
Mimo to Czerwony łajdak jest nadal dobrą, dynamiczną historią, na równi superbohaterską, jak sensacyjną. Jednak w porównaniu z poprzednią częścią już nie tak mięsistą i mniej spójną. Albo Brubaker dostał zadyszki, albo nie bardzo wiedział, w którą stronę pójść.
Wyraźny, jakościowy związek z tomem pierwszym podtrzymuje grafika, Zbyt wiele w niej może pustki w tłach, i przerysowań, zwłaszcza w twarzach, żeby uznać ją wprost za realistyczną, niemniej to naprawdę solidna robota. Jest klimatyczna, w większości mroczna, jak cała ta historia. Jej zupełną przeciwnością są ilustracje we wspomnianym, zainsertowanym 65th Anniversary Special. W stylu retro bryzga on żywo rozlewającymi się kolorami, nawiązując do oryginalnych zeszytów z przygodami Capa.
Drugi tom serii Kapitan Ameryka, kompletujący scenariuszowy run Eda Bubakera, jest znacząco chudszy od poprzedniego  o blisko sto stron. I dobrze, bo w sumie przy wielu napoczętych wątkach brak tu wyrazistego konceptu na całość. Gdyby tak dobrą historię rozmyć w liczbie stron albo klasycznych pomysłach ongoing, po prostu byłoby żal.
Choć to nadal bardzo solidna, mocna pozycja w Marvelowym katalogu, to jednak w oczy rzucają się pewne niekonsekwencje i rozdęcia. Może Czerwony łajdak padł zwyczajnie ofiarą fenomenu poprzedniego tomu, któremu dorównać trudno. Tak trudno, że nie udało się nawet samemu Brubakerowi.
Czekam na tom trzeci. Ponoć znów lepszy.
Plusy:
	świetnie budowane postaci i relacje miedzy nimi
	znakomite, oldskulowe interludium (numer rocznicowy)
	trzymające poziom i budujące w sposób istotny nastrój grafiki


Minusy:
	widoczne fabularne niekonsekwencje
	rozwleczone wątki (Crossbones i Sinthea Schmidt, Invaders)
	doklejony wątek Sinthii Schmidt
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  Świat na kacu albo magiczna postapokalipsa

  Agata Włodarczyk

  Matias Bergara, Simon Spurrier Coda #1
  

  
  Głupich ludzi z władzą znajdziemy wszędzie  ale nie zawsze (na szczęście) ich postępowanie przynosi tak katastrofalne skutki jak w Codzie, w której w wyniku ambicji jednego osobnika zniknęła magia, pogrążając pełną fantastycznych stworzeń krainę w chaosie.
Ekstrakt: 80%
[image: Coda #1]
Na pierwszych stronach spotykamy samotnego jeźdźca, dosiadającego wyjątkowego wierzchowca: agresywnego, mięsożernego jednorożca o pięciu rogach (tak, dokładnie tak) i niewyparzonym pysku. Nasz bohater, były bard, przemierza pustkowia w poszukiwaniu resztek magii, tak zwanego akkeru, aby uratować z niewoli ukochaną żonę. Nie przebiera przy tym w środkach  kradnie, kłamie, udaje przed innymi, że wcale a wcale nie ma niecnych zamiarów wobec ich zbiorów. Tak trafia do Rubieży, gdzie, wykazując się sprytem i odwagą w walce, zostaje Złotym Paladynem, obrońcą skrytego za wysokim murem i wielką armatą miasta które, według słów mera, posiada akkeru aż ponad swoje potrzeby. Idealna okazja, prawda?
Pierwszy tom Cody, historii napisanej przez Simona Spurriera, wrzuca nas w rzeczywistość po Zdławieniu magii. Jeden z Panów Istnienia, potężnych magów, doprowadził do zagłady rasy ilfów oraz prawie całkowitego wyczerpania magii rękoma swoimi oraz Urkenów, wojowniczych berserków powołanych jedynie do niszczenia. Brzmi skomplikowanie? Zapewne. W świecie Cody niewiele istot czy porządków historycznych oraz społecznych przypomina te nasze, a postaci niechętnie dzielą się informacjami na ich temat. Dla nich przeszłość przestała się liczyć, a trzymanie się kurczowo wspomnień o tym, co było, sprawia tylko cierpienie. Nie żeby losy naszych bohaterów na świecie po Zdławieniu usłano pluszem i oświetlono tęczami. W końcu nawet jednorożec tutaj jest krwiożerczy.
Najwięcej dowiadujemy się z narracji głównego bohatera. To jego spisywane w notesie listy do żony stanowią najważniejsze źródło naszej wiedzy. Chociaż i one nie są zbyt dokładne, dlatego musimy sami trochę te puzzle, jakim jest świat przedstawiony, poukładać. Na szczęście dla nas, nasz bard lubi  wbrew własnym słowom  wspominać, jak to kiedyś były czasy, a teraz to nie ma czasów. Przy takiej narracji zblazowany, cyniczny, lekko marudny protagonista, jakby przeniesiony z noir do świata fantasy, okazuje się całkiem użyteczny.
Naszym próbom rozwikłania coraz większej liczby zagadek związanych z Codą towarzyszą fantastyczne rysunki Matíasa Begara, które równie fantastycznie pokolorował Michael Doig. Gobliny, trolle, zmutowane skorpiony czy wreszcie wierny kucyk Huma są idealnie fascynujące, przerażające i nierzeczywiste. Żywe kolory sprawiają, że świat przedstawiony nie wygląda na postapokalipsę  owszem, widać w nim wynikający z kształtującego się nowego porządku bajzel, ale przyroda wciąż w nim żyje, dając naprawdę duże pole do popisu wyobraźni Begara. A efekty? Nie zawodzą.
Pierwszy zeszyt Cody jest intrygujący, zastanawiający i stanowi niezły popis wyobraźni artystycznej. Na razie jednak wciąż jest zagadką  wielu istotnych informacji nie znamy, a część, którą scenarzysta podsuwa nam pod sam koniec, wywraca część naszych przekonań na temat tej historii do góry nogami. Jak na otwierający trylogię tom  jest naprawdę dobrze: egzotycznie z drobną nutką swojskości.
Plusy:
	ciekawy świat, którego nie skończyliśmy jeszcze poznawać
	piękne kolory i projekty fauny
	interesująca główna oś fabularna


Minusy:
	dezorientacja wywołana niedoinformowaniem na temat świata przedstawionego
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  Historia mniej znana

  Dagmara Trembicka-Brzozowska

  Marvano Berlin (wyd.II)
  

  
  Płonący pod koniec wojny Berlin, wczesne lata powojenne i późniejsze losy nazistowskich hierarchów  to nie są tematy poruszane zbyt często w komiksie. Marvano wykorzystał te motywy po mistrzowsku.
[image: Berlin (wyd.II)]
Trylogia Berlin powstawała długo  pierwsza część, Siedmiu krasnoludków z 1994 roku, to w zasadzie samodzielny komiks, skupiający się na załodze bombowca S-Snowwhite, a dokładniej pilota, Aubiego. Marvano przez pryzmat jednej postaci pokazał losy młodych alianckich lotników prowadzących naloty na Berlin  losy często łączące absurd i tragedię. Kolejne dwie części, Sprytny Reinhard oraz Dwoje dzieci króla, powstały w latach 20072008 i łączą się z pierwszą dość luźno: postacią jednego z lotników z S-Snowwhite, teraz niosącego pomoc humanitarną tam, gdzie wcześniej zrzucał bomby  oraz miejscem akcji, Berlinem. Tu Marvano najpierw portretuje los miasta i jego mieszkańców po przejęciu przez Rosjan i siły Zachodu, koncentrując się na groteskowej postaci nastoletniego Reinharda, potomka znanego z okrucieństwa SS-mana. Później zabiera nas do współczesności, odtwarzając z pomocą syna jednego z amerykańskich oficerów z drugiego albumu wydarzenia związane z nazistowskimi naukowcami i oficjelami, wywiezionymi z Berlina przez siły sowietów i aliantów.
Ze wszystkich samodzielnych komiksów Marvano, jakie przyszło mi wziąć w ręce, Berlin jest fabularnie najbardziej pociągający. Autor unika generalizowania, pokazując różne aspekty II wojny światowej  często mniej znane i rzadziej omawiane  z perspektywy jednostek, od czasu do czasu dodając jedynie komentarz historyczny. Użycie do tego perspektywy konkretnych postaci było dobrym posunięciem: z jednej strony widać wyraźny wpływ decyzji oficjeli na życie szarego człowieka, z drugiej ich namiętności i motywacje nadają całości barw.
Wplecenie w fabułę dodatkowo kontrowersyjnego wątku  wykorzystywania przez obie zwycięskie strony nazistowskich naukowców, którzy przy okazji unikali wyroku za zbrodnie wojenne  nadaje dalszym częściom Berlina sensacyjnego charakteru. Mówiąc w skrócie, narracyjnie jest zdecydowanie ciekawiej niż w Bonneville czy nawet Grand Prix, gdzie Marvano koncentrował się raczej na autach i historii technologii niż na ludziach.
Graficznie ten album to prawdziwa ciekawostka. Pierwszą część dzieli od pozostałych ponad 20 lat  Siedmiu krasnoludków jest pełne detali, zwłaszcza jeśli chodzi o maszyny, widać jednak pewną archaiczność kreski, do tego barwy są przytłumione, wpadające bardziej w pastel czy akwarelę. W kolejnych dwóch częściach widzimy już te cechy Marvano, które krytycy cenią najbardziej: nasycone kolory, prostszy, zdecydowanie kreślony rysunek i eksperymentowanie z przestrzenią, kadrowaniem oraz narracją obrazem. Zdecydowanie przyjemnie na to popatrzeć.
Berlin to moim zdaniem najciekawszy z samodzielnych albumów Marvano, tak fabularnie, jak graficznie. Dbałość o detale i fakty historyczne jest dodatkowym atutem. Zdecydowanie warto polecić ten tytuł i fanom historii, i dobrego artystycznie komiksu.
Plusy:
	Interesująco opowiedziana historia
	Atrakcyjna oprawa graficzna
	Dbałość o detale


Minusy:
	Brak
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  Niezłomności portret niepełny

  Tomasz Nowak

  Krzysztof Wyrzykowski, Sławomir Zajączkowski Wilcze tropy #5: Żelazny
  

  
  Choć IPNowska seria Wilcze tropy zdecydowanie ewoluuje ku lepszemu  podobnie zresztą jak inne komiksy tego wydawcy  to jednak lektura tomu piątego pozostawia wciąż niedosyt. Ukazane tu epizody z życia Zdzisława Badochy, ps Żelazny, dają pewne wyobrażenie o jego postaci. Jest to jednak portret dość ubogi.
Ekstrakt: 70%
[image: Wilcze tropy #5: Żelazny]
Wydarzenia ukazane w komiksie zaczynają się pod koniec 1945 roku. Należący do 5. Wileńskiej Brygady AK Żelazny działa na rzecz pozyskania środków na dalszą działalność  transportu, broni, pieniędzy i ludzi. Rozwiązane na zimę oddziały, ponownie aktywność mają podjąć dopiero wiosną roku kolejnego. Pluton Żelaznego wykaże się wówczas szczególnie. Jego słynny rajd przejdzie do historii i zostanie powszechnie zauważony, wbrew ówczesnej propagandzie, również za granicą.
Nowo sformowany wiosną 1946 roku. kilkunastoosobowy oddział rusza siać dywersję oraz nadal pozyskiwać broń i środki na dalszą działalność podziemną. Uprowadziwszy samochód, w ciągu jednego dnia, 19 maja 1946 roku, dokonuje szeregu brawurowych nalotów na siedem posterunków Milicji Obywatelskiej i jedną placówkę Urzędu Bezpieczeństwa. Wszystko rozgrywa się w okolicach Borów Tucholskich, sprzyjających partyzantom. Do tego pluton przemyślnie kluczy, umykając coraz intensywniejszemu pościgowi. Tu daje o sobie znać talent dowódczy Żelaznego, który umie przechytrzyć grupy operacyjne bezpieki  niemrawego przeciwnika, którego przerosła koncepcja lotnych patroli Badochy. .
To właśnie te działania w ramach brygady, a potem wspomniany rajd  najsłynniejsze osiągnięcie oddziału Żelaznego  stały się trzonem fabuły komiksu. Skupienie na tym, co efektowne i zwieńczone sukcesem pozwala trochę rozproszyć mroczną stronę egzystencji Wyklętych  konieczność rekwizycji, życie w ciągłym napięciu, ukryciu czy wreszcie zdradę. Postać kluczowej dla losów wielu żołnierzy Żelaznego Reginy Żylińskiej została tu jedynie naszkicowana. A to przecież właśnie skruszona przez UB Regina wprost przyczyniła się choćby do śmierci samego Żelaznego. W efekcie braku jakiegoś wyraźnego wstępu czy podsumowania ukazanych w komiksie zdarzeń, powstaje informacyjna luka, która pozostawia niedosyt. Zwłaszcza gdy ktoś styka się z tymi faktami po raz pierwszy.
Korowód bohaterów przewijających się na kolejnych stronach jest na tyle bogaty, że trudno wręcz czasem stwierdzić, iż to Badocha jest postacią kluczową. Jego samego zdaje się ocieniać już choćby nazwisko i marka jego słynnego dowódcy, majora Zygmunta Szendzielarza Łupaszki. Szkoda więc, że na zakończenie zabrakło choćby krótkiego epizodu ukazującego przypadkową i w sumie bezsensowną śmierć Żelaznego.
Warto podkreślić, że choć komiks prezentuje tylko wycinek losów Badochy i jego ludzi, wprawnym i doświadczonym autorom udało się zasygnalizować, że ich marsz nie był jedynie pasmem sukcesów, gdyż zdarzały się klęski, a tam, gdzie oczekiwano, nie zawsze czekało ciepłe przyjęcie. Potrafią oni uchwycić ducha tułaczej doli, towarzyszącej Wyklętym w ich tyle donkiszotowskim, co nieuniknionym zmaganiu z opresyjnym systemem władzy.
Generalnie o pracy scenarzysty i rysownika nie da się powiedzieć niczego złego. Zarówno Zajączkowski, jak i Wyrzykowski utrzymują zwykły, a więc wysoki poziom. Dla pierwszego jedyne ograniczenia stanowią objętość i zapewne zadane z góry konkretne epizody z życia Żelaznego. Z kolei mnogość bohaterów powoduje, że przydałoby się nieco większe zróżnicowanie graficzne postaci. Być może stanowiłoby odejście od wizerunków oryginalnych, ale na pewno pomogłoby w rozczytaniu historii.
Nieustająco powracającym błędem w publikacjach IPNu, jest powtarzanie treści komiksu w formie tekstu edukacyjnego na końcu zeszytu. Tam, gdzie powinny znaleźć się informacje kontekstowe, uzupełniające wraz ze stosownymi ilustracjami, czytamy to samo, co przed chwilą na kartach komiksu. Jest to zwyczajnie pozbawione sensu, szczególnie zważywszy na to, iż owych kontekstów czasem bardzo brakuje do zrozumienia całości sytuacji i wyrobienia sobie własnego zdania na temat dokonań Żelaznego i jego ludzi.
Werdykt:
Ciekawy i choć wyrywkowy to bogaty psychologicznie portret Żelaznego i otaczających go ludzi. Niestety, choć solidny warsztatowo i merytorycznie, pozbawiony szerszego kontekstu nie w pełni realizuje zadania edukacyjne.
Plusy:
	przypomnienie zdarzeń, które inaczej uległy by masowej niepamięci
	ciekawe, ukazanie niejednoznaczności ówczesnych zdarzeń i sytuacji
	solidny, realistyczny rysunek


Minusy:
	brak szerszego kontekstu zdarzeń
	brak pogłębionej informacji o samym Żelaznym, choćby o jego śmierci
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Scenariusz: Sławomir Zajączkowski
Data wydania: czerwiec 2016
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Wydawca:  Instytut Pamięci Narodowej
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  Kadry z życia Logana

  Piotr Pi Gołębiewski

  Filipe Andrade, Jeff Lemire, Eric Nguyen Staruszek Logan #6: Życia minione
  

  
  Szósty tom Staruszka Logana z podtytułem Życia minione to pożegnanie z Jeffem Lemireem, scenarzystą, który przez ponad rok pracował nad serią. To także zakończenie pewnej ery w życiu naszego bohatera.
Ekstrakt: 70%
[image: Staruszek Logan #6: Życia minione]
Staruszek Logan to Wolverine z alternatywnej przyszłości, w której zło zwyciężyło. Dla nas ona jednak nigdy nie nastąpi, o co się postarał. Ostatnio jednak doznał wizji tego, co się stało w jego linii czasowej  i bardzo mu się to nie podobało. Okazało się bowiem, że potomek bardzo złego Hulka przyszłości, którym Logan miał się zająć, a którego zostawił pod opieką córki Lukea Cagea (zanim przeniósł się do naszego czasu) dorósł i stał się jeszcze gorszym despotą niż Banner Senior. Nasz bohater postanowił znaleźć kogoś, kto pozwoliłby mu cofnąć się w czasie (a z naszego punktu widzenia ruszyć w przyszłość), aby odnalazł dziecko i nawrócił je, póki jest na to czas.
Jak się okazuje, Logan nie może liczyć na przyjaciół  ci bowiem jak jeden mąż odmawiają mu pomocy. W związku z tym postanawia skorzystać z umiejętności wrogów. A konkretnie jednego  Asmodeusza, łotra i szaleńca, który dawno temu wysłał Hawkeyea i Wonder Mana do średniowiecza. Są tylko dwa problemy. Ten mniejszy to fakt, że superłotr aktualnie siedzi w najciemniejszym lochu superwięzienia o najostrzejszym rygorze. Drugi jest jednak poważniejszy, a mianowicie  jak wspomniałem  Asmodeusz jest łotrem i szaleńcem, który, choć spełnia życzenie Logana o przeniesieniu go w przeszłość, to jednak nie tę, o którą mu chodziło.
Powyższe wydarzenia to prolog do sentymentalnej wycieczki przez najważniejsze momenty w życiu Logana. A ponieważ Jeff Lemire lubi rozkładać zdarzenia przeszłe na czynniki pierwsze i analizować te, które stanowią punkty zwrotne w kształtowaniu teraźniejszości, otrzymaliśmy komiks inteligentny, ciekawy i niestety zbyt pospieszny. Ex-Wolverine bowiem przeskakuje w czasie w coraz starsze wersje siebie, zaczynając od wojny secesyjnej, kiedy robił za płatnego mordercę. Następnie ponownie doświadcza bólu w czasie przekształcania go w Broń X, po raz pierwszy ściera się z Hulkiem, jest świadkiem narodzin Mrocznej Phoenix, odwiedza Tokio, Madripoor i tak dalej. Dodać przy tym należy, że jego podróż w czasie różni się do tego, do czego przywykliśmy w komiksach Marvela. Zazwyczaj kończy się ona bowiem powstaniem alternatywnej rzeczywistości. Tymczasem tutaj Logan może być jedynie biernym obserwatorem, choć bardzo się stara, by tak nie było.
Jeff Lemire po raz kolejny pokazał, że w komiksach bardziej interesuje go głębia postaci, a nie spektakularne pojedynki. Bo choć tych również nie brakuje, stanowią one jedynie dodatek do przeżyć Logana i jego wewnętrznych rozterek. Prowadzi nas to do bardzo emocjonującego, choć kameralnego finału, który rekompensuje minusy, których Lemire nie był w stanie się ustrzec.
Tym, co najbardziej doskwiera w czasie lektury, jest zbytnia powierzchowność skoków w czasie. Podczas, gdy jedna trzecia albumu poświęcona jest atakowi Logana na superwięzienie (by wyciągnąć stamtąd Asmodeusza), dalsze, istotniejsze wydarzenia wydają się nazbyt skompresowane. Czasem poświecono im tylko 3-4 strony, podczas gdy chciałoby się, by te wątki zostały rozwinięte.
Inną rzeczą jest natomiast pomieszanie rzeczywistości. Lemire dość lekko traktuje niektóre wątki. Zwłaszcza kontrowersyjne wydaje się umieszczenie Logana w czasie wojny secesyjnej w 1812 roku, podczas, gdy z genialnego Originu wiemy, że bohater urodził się jako James Howlett mniej więcej w latach 1882-1885. Zastanawia też, czemu na rysunkach posiada on wówczas swoje szpony z adamantium, skoro zyskał je półtora wieku później.
Przyznam też, że w pewnym momencie zaczęła mi świtać myśl, czemu w zasadzie nagle Logan postanowił wrócić po małego Hulka i w ten sposób zmienić przyszłość, a nie pomyślał, by cofnąć się jeszcze bardziej, aby ocalić swoją rodzinę od śmierci z rąk pomiotów Bannera. To trochę tak, jak Anakin Skywalker, który po piętnastu latach przypomniał sobie, że jego matka wciąż jest niewolnicą na Tatooine, a potem miał pretensje do świata, że źle się z nią obszedł.
Nie jestem też wielkim fanem rysunków Filipea Andradea i Erika Nguyena, choć można się do nich przyzwyczaić. Niemniej, o tyle, o ile takie brudne, czasem niedokładne kadry sprawdzają się w pierwszej części komiksu, kiedy Logan odbija z więzienia Asmodeusza, to w dalej aż się prosi o kadry choćby zbliżone stylem do, niejednokrotnie genialnych, pierwowzorów.
Niemniej jako całość Życia minione robią dobre wrażenie. To swoistego rodzaju podsumowanie pracy Lemirea nad serią, a jednocześnie laurka dla głównego bohatera (zarówno w wersji vintage, jak i młodszej). Scenarzysta udowodnił, że miał pomysł na niego i konsekwentnie go realizował. Tak więc, mimo kilku potknięć, całość należy uznać za udaną.
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  Zwyczajna codzienność boga

  Tomasz Nowak

  Mitch Gerads, Tom King Mister Miracle
  

  
  Komiks o Panu Cudownym w ujęciu spółki King/Gerads zaserwował sporo zamieszania. Można traktować go jako farsę, komiksowy żart, antidotum na zadętych superbohaterów z ich pangalaktycznymi problemami, ratujących na okrągło i do znudzenia jakieś światy. Można w nim też dostrzec superpoważną próbę dokonania czegoś nowego, nowatorskiego ujęcia zwyczajnego życia herosów, które i tak przetykane zostaje filozoficznym egzystencjalizmem. Prawda zdaje się jednak mieścić pośrodku.
Ekstrakt: 70%
[image: Mister Miracle]
Kto najlepiej nadaje się do takiego eksperymentu? Na pewno nikt z pierwszego szeregu superbohaterów uwikłanych w tak wiele wcieleń i zależności, że kolejna odsłona byłaby tylko dodatkiem do katalogu. Można więc odkurzyć znajdującego się prawie zawsze w tle Mister Miracle′a. Pokazać, jak stał się nim Scott Free, dzieciak z pełnej okrucieństwa planety Apokolips, od maleńkości doskonalący się w uciekaniu. Jest tak dobrym eskapistą, że żyje z pokazów uciekania z najbardziej niesamowitych nawet pułapek. Aż w końcu, u kresu wytrzymałości, musi zmierzyć się z tym, przed czym nikt uciec nie potrafi. Przynajmniej tak się wydaje Ze śmiercią. Musi tego spróbować!
I w takich oto okolicznościach spotykamy się z nowym wcieleniem Miracle′a  a jest to spotkanie przypominające zderzenie z rozpędzonym pociągiem. Zaczyna się niby standardowo. Ot, mitologiczna gadka o skłóconych światach Ale zaraz potem pokrwawiony gość z podciętymi żyłami, leżący w łazience mówi wyraźnie, że coś poszło nie tak. A może tak właśnie miało być?
Gdy po pierwszym szoku przychodzi otrzeźwienie, to akurat czas, by uświadomić sobie, że jednak nie wszystko można i trzeba tu potraktować poważnie. To byłoby zresztą nie do zniesienia. Na trzystu stronach, wypełnionych w dużej mierze jazdą bez trzymanki, dobrze jest zachować zdrowy dystans. Zresztą i tak, kiedy się człowiek już ze wszystkim ogarnie i tak lepiej przeczytać ten tom przynajmniej jeszcze raz. Chyba dopiero podczas drugiej lektury, oswoiwszy się z formą i treścią, można skupić się na niuansach, dzięki którym ten komiks nabiera barw  dosłownie i w przenośni.
Od samego początku wiadomo już, że nie będzie to typowa historia superbohaterska o ratowaniu światów. A przynajmniej nie tylko o tym, bo pomiędzy epickimi bitwami herosi prowadzą przecież normalne życie. Żyjąc nim, Mister Miracle, wraz z ukochaną Big Bardą, mieszkają w los Angeles. Co pewien czas wpadają do macierzystych światów stoczyć jakąś wojenkę albo ukatrupić jakiegoś niewdzięcznika, ale to przecież tylko zajęcia z doskoku. Najważniejsza jest potrzebna przebudowa mieszkania. Tak, brzmi to surrealistycznie, ale właśnie na tym polega patent Kinga  na zderzeniu dwóch rzeczywistości  obowiązków superbohatera, a wręcz boga, ze zwyczajnym życiem zjadacza chleba. Czasami idzie wręcz po bandzie, bo ile bitew można stoczyć w bryzgach krwi, rozmyślając jednocześnie o obowiązkach życia codziennego"? To pewien schemat i, mimo że King wprowadza do niego coraz to nowe elementy, nie udało się mu przed nim, nomen omen, uciec. Dlatego też rozpędzony z początku fabularny pociąg z czasem wytraca prędkość. Co więcej, w miejscach, gdzie na wadze kładzie z jednej strony przysłowiowe brudne pieluchy, a z drugiej miliony istnień, zaczyna niebezpiecznie turkotać
Gerads wtóruje tej konwencji swoimi rysunkami. Już samo zestandaryzowanie plansz w dziewięć kadrów (podobnie jak w klasycznych Strażnikach) pokazuje, że autorzy dobitnie chcą swój komiks spozycjonować w segmencie tytułów antybohaterskich. A przynajmniej w gronie tych, które negują utarte spojrzenie na herosów.
Podobny cel mają zabawy samym obrazem  powtórzenia kadrów, barwne wytryski na przemian z ilustracjami zdecydowanie bardziej stonowanymi (szkoda, że w druku nie wszędzie udało się wydobyć ich pierwotną głębię), a wreszcie stanowiące swoistą wizualną orgię kolorowe przestery  obrazy z rozmytymi konturami, rozmyślnie niespasowane. Rozjeżdżają się one krzycząc o surrealizmie głoszonych treści. Przyprawiają o oczopląs, ale też poszerzają miejsce na domysły.
Kiedy człowiek pojmie umowność tych wszystkich zabiegów, dopiero wówczas może zacząć dobrze się bawić. Nie przeszkadzają już wówczas aż tak bardzo te różne oczka puszczane do czytelnika, jak choćby wspomniane kopiowane kadry. Radują natomiast mnożące się w otoczeniu gadżety spod znaku Ligi Sprawiedliwości (której Mister Miracle jest członkiem) czy rozbrajające sceny ze złolami wcinającymi podczas sądu talerz warzyw. Z większym dystansem można wczytać się w filozoficzne dysputy, porażające głębią, o ile ktoś nie ma nadmiaru wiedzy o filozofii.
O tym, że tak naprawdę King i Gerads nie chcieli wyrządzić krzywdy Scottowi jakąś pochopną dekonstrukcją, świadczy chociażby fakt, iż ich Nowi Bogowie właściwie nie wyłamali się poza kanon Czwartego Świata i historii Miracle′a stworzonej pierwotnie przez Jacka Kirby′ego. Jakby na dowód tego z początku odwołują się wprost do dziejów rodzinnych planet Scotta, a dopiero potem przechodzą do ukazania swojej wersji dalszych zdarzeń.
Ich Mister Miracle to niewątpliwe komiksowa awangarda, a ta zwykle ma tyle samo żywotnych zwolenników. co. przeciwników. No i oczywiście rzeszę niemających własnego zdania biernych potakiwaczy obu stronom sporu. Jeśli pozostanie się przy mistrzostwie w operowaniu formą i kunszcie związania w całość elementów pozornie całkowicie odrębnych, wręcz sprzecznych, należy przed Kingiem i Geradsem pochylić czoło. Z pójściem dalej, zwłaszcza w nabożny zachwyt nad ambitnym osiągnięciem, warto zachować umiar.
Mister Miracle w tej odsłonie w USA wzbudził zachwyt. W ślad za przyznanymi serii pięcioma (!) nagrodami Eisnera za najlepszy scenariusz, rysunki i zamkniętą historię orzeczono, że duet King/Gerads tchnął w tego bohatera nowe życie. Niewątpliwie. Jednak to, co zachwyca fanów superbohaterów za oceanem, niekoniecznie musi zachwycić nas. I pewnie Mister Mircle niejednego czytelnika zaskoczy, jeśli nie rozczaruje. Zarówno przez rozciągniętą, napiętą momentami do granic wytrzymałości treść, jak również grafiki, którym też próbowano nadać nowy, wieloznaczny wymiar. To na pewno swoista awangarda, ale nie dla każdego.
Plusy:
	nowatorskie ujęcie tematu superbohaterów przez zderzenie wzniosłości i codzienności
	świadome operowanie kadrowaniem i odważne użycie barw
	filozoficzne wycieczki, będące w zasadzie żartem z filozofii


Minusy:
	eksperymenty z treścią, przenikaniem wątków, banalizujące ich wymowę
	drażniące wizualnie eksperymenty z grafiką, nie zawsze jasne
	nie do końca udany druk tomu (głębia barw na niektórych stronach)
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  Podziemny front:Rajner kontra Reiner

  Konrad Wągrowski

  Jerzy Wróblewski Podziemny front #9: W pułapce
  

  
  W pułapce przewrotnie odwraca sens tytułu całego cyklu. Podziemnym frontem nie są tu już bowiem Czwartacy, ale hitlerowski Werwolf. Z bohaterami serii rozstajemy na się powojennym Dolnym Śląsku, ale finał pozostawia jednak niedosyt.
[image: Podziemny front #9: W pułapce]
W pułapce to już ostatni album cyklu Podziemny front, jego akcja toczy się kilka miesięcy po wojnie, a jego powiązanie z całym cyklem jest raczej symboliczne. Owszem, pojawiają się w nim na chwile postacie Zbyszka i Starego, ale są to tym razem bohaterowie zdecydowanie drugoplanowi, działający w sztabie dywizji, podczas gdy główna akcja toczy się na poziomie polskiego garnizonu w poniemieckim Lubaniu, którym dowodzi główny bohater tego komiksu  major Jan Rajner.
Jan Rajner czy Johann Reiner? To dobre pytanie. Rajner pochodzi właśnie stąd, z dolnośląskiego Lubania, wcześniej nazywanego Lauban (w komiksie, nie wiedzieć czemu, noszącego miano Landsberg) i będącego częścią Niemiec. Mimo niemieckiego obywatelstwa (i niemieckiego nazwiska) Rajner zawsze czuł się Polakiem, podpisywał spolszczoną wersją swego nazwiska. W czasie wojny został oczywiście wcielony do Wehrmachtu, ale w 1942 roku zdezerterował, przeszedł na drugą stronę, wstąpił do LWP, przeszedł cały front i dochrapał się stopnia majora. Teraz, po latach wraca do swej małej ojczyzny  miasteczka, które po ustaleniach poczdamskich zostało włączone do Polski, ale wciąż zamieszkiwane jest głównie przez niemieckich mieszkańców. Rajner ma tu starych znajomych, z których niektórzy uważają go za zdrajcę. Jednym z nich będzie jego przyrodni brat, Willy Reiner, którego losy wojenne potoczyły się w zupełnie odmienny sposób. Walczył w Wehrmachcie, wstąpił do SS, teraz chce działać w Werwolfie  niemieckiej tajnej organizacji bojowej. Do Lubania powrócił pod zmienionym nazwiskiem (wówczas nikt specjalnie nie patyczkował się wobec SS-mannów, uważanych gremialnie za zbrodniarzy wojennych), jako jeniec. Już wkrótce los go zetknie z bratem
Ale to nie koniec kłopotów majora Rajnera. Niemcy uważają go za zdrajcę, ale i Polacy niekoniecznie darzą go zaufaniem. Jednym z tych negatywnie nastawionych jest jego zastępca, porucznik Walczuk, nienawidzący Niemców z całych sił. Rajnera zaczyna podejrzewać o współpracę z Werwolfem od samego początku, szukając tylko potwierdzenia dla swoich tez. Znalezione stare zdjęcie z oboma przyrodnimi braćmi jest dla porucznika wystarczającym dowodem. Sytuacji nie poprawia przybycie do Lubania żony Rajnera. Ona na wojnie straciła całą rodzinę, Niemców również nienawidzi, dużo bardziej przemawiają do niej argumenty Walczuka (notabene, jej krajana z Wołynia) niż opowieści męża o porządnych ludziach z Lubania. Konflikt małżeński narasta. A tymczasem Werwolf szykuje się do dużej akcji sabotażowej, która ma być wykonana na zlecenie naszego dobrego znajomego doktora Heinricha von Kniprode, mającego w ten sposób udowodnić Amerykanom przydatność swych sił na terenach polskich.
[image: ]
Fabularnie brzmi to całkiem intrygująco nieprawdaż? Treść komiksu zbudowana jest na kilku interesujących konfliktach. Polacy i Niemcy, Rajner i jego brat, Rajner i Walczuk, Rajner i jego żona. Szkoda, że jednak większość tych obiecujących relacji zostanie potraktowana bardzo pobieżnie. Co ciekawe, owe konflikty dużo bardziej wyraziście są ukazane w kinowym pierwowzorze tej historii. Tak jest, kinowym. Tym razem zeszyt Podziemnego frontu nie jest adaptacją odcinka serialu, ale pełnometrażowej fabuły. Film o niewyszukanym tytule Pułapka w reżyserii Andrzeja Jerzego Piotrowskiego został nakręcony w roku 1970 i miał kinową premierę 26 marca 1971 roku. Co właściwie miał wspólnego z serialowym Podziemnym frontem i Powrotem doktora von Kniprode? W zasadzie niewiele, głównie osoby scenarzystów  po raz kolejny za skrypt odpowiadali tutaj Tadeusz Pietrzak, Bohdan Czeszko i Jerzy Bednarczyk, czyli dobrze znana nam serialowa trójka. Jeden z drugoplanowych bohaterów filmu nazywa się pułkownik Karcz, podobnie jak jeden z bohaterów wersji telewizyjnej wersji  grający go Wirgiliusz Gryń w niczym jednak nie przypomina Stanisława Niwińskiego z serialu. I to chyba tyle nawiązań.
[image: ]
Film do historii polskiej kinematografii zdecydowanie nie przeszedł, ale nie można go uważać za dzieło nieudane. Tak jak wspomniałem, dosyć dobrze rozgrywa wszystkie konflikty. Jan Rajner (w tej roli sam Czterdziestolatek Andrzej Kopiczyński, zdubbingowany, zapewne by jego niemczyzna brzmiała autentyczniej) i Willy Reiner nie są tu braćmi przyrodnimi, ale kuzynami, co ważniejsze i co w filmie mocno podkreślane  największymi przyjaciółmi z dzieciństwa. W komiksie relacja polskiego majora i SS-manna nie wychodzi poza samo stwierdzenie pokrewieństwa, poza tym nic ich kompletnie nie łączy, a więc w tym wątku nie ma dramatycznego potencjału. Dużo ciekawiej w filmie pokazany jest także temat małżeństwa Rajnerów  więcej wiemy o jego żonie, o tym dlaczego właściwie wzięli ślub, jej stosunek do męża też jest raczej niejednoznaczny. W komiksie jedynie chyba wątek porucznika Walczuka naprawdę się broni, kończy się też dużo mocniejszym finałem niż w filmie. I to chyba jest przy tym największa wada Pułapki  reżyser wyraźnie nie ma talentu, by dobrze zwieńczyć tę opowieść, by finałowy w zamierzeniu prawie że westernowy pojedynek rzeczywiście naprawdę wywołał emocje. I tu akurat próba sabotażu na kopalni wolframu, końcowa bitwa i pojedynek Rajner kontra Reiner w komiksie wychodzi dużo lepiej.
[image: ]
Czas na kilka słów o tle historycznym. Tym razem głównym tematem jest Werfolf, niemiecka organizacja dywersyjno-szpiegowska, działająca w powojennych latach w szczególności na tzw. Ziemiach Odzyskanych, czyli terenach Niemiec włączonych do Polski. Plan Werwolf (czyli wilkołak) opracowany został już w 1943 roku, inicjatorem akcji był sam Heinrich Himmler. Celem tej inicjatywy było stworzenie struktury, która miała szerzyć dywersję na bezpośrednim zapleczu sił nieprzyjaciela. Wraz z utratą kolejnych ziem Himmler widział potrzebę akcji sabotażowo-dywersyjnych wykonywanych przez oddziały partyzanckie złożone z żołnierzy i ludności cywilnej, którzy pozostali za linią frontu. Z czasem plan Werwolf stał się pomysłem na całościową działalność partyzancką w okupowanych Niemczech. Jego głównym strategiem był znany nam już generał Reinhard Gehlen, a opracowana koncepcja, co chyba bardzo ciekawe, było bardzo mocno wzorowana na organizacji naszej Armii Krajowej. W Polsce Werwolf najsilniejszy był właśnie na Dolnym Śląsku, koncentrując się głównie na dosyć skutecznej działalności sabotażowej, w szczególności w przejętych przez Polaków poniemieckich kopalniach i zakładach przemysłowych, ale też terroryzując napływową ludność polską. Walki z Werwolfem trwały do 1947 roku, choć jeszcze rok później zdarzały się sporadyczne akcje dywersyjne. Można więc rzec, że komiks jest tu zasadniczo zgodny z prawdą historyczną, choć niektórzy badacze uważają, że rola Werwolfu była poważnie przeceniana i specjalnie nagłaśniana w celu uzasadniania brutalnych działań PRL-owskiej służby bezpieczeństwa.
[image: ]
Tak czy inaczej, komiks kończy się bitwą regularnych wojsk polskich z niemiecką partyzantką, co z jednej strony ciekawie odwraca sytuację z pierwszych zeszytów, a z drugiej każe inaczej spojrzeć na tytuł całego cyklu. Bo przecież w finale owym podziemnym frontem nie są już bojowcy Armii Ludowej, ale post-hitlerowscy sabotażyści A Kniprode? Kniprode w komiksie występuje na bardzo gościnnych występach (w filmie oczywiście w ogóle go nie ma), pojawia się tylko w kilku kadrach. Jego plany nie zostają zrealizowane, ale jemu samemu  podobnie zresztą jak Brunnerowi w Stawce większej niż życie  udaje się uciec. To jednak trochę mało satysfakcjonujący finał cyklu, ale, kto wie, może dzięki temu dodający mu nieco realizmu.
A może były plany kontynuacji tej opowieści? Może gdzieś miało dojść do ostatecznej konfrontacji Zbyszka z Kniprodem? Niestety, czy tak było, tego nigdy się już nie dowiemy.
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  Czas pożegnań

  Marcin Osuch

  Quino Mafalda #2: Wszystkie komiksy
  

  
  Życie chadza niekiedy dziwnymi ścieżkami. Kilka dni po otrzymaniu najnowszego, drugiego tomu Mafaldy, niczym grom z jasnego nieba spadła na mnie wiadomość o śmierci Quino, twórcy tej kultowej serii.
Ekstrakt: 100%
[image: Mafalda #2: Wszystkie komiksy]
Quino w rzeczywistości nazywał się Joaquin Salvador Lavado i urodził się w 1932 roku w Mendozie w Argentynie. Tamże podjął studia na Akademii Sztuk Pięknych w 1945, ale nie skończywszy ich, przeniósł się do Buenos Aires z zamiarem rozpoczęcia kariery rysownika. Początki były trudne, Lavado przez pewien czas klepał biedę i dopiero publikacja w tygodniu Esto Es otworzyły mu drzwi do kariery. Quino współpracował z wieloma gazetami i czasopismami, rysując satyryczne rysunki charakteryzujące się dużą dozą cynizmu. Z Mafaldą rozstał się z w 1973, twierdząc, że skończyły mu się pomysły na dalsze historyjki. Trzy lata później, po zamachu stanu i przejęciu władzy przez wojskową juntę, opuszcza kraj i przenosi się do Mediolanu. Powrócił do Argentyny po upadku dyktatury. Pod koniec życia praktycznie oślepł ze względu na rozwijającą się jaskrę. Quino odszedł 30 września 2020 roku.
Jak wspominałem przy okazji pierwszego tomu, Quino tworząc Mafaldę i jej świat inspirował się Fistaszkami Schultza. Podobniej jak Charlie Brown, Mafalda ma całą grupę mocno zróżnicowanych przyjaciół, którzy, nie detronizując głównej bohaterki, dodają kolorytu całości. Najbardziej zauważalny jest Miguelito, syn właściciela sklepu spożywczego. Może nie jest najtęższym umysłem, ale na liczeniu pieniędzy się zna. Susanita to najbliższa koleżanka Mafaldy, rozdarta między wizją wejścia w klasyczną rolę kobiety dbającej o dom i wychowującej dzieci a poczuciem, że w życiu trzeba dać się ponieść szaleństwu. Stawkę uzupełniają żyjący w nieco innych wymiarach Felipe i Manuelito. W przeciwieństwie do przedstawionej na początku trójki Quino chyba nie do końca miał jednoznaczny pomysł na każdego z nich. Obydwaj mają podobne charaktery, może Felipe jest bardziej bojaźliwy, a Manuelito filozoficzny.
Nastrój i humor samych pasków nie różni się od tych z pierwszego tomu. Zachowana jest równowaga między historyjkami odnoszącymi się do sytuacji polityczno-ekonomicznej na świecie, a tymi poruszającymi sprawy rodzinne Mafaldy. Z jednej strony główna bohaterka przejmuje się sprawami wielkiego świata, głodem, wojnami, biedą. Z drugiej czytelnik wybiera się z całą jej rodziną na wakacje, przeżywa emocje kupowania samochodu na raty oraz, a może przede wszystkim, obserwuje rozwój Guille, młodszego brata Mafaldy. To kolejna różnica między dziełem Quino a Fistaszkami. W tych drugich upływ czasu ma zamkniętego koła wpisanego w pory roku. Nikt nie dorasta, nie zdaje do kolejnej klasy. Guille za to rośnie jak na drożdżach, uczy się chodzić, mówić. Początkowo daje Mafaldzie wiele pretekstów do wyrażenia charakterystycznych dla niej uwag na temat życia i całej reszty, z czasem dorabiając się całkowicie własnych pasków.
I tylko szkoda, że drugi tom przygód rezolutnej Mafaldy jest jednocześnie ostatnim. O ile Schultz poświęcił Fistaszkom praktycznie całe swoje twórcze życie, to w przypadku Quino było to zaledwie dziewięć lat. Szkoda  ale najważniejsze, że wreszcie Mafalda dotarła do Polski. I na pocieszenie link do filmu z Mafaldą w roli głównej, oczywiście po hiszpańsku.
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  Myślozbrodnia Winstona Smitha

  Sebastian Chosiński

  Fido Nesti, George Orwell Rok 1984
  

  
  Powoli zbliżający się do końca rok 2020 należał, jeśli chodzi o pojawiające się na polskim rynku komiksowym tłumaczenia, do nieżyjącego od siedmiu dekad brytyjskiego pisarza Georgea Orwella. Wydawnictwo Jaguar najpierw opublikowało rysunkową adaptację Folwarku zwierzęcego, a parę tygodni później przygotowało  w tej samej formie  edycję Roku 1984. W obu przypadkach autorami są scenarzyści i rysownicy brazylijscy  Bernardi Odyr i Fido Nesti.
Ekstrakt: 100%
[image: Rok 1984]
To bezsprzecznie dwa najsłynniejsze utwory prozatorskie Georgea Orwella (który naprawdę nazywał się Eric Blair). Oba ukazały się w ostatnich latach jego krótkiego życia, gdy zmagał się już z postępującą gruźlicą. Oba zrodziły się z jego doświadczeń hiszpańskich (brał udział w wojnie domowej, walcząc po stronie republiki w szeregach katalońskich anarchistów) oraz bacznych obserwacji i analiz systemu stalinowskiego w Związku Radzieckim. O ile jednak przeniesiony na język komiksu w 2018 roku przez Bernardiego Odyra (rocznik 1967) Folwark zwierzęcy był pesymistyczną alegorią filozoficzną, ujętą w formę mrocznej bajki, o tyle opowieść o świecie przyszłości  tytułowym 1984 roku  miała charakter dystopii ubranej w kostium fantastycznonaukowy. Tym sposobem Orwell dołączył do grona słynnych literackich wizjonerów, zajmując miejsce między innymi obok Rosjanina Jewgienija Zamiatina (My, 1920) oraz swoich rodaków Aldousa Huxleya (Nowy wspaniały świat, 1932) i Herberta Georgea Wellsa (Kształt rzeczy przyszłych, 1933).
Pierwsze wydanie Roku 1984 ukazało się pod koniec lat 40. ubiegłego wieku, na kilka miesięcy przed śmiercią autora. Na język polski przetłumaczono je dość wcześnie, bo już w 1953 roku, ale wtedy mogło się ukazać jedynie na emigracji (nakładem Instytutu Literackiego w Paryżu). Większość czytelników nad Wisłą poznała dzieło Orwella dopiero cztery dekady po pierwszej publikacji; wcześniej nie mogło się ono ukazać z powodów cenzorskich  za dużo było w nim prawdy na temat systemu, w jakim na co dzień żyli obywatele PRL. Podjęta przez brytyjskiego pisarza tematyka nie była obca twórcom opowieści rysunkowych; podobne do przedstawionych przez Orwella wątki pojawiły się chociażby w V jak vendetta (1982-1989) Alana Moorea, jak i w alternatywnej wersji historii Supermana autorstwa Marka Millara  Czerwony syn (2003). Ale dopiero Fido Nesti zdecydował się sięgnąć do samego źródła.
Nesti urodził się w São Paulo w 1971 roku (jest więc o cztery lata młodszy od Odyra). Pierwsze ilustracje i komiksy zaczął tworzyć jeszcze jako nastolatek. Popularność w ojczyźnie przyniosła mu rysunkowa adaptacja opowiadającego o wyprawie morskiej Vasco da Gamy do Indii szesnastowiecznego portugalskiego eposu narodowego Luísa Vaza de Camõesa Luzjady (2006). Sześć lat później opublikował Maszynę Goldberga, a po kolejnych ośmiu  Rok 1984. Nesti sam stworzył bardzo wiernie oddający powieść Orwella scenariusz, wszystko zilustrował oraz nałożył kolory  i wyszło mu z tego prawdziwe arcydzieło. Opowieść o świecie tak posępnym w swej beznadziei, że lektura komiksu jest iście dojmującym doświadczeniem. Także dla tych, którzy znali już wcześniej oryginalną wersję tej dystopii, więc  przynajmniej w teorii  wiedzą, czego się spodziewać. W adaptacji Nestiego nadzwyczaj ponure wizje Brytyjczyka zyskały jednak dodatkowy wymiar  wizualny.
Pełna rezygnacji, zmęczona życiem twarz głównego bohatera Winstona Smitha, posępne obrazy ulic Londynu wraz z górującymi nad miastem złowróżbnymi gmaszyskami czterech Ministerstw  Pokoju, Prawdy, Miłości i Obfitości  wszystko to składa się na świat, który przeraża już samym wyglądem. Dawna stolica Anglii po wojnie, która tak naprawdę wcale się nie skończyła (choć któż to wie?), przeistoczyła się w centrum Pasa Startowego Jeden, trzeciej pod względem liczby mieszkańców prowincji Oceanii, totalitarnego supermocarstwa rządzonego przez Wielkiego Brata. Społeczeństwo tego państwa dzieli się na trzy klasy: najmniej licznych, ale za to najbardziej uprzywilejowanych członków Partii Wewnętrznej, którzy sprawują najważniejsze urzędy, szeregowych członków organizacji, zaliczanych do tak zwanej Partii Zewnętrznej, którzy są urzędnikami niskiego szczebla, oraz najliczniejszych proli  robotników, którzy choć stoją w hierarchii społecznej najniżej (na równi ze zwierzętami), to jednak cieszą się największymi swobodami. Są świadomie ogłupiani przez władze, które czerpiąc zyski z ich ciężkiej pracy, nie zabraniają im kochać, uprawiać hazard, bawić się w pubach. Nie odczuwają potrzeb wyższych i nie buntują się, chociaż to oni jedyni stanowią siłę, która mogłaby obalić dyktaturę.
Należący do Partii Zewnętrznej Winston Smith pracuje w Departamencie Archiwów Ministerstwa Prawdy; odpowiada między innymi za to, by przeszłość nie stała w sprzeczności z aktualną wykładnią partyjnej polityki. Jego życie jest ściśle inwigilowane, nikomu nie może ufać, nawet najbliższym sąsiadom. W tym świecie każdy bowiem jest, a przynajmniej powinien być  bez względu na płeć czy wiek  donosicielem. Myślozbrodnia jest tępiona przez Policję Myśli i  ostatecznie  karana śmiercią. A przecież nikt zdrowy na umyśle nie chce trafić do budynku Ministerstwa Miłości, a tym bardziej do osławionego pokoju 101. Smith zdaje się być idealnym trybikiem w totalitarnej machinie; wykonuje swoją pracę z oddaniem, doskonali nowomowę, podporządkowuje się narzuconemu przez państwo rytmowi dnia. A mimo to pewnego razu wkracza na drogę, z której nie ma odwrotu  w dzielnicy proli w sklepie ze starzyzną kupuje notes, w którym, skryty przed śledzącym go w pokoju teleekranem, zaczyna zapisywać swoje przemyślenia.
To jedna z najpoważniejszych myślozbrodni, bezwzględnie tropiona i tępiona, nierzadko karana ewaporacją (egzekucją połączoną z wymazaniem z historii). Wkrótce Smith dorzuca do niej kolejną  zaczyna potajemnie spotykać się z młodszą od siebie o kilkanaście lat Julią, pracownicą innego działu Ministerstwa Prawdy. Dziewczyna, na którą już wcześniej zwrócił uwagę, wyznaje mu miłość, a kochać przecież mogą tylko prole. Jest jeszcze jeden człowiek, który przykuwa uwagę Winstona  to OBrien, ustosunkowany członek Partii Wewnętrznej, podejrzewany przez Smitha o nieprawomyślność. Winston nie donosi jednak na niego, przeciwnie  gdy ten zaprasza go do swego mieszkania, przybywa tam razem z Julią i daje się wciągnąć w antypaństwowy spisek, któremu przewodzi podziemna organizacja o nazwie Braterstwo. Tym samy skromny urzędnik przekracza kolejną granicę. Pytanie, co czeka go dalej? Czy Smith wierzy w ostateczny sukces zawiązywanego z mozołem buntu, a może jego zaangażowanie jest po prostu przejawem skrajnej rezygnacji, formą rytualnego samobójstwa?
Analizując reguły rządzące Oceanią, nie jest trudno odnaleźć ich pierwowzory  wystarczy wgryźć się w funkcjonowanie systemu stalinowskiego, by odgadnąć, kto kryje się za postacią Wielkiego Brata, na kim wzorowany był Emmanuel Goldstein, jaka organizacja posłużyła Orwellowi za wzorzec Policji Myśli. I tak dalej, i tak dalej. Rok 1984  czy to w wersji powieściowej, filmowej (vide najlepsza ekranizacja zrealizowana przez Michaela Radforda) czy komiksowej  jest tak samo przerażający, odrażający, jak i aktualny. Świat wykreowany przez Orwella ziścił się przecież w połowie lat 70. ubiegłego wieku w komunistycznej Kambodży, do końca następnej dekady przetrwał w Albanii, wciąż ma się dobrze w Korei Północnej. I zapewne nie brakuje dzisiaj także innych polityków owładniętych taką manią władzy, że chętnie, zdobywszy ją, wprowadziliby zasady podobne do tych, jakie panowały w Oceanii.
Od strony wizualnej komiks Nestiego jest utrzymany w równie ponurych barwach (tym razem także w sensie dosłownym, nie tylko metaforycznym), jak powieść Orwella. Inaczej zresztą być nie mogło. Chcąc zachować wierność pierwowzorowi literackiemu, Brazylijczyk nie mógł pozwolić sobie na żadne kolorystyczne ekstrawagancje. Dominują więc czerń i różne odcienie szarości; jedyną przebijającą się wyrazistą barwą jest czerwień, ale wiadomo, jaka jest jej symbolika i czemu miało służyć jej zastosowanie. Rysunki, pomijając fakt, że mamy do czynienia z  patrząc z perspektywy Orwella  wizją przyszłości, są bardzo realistyczne, a miejscami wręcz naturalistyczne (vide sekwencje rozgrywające się w pokoju 101). Widać, że Nesti dogłębnie przeanalizował powieść (o filmie Radforda nie zapominając) i użył całego swego talentu, by jak najdosłowniej i jak najdoskonalej odwzorować powieściową Oceanię, a nade wszystko Londyn, włącznie z jego mrocznymi ulicami w dzielnicy proli oraz złowieszczymi wnętrzami Ministerstw Prawdy i Pokoju.
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  Historia w obrazkach:Papież uwikłany

  Sebastian Chosiński

  Stefano Carloni, France Richemond Papieże w historii #2: Leon Wielki. Pogromca Attyli
  

  
  Był pierwszym z biskupów Rzymu, który doczekał się przydomka Wielki. Był też pierwszym z następców świętego Piotra, który został pogrzebany we wczesnochrześcijańskiej Bazylice Watykańskiej. Jego pontyfikał przypadł na wyjątkowo trudne czasy, gdy Imperium Romanum chyliło się ku upadkowi. Chodzi oczywiście o papieża Leona I, sportretowanego w komiksie biograficznym Pogromca Attyli.
Ekstrakt: 60%
[image: Papieże w historii #2: Leon Wielki. Pogromca Attyli]
I już we wstępie warto zaznaczyć, że podtytuł albumu jest zdecydowanie na wyrost. Sugeruje bowiem coś, co nigdy się nie wydarzyło. Owszem, papież Leon I odegrał istotną rolę w ochronie słabnącego Cesarstwa Rzymskiego przed hordami huńskimi, ale ani nie starł się z ich wodzem na polu bitwy, ani też nie doprowadził bezpośrednio do klęski jego ambitnych planów wojskowo-politycznych. Taki podtytuł brzmi jednak bardzo chwytliwie  i w tym kontekście można zrozumieć wydawców serii Papieże w historii, czyli francuskie wydawnictwo Glénat oraz należącą do zakonu dominikanów oficynę Cerf (Jeleń). Album o Leonie I ukazał się jako drugi w kolekcji (po obrazkowej opowieści o świętym Piotrze Apostole); po nim natomiast przygotowano, jak dotąd, jeszcze trzy tomy, poświęcone kolejno Aleksandrowi VI (czyli Rodrigo Borgii), Janowi Pawłowi II oraz  to plan na koniec listopada  Klemensowi V, który nie sprzeciwił się rozprawie króla Francji Filipa IV Pięknego z zakonem templariuszy.
Wróćmy jednak do żyjącego w V wieku po Chrystusie Leona I Wielkiego. Za scenariusz poświęconego mu komiksu odpowiada specjalizująca się w opowieściach historycznych Francuzka France Richemond (sześcioczęściowa saga Gliniany tron, 2006-2015; licząca, jak na razie, trzy tomy seria Krwawe królowe: Joanna, kobieta król, 2018-2020; Szklana korona, 2020); autorem rysunków jest natomiast początkujący włoski grafik Stefano Carloni. I chociaż to papież jest główną postacią dramatu, to jednak równorzędnych mu bohaterów jest w tym dziele więcej, jak chociażby nieudolny cesarz Walentynian III czy Attyla, wódz pustoszących w tamtym czasie Europę Południową i Zachodnią Hunów, który lata temu doczekał się nawet własnej, złożonej z sześciu woluminów, serii komiksowej (Attyla moja miłość, 1998-2003). Nie można też jednak zapominać o wybitnym rzymskim wodzu Aecjuszu Flawiuszu, nie bez powodu nazywanym potocznie Ostatnim Rzymianinem. Ich wszystkich widzimy na kartach Pogromcy Attyli  i odgrywają tam niepoślednią rolę.
Fabuła komiksu, nie licząc kilku retrospekcji, zamyka się tak naprawdę w trzech latach  pomiędzy 452 a 455 rokiem naszej ery. Granicami są z jednej strony odniesione rok wcześniej zwycięstwo Aecjusza Flawiusza na Polach Katalaunijskich (na terenie dzisiejszej Francji), z drugiej  spustoszenie Rzymu przez przybyłych z Afryki Północnej Wandalów pod wodzą Genzeryka. A co jest pomiędzy? Ostra walka polityczna o władzę w Cesarstwie, skrytobójcze zbrodnie (ofiarami których padają zarówno Aecjusz, jak i sam Walentynian III), walki z Hunami, wreszcie  bez tego taki komiks obejść się oczywiście nie mógł  starania papieża o utrzymanie jedności, targanego wieloma herezjami (vide arianizm, pelagianizm, monofizytyzm, pryscylianizm), Kościoła. Ta wielość wątków tylko na pozór brzmi atrakcyjnie; w rzeczywistości sprawia bowiem, że  na przeznaczonych na część rysunkową czterdziestu sześciu planszach  autorka żadnego z nich nie pogłębia. Zwyczajnie nie ma na to czasu.
Dla kogoś, kto po raz pierwszy zetknie się z postacią Leona I Wielkiego i z tym okresem dziejów Cesarstwa Rzymskiego oraz chrześcijaństwa, może to być odrobinę zniechęcające. Na szczęście w formie aneksu pojawia się krótkie i przystępne opracowanie historyczne, którego autor, Bernard Lecomte  jeden z najwybitniejszych nad Sekwaną znawców dziejów Watykanu  przybliża mniej znane zagadnienia. Więcej radości komiks Richemond i Carloniego przysporzy natomiast tym, którzy w tej epoce historycznej  mówiąc kolokwialnie  siedzą. Aczkolwiek nie powinni liczyć na to, że dowiedzą się czegoś, co wcześniej nie było im znane. Podsumowując zatem stronę literacką i merytoryczną: jest poprawnie i interesująco, choć nie rewelacyjnie. W zasadzie to samo można by powiedzieć o warstwie ilustracyjnej. Carloni, mimo że Włoch, poszedł w ślady mistrzów komiksu frankofońskiego i stworzył dziełko na wskroś realistyczne. Wprawdzie trudno mu się równać z twórcami grafik takich serii, jak Murena, Orły Rzymu czy Alix Senator, to jednak należy pamiętać, iż jest on dopiero na początku swej kariery  tym samym warto zapamiętać jego nazwisko i od czasu do czasu zwracać uwagę na to, co tworzy.
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  Wielka konkluzja

  Dagmara Trembicka-Brzozowska

  Giuseppe Camuncoli, Andrea DiVito, Christos Gage, Keith Giffen, Scott Kolins, Mike McKone, Stuart Moore Anihilacja #3
  

  
  W trzecim, ostatnim tomie zebranych zeszytów "Anihilacji" nareszcie doczekaliśmy się najważniejszego: wielkiej walki o przetrwanie, której preludia oglądaliśmy w poprzednich dwóch albumach.
[image: Anihilacja #3]
Na początku skupiamy się na dwóch wątkach: stawiającej rozpaczliwy opór Fali Anihilacji armii (czy też jej resztkach) pod dowództwem Novy i jego zastępcy, pełniącego funkcję głównego stratega Petera Quilla. Równolegle swoje plany rozgrywa Thanos, współpracujący z Annihilusem, by osiągnąć sobie tylko znany cel. Błyskawicznie zbliżamy się do kulminacyjnej walki, a w międzyczasie czytamy o prawdziwej odwadze, poświęceniu i bohaterstwie w starciu z przeważającymi siłami wroga.
Co ciekawe, po finale głównego, wojennego wątku otrzymujemy dalsze zeszyty: cztery historie pod wspólnym tytułem "Heroldowie Galactusa". Jak nazwa wskazuje, skupiamy się tu na Silver Surferze i jego kompanach, zwłaszcza Firelordzie, pokazujących nam wojnę z Annihilusem z odmiennej perspektywy. Na zakończenie pojawia się też smaczek dla fanów: "Akta Korpusu Nova", czyli teczki naszych bohaterów. Oba dodatki to przyjemne urozmaicenie, dobrze domykające ten cykl "Anihilacji" i z pewnością nie będące tylko wypełniaczem pompującym objętość albumu. Zwłaszcza Akta przydają się, by nie zgubić się w gąszczu postaci występujących na kartach komiksu.
Teraz zrobię osobistą uwagę. Redaktor, który wysłał mi "Anihilację" do recenzji, sporo ryzykował, wiedząc, że nie jestem fanką superhero jako gatunku, a Marvela znam dość pobieżnie. Dlatego muszę cykl ocenić z punktu widzenia laika. Jako całość, historia jest w porządku. Keith Giffen, scenarzysta większości zeszytów w cyklu, postarał się w nich odejść od czystego heroizmu, który kojarzymy z superbohaterami, przybliżając raczej brzydkie oblicze wojny: brudne chwyty, śmierć i chaos. Bliżej tu klimatem do Punishera niż do komiksów o Kapitanie Ameryka. Ogółem jednak nie jest to wybitna opowieść; raczej miła poczytajka dla tych, którzy interesują się historiami Marvela.
"Anihilacja" na pewno nie jest też dobrym punktem wejścia w realia uniwersum. Z jednej strony to crossover Strażników Galaktyki i Silver Surfera, a zapewne nie tylko, z drugiej  całość dzieje się w Sferze Negatywnej, czyli alternatywnym wymiarze. Nie ułatwia to zagłębienia się w akcję komuś, kto nie śledzi losów bohaterów w miarę na bieżąco, co sprawia, że temat przed lekturą trzeba nieco zbadać. Sama historia jest jednak, mimo swoich wad, przyjemna: napisana bardzo poprawnie, dość przewidywalna, ale z zaskakującymi momentami. Nie nudziłam się podczas czytania, a to chyba najważniejsze.
Graficznie dostajemy trochę misz-masz, ale także przyjemny. Większość zeszytów rysował Andrea Di Vito  i wyszło to naprawdę atrakcyjnie, klimatycznie, z dużą liczbą dynamicznych, ładnie przedstawionych scen. Trzy zeszyty o Heroldach mają innych rysowników, z których chyba najbardziej wyróżnia się Scott Kolins w historii "Efekty uboczne"  przy czym duża tu też zasługa kolorystki, June Chung. Ogółem całość to bardzo barwny, sprawnie narysowany album  czego chcieć więcej od superhero?
Ogółem "Anihilacja" w swoim ostatnim tomie to dobre podsumowanie cyklu, z ciekawie pokazanym finałem wielkiej wojny. Fani zdecydowanie będą zadowoleni. Jako cykl też sprawdza się nieźle  jest ciekawym zapełniaczem czasu, jednak odradzam go wszystkim, którzy dopiero zaczynają (czy nawet chcą zacząć) przygodę z Marvelem.
Plusy:
	atrakcyjna oprawa wizualna
	prosta, całkiem ciekawa fabuła
	świetne podsumowanie cyklu


Minusy:
	jest dość przewidywalna
	wysoki próg wejścia dla osób nieznających uniwersum
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  Old Man Bruce

  Marcin Knyszyński

  Greg Capullo, Scott Snyder Batman (DC BLACK LABEL) #1: Ostatni rycerz na Ziemi
  

  
  Komiksy z serii wydawniczej DC Black Label, które miały wypełnić lukę po zakończonym DC Vertigo, pojawiają się w Polsce już bardzo regularnie. Tę, przeznaczoną z założenia dla zdecydowanie dorosłego i bardziej wymagającego odbiorcy, inicjatywę wydawniczą zdominował oczywiście Batman  podróże wgłąb jego skomplikowanego i poharatanego umysłu to przecież nadal bardzo nośny i atrakcyjny temat. Tym razem zgłębiają go naprawdę doświadczeni ludzie  dwaj panowie, którzy pracowali przy komiksach z człowiekiem-nietoperzem przez długie lata.
Ekstrakt: 80%
[image: Batman (DC BLACK LABEL) #1: Ostatni rycerz na Ziemi]
Scott Snyder (scenariusz) i Greg Capullo (rysunki) to para komiksiarzy, która tworzyła historie o zamaskowanym obrońcy Gotham w czasach The New 52, kiedy to uniwersum Detective Comics przeszło jeden z najważniejszych kryzysów w swej historii. Batman. The Last Knight on Earth miał być zwieńczeniem ich pracy i ostatnim komiksem z Batmanem, który napiszą. Zgodnie z tym co przekazał Snyderowi słynny Grant Morrison, porządny run komiksowy charakteryzuje się tym, iż autor jest w stanie pokazać genezę, rozwój i koniec swego bohatera. Swoją wersję początków nietoperza panowie zaprezentowali w Batman. Rok zerowy i rozwijali go podczas kilku lat trwania The New 52 (wszystkie dziesięć tomów zbiorczych wydał Egmont w latach 2013-2017)  pora zatem na jakieś mocne zakończenie. Co, gdyby Bruce tylko uroił sobie, że jest Batmanem?
Punkt wyjścia Batmana. Ostatniego rycerza na Ziemi podobny jest do tego, co widzieliśmy w wydanym niedawno w Polsce marvelowskim Moon Knight Jeffa Lemirea. Bruce Wayne budzi się z koszmarnego snu w szpitalu Arkham. Wszyscy sanitariusze i lekarze (wizualnie przypominający największych wrogów Batmana), a także odwiedzający go Alfred, utrzymują, że człowiek-nietoperz to tylko wymysł straumatyzowanego umysłu Brucea, który przebywa w psychiatryku już od dwudziestu lat. Gdy jednak, już po kilku stronach, przenosimy się na dziwną, czerwoną pustynię, a Batman znajduje na niej słój z gadającą głową Jokera w środku, zaczynamy przeczuwać, że nic nie jest tak proste, jak z początku sądziliśmy.
Trafiamy do madmaxowego świata przyszłości, zniszczonego przez niezidentyfikowaną z początku apokalipsę. Batman nie ma nic innego do roboty niż iść przed siebie z głową Jokera, robiącą mu za przewodnika, narratora i objaśniacza świata. Podczas tej fantasmagorycznej podróży spotyka starsze wersje swoich wrogów i przyjaciół, poznaje przyczyny i naturę zagłady oraz obserwuje ostatnie dni superbohaterstwa na Ziemi. Przede wszystkim jednak, jak to często w poważnych komiksach o Batmanie bywa, odbywa podróż wgłąb siebie  jej celem jest nie tylko zrównane z ziemią Gotham, w którym rządzi wróg o wiele potężniejszy niż jakikolwiek wcześniej, ale i odkrycie prawdy o tym co tak naprawdę znaczy dla świata ktoś taki jak Batman.
Komiks jest zwieńczeniem pewnego etapu kariery Scotta Snydera. Autor bardzo mocno nawiązuje do wydarzeń z uniwersum DC, z szczególnym uwzględnieniem własnego wkładu w historię człowieka-nietoperza  całość przypomina trochę Staruszka Logana Marka Millara. Tam również mieliśmy do czynienia z podstarzałymi herosami, którzy walczą o przetrwanie w postapokaliptycznym świecie. Pojawia się Trybunał Sów, zgrzybiały Lex Luthor, Wonder Woman z irokezem na głowie, Barbara Gordon i Dick Grayson w średnim wieku a nawet Superman który do końca nie jest Supermanem. Snyder i Capullo doskonale znają świat Detective Comics i celowo przedstawiają jego realia w skrajnie wynaturzony, nieco karykaturalny sposób. Na świecie panuje zło tak wielkie, że aż groteskowe  jak potworna musi być rzeczywistość, skoro Joker staje się kumplem i przewodnikiem Batmana?
Autorzy chcieli pokazać świat, który zepsuł się do tego stopnia, że nie wierzy już w superbohaterstwo. Nie chce i nie potrzebuje Batmana  wszystko upadło, wszystko jest zniszczone i nic nie warte. Po co komu herosi? Co mieliby jeszcze uratować? Idea superbohaterstwa i zbawczej roli dobroci okazała się kłamstwem  tylko zło, egoizm, przemoc i prawo dżungli pozwala zdobyć to, o czym ludzie marzą. Odbywa się to oczywiście kosztem słabszych  ale kto by się nimi przejmował? Snyder zastanawia się jaką rolę w takim świecie mógłby pełnić człowiek-nietoperz. Jak wyglądałby Batman, któremu przydarzyły się w końcu o jeden zły dzień za dużo? Czy będzie w stanie uratować świat przed nim samym? Czy on na to w ogóle zasługuje? Jakie środki można podjąć? A może jest inna droga? Może symbol Batmana jest ponadczasowy  jak u Franka Millera, który mocno podejmował ten temat w swoim Powrocie mrocznego rycerza?
Rysunki Grega Capullo są dokładnie takie, do jakich nas przyzwyczaił przez lata. To nadal świetna, bardzo szczegółowa robota, przypominająca trochę grafiki Todda McFarlanea (ciekawostka  Greg Capullo rysował Spawna dla Image, więc coś musi być na rzeczy). To weteran, który zjadł zęby na komiksach i dokładnie wie, jak powinno się rysować Batmana. Szczególnie mocne wrażenie sprawia wspomniane już zamiłowanie do detalu  samo oglądanie dopracowanych kadrów Capullo sprawia nieopisaną przyjemność. Snyder osadził akcję w mrocznym, westernowym świecie przyszłości, jakże innym niż to, co w większości przypadków oferuje DC. Narracja komiksu przypomina gorączkowe halucynacje, pojawiają się nagłe zmiany miejsca akcji, jakieś piaskowe tornada napędzane mocą prędkości Flasha, gigantyczne, szalone konstrukty z zielonej mocy Latarni, które wpadły w niepowołane ręce i całkiem sporo elementów horroru  a rysunki Capullo pasują do opowiadanej historii idealnie.
Batman. Ostatni rycerz na Ziemi nie jest komiksem dla przypadkowego czytelnika. W pełni zadowolone będą tylko te osoby, które dobrze znają run obydwu autorów  tylko one nie będą miały żadnych problemów ze specyficznym sposobem opowiadania i licznymi nawiązaniami do historii Batmana z The New 52. Komiks odradzam osobom, które chciałby by od niego zacząć poznawanie świata człowieka-nietoperza. Nie da rady w ten sposób, to niemożliwe. Snyder podsumował swój wkład w postać Batmana w sposób dość hermetyczny i ukierunkowany na konkretnego odbiorcę. A już niedługo (bo w listopadzie) przeczytamy jego inne słynne dzieło  nadchodzi Potwór z bagien.
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  Krótko o komiksach:Kwiaty wyrastają z oczu

  Agnieszka Achika Szady

  Mirka Andolfo Mercy #1: Dama, mróz i diabeł
  

  
  a rzeźbiarz wiewiórek piecze je nad ogniskiem. Brzmi psychodelicznie, ale w nowym komiksie Mirki Andolfo o niejasnym, jak na razie, tytule Mercy, wszystkie te elementy naprawdę występują. Chociaż być może wiewiórki są tak naprawdę tylko jedną wiewiórką.
Ekstrakt: 70%
[image: Mercy #1: Dama, mróz i diabeł]
Komiks utrzymany jest w klimatach horroru: małe miasteczko (wkrótce zapewne śnieżyca zupełnie odetnie je od świata) na krańcach XIX-wiecznych Stanów Zjednoczonych[bookmark: a1]1) i czające się w ciemnościach lasu czy kopalni zło  aż się chce napisać przedwieczne, tyle tu skojarzeń z Lovecraftem. A może z wampirami? Ale nie, zwłokom ofiar wampirów nie wyrastają z oczu i ust dziwaczne, fioletowo-różowe kwiaty, wyglądające trochę jak kawałki wnętrzności, a trochę jak macki potwora. 
Robią upiorne wrażenie, tym niemniej dla niektórych są pożądanym przysmakiem. Przepraszam za ten drobny spoiler, po prostu jak na razie to właśnie ten szczegół stanowi o oryginalności komiksu. 
Fabuła w pierwszym tomie jest dopiero rozstawianiem pionków na planszy  w dodatku pionków, o których dowiadujemy się irytująco niewiele. Szczególnie mętną postacią jest dzielna dama, wdowa po naukowcu, obecnie małżonka miejscowego notabla. Nie wiemy niczego o jej motywacjach, historii czy cechach charakteru  oprócz tego, że nieźle strzela i potrafi być okrutnie mściwa.
Inne ważne postaci to pyskata sierotka, czarnoskóry służący (dwa razy widzimy go rzeźbiącego figurkę wiewiórki  czy ten przedmiot będzie miał jakieś znaczenie?), no i wreszcie para tajemniczych przybyszów: starszy dżentelmen oraz istota o powierzchowności pięknej kobiety. Tu zaczynają spiętrzać się zagadki, bo choć pani Nolwen Hellaine[bookmark: a2]2) jest w mieście po raz pierwszy, to kilka osób wydaje się ją rozpoznawać 
Wszystko to ubrane jest w uroczą, niemal disneyowską kreskę Mirki Andolfo, znanej czytelnikom Esensji z komiksu Wbrew naturze. Podobnie jak tam, gama kolorystyczna jest raczej stonowana (przeważają ciepłe brązy i chłodne błękity, z okazjonalnym dodatkiem krwawej czerwieni), a jednak całość sprawia wrażenie dzieła raczej kolorowego. Włoska rysowniczka świetnie sobie radzi z oddawaniem mimiki twarzy we wszystkich możliwych stanach emocjonalnych, co nie jest częste i, mam wrażenie, lepiej wychodzi przy stylu rysowania nie do końca realistycznym.

[bookmark: a1t]1) Akcja dzieje się w stanie Waszyngton, a więc geograficznie jest to północno-zachodni kraniec USA przy granicy z Kanadą, zaś czasowo  okres po 1889 roku, ponieważ dopiero wtedy ów stan powstał.
[bookmark: a2t]2) Zabójcza subtelność tego nazwiska sprawia, że czytelnik zaczyna się zastanawiać, czy dane osobowe innych postaci też mają ukryte znaczenie. Na przykład czemu dzielna dama nazywa się tak samo, jak słynna aktorka kina niemego?
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  Brazylijski Rozpruwacz

  Aleksander Krukowski

  Adriana Brunstein, Samuel Casal Skazaniec 666
  

  
  Wydawnictwo Mandioca znane jest z wydawania komiksów południowoamerykańskich. Ich pozycje tchną pewną egzotyką regionu, który w Polsce mało kojarzy się z komiksami. Do tej pory jednak Mandioca nie celowała w gatunek komiksowego horroru, dlatego Skazaniec 666 jest okazją do jeszcze ciekawszego spotkania, po którym nie wiadomo, czego się spodziewać.
[image: Skazaniec 666]
Komiks i horror mają z sobą trochę wspólnego. Na przykład nie są zwykle traktowane poważnie; poza tym są głęboko związane z popkulturą. W Skazańcu 666 ten związek jest bardzo wyrazisty. Komiks opowiada bowiem historię Józefa Mogiły, który w naszej kulturze nie jest często pojawiającą się figurą, ale w Brazylii, gdzie znany jest jako Zé do Caixão, stał się niemal ikoną. Stworzył go José Mojica Marins, reżyser i odtwórca tejże roli w filmie O północy posiądę twoją duszę z 1964 roku. Wraz z kontynuacją  Tej nocy wcielę się w twoje zwłoki z 1967 roku  filmy te zapewniły Mogile ogromną rozpoznawalność i popularność w jego ojczyźnie. Mimo to aż do 2008 roku trzeba było czekać na domknięcie trylogii  Diabła wcielonego. Ponieważ główną postać nadal grał Marins, można by zadać pytanie, co działo się z bohaterem przez te 40 lat. Odpowiedź na nie znajdziemy w komiksie, który obejmuje właśnie tę przerwę w karierze Józefa Mogiły.
Warto też wspomnieć, że choć Mogiła jest rzezimieszkiem pierwszej wody  z legendy i aparycji podobnym do znanego u nas Kuby Rozpruwacza  to wszystkie jego nikczemne działania mają określony cel. Otóż wierzy on w nieśmiertelność, rozumianą jako kontynuację linii krwi, a zatem  w nieśmiertelność poprzez rozmnażanie. Nie wystarczy jednak po prostu spłodzić potomka. Musi on być idealny, a do tego potrzeba także idealnej partnerki. Dlatego Mogiła konsekwentnie próbuje odnaleźć kobietę idealną, po drodze mordując, gwałcąc i robiąc wiele innych rzeczy naruszających prawo i dobre obyczaje. W końcu zaprowadza go to do więzienia, gdzie rozpoczyna się akcja komiksu.
Trudno prowadzi się poszukiwania idealnej partnerki z więziennej celi (jeśli nie jest się Richardem Ramirezem), toteż Skazaniec 666 koncentruje się na tajemniczych i bestialskich samobójstwach więźniów z feralnego zakładu karnego. Od osadzenia w nim tytułowego skazańca ze znaczącym numerem ewidencyjnym nikt nie może czuć się bezpieczny  ani najwięksi zwyrodnialcy, ani pracownicy służby więziennej. Atmosfera niepokoju, lęku, a nawet przerażenia ogarnia całą placówkę  i wraz z nią czytelnika. Nie ma tu epatowania graficzną przemocą, hektolitrów krwi i flaków, jest za to konsekwentnie i udanie konstruowany nastrój grozy. Pod tym względem to świetny horror z dobrze ułożonym scenariuszem.
Na osobną uwagę zasługują ilustracje, których autorem jest Samuel Casal, który zajmuje się także drzeworytami. I choć Skazaniec 666 powstał w technice cyfrowej, to elementy czerpane z drzeworytów są wyraźnie widoczne. Mamy tu duże kontrasty czerni i bieli, grę świateł i tworzenie cieni nie poprzez gradację kolorów, lecz natężenie czarnych linii. Jednocześnie kształty, w jakie Casal przyobleka świat Skazańca 666 dalekie są od realizmu. Wszystko tu jest powyciągane, powydłużane, powyginane  niczym w ekspresjonistycznych filmach pokroju Gabinetu doktora Caligari. I wychodzi to świetnie, doskonale współgra zarówno z klimatem grozy, jak i z surrealizmem opowieści.
Skazaniec 666, choć dla większości polskich czytelników nie będzie elementem mitologii Zé do Caixão, a jedynym z nim spotkaniem, wypada bardzo dobrze. Samuel Casal i Adriana Brunstein zabierają nas w niezwykłą podróż, niczym przez najlepszy dom strachu. Scenariusz trzyma w napięciu, wyraźny klimat udziela się czytelnikowi bez najmniejszych problemów, a ilustracje doskonale pasują do całości. Warto sięgnąć po ten niezwykły komiks.
Plusy:
	odrobina południowoamerykańskiej egzotyki w horrorowym wydaniu
	wciągająca fabuła
	oczarowująca i przerażająca postać głównego bohatera
	doskonale stworzony klimat grozy
	świetne ilustracje






Tytuł: Skazaniec 666
Tytuł oryginalny: Prontuário 666
Scenariusz: Samuel Casal, Adriana Brunstein
Data wydania: 15 sierpnia 2019
Rysunki: Samuel Casal
Przekład: Jakub Jankowski
Wydawca:  Mandioca
ISBN: 9788395319136
Format: 116s. 160×235mm; oprawa twarda
Cena: 55,
Gatunek: groza / horror
Zobacz w: Kulturowskazie
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  Nierealne niesamowitości

  Dagmara Trembicka-Brzozowska

  Francois Boucq, Jerôme Charyn Żona magika
  

  
  Żona magika to odpowiednik literatury wysokiej w komiksie. Jak powieści Tokarczuk czy Houellebecqa, zdobywa nagrody i w nietypowy sposób mówi o rzeczach ważnych, bawiąc się formą. Jednocześnie dla większości czytelników okaże się nudna i mało zrozumiała.
[image: Żona magika]
Komiks opowiada historię Rity, młodej dziewczyny, której matka nawiązuje romans z magikiem Edmondem. Uciekają we trójkę i występują razem na scenie. Gdy główna bohaterka dojrzewa, zajmuje miejsce swojej matki jako ulubienica i kochanka Edmonda, a przy tym gwiazda jego show. W momencie, w którym opuszcza swojego partnera, wydarzenia zaczynają eskalować.
Napisana przez Jerome′a Charyna historia zawiera dość niepokojące motywy  jak wychowywanie Rity przez jej przyszłego kochanka, ale też lęk przed starością, choroby psychiczne  przeplatane z elementami realizmu magicznego. Historia krąży od prozaicznego życia codziennego  jak praca sprzątaczki czy kelnerki  po pokazy magiczne pełne mówiących zwierząt i zdecydowanie wykraczających poza iluzję sztuczek. Jednocześnie całość jest zagmatwana: nie wiemy, czy pojawiające się na scenie i poza nią cuda to efekt prawdopodobnej choroby Rity  z której perspektywy obserwujemy wydarzenia  czy może próby urozmaicenia opowieści fantastyką? Nie wiemy też, w ogólnym wymiarze, co poeta, przepraszam, scenarzysta miał dokładnie na myśli i jaki jest cel narracji Żony magika"? Opowiedzenie o wykorzystywaniu i manipulacji? Romans? A może to historia całkiem awangardowa i stoi poza ramami gatunkowymi, tylko nie potrafimy dostrzec tego dokładnie? Naprawdę trudno orzec.
Ilustracje François Boucqa zestarzały się całkiem dobrze  przypomnę, że Żona magika ukazała się w 1985 roku. Kreska jest realistyczna, momentami wpada w naturalizm, co nie każdemu czytelnikowi przypadnie do gustu, ma jednak sporo sensu w odniesieniu do tej konkretnej opowieści. Nie ma tu zbyt wiele eksperymentowania z kadrowaniem czy kolorami, co pozwala skupić się na akcji i emocjach postaci  Boucq zresztą to umożliwia, często rysując zbliżenia na twarze. Jest konsekwentnie, ale czy atrakcyjnie dla oka? To już zależy od odbiorcy.
Żona magika to dziwny komiks. Awangarda ma to do siebie, że przeznaczona jest dla wąskiego grona odbiorców  dla reszty jest zbyt niezrozumiała albo oderwana od trendów kulturalnych. Odnoszę wrażenie, że to ten przypadek. Sama męczyłam się podczas lektury i przyznam, że album na poziomie fabularnym w ogóle do mnie nie przemówił. Nie odmawiam mu znaczenia w historii komiksu frankofońskiego, ale jednak zdecydowanie nie sięgnę po niego po raz kolejny.
Plusy:
	ciekawa, choć eklektyczna kreska


Minusy:
	zbyt niejasny zamysł scenarzysty
	postaci pojawiające się znikąd
	niezbyt dobrze zrealizowane kontrowersyjne tematy






Tytuł: Żona magika
Scenariusz: Jerôme Charyn
Data wydania: sierpień 2019
Rysunki: Francois Boucq
Wydawca:  Scream Comics
Format: 80s. 240x320mm
Gatunek: obyczajowy
Zobacz w: Kulturowskazie
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  Powrót po latach

  Marcin Knyszyński

  Gabriel Bá, Gerard Way Umbrella Academy #3: Hotel Niepamięć
  

  
  Dwa pierwsze tomy Umbrella Academy ukazały się kolejno w 2008 i 2009 roku. Dopiero po dziesięciu latach, we wrześniu 2019 roku, wydawnictwo Dark Horse Comics wydało tom trzeci  Hotel Oblivion. Minął dokładnie rok i możemy w końcu przeczytać go po polsku.
Ekstrakt: 80%
[image: Umbrella Academy #3: Hotel Niepamięć]
Trzeci tom opowieści o dysfunkcyjnej rodzinie groteskowych superbohaterów był jednym z najbardziej wyczekiwanych komiksów drugiej dekady dwudziestego pierwszego wieku. Autor scenariusza, Gerard Way, zapowiedział go już na Comic-Conie w 2009 roku, ale zaraz potem zajął się karierą muzyczną (był frontmanem My Chemical Romance) i sobie odpuścił. Duży odstęp czasu nie wpłynął jednak negatywnie na jakość najnowszego albumu  wydaje się, że Hotel Niepamięć pochodzi z jakiegoś innego wymiaru, w którym czas i przestrzeń rządzą się własnymi prawami.
I trochę tak jest. Tytułowy hotel, położony poza granicami naszego świata, jest miejscem zbudowanym przed laty przez mentora Umbrella Academy  nie żyjącego już, ale nadal mocno wpływającego na życie swoich podopiecznych. Sir Reginald Hargreeves skrzętnie ukrywał prawdę o położeniu i roli hotelu przed swoimi wychowankami. Teraz, po dramatycznych wydarzeniach z tomu drugiego, kiedy to szóstka głównych bohaterów została rozrzucona po całym świecie i praktycznie przestała się z sobą kontaktować, niesamowite wydarzenia, do których dochodzi w Hotelu Niepamięć, mogą ponownie zbliżyć członków Akademii.
Luther Kosmochłopak włóczy się po Tokio i spotyka Diego Krakena  obaj porwani zostają w wir przygody, której akcja przetoczy się przez obce wymiary i wszechświaty. Vanya Białe skrzypce nadal nie odzyskała pełni sprawności i musi walczyć o zdrowie, a Allison Plotka odzyskuje powoli głos i też walczy  o prawo do widzenia się z córką. Klaus Seans bierze narkotyki na potęgę i ociera się o śmierć a bezimienny Piątka zostaje cynglem do wynajęcia. Nowe zadanie, które właśnie mu zlecono, dotyczy tajnych badań Korporacji Perseusz  pamiętamy ją z Umbrella Academy: Dallas. Poszczególne wątki w początkowych odcinkach są z pozoru niepowiązane  dopiero gdzieś w połowie tomu zaczynamy widzieć większy obrazek. Latające dookoła luźne końce zdaje się spajać tajemniczy Hotel Niepamięć, ale jak to w Umbrella Academy bywa, to tylko część prawdy.
Trzeci Akademii Umbrella jest chyba najbardziej superbohaterski z wszystkich. Nie możemy tutaj co prawda mówić o drużynie bohaterów, bo każdy działa na własną rękę a sojusze Jedynki i Dwójki czy Trójki i Piątki są chwilowe, motywowane doraźnym, osobistym interesem a nie służbie w imię większego dobra. Nie idea superbohaterstwa jest tu bowiem ważna, lecz sama jego estetyka. Gerard Way wprowadza mnóstwo nowych postaci, zarówno pozytywnych jak i negatywnych jest latający odpowiednik Miraclemana/Supermana/Ojczyznosława; jakiś koleś o pseudonimie Obscura z kamerą 8mm zamiast kawałka głowy; niejaki Mag Morderca. Jest też wielka niespodzianka i zapowiedź niesamowitych wydarzeń w kolejnym tomie, która pojawia się na ostatnich stronach (ale o niej z wiadomych względów nie napiszę). Komiks jeszcze bardziej zdryfował w kierunku pulpowej science fiction  zaprzestrzeń, lasery, pif-paf, rozdarcia struktury czasoprzestrzeni, kieszonkowe wszechświaty, latające głowy robotów i gigantyczne eksplozje.
Panowie, co sami przyznali, niesamowitą zabawę podczas wymyślania i rysowania nowych postaci. Gabriel Ba znowu stoi na wysokości zadania  jego bardzo umowny, kreskówkowy, surrealistyczny i hipnotyzujący styl dobrze znamy. A w trzecim tomie miał naprawdę pole do popisu, bo to tu pojawia się największa ilość nowych rzeczy do narysowania  jeden, wielki kalejdoskop.
Dotyczy to również rozwiązań fabularnych. Czytelnik, rozpoczynający przygodę z tytułem od tego tomu będzie przytłoczony i zagubiony. Narracja prowadzona jest w kilku miejscach naraz i mniej więcej co dwie, góra trzy, strony rzucani jesteśmy z jednego miejsca w drugie. Fani Suity postapokaliptycznej i Dallas będą wniebowzięci  wielu uzna Hotel Niepamięć za najlepszy tom serii. Nowicjusze rzucą nim o ścianę  skonsternowani i zirytowani.
31 lipca tego roku miała miejsce premiera drugiego sezonu serialu opartego luźno na komiksie. Wydarzeń z trzeciego tomu tam nie znajdziemy wcale  w sumie nic dziwnego, bo scenariusz sezonu powstał jeszcze przed premierą Hotelu. Jedna rzecz jednak łączy serial i komiks  wielki cliffhanger na samiutkim końcu, dotyczący dokładnie tego samego zagadnienia. Świetna to prognoza na przyszłość  zapowiedzi trzeciego sezonu Umbrella Academy co prawda jeszcze nie widzieliśmy, ale wiemy, że Gerard Way i Gabriel Ba intensywnie pracują nad czwartym tomem komiksu. Trzymam kciuki z całej siły, panowie.




Tytuł: Umbrella Academy #3: Hotel Niepamięć
Tytuł oryginalny: Umbrella Academy
Scenariusz: Gerard Way
Data wydania: 15 września 2020
Rysunki: Gabriel Bá
Przekład: Marceli Szpak
Wydawca:  KBOOM
Cykl: Umbrella Academy
ISBN: 978-83-958675-0-7
Format: 200s. 170x260mm
Cena: 65,
Gatunek: superhero
Zobacz w: Kulturowskazie
Ekstrakt: 80%
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  A jak poszedł król na wojnę

  Piotr Pi Gołębiewski

  Dan Abnett, Wellington Alves, Mahmud Asrar, Reilly Brown, C.B. Cebulski, Bong Dazo, Jay Faerber, Christos N. Gage, Andy Lanning, Carlos Magno, Adriana Melo, Graham Nolan, Paolo Pantalena, Paul Pelletier, Ramon Pérez, Harvey Tolibao Wojna królów
  

  
  Na to wydarzenie czekaliśmy od jakiegoś czasu. Wojna królów to zwieńczenie sagi o despotycznym, samozwańczym władcy Shi′ar, Wulkanie, który w obłąkańczym akcie zemsty podpalił o jedną galaktykę za dużo.
Ekstrakt: 70%
[image: Wojna królów]
Wulkan, czyli Gabriel Summers, brat Cyclopsa i Havoka z X-Men, przez lata był więźniem Shi′ar. Kiedy udało mu się uwolnić, poprzysiągł zemstę na swoich oprawcach. Pomogło mu w tym szczęście i fakt, że jest mutantem potężniejszym, niż ktokolwiek z jego rodziny. By upokorzyć Imperium, dzięki manipulacjom, udało mu się zostać jego władcą. To mu jednak nie wystarczyło. Teraz ruszył na podbój innych światów. O tych wydarzeniach mogliśmy przeczytać w kolejno wydawanych przez Egmont, grubaśnych tomach z serii Marvel Classic: X-Men: Mordercza geneza, X-men: Powstanie i upadek Imperium Shi′ar, oraz Wojna królów: Preludium.
Teraz przyszedł czas na kulminacyjne starcie. Wulkan rozpętał wojnę na wszystkich znanych mu frontach i co najgorsze, na wielu z nich wygrywa. Pomaga mu w tym słynna Straż Imperialna z mocarnym Gladiatorem na czele. Przy tej potędze resztki X-Men i Starjammers, którzy wspierają rebelię, na czele której stoi była cesarzowa Shi′ar Lilandra, wydają się nic nieznaczącym pyłkiem. A jednak pycha i obłęd uzurpatora, prowadzą go na manowce. Zaatakował bowiem innego galaktycznego giganta  Imperium Kree. Choć to obecnie boryka się z kryzysem władzy, pozostaje mocnym przeciwnikiem. Być może zbyt mocnym, ponieważ chcący ratować poddanych, przewodzący Kree Ronan Oskarżyciel oddał pełnię władzy Black Boltowi z Inhumans, widząc w nim nadzieję na rozkwit swojej rasy.
Co tu dużo mówić, intryga rozpisana na kilka lat i mnóstwo serii, zarówno regularnych, jak i wydań specjalnych, poraża swoim rozmachem. Problem polega jednak na tym, by rozdmuchane i zwielokrotnione wątki połączyć w jedną całość. Aby tak się stało, na straży projektu stanęło dwóch scenarzystów Dan Abnett i Andy Lanning, którzy kontrolowali poczynania innych kolegów po fachu. I trzeba przyznać, że udało im się zapanować nad całością. Wojna królów posiada bowiem całkiem sensowne i przekonujące zakończenie, do którego prowadzi kilka nieoczekiwanych zwrotów akcji.
Możemy zatem zobaczyć, jak Wulkan popada w coraz większe szaleństwo, co jego brata Havoka przyprawia o coraz większy ból głowy. Z drugiej strony jest też królewska rodzina Inhumans, która zmuszona została pokonać opór części rasy Kree przed uznaniem ich za władców. Gdzieś na tym tle o utrzymanie resztek wpływów walczy Lilandra, zaś niegdyś wierny jej, a teraz oddany Wulkanowi, Gladiator, przeżywa rozterki moralne. Poprzysiągł bowiem być wiernym majestorowi Shi′ar, bez względu na to, kim on będzie. Mnie jednak najbardziej urzekł wątek Crystal, która musi poślubić Ronana Oskarżyciela, co da Black Boltowi mocniejsze prawa do tronu Kree. Dziewczyna nie pała sympatią do ponuraka z wielkim młotem, ale jest gotowa stanąć z nim na ślubnym kobiercu dla dobra sprawy.
Zdaję sobie sprawę tego, że patetyczna narracja komiksu i wzniosłe frazesy wkładane w usta bohaterów, mogą niektórych drażnić, ale przyjmuję to z dobrodziejstwem inwentarza. Dramatycznym wydarzeniom musi towarzyszyć odpowiednio wzniosła otoczka, o co zadbali także rysownicy, prezentując iście epickie, kosmiczne pojedynki. Jeśli lubicie kadry z dużą ilością wybuchających rzeczy, to trafiliście pod właściwy adres. Momentami akcji w kadrach jest aż nadto i trudno połapać się, kto właśnie wylatuje w powietrze. Generalnie jednak, pomimo, że mamy do czynienia z pracą zbiorową, żaden z twórców nie dał znaczącej plamy trzymając się bombastycznego stylu.
I w sumie można Wojnę królów ocenić całkiem wysoko, gdyby brać pod uwagę tylko jej pierwszą połowę. Tyle bowiem zajmuje domknięcie akcji i rozwiązanie kwestii Wulkana. Reszta bowiem to zestaw historii pobocznych, które często nie wnoszą niczego do fabuły, a nawet wydają się zupełnie niepotrzebne. Tu najlepszym przykładem są dwa zeszyty z krótkimi i, niestety, słabymi historiami, które w założeniu miały ubarwić sagę. Równie mało wciągający jest epizod rozgrywający się na planecie Sakaar, gdzie spotykamy wściekłego syna Hulka. Jak rozumiem, ma to być zapowiedź przyszłych wydarzeń związanych z jego osobą, ale sama opowieść została zaprezentowana w tak pospieszny sposób, że nie wzbudza żadnych emocji. Wreszcie jest także Darkhawk, któremu poświęcono najwięcej miejsca i który walnie przyczynił się do jeszcze większego zamieszania w czasie Wojny królów. Cóż z tego, skoro tak po prawdzie, otrzymujemy tylko fragment jego historii i zapewne na tym się skończy.
Po lekturze Wojny królów mam zatem uczucie, że otrzymałem półprodukt. Mniej treści, niż zapowiadano. Jest jak z paczką chipsów, w której połowa objętości to powietrze. Prawdziwego mięsa, a więc esencji opowieści, mamy mniej więcej połowę albumu i choć nie jest to może wykwintny befsztyk z winem dla znawców, a po prostu smaczny hamburger dla mniej wyrafinowanych konsumentów, niemniej potrafi zaspokoić głód rozrywkowego czytadła. Reszta to niestety przystawki, których nie zamawialiśmy, ale i tak zostały dopisane do wspólnego rachunku.




Tytuł: Wojna królów
Scenariusz: Dan Abnett, Andy Lanning, Christos N. Gage, C.B. Cebulski, Jay Faerber
Data wydania: 12 sierpnia 2020
Rysunki: Harvey Tolibao, Paul Pelletier, Ramon Pérez, Reilly Brown, Wellington Alves, Bong Dazo, Mahmud Asrar, Carlos Magno, Adriana Melo, Graham Nolan, Paolo Pantalena
Wydawca:  Egmont
Cykl: X-men
ISBN: 9788328196780
Format: 420s. 170x260mm
Cena: 119,99
Gatunek: superhero
Zobacz w: Kulturowskazie
Ekstrakt: 70%
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  Magią i przyrodzeniem

  Dagmara Trembicka-Brzozowska

  Justyna Bień, Marcin Golinowski, Paweł Kicman, Karolina Klein, Janek Marzewski, Tomasz Piorunowski, Rafał Sadowski, Anna Helena Szymborska, Przemysław Truściński, Katarzyna Witerscheim Pogańskie Żądze
  

  
  Polska antologia komiksowa oparta na erotyce, a nawet  o zgrozo!  na pornografii? Czy to ma rację bytu? Pogańskie żądze pokazują, że jak najbardziej.
[image: Pogańskie Żądze]
Wydawnictwo Planeta Komiksów już wcześniej romansowało z podobną formą  w 2017 roku wydało antologię Polish Porno Graphics, dość ciepło przyjętą wśród odbiorców. W przypadku nowego albumu ponownie sięgnęli po sprawdzony format: znowu otrzymujemy 5 czarno-białych historii rysowanych przez różnych polskich artystów. Ponownie nad całością czuwał też Nikodem Cabała  artysta, komiksiarz i twórca ilustracji m.in. do Nowej Fantastyki. Tym razem jednak zbiór ma jasno określony temat i trzyma się go bardzo ściśle: są nim mitologie pogańskie.
Zacznijmy może od końca, bo od warstwy artystycznej całościowo. Rysunkowo Pogańskie żądze prezentują się naprawdę doskonale  każda historia jest w innym stylu, z innym charakterem, ale też bardzo dopracowana. Do tego galeria na końcu zawiera rysunki artystów innych niż ci, którzy pracowali nad komiksami, zaś prześliczną grafikę po wewnętrznej stronie okładki przygotowała Katarzyna PannaN Witerscheim ART, a okładkę w obu wersjach albumu  Przemysław Truściński TRUST. Samo wydanie jest całkowicie satysfakcjonujące. Tu nie mam słowa negatywu  przejdźmy więc do zawartości fabularnej.
Od razu powiem: są to w większości proste nowelki, których clue i punktem kulminacyjnym są zbliżenia bohaterów, pokazane w różny sposób i różnej formie  od całkiem delikatnych po zahaczające o średnio krwawe BDSM. Jednak przecież nie o fabułę na ogół chodzi w opowieściach, jakby nie patrzeć, skupionych na seksie bez cenzury.
O ile każdą z pięciu historii ilustrował kto inny, o tyle scenarzystów mamy tylko dwóch. Pierwszą opowieść, Brisingamen, napisał Rafał Sadowski, na co dzień związany raczej z grami różnego typu. Połączył siły z rysowniczką Anną Heleną Szymborską i wspólnie przygotowali opowieść o tym, jak bogini Freya zdobyła najsłynniejszy klejnot Asgardu. Dzięki delikatnej stylizacji językowej czy drobnym zabiegom graficznym (jak dodanie ornamentów wokół plansz), całość ma całkiem poetycki wymiar i wypada nieźle jako opowieść  nawet jeśli sceny erotyczne są dość upchane: mamy po kilka rysunków prezentujących dość brutalny seks połączonych na jednej stronie, przez co jest po prostu mało wyraźnie.
Pozostałe 4 historie napisał znany wśród fanów polskiego komiksu Paweł Kicman. Miód Skaldów, narysowany przez Marcina Golinowskiego, właściciela chyba najostrzejszej kreski w albumie, skupia się na śmierci bóstwa Kvasira i na tym, jak Odyn, bałamucąc olbrzymkę, odzyskał jego magiczną krew. Tu trzeba zaznaczyć, że Golinowski bardzo dobrze poradził sobie ze scenami seksu  lepiej niż Szymborska.
Dalej czekają na nas Szarka i Citrad, postaci z legend słowiańskich, tu ożywione delikatnym rysikiem Justyny Bień. Historia jest nieco bardziej skomplikowana jeśli chodzi o fabułę niż poprzednie, zawiera w sobie i podstęp, i zemstę  co można policzyć na plus. Graficznie zaś jest najbardziej standardowo i mało wyróżniająco się  nadal ładnie, ale bez fajerwerków, także podczas clue, czyli scen.
Kolejne dwie historie wyróżniają się najbardziej w albumie. Sięgająca po celtyckie podania Airem, Achtan i Midir to zaskakująco jak na Pogańskie żądze skomplikowana opowieść o bóstwach, śmierci, zemście i karze, mroczna w wymowie i użytych motywach. Doskonale pasuje do niej kreska Tomasza Piorunowskiego, pełna cieni i czarnego tuszu. Natomiast Aine i Lethderg, wywodząca się zapewne z irlandzkiej legendy o królowej wróżek, to historia prosta, ale stworzona niezwykle realistyczną, dającą efekt wow kreską Karoliny Klein, rysunkowo wyróżniającą się najbardziej w zbiorze.
Jako całość Pogańskie żądze zdecydowanie cieszą oko i łechczą zmysły  to bardzo ładny komiks, doskonale przygotowany i artystycznie wychuchany. Pod względem fabularnym, cóż, nie były to nowele przygotowywane z myślą o nacisku na dramaty czy bohaterskie wyczyny. Za jednym wyjątkiem, wspomnianym powyżej, jest prosto, nawet pretekstowo, a punktem centralnym historii są zazwyczaj uniesienia erotyczne. Ogółem jednak album  jako erotyka i pornografia  sprawdza się świetnie.
Plusy:
	piękne wydanie
	warstwa graficzna
	materiały dodatkowe


Minusy:
	fabuła, czy też jej ogólny brak






Tytuł: Pogańskie Żądze
Scenariusz: Rafał Sadowski, Paweł Kicman
Data wydania: 10 czerwca 2020
Rysunki: Janek Marzewski, Katarzyna Witerscheim, Przemysław Truściński, Karolina Klein, Justyna Bień, Marcin Golinowski, Anna Helena Szymborska, Tomasz Piorunowski
Wydawca:  Planeta Komiksów
ISBN: 9788395505973
Format: 100s. 234x312 mm
Cena: 69,00
Gatunek: erotyka
Zobacz w: Kulturowskazie
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  Zwą mnie szybkokciuki Charlie

  Marcin Osuch

  Charles M. Schulz Fistaszki: Fistaszki zebrane: 19951996
  

  
  Wielka przygoda z Fistaszkami powoli dobiega końca. Poza najnowszym zawierającym paski z lat 1995-96, zostały jeszcze dwa albumy. Na szczęście Charles Schultz nie obniża lotów i lektura tych ponad trzystu stron przygód Charliego i jego przyjaciół nadal jest prawdziwą intelektualną ucztą.
Ekstrakt: 100%
[image: Fistaszki: Fistaszki zebrane: 19951996]
Z Fistaszkami jest pewien problem. Mianowicie taki, że chcąc coś napisać o kolejnym, oczywiście genialnym w swej treści albumie, ciężko jest znaleźć jakąś myśl przewodnią. Jeśli, z jakiegoś powodu, Fistaszki zebrane 1995-96 są początkiem waszej przygody z Charliem Brownem, jego psem i szkolną paczką, to przez pierwszych kilkanaście stron wszystko będzie nowością. Może poza Snoopim, którego zna chyba każde dziecko i dorosły na tej planecie, ale też pewnie nie wszyscy skąd pochodzi, nie wspominając o kolejnych jego wcieleniach  światowej sławy pilocie z pierwszej wojny światowej, światowej sławy sierżancie legii cudzoziemskiej, pisarzu, baseballiście itp. itd. Ale już po kilkudziesięciu stronach czytelnik wyłapuję kolejne cykle  szkolne zmagania Marcie i Sierżant Patricii, puszczanie latawca, pustynne przygody Spikea (brata Snoopiego), problemy Linusa z kocykiem i zakochaną w nim Sally, dużo tego można by wymieniać. To jednak za mało, aby wyłapać wątki odbiegające od zwykłego, słodko-gorzkiego rytmu Fistaszków. Dopiero po przeczytaniu kilku, kilkunastu tomów, po przesiąknięciu ich specyficzną atmosferą, czytelnik zauważa i docenia zmiany tego rytmu. Taką zmianą była wygrana drużyny Charliego w baseball w jednym z poprzednich albumów, a w przypadku tego, jest nią wątek gry w kulki. Charlie podchodzący do rozgrywki w stylu samotnego mściciela z westernów to naprawdę trzeba zobaczyć.
Tak, Fistaszki są wyjątkowe i nie do końca można je traktować jak zwykły komiks prasowy. Byłbym wręcz ostrożny z wrzucaniem ich do wspólnego garnka z takimi pozycjami jak Garfield czy Calvin i Hobbes. Te dwie ostatnie pozycje są trochę jak szampan, który szybko uderza do głowy, a Fistaszki przypominają bardziej wytrawne wino, którego trzeba nauczyć się pić. Jeśli jednak poświęcimy im odpowiednio dużo czasu, to przyjemność będzie naprawdę duża.
Do napisania wstępu tym razem zaproszono Katarzynę Kolendę-Zaleską. Jej tekst jest tyleż laurkowy, co niewiele wnoszący do publicystyki okołofistaszkowej. A sformułowanie miliony Amerykanów  bo my [] tej przyjemności latami byliśmy pozbawieni  zaczynało poranek od lektury ostatniej strony gazety, świadczy o tym, że dziennikarce nie dane było przeżyć pokoleniowego doświadczenia lektury ostatniej strony Świata Młodych. Na szczęście, co nie powinno być żadną niespodzianką, zasadnicza część albumu nie rozczarowuje.




Tytuł: Fistaszki zebrane: 19951996
Scenariusz: Charles M. Schulz
Data wydania: październik 2020
Rysunki: Charles M. Schulz
Przekład: Michał Rusinek
Wydawca:  Nasza Księgarnia
Cykl: Fistaszki
ISBN: 978-83-10-13514-8
Format: 344s. 210 x 165mm
Cena: 69,90
Gatunek: humor / satyra
Zobacz w: Kulturowskazie
Ekstrakt: 100%
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  Wielka powtórka z potencjałem

  Dagmara Trembicka-Brzozowska

  Scotch Arleston, Didier Tarquin Odyseja Lanfeusta #1 (wyd. zbiorcze)
  

  
  Witajcie ponownie na Troy, planecie pełnej dziwów, magii, przygód i trolli. Po licznych przygodach w kosmosie Lanfeust bowiem powrócił  bo w końcu w domu najlepiej  i znowu wpadł w tarapaty.
[image: Odyseja Lanfeusta #1 (wyd. zbiorcze)]
Na Troy minęły lata, odkąd nasz bohater wyruszył w swoją kosmiczną odyseję  co powoduje u niego dysonans poznawczy. Jego przyjaciele i była narzeczona dorośli, postarzeli się i mają dzieci, magiczna Akademia zmieniła zarządców, a on sam opiewany jest w pieśniach. Niektóre rzeczy jednak pozostały takie same: ponownie ktoś chce go zabić, a przy okazji przejąć władzę nad planetą.
Dostajemy więc porcję akcji i rubasznego humoru, ze znanymi bohaterami wspieranymi przez garść nowych. Ponownie Lanfeust wyrusza w wielką podróż, by magią i mieczem uratować Troy. Jest jak zawsze zabawnie, barwnie i z przytupem, momentami krwawo  zwłaszcza gdy nieodłączny towarzysz Lanfeusta, Hebius, zgłodnieje  i lekko erotycznie. W skrócie: dostajemy dokładnie to samo, co w Lanfeuście z Troy oraz Lanfeuście w kosmosie. Nie ma tu nic zaskakującego ani nowego, a jedynie podaną estetycznie i podlaną akcją powtórkę z rozrywki. Wielka szkoda  seria o rudym młodzieńcu ma ogromny potencjał rozrywkowy, ale też rozwojowy i proste odcinanie kuponów od jej popularności, które tu obserwujemy, jest po prostu mało satysfakcjonujące dla czytelnika.
Ciekawiej dzieje się w kwestii grafiki. Rysunkami cały czas zajmuje się Didier Tarquin, jednak w trakcie lektury tego zbiorczego wydania możemy zauważyć zmianę stylu rysunku  widać to zwłaszcza w kadrach przedstawiających Lanfeusta. Jest nieco inaczej, ale nadal estetycznie i bogato  więc to plus. Fani artysty będą zadowoleni. Tak samo wielbiciele lekkiego, pomysłowego tłumaczenia Marii Mosiewicz  ponownie dostajemy zgrabne dowcipy, ciekawie przełożone imiona i zręczne dialogi.
Odyseja Lanfeusta raczej nie porywa tych, którzy znają już serię. Dostajemy w niej porcję tego samego, co wcześniej, a przeniesienie akcji o kilkanaście lat do przodu na Troy niewiele zmienia. Dopiero pod koniec tak naprawdę przygoda się rozkręca i widmo realnego niebezpieczeństwa zawisa nad planetą i Lanfeustem. Nadal jest śmiesznie, dużo się dzieje i rysunki cieszą oko, ale przydałoby się więcej innowacji.
Plusy:
	śliczna kreska, jak zawsze
	zgrabne tłumaczenie
	humor, nawet jeśli czasem przaśny
	ładne wydanie


Minusy:
	brak oryginalności






Tytuł: Odyseja Lanfeusta #1 (wyd. zbiorcze)
Scenariusz: Scotch Arleston
Data wydania: 23 stycznia 2019
Rysunki: Didier Tarquin
Wydawca:  Egmont
Cykl: Odyseja Lanfeusta, Lanfeust z Troy
ISBN: 9788328135642
Format: 248s. 216x285mm
Cena: 119,99
Gatunek: fantasy
Zobacz w: Kulturowskazie
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  Uciec, ale dokąd?

  Paweł Ciołkiewicz

  Fabien Toulme Odyseja Hakima #1: Z Syrii do Turcji
  

  
  Odyseja Hakima to komiks, który na pewno zainteresuje osoby śledzące przebieg współczesnych konfliktów zbrojnych oraz ich konsekwencji. Burzliwe losy młodego człowieka uciekającego przed wojną zostały ukazane w całkiem interesujący sposób, choć dzieło Fabiena Toulme nie jest wolne od wad.
Ekstrakt: 80%
[image: Odyseja Hakima #1: Z Syrii do Turcji]
Hakim to trzydziestoletni Syryjczyk, który opowiada swoją historię autorowi. Fabien Toulme słucha jego opowieści i przekłada ją na język komiksu, stylizując się trochę na Arta Spiegelmana rozmawiającego ze swoim ojcem. Podobnie bowiem jak w komiksie Maus, tu również mamy zarówno sekwencje odnoszące się do życia Hakima, jak i fragmenty, w których widzimy spotkania autora i jego rozmówcy. I podobnie, jak w przypadku Mausa nie sposób nie postawić pytania o wiarygodność tej opowieści. Nie chodzi oczywiście o jakiekolwiek zarzuty dotyczące prawdziwości historii opowiedzianej przez Hakima, ale o specyfikę takich narracji. Hakim opowiada w swoim języku o zdarzeniach sprzed lat, tłumacz (którego zresztą autor nie umieścił w komiksie) przekłada to na język francuski, Fabien Toulme słucha, robi notatki, a następnie nadaje tej opowieści komiksową formę. Jako autor odpowiedzialny jest przecież za stworzenie spójnej opowieści zawierającej wyrazistych bohaterów, zwroty akcji, punkty kulminacyjne oraz sensowną strukturę narracyjną. Autor zdaje sobie doskonale sprawę z tego konstrukcyjnego charakteru własnego dzieła i przypomina o nim czytelnikowi w przedmowie do komiksu. Sam fakt umieszczenia tej przedmowy, pełnej zastrzeżeń odnoszących się do specyfiki narracji biograficznych, jest znaczący i warto pamiętać o tych uwagach podczas lektury. Także tytuł komiksu, odnoszący się bezpośrednio do pełnej niesamowitych przygód podróży Odysa, jednoznacznie wskazuje na świadomość nieco zmitologizowanego charakteru tej opowieści. Wygląda na to, że autor jednoznacznie daje do zrozumienia czytelnikowi, że takie narracje funkcjonują w sferze, w której trudno oddzielić fakty od fantazji.
Hakima jako bohatera poznajemy, gdy jako kilkuletni brzdąc pasjonuje się ogrodnictwem. Chce pójść w ślady ojca i konsekwentnie realizuje te marzenia. Po maturze i obowiązkowej, dwuletniej służbie wojskowej obwieszcza rodzicom, że ma zamiar zostać ogrodnikiem. Wspólnie ze swoim kuzynem zakłada szkółkę i powoli rozwija dobrze prosperującą firmę. Nieźle zarabia, pomaga finansowo rodzinie i żyje sobie szczęśliwie do momentu, gdy w kraju zaczyna się robić niebezpiecznie. Ludzie protestują przeciwko reżimowi i domagają się wolności, co sprawia, że rząd reaguje nerwowo. Zaczynają się aresztowania, a policja strzela do protestujących. Kraj pogrąża się w chaosie. Hakim traci swoją firmę i trafia do więzienia. Po jego opuszczeniu wspólnie z rodzicami podejmuje decyzję o tym, że musi opuścić kraj. Wyrusza zatem do Bejrutu, do swojego znajomego. Ma nadzieję, że to tylko tymczasowe rozwiązanie i niebawem będzie mógł wrócić do siebie. Nie wie, że tak naprawdę to dopiero początek podróży, która doprowadzi go ostatecznie do Francji i do rozmowy z Fabienem Toulme. A w międzyczasie będzie tułał się po świecie szukając miejsca, w którym mógłby się osiedlić, założyć rodzinę i bezpiecznie żyć.
Na pytanie twórcy komiksu, dlaczego tylko on zdecydował się na ucieczkę, odpowiada w mało przekonujący sposób, a rozwinięcie tej odpowiedzi przerywa płacz dziecka i taktowne opuszczenie mieszkania przez autora. Nie dowiadujemy się dlaczego nikt z ósemki jego rodzeństwa (dziewiąty brat, Jawad, zaginął) nie zdecydował się na opuszczenie kraju. To jest jeden z punktów, w których autorowi komiksu można zarzucić brak dociekliwości i pomijanie niektórych wątków. W konsekwencji, z tej narracji wyłania się nadmiernie wyidealizowany obraz głównego bohatera. Pracowity, zaradny, uczciwy, pokorny i zawsze gotów do poświęceń i pomagania innym  taki jest Hakim, bohater komiksu. Czy taki jest Hakim, człowiek, z którym rozmawiał Toulme? Tego oczywiście nigdy się nie dowiemy, ale dla samej opowieści ma to znaczenie drugorzędne. Jeśli bowiem przyjmiemy zastrzeżenia autora sformułowane w przedmowie, przywołamy podstawowe ustalenia i uwagi odnoszące się do opowieści biograficznych, to nie będziemy zbytnio zawracać sobie głowy takimi dociekaniami. Zamiast tego warto skupić się na tej narracji jako na historii społeczno-politycznej odnoszącej się do konfliktu w Syrii opowiedzianej przez pryzmat skonstruowanego w określony sposób bohatera. Komiks niesie ze sobą wiele interesujących informacji o tej wojnie, ukazuje tragedię, jakiej doświadczają tam cywile i analizuje logikę działania totalitarnego reżimu. Dzięki wyrazistemu, choć jednowymiarowemu, bohaterowi zwraca uwagę czytelnika na problem, z którym współczesny świat nie jest w stanie sobie poradzić.
Również drugorzędne znaczenie ma w tym przypadku graficzne opracowanie tej historii. Nie znaczy to oczywiście, że rysunki nie są ważne. Oczywiście, że są, w końcu to jest komiks. Toulme zdecydował się na uproszczoną kreskę i bardzo ograniczoną paletę kolorów. Rysownik posługuje się w zasadzie dwoma zestawami barw  odcieniami żółci oraz błękitów. Od czasu do czasu można znaleźć inne kolory. Dzięki temu rysunki są bardzo schematyczne i przejrzyste. Taka konwencja sprawia, że nie odwracają one w najmniejszym stopniu uwagi czytelnika od warstwy narracyjnej.
Pierwszy tom Odesei Hakima czyta się całkiem dobrze. Opowieść stworzona przez Fabiena Toulme wciąga i sprawia, że utożsamiamy się z głównym bohaterem. Komiksowy Hakim jest wprawdzie nudny w tej swojej doskonałości, ale taki najwyraźniej był zamysł autora. Nawet jeśli wiemy, że jest to narracja przefiltrowana przez pamięć mężczyzny, z którym rozmawiał autor, zniekształcona może trochę przez przekład oraz uformowana przez komiksowe reguły, to i tak czerpiemy swoistą  choć w tym kontekście może to brzmieć niestosownie  przyjemność z lektury. Chcemy wiedzieć, co będzie dalej i jak bohater poradzi sobie z kolejnymi przeciwnościami losu. No i przede wszystkim zaczynamy patrzeć na problem uchodźców z ich punktu widzenia. Z perspektywy ludzi przeżywających niewyobrażalną tragedię utraty swojej ojczyzny i najbliższych. Dzięki temu możemy lepiej zrozumieć ich sytuację. Bez wątpienia to jest główny atut tego komiksu.




Tytuł: Odyseja Hakima #1: Z Syrii do Turcji
Tytuł oryginalny: LOdyssée dHakim T01: De la Syrie à la Turquie
Scenariusz: Fabien Toulme
Data wydania: 23 listopada 2019
Rysunki: Fabien Toulme
Przekład: Wojciech Birek
Wydawca:  Non Stop Comics
Cykl: Odyseja Hakima
ISBN: 978-83-8110-930-7
Format: 270s. 230×165mm
Cena: 57,
Gatunek: obyczajowy
Zobacz w: Kulturowskazie
Ekstrakt: 80%
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  Jak to jest zjeść dwa razy tę samą papugę

  Sebastian Chosiński

  Joann Sfar Kot Rabina #9: Królowa szabatu
  

  
  W dziewiątym tomie opowieści Joanna Sfara o Mujrumie  tytułowym kocie rabina"  ani razu, o dziwo!, nie pada imię sympatycznego, aczkolwiek nieco wścibskiego czworonoga. Spowodowane jest to głównie tym, że scenarzysta (i zarazem rysownik) komiksu zdecydował się cofnąć w czasie do początku całej historii, w pewnym sensie jeszcze raz opowiadając to, co zostało już przedstawione w albumie Bar micwa".
Ekstrakt: 70%
[image: Kot Rabina #9: Królowa szabatu]
Kto dobrze zna bestsellerową serię Joanna Sfara i wciąż ma w pamięci otwierający ją album zatytułowany Bar micwa" (2002), czytając Królową szabatu" może przeżyć uczucie déjà vu. Nie jest ona bowiem wcale, zapewne wbrew temu, czego spodziewała się (i czego oczekiwała) większość czytelników, kontynuacją Koszyczka migdałów" (2018). Widocznie Sfar doszedł do wniosku, że formuła opowieści stopniowo zaczęła się wyczerpywać (i można mu w tym względzie przyznać rację), postanowił więc dokonać swoistego jej restartu, cofając się w czasie aż do dzieciństwa Zlabii, a więc wydarzeń jeszcze wcześniejszych od tych przedstawionych w Bar micwie".
Punktem startowym fabuły  w sporej części przedstawianej w formie retrospektywnych opowieści snutych przez Malkę, Lwiego Króla  jest śmierć żony rabina, matki Zlabii. Rabin, nie chcąc frasować swojej malutkiej córeczki, nie mówi jej o tragedii, jaka spotkała rodzinę. Dziewczynka nie zdaje więc sobie sprawy z tego, co zaszło, i najważniejszą sprawą zaprzątającą jej głowę jest kotek-przybłęda, którym chciałaby się zaopiekować. Czworonóg od tej pory staje się jej nieodłącznym towarzyszem. Mijają lata; Zlabia staje się ponętną nastolatką, która dusi się nieco w atmosferze ortodoksyjnego rabinackiego domu. Coraz częściej ogląda się, co naturalne w jej wieku, za chłopcami, co nie podoba się ani ojcu, ani  bardzo zazdrosnemu o dziewczynę  Mujrumowi (choć imię kota w Królowej szabatu" w ogóle nie pada).
W dalszej części Sfar nawiązuje do wydarzeń, które już znamy, czyli do okoliczności, w jakich Mujrum posiadł dar mowy, następnie do spotkania rabina z jego rabinem (który radzi, aby... utopić kota), wreszcie do żydowskiej edukacji, jakiej zostaje poddany czworonóg. Nie to jednak jest tutaj najważniejsze  z czasem na pierwszy plan wybijają się perypetie Zlabii, która po kłótni z ojcem opuszcza rodzinny dom, aby rzucić się w wir przygód. Na arenę tym samym wkraczają nowe postaci, których z jakiegoś powodu Sfar nie wykorzystał przed laty, jak chociażby Oreillette, przyjaciółka córki rabina, czy śpiewaczka kabaretowa Oum Tiya. To pozwala z kolei scenarzyście podjąć wątek, który w kontekście tematyki komiksu może wydawać się nieco kontrowersyjny  wcielania się w osobę innej płci. Być może na taki pomysł Joann wpadł po obejrzeniu izraelskiej komedii Eytana Foxa Cukiernia Anat" (2013).
Jedyną osobą", która zna wszystkie tajemnice i stara się wpłynąć na bieg wydarzeń, jest Mujrum, wcielający się nie tylko w postać obiektywnego obserwatora, ale i pozostającego w cieniu mediatora. Z jednej strony nie chce bowiem zdradzić swej ukochanej Zlabii, wyjawiając jej ojcu sekrety dziewczyny, ale z drugiej dręczy go niepewność, w jakiej żyje rabin. Czym się to wszystko skończy, dowiemy się zapewne dopiero w kolejnej odsłonie serii, co w pewnym sensie zapowiada już jej tytuł  Wracajcie do domu!" (2020). Od strony graficznej nie czeka czytelnika nic zaskakującego; Sfar rysuje w swoim dobrze już wszystkim znanym stylu i czyni to perfekcyjnie. Komiks tradycyjnie skrzy się barwami i zachwyca fantastyczno-baśniowymi wizjami postaci i plenerów. Nowe otwarcie fabularne pcha zaś opowieść na nowe, nieznane wcześniej tory. Dokąd one doprowadzą?




Tytuł: Kot Rabina #9: Królowa szabatu
Scenariusz: Joann Sfar
Data wydania: 5 października 2020
Rysunki: Joann Sfar
Przekład: Wojciech Birek
Kolor: Brigitte Findakly
Wydawca:  Timof i cisi wspólnicy
Cykl: Kot rabina
ISBN: 978-83-66347-38-0
Format: 76s. 210x290 mm
Cena: 49,00
Gatunek: humor / satyra, obyczajowy
Zobacz w: Kulturowskazie
Ekstrakt: 70%
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  Niespodzianka!

  Dagmara Trembicka-Brzozowska

  Scotch Arleston, Didier Tarquin Lanfeust w kosmosie tom 1 (wyd. zbiorcze)
  

  
  W tym tomie przygód herosa z Troy autorzy postanowili zmienić realia komiksu  i zmieniają nam gatunek z fantasy na science fiction.
[image: Lanfeust w kosmosie tom 1 (wyd. zbiorcze)]
Przebogata, barwna kraina Troy, którą poznaliśmy w Lanfeuście z Troy, stanowiła największą chyba zaletę komiksu. Niewyczerpane niemal zasoby pomysłów na świat, spisane przez scenarzystę Christophea Arlestona, a zilustrowane przez Didiera Tarquina, były nie tylko oryginalne, lecz także baśniowe i tworzyły niezwykły klimat tej w sumie prostej opowieści. W kontynuacji, Lanfeuście w kosmosie, nie zawiedli i pod tym względem: wszechświat jest co najmniej tak samo fantastyczny, jak Troy.
Autorzy wyciągają bohaterów z konwencji czystej fantasy i przerzucają ich w space operę rodem z Gwiezdnych Wojen: mamy statki kosmiczne, podróże podprzestrzenne, broń laserową i media elektroniczne. Jednocześnie całość zachowuje wcześniejszy baśniowy charakter. Lanfeust już na pierwszych stronach dowiaduje się, że nie jest zwykłym człowiekiem, a efektem eksperymentu genetycznego i jako taki ma stawić się przed księciem-kupcem. Ten przydziela mu i jego kompanii zadania, które znowu popychają lekko znudzonego spokojem bohatera na szlak przygód i niebezpieczeństw.
Łatwo z tego pobieżnego opisu wywnioskować, że Lanfeust w kosmosie to ponownie lekka, awanturnicza historia. Twórcy nie silą się na udawanie, że ich komiks jest czymś więcej niż rozrywką  i bardzo dobrze, bo w tej konwencji seria sprawdza się doskonale. Dowcipy, czasami niskiego lotu, masa akcji, walki bronią wszelaką, magii, spisków i pościgów składają się na sympatyczną i szybką lekturę, porównywalną do powieści Andrzeja Pilipiuka czy komiksów superhero.
Cóż więcej można rzec? Jest ponownie kolorowo i barwnie, fantastyczne kreacje postaci i światów cieszą oko i czytelnicze serce, a przygody Lanfeusta nieodmiennie bawią. To jedna z tych serii, które nakierowane są na czystą rozrywkę i spełnia swoją rolę idealnie. Jeśli szukamy czegoś takiego  zdecydowanie warto zakupić Lanfeusta w kosmosie.
Plusy:
	Akcja aż wylewa się z kadrów
	Graficznie jest bardzo dobrze
	Poziom zadowolenia z rozrywki: wysoki


Minusy:
	Ponownie spora dawka brutalności i jarmarcznego humoru






Tytuł: Lanfeust w kosmosie tom 1 (wyd. zbiorcze)
Scenariusz: Scotch Arleston
Data wydania: 27 czerwca 2018
Rysunki: Didier Tarquin
Wydawca:  Egmont
ISBN: 9788328135109
Format: 200s. 215x285 mm
Cena: 99,99
Gatunek: fantasy, SF
Zobacz w: Kulturowskazie
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  Pod czarnym krzyżem

  Tomasz Nowak

  Zygmunt Similak, Robert Zaręba Zakon
  

  
  Trzeci z cyklu komiksów objaśniających dzieje średniowiecza w wykonaniu duetu Zaremba/Similak, nosi nieco mylny tytuł "Zakon" - co sugeruje, że głównym bohaterem będzie rycerski Zakon Szpitala Najświętszej Marii Panny Domu Niemieckiego w Jerozolimie, znany nam bliżej jako Krzyżacy.
Ekstrakt: 60%
[image: Zakon]
Owszem, jego losy, aż do pełnego osadzenia państwa zakonnego w Prusach, stanowią trzon tej opowieści, ale w równym stopniu jest to historia ostatniego etapu wojen krzyżowych toczonych nie tylko o Ziemię Świętą, ale również o północno-wschodnie rubieże Europy.
Cała opowieść zaczyna się od niepozornych zdarzeń, jakie legły u korzeni powstania Krzyżaków. Otóż garstka kupców z Lubeki i Bremy, czując się krzyżowcami gorszej kategorii, zaniedbywanymi przez dbające bardziej o swych pobratymców zakony francuskie, powołała w Akce do istnienia skromne bractwo szpitalne. Przez następne sto lat, dzięki sprzyjającym okolicznościom i przebiegłej dyplomacji, ale również za sprawą matactw i zwykłej brutalności, będzie ono rosnąć w siłę. W końcu stanie się zakonem mogącym równać się z Templariuszami i Joannitami.
Autorzy śledzą burzliwe losy jego poszczególnych gałęzi ze szczególnym naciskiem na Ziemię Świętą, posiadłości w Transylwanii oraz w Prusach i sąsiednich, stopniowo podbijanych krainach. Całość kończy wycofanie Krzyżaków z Ziemi Świętej i Europy. W poczuciu zagrożenia, świadomi, że mogą podzielić los Templariuszy, rezygnują oni z dalszego poszerzania wpływów i stawiają na konsolidację sił w ramach własnego państwa w Prusach. Zainstalują się tam tak skutecznie, że będą dominować przez ponad wiek, sięgając podbojami i wpływami aż po Zatokę Fińską. Dalej na Wschód pójść nie zdołają, zatrzymani przez osnutego legendą Aleksandra Newskiego.
Konsekwentnie utrzymywana przez autorów formuła "biblii pauperum" koncentruje się wokół dat i zdarzeń historycznych. Te, rozgrywając się w wielu miejscach, nasiąknięte są do bólu imionami i nazwiskami rozmaitych notabli. Owszem, pojawia się trochę fragmentów fabularyzowanych, które stanowią oddech, ale szkoda, że jest ich tak mało.
Sporo jest natomiast wycieczek w bok od historii Krzyżaków. Chodzi choćby o ogólne dzieje innych zakonów rycerskich i ich marny koniec. Na ich tle Niemcy mogą uchodzić za tryumfatorów. Jako, że czas jest zbieżny, na kartach "Zakonu" pojawiają się również powtórzenia faktów prezentowanych już w tomie "Saladyn" i "Ryszard Lwie Serce".
Najciekawiej wypadają fragmenty poświęcone ostatnim krucjatom w Ziemi Świętej, często traktowanym pobocznie oraz krucjatom północnym, jeszcze słabiej rozpoznanym. Krzyżacy jak najbardziej we wszystkich tych wydarzeniach uczestniczyli, ale nie oglądamy ich tylko i wyłącznie z zakonnej perspektywy, przez co pewne niuanse ulatują bezpowrotnie.
Graficznie brak tu zaskoczeń. Cieszy obecność kolorów, co zdecydowanie umila lekturę ilustracji. Styl Zygmunta Similaka jest charakterystyczny, wyrobiony i nie ma szans, aby uległ zmianie. Z pewnością nie każdemu, zwłaszcza wielbicielom fotorealizmu, do gustu przypadnie, ale nie taki jest jego cel. Zastrzeżenia budzić może wrażenie, iż pewne części komiksu powstawały w większym pośpiechu od pozostałych - niektóre partie rysunków, zwłaszcza postaci ludzkich i zwierzęcych, nabrały cech karykatury.
Czytając ten tom, jako kolejny już o pograniczu świata chrześcijańskiego, trudno nie zauważyć, iż w oczach autorów na jego dzieje składa się wyłącznie cykl podbojów, wojen i grabieży. Konsekwentnie redukują sferę ducha  poniekąd słusznie, gdyż stanowiła ona często wyłącznie pretekst do wszczęcia rozróby  ale czy naprawdę postrzegają tę historię wyłącznie jako nieustanną rzeź albo cyniczną grę o bogactwo, wpływy i władzę? Dobrze chociaż, że z czasem pojęli, że w takich wojnach nie ma stron fajnych czy fajniejszych.
Cieszy fakt, że autorzy zrezygnowali z rozbudowanych przypisów, a opisy w ramkach obdarzyli długością umiarkowaną. Wspomaga to niewątpliwie aspekt edukacyjny komiksu. Jednakże chcąc zachować chronologię, zmuszają czytelnika do przeskoków z miejsca na miejsce, co lekturze za bardzo nie służy. Przeciwnie, konieczność zorientowania się w odmiennych ze strony na stronę realiach innej części Europy, stanowi spore intelektualne wyzwanie dla kogoś mniej rozeznanego w wydarzeniach rozgrywających się w świecie Zachodu w XI i XII wieku.
"Zakon" na pewno pozostawia w pamięci ślad. Niektórych doedukuje, innych zachęci do dalszych poszukiwań. Sceptyków, do przekazywanych treści i formy graficznej raczej nie przekona. Niemniej, za sam projekt i włożoną weń pracę autorom należy się pokłon. Wszak nie każdy tak ambitny komiksowy projekt w naszym kraju skazany jest na dokończenie. Im się udało. Finis coronat opus
Jako zamknięcie krucjatowej trylogii "Zakon" wypada godnie. Jako komiks o dziejach Krzyżaków pozostawia niedosyt. Podobnie zresztą jako obraz średniowiecznej Europy, która myśli wyłącznie o bitce i władzy. Zdradza natomiast wyraźną formalną ewolucję w kierunku przystępniejszych, krótszych tekstów i dłuższych fragmentów fabularyzowanych. Oko cieszą barwy rysunków. Zwłaszcza one, nawiązujące stylem do średniowiecznej tradycji "Biblii pauperum" nie wszystkim przypadną do gustu. Warto się jednak przełamać, bo opowieść ta, jako podpałka do rozpalenia żądzy głębszej wiedzy o krucjatach i Krzyżakach, sprawdza się nieźle.
Plusy:
	zgrabne podsumowanie tematu krucjat
	ewolucja formy tekstu ku mniej hermetycznym i bardziej wyważonym
	przyjazne, kolorowe grafiki, stylizowane na obrazy średniowieczne


Minusy:
	historia Krzyżaków jedynie jako pretekst do pokazania końcowej epoki krucjat
	chronologiczna narracja, zmuszająca do przeskoków pomiędzy osobami, miejscami i wydarzeniami
	obraz średniowiecza zredukowany do walki o władzę






Tytuł: Zakon
Scenariusz: Robert Zaręba
Data wydania: grudzień 2019
Rysunki: Zygmunt Similak
Wydawca:  Kameleon
Gatunek: historyczny
Zobacz w: Kulturowskazie
Ekstrakt: 60%
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  Rozliczenia

  Marcin Knyszyński

  Steve Dillon, Glyn Dillon, Garth Ennis, John Higgins, William Simpson, Peter Snejbjerg Hellblazer - Garth Ennis prezentuje #5
  

  
  Piąty już zbiorczy tom Hellblazera od Egmontu jest jednocześnie trzecim i ostatnim, za scenariusz którego odpowiada Garth Ennis. Opasłe, ponad pięćsetstronicowe, tomiszcze to potężna dawka charakterystycznej, obrazoburczej i bardzo niegrzecznej narracji autora przyszłego Kaznodziei, który brał właśnie potężny rozbieg do swego najgłośniejszego dzieła. John Constantine dopiero co odbił się od dna i wypłynął na powierzchnię.
Ekstrakt: 80%
[image: Hellblazer - Garth Ennis prezentuje #5]
Uliczny angielski mag i egzorcysta-samouk wyszedł pod koniec drugiego tomu na prostą. Przestał tarzać się we własnym nieszczęściu i łkać po rozstaniu z największą miłością swego życia. Uświadomił sobie, że co prawda może upaść nawet leżąc, ale nie znajdzie w ten sposób ukojenia i sensu życia. Świadomy tego, że już zawsze obracał będzie piękno w brzydotę, miłość w nienawiść i zaufanie w zdradę, postanawia żyć dalej. Na początek zmiana klimatu i podróż do Stanów Zjednoczonych.
Narysowany przez Stevea Dillona Płomień potępienia to pierwsza z trzech większych fabuł trzeciego tomu (oprócz nich znajdziemy w nim także kilka krótkich, jednoodcinkowych opowieści). John Constantine przybywa do Nowego Jorku, gdzie dopada go przeszłość  tak, jakby cały czas czekała na jego powrót. Bohater chciał odpocząć od swoich angielskich koszmarów  te amerykańskie wcale jednak nie są mniejsze. Kończący opowieść, jubileuszowy, siedemdziesiąty piąty numer Hellblazera zawiera jeszcze jedną, krótką historię, za grafikę której odpowiadał poprzednik Dillona  William Simpson. Wracający z Ameryki John przymusowo ląduje w Dublinie  staje się to przyczynkiem kolejnych rozliczeń z przeszłością. Jego zmarły (tak!) przyjaciel, Brendan, zaprasza go na zwyczajową rundkę po miejscowych pubach, jak zwykle mocno okraszoną bełkotliwymi monologami udającymi dialogi. A gdy Constantine wraca w końcu do Londynu rozpoczyna się ostateczne starcie z demonem, któremu tak bardzo naraził się w pierwszych odcinkach runu Ennisa  Pierwszym z Upadłych.
Łajdak u piekła bram, na którego składają się ostatnie numery Hellblazera autorstwa duetu Ennis/Dillon, to idealne podsumowanie całego runu. Londyńską dzielnica Tottenham ogarniają zamieszki na tle rasowym (Ennis inspirował się prawdziwymi wydarzeniami z października 1985 roku), Constantine próbuje ratować swoją dawną znajomą z szponów prostytucji i uzależnienia, a wściekły Szatan, przy pomocy pewnej małej, niebezpiecznej istoty (która odegrała znaczącą rolę pod koniec runu Jamesa Delano, tuż przed tym jak do roboty wziął się Irlandczyk), chce się w końcu zemścić na Johnie. Świetna historia, ładnie podsumowująca wszystko to, co zrobił dla Hellblazera Ennis i otwierająca zupełnie nowe możliwości dla jego następcy. W maju 1995 roku serię przejął Paul Jenkins, który prowadził ją aż do sierpnia 1998 roku. Jego run był specyficzną mieszanką Delano i Ennisa  znowu mniej skupiony na samej postaci Constantinea, a bardziej na sprawach społecznych i politycznych.
Garth Ennis i Steve Dillon podjęli później jeszcze jedną współpracę. Kraj ojców to opowieść z akcją osadzoną w Belfaście.Skupiona jest w całości na postaci Kit Ryan  ukochanej Constantinea, która próbuje ułożyć sobie życie na nowo. Ten spin-off, wydany poza główną serią, pozbawiony jest jakichkolwiek nadnaturalnych wątków, postaci samego Johna i jest najbardziej obyczajowym komiksem, jaki stworzyli obaj panowie. Sam Ennis wrócił potem jeszcze na chwilę do serii i napisał bardzo mocną, po ennisowemu brutalną i kontrowersyjną, historię Syn człowieczy, która ukazała się pod koniec 1998 roku, zaraz po odejściu wspomnianego już Paula Jenkinsa. Niewybredny czarny humor, dosadnie pokazana przemoc i nieco groteskowe rozwiązania fabularne lokują Syna człowieczego w pobliżu tego, co z Hellblazerem zrobił jeszcze później Brian Azzarello (jego run został już w Polce wydany w dwóch zbiorczych tomach  jeszcze przed tomami Ennisa). Przeszłość znowu upomina się o Johna  ponownie będzie musiał zebrać, to co zasiał i wcale mu tom nie będzie na rękę. Rysuje John Higgins  znakomicie, lepiej niż Dillon i dokładnie tak, jak wymaga tego tak cudaczna historia, jaką jest Syn człowieczy. Tym tytułem Garth Ennis pożegnał się z Hellblazerem. W lutym 1999 roku do gry wszedł już Warren Ellis  już w grudniu poznamy jego interpretację przygód londyńskiego maga.
Garth Ennis rozlicza w ostatnim tomie nie tylko własny udział w tworzeniu serii, czy pewne mroczne epizody z życia Johna Constantinea, ale i podejmuje się swego rodzaju analizy i krytyki społecznej. Wyprawa Johna Constantinea do Ameryki przywodzi na myśl zarówno wspomniany już run Briana Azzarello jak i Amerykański gotyk Alana Moorea, o którym wspominałem przy okazji Sagi o potworze z bagien. Stany Zjednoczone w wydaniu Gartha Ennisa jawią się jako domena zła  amerykański sen okazuje się koszmarem i stekiem bzdur. Ennis podejmował podobny temat w Kaznodziei, tylko że w sposób o wiele bardziej dojrzały i stonowany, mimo tej całej, w pełni zamierzonej, obelżywości. W Hellblazerze jest prosto w twarz  takie słowa jak wolność, sprawiedliwość, przyzwoitość, litość, niewinność, dobroć mogą znaczyć dokładnie to, co każe im obecna władza. A ludzie wszystko to łykać będą bezkrytycznie  bo lubią swoje bańki, w których żyją i lubią być okłamywani. Granice i kodeksy moralne nie istnieją  no, chyba, że w filmach z Johnem Wayneem. Ale nie tylko Ameryce się dostaje. Dublin, Belfast, Londyn  to wszystko miejsca pełne konformistów, duchowych leni, drani silnych wobec słabych i słabych wobec silnych, chlejących w podłych barach i z perspektywą ograniczoną do czubka własnego nosa.
Wiemy dobrze, że John Constantine wcale lepszy nie jest  Garth Ennis nie kreuje go przecież na kryształowego bohatera. To raczej pryzmat, przez który patrzymy na rzeczywistość. Obserwacje i wyciągane wnioski nie są może specjalnie odkrywcze, atak na religię mało wysublimowany i trochę szczeniacki, a całościowy obraz nie tyle prosty co prostacki, ale ja osobiście nie chciałem i nie oczekiwałem po Ennisie niczego innego. Miało być niewybrednie i jest  ja to biorę z całym dobrodziejstwem inwentarza. Jak mówi sam Constantine: Najgorsze są wyrafinowane, intelektualne przenośnie. Kiedy je słyszę, wiem, że jestem w piekle. A potem zamawia szóste piwo i pojękuje przy barze, jak cała masa podobnych mu przegrańców.
Garth Ennis to nadal mistrz budowania fabuły przede wszystkim dialogiem. W trzecim tomie jest jeszcze mniej samej akcji niż wcześniej  są za to świetnie napisane, błyskotliwe wymiany zdań. To jest zresztą bardzo charakterystyczne dla Irlandczyka. Jak nikt przed nim i nikt po nim zrobił z Johna prawdziwego gadułę. Konkluzja całej zadymy z Pierwszym Upadłym, czyli Łajdak u nieba bram czy wreszcie odskocznia od postaci Constantinea w Kraju ojców stoją dialogiem. A W Synu człowieczym Constantine wręcz burzy czwartą ścianę i próbuje zagadywać czytelnika. Plecie może trochę trzy po trzy, ale na pewno nie przynudza.
Trzeci tom Hellblazera to świetne zamknięcie i podsumowanie całego wkładu Ennisa w ten tytuł. Przez wielu znawców uważany jest za najlepszy okres tej, liczącej sobie dokładnie trzysta odcinków, serii. Nie przegapcie.
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  W mieście źle się dzieje

  Andrzej Goryl

  Eric Powell Zbir #3
  

  
  Zbir (The Goon) Erika Powella to komiks unikalny. Historia tytułowego gangstera i jego wyszczekanego kumpla Frankyego, walczących z hordami zombie (oraz innymi, zwykle nadnaturalnymi zagrożeniami) ma w sobie więcej niż może się wydawać na pierwszy rzut oka.
Ekstrakt: 90%
[image: Zbir #3]
Amerykański twórca połączył w swoim cyklu multum motywów z horrorów (głównie tych starych, klasycznych) i weird fiction, doprawił klimatami gangsterskimi z czasów wielkiego kryzysu oraz podlał olbrzymią porcję wariackiego, dziwacznego, przeważnie bardzo czarnego humoru. Autor raz po raz dorzucał do tego kociołka fragmenty poważniejsze, czego kulminacją (dotychczas) była historia Chinatown, kończąca drugi album zbiorczy.
W trzecim tomie Powell kontynuuje tę tendencję, ale trochę inaczej rozkłada akcenty. Dziki humor nie jest już na pierwszym miejscu (choć wciąż go nie brakuje), wyraźnie ustępuje on miejsca smutniejszym tonom i budowaniu dłuższej fabuły. Kiedy kończymy czytać ten tom, mamy świadomość, że to jeszcze nie koniec, bohaterów czeka jeszcze długa droga, a najgorsze jeszcze przed nimi.
Od samego początku cyklu głównym przeciwnikiem Zbira i jego bandy był Kapłan Zombie oraz jego gang nieumarłych bandytów. W tym tomie się to zmienia. Okazuje się, że Kapłan był zaledwie pionkiem w grze duże większych sił. Teraz te siły przybywają do miasteczka, by pozbyć się Zbira raz na zawsze. Powracają także wrogowie z poprzednich odcinków, daje o sobie również znać ponura przeszłość antybohatera.
Powell zręcznie korzysta z wątków i postaci, które pojawiły się wcześniej. Nie wiem, czy od początku planował ich dalsze użycie, ale wyszło mu to bardzo dobrze  ten wariacki, patchworkowy świat grozy i groteski staje się coraz bardziej spójny. Kolejne elementy dobrze do siebie pasują, wątki się zazębiają, a większa fabuła systematycznie się klaruje  krótsze komiksy z poprzednich tomów były dobrym podkładem. Nie każdy potrafi łączyć wygłupy z treściami poważniejszymi. Powellowi się to bardzo dobrze udaje  w taki sposób zbudował swój świat, że te klimaty wzajemnie się dopełniają.
Klimat komiksu budowany jest też w dużej mierze przez dialogi. Także tutaj Powell niezmiennie pokazuje klasę. Rozmowy bohaterów są soczyste, skrzą się od bardzo potocznych wyrażeń, umiejętnie dozowanych wyrażeń slangowych, powiedzonek oraz gangsterskiej gadki  każda z postaci wypowiada się w charakterystyczny dla siebie sposób. Przekład Pauliny Braiter ładnie oddaje melodię i dynamikę dialogów.
Autor jest nie tylko świetnym scenarzystą, ale też bardzo zdolnym rysownikiem. Zręcznie dostosowuje swój styl do nastroju konkretnych scen, płynnie przeskakując od jednej maniery do drugiej, zachowując przy tym spójność narracji. Przerysowania i przesada oraz pewna karykaturalność postaci stosowane przez artystę pasują do fabuły i nie odbierają jej dramatyzmu. Czuć w jego rysunkach wpływy Normana Rockwella  gdyby Rockwell złapał fuchę przy co bardziej odjechanych kreskówkach z Cartoon Network. Dużo robią też kolory niezawodnego Davea Stewarta, wyciągające z kreski Powella to, co najlepsze.
W albumie znalazło się też kilka historyjek o Zbirze stworzonych przez innych artystów. Są solidne (choć momentami nieco męczące), ale nie ma się za bardzo nad nimi rozwodzić  siła serii leży w autorskiej wizji Powella.
Trzeci tom Zbira utrzymuje poziom dwóch poprzednich albumów. Powell ponownie udowadnia w nim, że bardziej gorzkie historie jak najbardziej mają swoje miejsce w tym świecie, a on bardzo dobrze potrafi je opowiadać. Kupujcie, czytajcie  to wielka seria jest.
Plusy:
	Konkretna historia
	Galeria fantastycznych postaci
	Potłuczony, czarny humor
	Świetne dialogi
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  Historia w obrazkach:Prowokacja na wagę losów świata

  Sebastian Chosiński

  Marek Oleksicki, Tobiasz Piątkowski Bradl #5
  

  
  Długo oczekiwany piąty tom Bradla zamyka bardzo ważny etap w okupacyjnych dziejach Kazimierza Leskiego. Przestają istnieć  oskarżani o działanie na dwie (a nawet trzy) strony  Muszkieterowie, a tytułowy bohater wiąże się ze Związkiem Walki Zbrojnej. Dni inżyniera Stefana Witkowskiego wydają się policzone.
Ekstrakt: 80%
[image: Bradl #5]
Wojenna seria komiksowa scenarzysty Tobiasza Piątkowskiego i rysownika Marka Oleksickiego tak naprawdę ma  a przynajmniej miała do tej pory  dwóch równorzędnych głównych bohaterów: tytułowego, czyli ukrywającego się pod pseudonimem Bradl Kazimierza Leskiego oraz inżyniera Stefana Witkowskiego, szefa konspiracyjnej organizacji wywiadowczej Muszkieterowie (względnie Muszkieterzy), która swą działalność rozpoczęła jesienią 1939 roku. Witkowskiemu w krótkim czasie udało się zbudować rozgałęzioną na niemal całą okupowaną Europę świetnie funkcjonującą ściśle tajną strukturę, której mogły mu pozazdrościć najwytrawniejsze wywiady alianckie. Takich wpływów jak on nie zbudował sobie nawet, będący poprzednikiem Armii Krajowej, Związek Walki Zbrojnej. Co rodziło w szeregach ZWZ jak najbardziej zrozumiałe zazdrość i frustrację.
W piątym tomie opowieści o Leskim ponownie znalazły się dwie powiązane ze sobą fabularnie opowieści: Biała dama oraz Ostatni muszkieter. Pierwsza z nich kontynuuje wątek rozpoczęty w Vesperale (patrz: zeszyt poprzedni) i nawiązuje do tragicznej śmierci Marii Grocholskiej, agentki Muszkieterów wysłanej do bieszczadzkiego Baligrodu, aby przejąć przysłane z Londynu pieniądze, które mogłyby posłużyć Witkowskiemu na dalsze rozwijanie działalności szpiegowskiej. Niestety, misja kończy się katastrofą  bliska Inżynierowi kobieta zostaje zabita, a ogromna gotówka znika. Szefem organizacji targają z tego powodu ogromne wyrzuty sumienia, staje się wręcz opętany myślą o tym, aby dotrzeć do człowieka odpowiedzialnego za śmierć Marii i wymierzyć mu sprawiedliwość. Nawet za cenę rozpętania podziemnej wojny z ZWZ.
To nieracjonalne pragnienie zemsty równoważone jest niezwykle trafną oceną sytuacji na froncie. Przekonany, że wojna Hitlera ze Stalinem jest nieunikniona, Witkowski chce jeszcze przed niemiecką agresją na Związek Radziecki stworzyć na wschodzie siatkę wywiadowczą. W tym celu kontaktuje się z mieszkającymi w Warszawie białymi Rosjanami, którym przedstawia się jako wysoki rangą oficer SS. Tak niebezpieczna gra nie uchodzi uwagi wywiadu ZWZ, który ma coraz więcej wątpliwości co do prawdziwych intencji Inżyniera. Jego położenie komplikuje się jeszcze bardziej pod koniec 1941 roku  to już zostało przedstawione w Ostatnim muszkieterze  gdy wysyła swoich agentów do ówczesnego Kujbyszewa (dzisiejszej Samary), w którym po podpisaniu paktu Sikorski-Majski mieściła się polska ambasada w ZSRR i dokąd przybywali z całego kraju  z nieludzkiej ziemi  rodacy pragnący wstąpić do Armii Polskiej.
To spośród dziesięciu dotychczasowych epizodów serii  zdecydowanie najciekawszy, najbardziej tajemniczy i kontrowersyjny. Tobiasz Piątkowski zaskakująco udanie radzi sobie z tak trudną materią, stawiając wszystkie ważne pytania, na jakie do dzisiaj poszukują odpowiedzi zawodowi historycy. Czy postępowanie Witkowskiego było prowokacją? A jeżeli tak, to w kogo wymierzoną? Czy Inżynier naprawdę planował wpłynąć na losy świata, zmieniając bieg wojny? Jakie role przeznaczył w tej niezwykle niebezpiecznej grze generałowi Władysławowi Andersowi i naczelnemu wodzowi Władysławowi Sikorskiemu? W finale opowieści wracamy jednak do Warszawy i do Bradla, który ma coraz więcej wątpliwości co do działalności Witkowskiego. Z jednej strony szanuje go i podziwia, chciałby ocalić przed nadciągającą katastrofą, ale z drugiej  nie ma zamiaru iść z nim na dno.
W warstwie graficznej Marek Oleksicki nie wprowadza żadnych innowacji. Ale też wcale nie musi. Świetnie sobie bowiem radzi z oddaniem coraz bardziej dusznej atmosfery panującej wokół Muszkieterów i ich szefa. Rysunki są więc odpowiednio mroczne i ponure; zwłaszcza  z przyczyn oczywistych  w Białej damie. Bonusem są szkice i koncepty postaci, które pozwalają przyjrzeć się warsztatowi grafika. Jest też zapowiedź kolejnego tomu serii, w którym  co sugeruje okładka  zobaczymy Kazimierza Leskiego w mundurze niemieckiego generała. Tradycyjnie do komiksu dołączony został również krótki szkic historyczny, którego autorką jest tym razem Katarzyna Utracka z Działu Historycznego Muzeum Powstania Warszawskiego. Tekst dotyczy zaś funkcjonowania Polskiego Państwa Podziemnego i ilustrowany jest fotokopiami archiwalnych dokumentów oraz zdjęciami przedmiotów wykorzystywanych w działalności konspiracyjnej.
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  Do zaliczenia

  Piotr Pi Gołębiewski

  Mike Del Mundo, Phil Noto, Mark Waid, Jeremy Whitley All New Avengers #5: Tajne imperium
  

  
  Avegers: Tajne imperium należy do tych komiksów, które bardzo ciężko jednoznacznie sklasyfikować. Słabo sprawdza się bowiem jako osobny byt, będąc tak po prawdzie uzupełnieniem większej całości.
Ekstrakt: 60%
[image: All New Avengers #5: Tajne imperium]
W tym wypadku chodzi o event Tajne imperium, w którym, z grubsza ujmując, chodzi o to, że Kapitan Ameryka okazał się zdrajcą narodu, współpracującym z Hydrą. Dobrze zatem przed sięgnięciem po piąty album z serii Avengers zapoznać się z tym obszernym eventem. Ci, którzy tego nie zrobią, będą mieli trochę pod górkę. Choć nie od samego początku.
Całość zaczyna się niepozornie, bo od nagłego pojawienia się Doktora Dooma, który, jak gdyby nigdy nic, oznajmia, że porzucił ścieżkę zła i postanowił stać się postacią pozytywną. A, że aktualnie Iron Man jest niedysponowany, postanowił, że zajmie jego stanowisko. Jak wiadomo, nie wszystkim superbohaterom ten układ odpowiada. Nie bardzo można jednak się nad tym roztkliwiać, bo grupa zaraz musi udać się do czegoś w rodzaju harcerskiego obozu dla przyszłych zdobywców świata. Choć motyw ten jest dość absurdalny, to jednak lekko poprowadzony. Taka przystawka dla podsycenia apetytu.
W podobnym klimacie pozostaje historia numer dwa. W archiwach siedziby Avengers znajduje się sarkofag z tajemniczym nadrukiem Avenger X. Wkrótce okazuje się, że jest on miejscem spoczynku jednej z pierwszych przeciwniczek Mścicieli, a która po uwolnieniu się, pała rządzą zemsty. Tu również nie ma co liczyć na wielkie emocje, choć trzeba przyznać, że scenarzysta Mark Waid, całkiem zgrabnie ukazał wewnętrzne konflikty w teamie, wkładając w usta bohaterów drobne złośliwości względem siebie.
Wraz z nastaniem zeszytu trzeciego, przyszły schody, a konkretnie wydarzenia dziejące się w czasie Tajnego imperium. Na dzień dobry spotykamy Thor, która została przeniesiona do całkiem obcego świata, a także pozbawiona swojego młota. Następnie trafiamy na zupełnie popaprany skład Avengers, który zasilają takie indywidua, jak Doktor Octopus, Deadpool, Taskmaster, czy wyjątkowo frywolna (bo opętana) Scarlet Witch. Przyznam, że ogarnięcie tego rozdziału przyszło mi z wielkim trudem, a i tak okazał się on daremny, ponieważ chwilę potem wracamy do tradycyjnego składu i wydarzeń podsumowujących Tajne imperium. Jest tu sporo rozmów i wewnętrznych rozterek, co akurat odczytuję na plus.
Tym, co do mnie zupełnie nie przemawia w niniejszym albumie, jest szata graficzna. Być może to przez fakt, że jestem tradycjonalistą, ale utrzymane w podobnej estetyce prace Phila Noto i Mike′a del Mundo, to nie moja bajka. Ich cechą charakterystyczną jest brak konturów postaci i jaskrawa kolorystyka, imitująca malarski styl. O ile w spokojniejszych momentach, ten wielobarwny tygiel może się podobać, to w sekwencjach walki staje się zupełnie nieczytelny. Irytujący jest także brak szczegółów tła, tak, jakby postacie zawieszone były w próżni.
Ostatnim, podobnym, uzupełniającym albumem Avengers był ten związany z II Wojną Domową, który okazał się klapą. Tym razem na szczęście jest lepiej. Poza jedną wpadką, historie wydają się w miarę spójne i szybko się je czyta (choć graficy starają się nas spowolnić). W efekcie otrzymujemy komiks do zaliczenia, ale na pewno nie stanowiący pozycji obowiązkowej.
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  Znowu równi i równiejsi

  Marcin Knyszyński

  Felix Delep, Xavier Dorison Zamek Zwierzęcy #1: Miss Bengalore
  

  
  Zamek zwierzęcy, najnowszy komiks wydany przez Taurus Media, budzi jednoznaczne skojarzenia już samym tytułem. Na razie otrzymujemy tom pierwszy z zapowiedzianych czterech  krótki, dobrze napisany i jeszcze lepiej narysowany wstęp do tego, co czeka nas w kolejnych tomach. No i ta okładka  murowany kandydat do okładki roku, jeśli ktokolwiek taki plebiscyt będzie przeprowadzał.
Ekstrakt: 80%
[image: Zamek Zwierzęcy #1: Miss Bengalore]
Autor scenariusza, Xavier Dorison, pisze w przedmowie, że wydany w 1945 roku Folwark zwierzęcy jest jednym z najwybitniejszych dzieł Georgea Orwella i jedną z najważniejszych powieści XX wieku. Kto nie słyszał o tej króciutkiej, wstrząsającej do głębi opowieści o tym, jak to rewolucja zjada własne dzieci a jej zwycięzcy zamieniają się dokładnie w to, z czym walczyli? Dorison rozumiał skrajnie pesymistyczną wizję pisarza, ale jej nie podzielał  Orwell trafił w samo sedno. Lecz nie był w stanie dostrzec wszystkiego.
Dawno temu ludzie zbudowali zamek, który przekształcili w folwark. Za bardzo nie wiadomo już, dlaczego, ale odeszli Dlaczego? Bez znaczenia. Ludzi już tu nie było i tylko to się liczyło. Pozostawione w zamku zwierzęta ustanowiły republikę i ucieszyły się z uzyskanej wolności. Ale nie potrwało to długo  podobnie jak we wspomnianym Folwarku republika zamienia się w krwawą dyktaturę. Miłościwie panujący prezydent Silvio i jego bezlitosna wataha psów zaprowadzają swoje własne porządki  wszyscy obywatele zmuszeni są do ciężkiej pracy i oddawania jej owoców władzy.
Główną bohaterką komiksu jest kotka, tytułowa Miss Bengalore, która każdego dnia haruje na budowie, aby zarobić na jakieś marne ochłapy, którymi wykarmi swoje małe dzieci. Chowający się za hordą psów, gigantyczny byk Silvio, przykręca śrubę coraz mocniej  w końcu coś musi pęknąć. I wtedy do zamku przybywa wędrowny szczur  filozof, aktor, inteligent i zwierzęca wersja Mahatmy Gandhiego. W sercach zrezygnowanych zwierząt pojawia się odrobina nadziei.
Ludzkie przywary często przedstawiane były na przykładzie zwierząt, nawet niekoniecznie zantropomorfizowanych. Bajki Ezopa były natchnieniem dla wielu pokoleń twórców  podobnie zresztą jak twórczość Jeana de la Fontainea. Xavier Dorison i Felix Delep tworzą swoją własną menażerię, pełną bardzo ciekawie, a momentami wręcz rozbrajająco, skonstruowanych postaci. Jest królik Cesar, który najlepiej robi to, z czego słyną króliki; Panna Bengalore, dojrzewająca mocno w trakcie całej opowieści; zbuntowana gęś Marguerite; szczur Azaelar, czy wreszcie sam Silvio i jego najbardziej zaufani ludzie  dwa psy konkurujące ze sobą o przywództwo straży i kogut-sprzedawczyk. Każda postać jest charakterystyczna, każda przykuwa wzrok  głównie z powodu znakomitych grafik Delepa. Tak, Zamek zwierzęcy naprawdę cieszy oko, to trzeba przyznać.
Autor scenariusza chciał napisać dzieło podobne do Folwarku zwierzęcego pod względem dekoracji, ale odmienne, jeśli chodzi o końcowe wnioski. Otóż nie każda rewolucja musi kończyć się tragicznie, nie zawsze musi dojść do zbrukania jej ideałów i zamiany we własną karykaturę. Według prezydenta Silvio, natura tak stworzyła niektóre zwierzęta, że są silniejsze fizycznie od innych. Miała ku temu tylko jeden cel  aby mogły rządzić. Taką władzę jednak utrzymać może tylko ciągły terror, szukanie wyimaginowanych wrogów, propaganda kłamstw i ciągła nienawiść wobec podwładnych. Najbardziej oczywistą formą walki z reżimem wydaje się również przemoc  tylko, że, jak uczy chociażby historia Rewolucji Październikowej, to tylko rozwiązanie tymczasowe. Dzieci rewolucji zawsze będą dla niej łakomym kąskiem. Chyba, że
Nie wiem, jak rozwinie się ta historia w kolejnych albumach. Pierwszy tom, mówi, że zawsze jest jakieś światełko w tunelu  przemoc nie zadziała, ale może warto wypróbować inne metody? Walka z dyktaturą powinna odbywać się na zasadach, które nie są znane oprawcy i które będą dla niego zaskoczeniem. Brutalność opozycji działa na korzyść reżimu mówi Dorison i proponuje rozwiązania bardzo romantyczne  bierny opór, konsekwencja w ignorowaniu władzy i sabotaż. Można się czepiać tej prostodusznej wiary autora, ale przecież pewnego uroku jej odmówić nie można również.
Felix Delep w momencie rozpoczęcia pracy nad komiksem miał tylko dwadzieścia pięć lat (teraz w sumie ma niewiele więcej). Młody, ale rysuje jak stary wyga. Jego postacie po prostu żyją na kartach komiksu, są bardzo ludzkie i zwierzęce jednocześnie  mimika, emocje, dynamika, poczucie humoru i charakterystyczna kreska zdradzają inspiracje artysty. Stare filmy Disneya, takie jak na przykład Aryskotraci czy Zakochany kundel spotykają się z Blacksadem Juanja Guarnida. Sam Delep przyznawał z wielkim uśmiechem, że brwi były u niego obowiązkowe  nadawały jego kudłatym i pierzastym bohaterom ludzkich cech.
Pierwszy tom Zamku zwierzęcego czyta się błyskawicznie. Kto powinien? Wszyscy miłośnicy komiksu. Bardzo brutalne i ociekające krwią kadry dyskwalifikują go co prawda jako komiks familijny, ale gadające zwierzaki trafiają przecież do każdego.




Tytuł: Zamek Zwierzęcy #1: Miss Bengalore
Scenariusz: Xavier Dorison
Data wydania: 2 września 2020
Rysunki: Felix Delep
Przekład: Jakub Syty
Wydawca:  Taurus Media
Cykl: Zamek Zwierzęcy
ISBN: 978-83-65465-55-9
Cena: 52,00
Zobacz w: Kulturowskazie
Ekstrakt: 80%
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  Frodo w okopach wojny z Wiecznymi Prusami

  Agnieszka Achika Szady

  Kieron Gillen, Stephanie Hans Die #1: Fantastyczne rozczarowanie
  

  
  Die brzmi jak umrzyj, jednak w tym przypadku chodzi przede wszystkim o rzadko stosowaną liczbę pojedynczą słowa dice, czyli kości do rzucania. Kostka jest w fabule istotnym elementem: po pierwsze, inicjuje ją, po drugie  akcja toczy się w świecie o kształcie dwudziestościanu. Czyli dobrze znanej graczom RPG k20.
Ekstrakt: 80%
[image: Die #1: Fantastyczne rozczarowanie]
Komiks ma nieczęsto spotykaną, interesującą szatę graficzną: jest nie tyle rysowany, co malowany, z wyrazistymi pociągnięciami cyfrowego pędzla. W kolorystyce dominują smętne brązy i krwiste czerwienie, zaś oświetlenie i kadrowanie jest tak dobrane, że całość sprawia ponure i mroczne wrażenie. Z kolei w scenach retrospekcji z naszego świata często pojawia się róż, zaś wspomnienia ze świata gry rysowane są w tradycyjny sposób (kontur + płaska plama barwna), a sposób pokazania koni budzi skojarzenia ze starymi rosyjskimi baśniami.
Stephanie Hans w pełni korzysta też z możliwości, jakie dają kolory i kształty dymków  nie jest to, oczywiście, jakaś specjalna nowość, ale zawsze mi się podoba. Rzucanie zaklęcia w czarnym dymku z czerwonymi literami sprawia, że w myślach słyszę dudniący pogłos lub inne dźwiękowe efekty specjalne. Kanciasty dymek oznacza, że mówiącym jest obiekt nieożywiony (i to odróżnienie graficzne bardzo mi się przydało w zrozumieniu paru scen). Odmienny kształt i kolor mają też myśli narratora.
a może narratorki? Ash, który w naszej rzeczywistości jest żonatym mężczyzną, w grze występuje jako kobieta. Na razie nie ma to wpływu na akcję, może oprócz zdziwienia czytelnika, że nastolatkowie w latach 90. tak łatwo to akceptowali.
Tak  wbrew bałamutnej informacji na tylnej stronie okładki, pierwsze zetknięcie drużyny graczy ze światem alternatywnym miało miejsce w roku 1991, nie w latach sześćdziesiątych. Dowiadujemy się o tym z kilkunastu pierwszych stron DIE, a potem akcja przeskakuje w nasze obecne czasy, kiedy bohaterowie są dorośli. Tajemnicze wydarzenie sprawia, że dawna ekipa zbiera się jeszcze raz, i znów ląduje w świecie k20, tym razem nie jako beztroskie dzieciaki, lecz ludzie po przejściach. Nie dogadują się ze sobą nawzajem, pełni pretensji i sprzecznych celów. Jak twierdzi Kieron Gillen  autor scenariusza, Ta seria to czysty kryzys wieku średniego.
Trzeba przyznać, że lektura momentami jest raczej depresyjna, tym niemniej wciąga. W tomie dzieje się bardzo dużo; szczególne wrażenie zrobiła na mnie sekwencja, kiedy Ash chroni się przed atakiem mechanicznego smoka w okopie i spotyka tam szeregowca nadzwyczajnie podobnego do Elijaha Wooda w filmie Petera Jacksona. Szeregowiec ma Pierścień (ślubny), a potem pojawia się jeszcze kilka odniesień do powieści, którą, jak wiadomo, zainspirowały przeżycia autora w trakcie pierwszej wojny światowej.
Na końcu tomu znajdują się szkice postaci oraz alternatywne projekty okładek oraz  uwaga! eseje Gillena na temat inspiracji, które pchnęły go do stworzenia świata (oraz gry, bo i takowa istnieje) i archetypów wykorzystanych w opowieści, a także refleksje na temat RPG jako zjawiska. Bardzo ciekawie uzupełniają one świat przedstawiony w komiksie.




Tytuł: Die #1: Fantastyczne rozczarowanie
Scenariusz: Kieron Gillen
Data wydania: sierpień 2020
Rysunki: Stephanie Hans
Wydawca:  Non Stop Comics
Cykl: Die
ISBN: 9788366512276
Format: 170s. 170x260 mm
Cena: 49,00
Gatunek: groza / horror
Zobacz w: Kulturowskazie
Ekstrakt: 80%
  



  
  
  
  
  Magazyn Esensja - Magazyn Esensja nr 09 (CCI) listopad 2020
  




  
  

  Sekretne życie pisarza

  Paweł Ciołkiewicz

  Andi Watson Trasa promocyjna
  

  
  Trasa promocyjna to poważne przedsięwzięcie. A gdy uczestniczy w niej początkujący pisarz, który dopiero marzy o światowej sławie, robi się śmiertelnie poważnie. Tak właśnie jest w przypadku G.H. Fretwella, autora książki Bez K.. Ta powieść ma rzucić czytelników na kolana i wprowadzić jej autora na literackie salony. Powiedzieć jednak, że nic nie idzie po myśli młodego literata, to nic nie powiedzieć.
Ekstrakt: 90%
[image: Trasa promocyjna]
Pisarz nie ma łatwego życia. Najpierw, cierpiąc niewobrażalne katusze, pisze książkę, później musi znaleźć wydawcę i przekonać go do publikacji swojego dzieła, a wreszcie, gdy już ono się ukaże, zostaje zmuszony do wzięcia udziału w trasie promocyjnej. Chcąc, nie chcąc, wyrusza zatem na szlak, by spotykać się z czytelnikami i składać autografy. Uważa się, że pisarstwo to zajęcie dla samotników i introwertyków, którzy nie lubią towarzystwa, zatem takie publiczne imprezy muszą być dla nich gehenną. Jest tylko jedna rzecz, która pisarza przeraża bardziej od sal pełnych czytelników zadających głupie pytania o źródło inspiracji. Tym czymś jest mianowicie pusta sala!
I właśnie tego doświadcza G.H. Fretwell. Angielski pisarz wyrusza na trasę, by promować swoje dzieło  powieść zatytułowaną Bez K. Niestety, to co miało otworzyć przed nim drzwi kariery zamienia sięw koszmar. Na spotkania nie przychodzi nawet pies z kulawą nogą, księgarze traktują go raczej chłodno, książki nikt nie chce kupić, a o hotelach nawet nie ma co wspominać. Mało tego. Na dodatek prześladuje go inny pisarz. Otóż traf chciał, że we wszystkich miejscach, w których zaplanowano spotkania Fretwella z czytelnikami, dzień wcześniej odbywały się spotkania z F.P. Guisem, autorem bestsellera Sjena Palona. Pełne sale, dziesiątki, a może nawet setki sprzedanych egzemplarzy i entuzjazm czytelników  tak wyglądały te spotkania, o czym informują naszego sfrustrowanego pisarza właściciele księgarń, w których się zatrzymuje na swojej trasie promocyjnej. W porównaniu z tym olśniewającym sukcesem, porażka naszego bohatera jest jeszcze bardziej przygnębiająca.
To jednak jeszcze nie wszystko. Jakby mało było tych wszystkich nieszczęść, w okolicy grasuje morderca. Giną ludzie, a na okolicznych mieszkańców pada blady strach. Fretwell, pogrążony w swojej rozpaczy jest nie do końca świadom tego, co dzieje się wokół niego w realnym świecie. W gazetach czyta tylko dział literacki, licząc, że znajdzie jakąś życzliwą recenzję swojej książki. No dobrze, tak naprawdę liczy na to, że znajdzie jakąkolwiek recenzję swojej książki. Tymczasem powoli to właśnie na niego zaczynają padać podejrzenia związane z kolejnymi morderstwami. Śledztwo toczy się nad jego głową, a on nawet nie wie, że jest podejrzany. Niczym Józef K, z Kafkowskiego Procesu zupełnie traci wpływ na to, co dzieje się z jego życiem. Co gorsza, pogrąża się w apatii i traci chęć do życia.
To co miało być przepustką do wielkiego świata, zamienia się powoli w najgorszy koszmar. Bohater zdaje się obserwować to wszystko z boku. Niby to dotyczy jego, ale on nie ma, a może nie chce mieć, wpływu na to, co się dzieje wokół niego. Przemieszcza się jakby w onirycznej rzeczywistości i nie wie, co jest prawdą, a co fikcją. Może sam staje się bohaterem jakiejś powieści? Bohaterem, z którym nikt się nie liczy. Nikt go nie zauważa. Chyba, że padnie na niego podejrzenie. Wtedy nagle znajduje się w centrum uwagi. Ale to też dzieje się bez jego udziału. A może jednak to on stoi za tym wszystkim. Może faktycznie jest poszukiwanym przez policję mordercą? Może tak chciał zareklamować swoją książkę? Autor nie daje na te pytania jednoznacznej odpowiedzi i bawi się z czytelnikiem w kotka i myszkę. Warstwa graficzna komiksu wzmacnia tę oniryczną, Kafkowską atmosferę. Czarno-białe, oszczędne rysunki sprawiają, że ta opowieść jest jeszcze bardziej tajemnicza. Mroczne uliczki i przepastne księgarnie (jak ta przedstawiona na okładce), przez które przemyka bohater podkreślają jego straconą pozycję.
Książki i komiksy o pisarzach (oraz twórcach komiksów) to zawsze smakowity kąsek dla wszystkich zainteresowanych procesem twórczym oraz realiami życia autorów. Wgląd w ich dylematy, rozterki i problemy zawsze jest intrygujący, a dodatkowo pozwala z większym dystansem spojrzeć na własne ambicje. Andi Watson podejmuje to zagadnienie w oryginalny i nietypowy sposób. Wikła bowiem swojego bohatera w zagadkę kryminalną, która jednak jest tylko tłem dla ukazania koszmaru życia sfrustrowanego pisarza. Wybujałe ambicje rozsypują się w zderzeniu z realiami wydawniczymi, prowadząc nie tylko do zniechęcenia i utraty wiary w siebie, ale także do kryzysu życia rodzinnego. Fretwell staje się powoli pozbawionym chęci do życia włóczęgą, a my jego towarzyszami. Śledzimy jego poczynania zastanawiając się, czy ktoś go w to wszystko wrobił, czy po prostu biedny pisarz znalazł się w niewłaściwym czasie i miejscu. Atmosfera gęstnieje z każdą kolejną planszą, a czytelnik z wypiekami na twarzy czeka na rozwiązanie zagadki. Oczywiście, jak w każdym dobrym kryminale, jest ono zaskakujące. Tyle tylko, że ten komiks, to nie jest kryminał




Tytuł: Trasa promocyjna
Tytuł oryginalny: TheBook Tour
Scenariusz: Andi Watson
Data wydania: 7 października 2020
Rysunki: Andi Watson
Przekład: Jacek Żuławnik
Wydawca:  Marginesy
ISBN: 978-83-66500-88-4
Format: 273s. 160×230mm; oprawa twarda
Cena: 49,90
Gatunek: kryminał
Zobacz w: Kulturowskazie
Ekstrakt: 90%
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  Krótko o komiksach:Ratunku, mój wół poniósł!

  Agnieszka Achika Szady

  Jorge Aguirre, Rafael Rosado Strzeżcie się, potwory!
  

  
  Trzeba to jasno powiedzieć: Strzeżcie się, potwory! jest komiksem dla bardzo małych dzieci. I wcale nie wynika to z wieku bohaterów.
Ekstrakt: 50%
[image: Strzeżcie się, potwory!]
Bohater Calvina i Hobbesa ma siedem lat, ale opisy jego perypetii kierowane są do raczej do osób w wieku rodziców  dzieciak dużej części humoru po prostu by nie zrozumiał. Natomiast przygody Claudette są tak głu to znaczy, absurdalne, że dorosły może i uśmiechnie się raz czy dwa, jednak poza tym znudzi. Może nawet zirytuje rozwiązaniami akcji, gdzie przeciwnik najpierw jest niepokonany, zaś na koniec pada pod wpływem dość śmiesznego zaklęcia. 
Muszę jednak przyznać, że podobał mi się pomysł na międzyregionalne igrzyska: zamiast tradycyjnie walczyć z ogrami czy innymi potworami, uczestnicy muszą wykazać się sprawnością w takich czynnościach jak dojenie krów, ubijanie masła czy oranie pola zaprzęgiem wołów. To ostatnie zresztą bardziej przypomina wyścigi rydwanów w Ben Hurze niż jakiekolwiek wiejskie zajęcie. Nieco humoru wprowadzają też bojowe zapędy Claudette, których biedaczka bardzo długo nie może skanalizować.
Główni bohaterowie to trójka dzieciaków z niby-średniowiecznego grodu. Stanowią zgraną drużynę o zróżnicowanych osobowościach  szczególnie ciekawa jest córka lokalnego władcy, która nawet z próbującym ją pożreć potworem próbuje negocjować pokojowe wyjście z sytuacji. 
Komiks jest rysowany tradycyjnie: wyrazistą kreską, z płasko kładzionym kolorem i nieprzesadną ilością szczegółów  tak, aby młodociany czytelnik w nich się nie zagubił. Postaci wyraziście zróżnicowane są fryzurami i barwami strojów. Na końcu tomu zamieszczono szkice ich wyglądu, a także wybranych scen, z interesującym komentarzem autora. To z kolei część, która może nieco bardziej zainteresować dorosłych.




Tytuł: Strzeżcie się, potwory!
Tytuł oryginalny: Monsters Beware!
Scenariusz: Jorge Aguirre
Data wydania: 11 grudnia 2019
Rysunki: Rafael Rosado
Przekład: Małgorzata Kaczarowska
Wydawca:  Jaguar
Cykl: Przygody Claudette
ISBN: 978-83-7686-820-2
Format: 168s. 165x223 mm
Cena: 32,90
Gatunek: humor / satyra
Zobacz w: Kulturowskazie
Ekstrakt: 50%
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  Jedenaście strzałów

  Marcin Knyszyński

  Frank Miller Sin City #6: Girlsy, gorzała i giwery
  

  
  Szósty tom Sin City różni się dość znacząco od poprzednich. Zamiast jednej dużej opowieści, otrzymujemy jedenaście miniatur, pisanych i rysowanych przez Franka Millera w różnych okresach pracy nad serią. Motyw przewodni? Właściwie taki sam jak we wszystkich dotychczasowych albumach  girlsy, gorzała i giwery.
Ekstrakt: 70%
[image: Sin City #6: Girlsy, gorzała i giwery]
Pamiętacie króciutką scenę z ekranizacji komiksu w reżyserii Roberta Rodrigueza? Noc, deszcz, światła wielkiego miasta, a ona drży na wietrze, niczym ostatni liść na umierającym drzewie. Josh Hartnett, przy wtórze nastrojowej jazzowej muzyki, podchodzi do najwyraźniej zaniepokojonej, stojącej na balkonie, Marley Shelton i robi to, za co bierze grube pieniądze. Ta, nie związana w żaden sposób z pozostałymi częściami filmu, scena to jedno z jedenastu opowiadań szóstego tomu  nosi tytuł Klient ma zawsze rację. Macie więc już ogólny obraz tego, co znajdziemy w omawianym dziś komiksie  krótkie impresje, zabawy z komiksową formą, lekko przeszarżowane (ale nie wyobrażam sobie, aby nie były) kilku- bądź kilkunastostronicowe wycieczki w najróżniejsze zakamarki Miasta Grzechu.
Towarzyszymy Marvowi (Trudne pożegnanie) i Dwightowi (Krwawa jatka, Damulka warta grzechu, Rodzinne wartości) w krótkich, solowych występach  Marv wymierza sprawiedliwość brutalnym, bogatym i zblazowanym studenciakom i ratuje małą Kimberly z rąk zwyrodnialców a Dwight spotyka lalunię w czerwieni i jak zwykle traci głowę. Odwiedzamy też Stare Miasto  dziewczyny potwierdzają obiegową opinię na swój temat a w zabawnym, króciutkim epizodzie towarzyszymy dwóm, tanim cynglom z poprzednich części  Konusowi i Grubasowi. Ale są też historie z zupełnie nowymi postaciami  Córeczka tatusia, Błękitnooka, Fatalne auto i Fatalny pociąg wprowadzają do świata Sin City kolejne kobiety, które owijają sobie facetów wokół palca a potem, niczym modliszki, odgryzają im głowy.
Tak, to właśnie wszelkie girlsy i lalunie najróżniejszego sortu, wydają się być motywem, wokół którego najczęściej krążą opowiadania Millera. Błękitnooka Dalia, zabójczyni na zlecenie, pojawia się aż w trzech epizodach  oprócz niej, praktycznie w każdym, spotykamy pannice, na które absolutnie musimy uważać. W Basin City żyje mnóstwo bandziorów i można zginąć na milion sposobów, ale to widok pięknej kobiety w czerwonej sukience powoduje, że bohater myśli: Jedno spojrzenie i wiem, że po uszy wpadłem w tarapaty.
Frank Miller fajnie nawiązuje też do poprzednich części. Marv, w Spokojnej nocy jest świadkiem ponownego spotkania striptizerki Nancy z Johnem Hartiganem w Tym żółtym draniu i znowu lądujemy w parku dinozaurów z Krwawej jatki. A to nie wszystko  uważny czytelnik znajdzie sporo innych znajomych miejsc i twarzy.
Oryginalny tytuł komiksu to Booze, Broads and Bullets  polski tłumacz naprawdę się spisał i nawet girlsy tu pasują. Wóda jest, pociski latają dookoła a i kobiet pełno  niekoniecznie lekkich obyczajów. Frank Miller pisał te wszystkie opowieści bez jakiegokolwiek planu  pomysł połączenia ich w jedną całość przyszedł o wiele później. Dlatego też nie prezentują one równego poziomu jakościowego, różnią się też znacznie samą formą i sposobem przekazu. Oto jedenaście szybkich strzałów w Basin City  wybrzmiewających gdzieś tam, wśród tysięcy innych. Cały tom należy potraktować jako ciekawostkę, fajny ruch w kierunku oddanego fana i przygrywkę przed tomem siódmym i ostatnim. A tam naprawdę będzie się dużo działo.




Tytuł: Sin City #6: Girlsy, gorzała i giwery
Tytuł oryginalny: Booze, Broads & Bullets
Scenariusz: Frank Miller
Data wydania: 12 listopada 2020
Rysunki: Frank Miller
Przekład: Tomasz Kreczmar
Wydawca:  Egmont
Cykl: Miasto Grzechu
ISBN: 9788323728092
Format: 152s. 170x260 mm
Cena: 50,00
Gatunek: sensacja
Zobacz w: Kulturowskazie
Ekstrakt: 70%
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  Zobaczyć Wenecję i zostać zjedzonym!

  Paweł Ciołkiewicz

  Thierry Joor, Gradimir Smudja Myszart #2: Myszart wWenecji
  

  
  W drugim tomie Myszarta mamy okazję śledzić eksytującą podróż genialnego kompozytora do Wenecji. Znajdziemy tu przepiękne krajobrazy miasta szykującego się do karnawału okraszone onirycznymi sekwencjami narracyjnymi i dynamicznymi scenami przedstawiającymi głównego bohatera w poważnych opałach.
Ekstrakt: 80%
[image: Myszart #2: Myszart wWenecji]
Wofgang, jak pamiętamy z poprzedniego tomu, jest małą myszką mieszkającą wraz z liczną rodziną we wnętrzu fortepianu niejakiego Salieriego  wilka. Uwielbiający muzykę gryzoń przebojem wdarł się na salony cesarza Austrii, co nie do końca spodobało się jego gospodarzowi. W końcu to Salieri był dotąd nadwornym kompozytorem cesarza, a teraz stracił swoją pozycję na rzecz małego gryzonia. Wydawać by się zatem mogło, że relacje pomiędzy dwoma muzykami nie będą układać się najlepiej, a zazdrosny wilk będzie chciał pozbyć się konkurenta.
Na szczęście Myszart wyrusza w artystyczne tournée po Europie i być może w tym czasie Salieri nieco ochłonie. My natomiast śledzimy ostatni etap tej trasy, czyli wizytę w ekscytującej Wenecji. Muzyk ma zagrać jeszcze jeden koncert fortepianowy i już oczyma wyobraźni widzi swój powrót w ramiona Konstancji. Jego ukochana również wyczekuje tego momentu. W Wenecji czekają jednak na naszego bohatera dość niespodziewane kłopoty. Choć witający go na miejscu pan Lopar oprowadza go po mieście i ukazuje mu jego uroki z niekłamanym entuzjazmem, to nieszczęście wisi w powietrzu, No, ale czegóż można się spodziewać, gdy mała myszka gra koncert na dworze pełnym kotów.
Kontynuacja historii Thierryego Joora jest zabawna i błyskotliwa. Przygody Wolfganga w niezmiennie przykuwają uwagę odbiorcy. Scenarzysta dba o nadanie tej historii aury baśniowości i ulotności. Tym razem na przykład doprowadza swojego bohatera do spotkania z samym Antonio Stradivarim. Sławny lutnik opowiada Myszartowi niezwykłą historię swojej miłości i wyjawia mu tajemnice doskonałości swoich instrumentów. Jednak tym, co decyduje o uroku tego komiksu nadal są przede wszystkim rysunki. Gradimir Smudja znów maluje swoje obrazy, tym razem ukazując piękno Wenecji. Efektowna architektura i sceny zbiorowe znów dowodzą nieprzeciętnego talentu artysty. Zwierzęta w jego wykonaniu są pełne wdzięku i uroku, ale nie brakuje im również odpowiedniej dozy upiorności. Oryginalne kadrowanie i odważne eksperymentowanie z kolorami sprawiają, że komiks jest niezwykle atrakcyjny.
Kontynuacja Myszarta prezentuje się ciekawie i na pewno ma szanse zainteresować czytelników w każdym wieku. Ta zabawna wariacja na temat życia sławnego kompozytora ma w sobie lekkość i zwiewność, która pozwala cieszyć oko każdą planszą.
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  Wylogowani

  Marcin Knyszyński

  Owen Bengal, Rick Remender Death or Glory #1: Dałeś się dopaść
  

  
  Non Stop Comics wydało właśnie kolejny komiks ze scenariuszem Ricka Remendera (Fear Agent, Deadly Class, Droga ku wieczności). Wszystkie jego dotychczas wydane dzieła (choć w Deadly Class jest to najmniej widoczne), stawiały na efektowną i szybką akcję kosztem rozbudowanej i złożonej fabuły  podobnie jest i tym razem. Death or Glory to wycieczka do Yumy w stanie Arizona. Pogranicze USA i Meksyku jak zwykle spływa krwią  słabych i bezbronnych, bo jakże inaczej.
Ekstrakt: 60%
[image: Death or Glory #1: Dałeś się dopaść]
Dwudziestokilkuletnia Glory, jest dzieckiem autostrady  urodziła się i wychowała w poruszającym się nieustannie konwoju, wśród tirowców, motocyklistów i innych włóczęgów. Jej stary ojciec, na którego woła ona Red, umiera na raka wątroby  jako facet funkcjonujący całe życie poza systemem nie ma ubezpieczenia, składek na emeryturę i najzwyczajniej w świecie nie istnieje. Glory wpada na niebezpieczny pomysł  postanawia okraść swojego byłego męża, który pracuje dla gangu przemytników. W końcu samochód pełen koki w zupełności wystarczy na operację, prawda? Będzie można w dodatku zemścić się na paskudnym gnojku, który kiedyś mówił, że ją kocha.
Ale wiecie, jak to jest  tego rodzaju historie idą według planu tylko podczas jego układania. Glory wplątuje się w naprawdę przerażającą kabałę. Wszystko psuje się w jednej chwili, jedna zła decyzja pociąga za sobą kolejne jeszcze gorsze  kolejne kostki domina upadają z hukiem, a uciekająca przed nimi dziewczyna ściga się z czasem.
Rick Remender chciał zrobić komiks nawiązujący do niepisanej, amerykańskiej mitologii autostrady. Glory i Red są reprezentantami tej części społeczeństwa, która została wykluczona i ciągnie się w tyle za resztą. Odbyło się to zresztą trochę na ich życzenie  Red odszedł kiedyś z korpo i wylogował się ze współczesnej cywilizacji, która pełna jest pułapek odbierających prawdziwą wolność. Wolność albo śmierć!  woła Red, usuwa konto bankowe, rzuca pracę i siada za kółko. Ta bardzo romantyczna postawa wystawiana jest jednak na próbę przez surowe realia nowoczesnego świata. Nie wystarczy pasja do samochodów, szeroka autostrada i azyl w garażu. Świat kierowców ciężarówek odchodzi w przeszłość, pozostają w nim tylko oderwani od rzeczywistości ortodoksi. Glory to rozumie  choć jest młoda, niedoświadczona, wylogowana od urodzenia i nie znająca innego świata niż ten ograniczony ciężarówkami konwoju. Patrzy na murszejący i nikomu już nie potrzebny skansen z rozrzewnieniem i żalem. Trochę tak, jak patrzył Cormac McCarthy na umierający świat kowbojów.
No właśnie. Rick Remender, co nie powinno dziwić żadnego fana jego komiksów, buduje swoje dzieła z wielu łatwo rozpoznawalnych popkulturowych składników. Trudno nie zauważyć Szybkich i wściekłych z ich przejaskrawionym, napompowanym adrenaliną, uzależnieniem od prędkości i życia na krawędzi. Sekwencje pościgów, w których bierze udział Glory, są żywcem wyjęte z filmów tego rodzaju. Rozpoznajemy znakomity Drive Refna i Baby Drivera Wrighta  obydwa wymieszane (uwaga!) z groteskowo brutalnymi filmami, pełnymi krwawej makabry, spod znaku chociażby Roba Zombie. A u podstaw tego wszystkiego leży ekranizacja To nie jest kraj dla starych ludzi  przedostatniej, znakomitej powieści przywoływanego już Cormaca McCarthyego. Jest walizka pełna pieniędzy; małomówny, budzący niepokój koleś z dziwnym urządzeniem do zadawania śmierci, który niczym Anton Chigurh wchodzi do fastfoodu (gdzie dwóch pracowników-inceli, prowadzi żenującą rozmowę na temat dziewczyn w stylu Randalla ze Sprzedawców Kevina Smitha) i robi tam swoje porządki; no i jest gorące i wysuszone na wiór pogranicze, przez które z rzadka przetaczają się wysuszone krzaki lub kontenery pełne umierających z wycieńczenia imigrantów. Jest też nostalgia, tęsknota za światem, który umiera i powolne uświadamianie sobie, że Ameryka to nie jest kraj dla wylogowanych.
Grafiki Owena Bengala bardzo pasują do tego rodzaju opowieści. To rysunek bardzo mangowy, ale w takim starym, dobrym stylu  bardziej jak ten z Lupina III: Zamku Cagliostro, a nie z Czarodziejki z księżyca z oczami na pół głowy. Mnie osobiście rysunki Bengala przypominają to, co pokazał Mike Henderson w Palcojadzie  manga, ale z mocnym, amerykańskim zacięciem.
Pierwszy zbiorczy tom komiksu zbiera pięć pierwszych odcinków, wydawanych od maja do września 2018 roku. Kończy się oczywiście potężnym cliffhangerem i zapowiedzią kolejnych części  wydawnictwo Image Comics wydało w ostatnich dwunastu miesiącach sześć kolejnych, które zebrane w drugi tom, prawdopodobnie niedługo trafią do Polski. My tymczasem zatrzymujemy się w połowie drogi i czekamy  z ciekawością, choć bez jakiegoś wielkiego zniecierpliwienia. Bo choć Death or Glory jest całkiem niezłym komiksem akcji, to oscylowanie wokół średniej, w dzisiejszym świecie komiksowej nadprodukcji, to trochę za mało.
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  Ewolucja koszmaru

  Agata Włodarczyk

  Cullen Bunn, Vanesa R. Del Rey Pusty Człowiek
  

  
  Dwoje przedstawicieli amerykańskich instytucji państwowych  agentka FBI Monica Jensen oraz agent CDC Walter Langford  są członkami międzyagencyjnej grupy zadaniowej, w ramach której prowadzą wyjątkowe śledztwo. Ich zadaniem jest badanie przypadków przestępczości powiązanych z zakażeniami destrukcyjnym wirusem nazywanym pustym człowiekiem.
Ekstrakt: 60%
[image: Pusty Człowiek]
Kolejna sprawa zaprowadzi ich do domu Simmonsów, ostatnich ofiar tajemniczej epidemii. Oboje zainfekowanych, martwych małżonków odnaleziono na miejscu zdarzenia, ich dzieci jednakże  nie. To, co się z nimi stało, będą musieli ustalić Jensen i Langford. Powiedzieć, że ich zadanie nie jest łatwe, będzie sporym eufemizmem. To, na co natrafią, z czym mierzą się od kilku już lat, wymyka się wszelkim racjonalnym ramom  jeśli bowiem pusty człowiek jest wirusem, wówczas nie można go ani wyizolować, ani zbadać, a objawy u każdej zarażonej osoby są inne. Pusty człowiek, jak się domyślamy, to problem z zupełnie innej półki: nie biologicznej, a parapsychicznej.
Scenariusz Cullena Bunna przypomina połączenie dobrego, starego Z Archiwum X (gdzie racjonalna, empirycznie potwierdzona wiedza spotyka się z niemożliwym) z dużą dawką horroru i noir. Skojarzenie to nasuwa się tak przez wzgląd na treść Pustego człowieka, jak również sposób jego opowiedzenia. Zbudowany został na zasadzie przeplatania się trzech perspektyw: retrospekcji skoncentrowanych wokół samozwańczego uzdrowiciela i telepastora Markoffa, prowadzonego przez Jensen i Langford śledztwa oraz tytułowego pustego człowieka. Każdy z tych punktów widzenia ma swoje ograniczenia w postrzeganiu wskazówek, tym samym podsyca ciekawość dotyczącą najważniejszej zagadki zawartej w komiksie, czyli: co właściwie dzieje się na kartach? Czy mamy do czynienia z halucynacjami? Atakiem kosmitów? Mutantów? Jaki związek z epidemią ma telewizyjny pastor, jakich w Stanach Zjednoczonych wielu?
Niestety sprawia to również, że wyjątkowo łatwo pogubić się między poszczególnymi rozdziałami. Jeśli należycie do osób długo uczących się imion protagonistów  będzie ciężko. Nie dlatego, że jest ich wielu, raczej otrzymali oni na tyle niestereotypowe przydomki i na tyle często imiona i nazwiska używane są naprzemiennie, że można odczuć wielką chęć przygotowania sobie na boku pomocnego ich spisu. Owa przeplatanka punktów widzenia nie pomaga w zorientowaniu się w wydarzeniach.
Charakterystycznym elementem Pustego człowieka jest wyraźnie konturowany rysunek Vanesy R. del Rey. Niektóre kadry wydają się wręcz wykonane węglem  formy bohaterów czy przedmiotów wyglądają jakby należały raczej do świata snów albo majaków niż do rzeczywistości. Podobne wrażenie (że coś jest nie tak w całej historii Bunna) buduje także nagromadzenie czarnych elementów, ponownie kojarzących się z węglowymi szkicami oraz ciemne, niepokojące barwy zastosowane przez Michaela Garlanda. Pierwszy rzut oka na ten komiks powie nam, że nie będziemy mieli do czynienia z historią miłą, prostą i radosną, a kolejny zaprowadzi nas bliżej ku dolinie niesamowitości. Poza budowaniem konkretnej atmosfery, podobna decyzja artystyczna pociąga za sobą jednak dość znaczącą konsekwencję: to nie jest komiks, który da się czytać przy słabym świetle. Nawet w niewielkim półmroku ciemne kolory zlewają się ze sobą sprawiając, że całość staje się po prostu nieczytelna. Jednocześnie więc staje się to zaletą i wadą tego komiksu.
Pusty człowiek to komiks graficznie niesamowicie ciekawy i ładny, jeśli chodzi o fabułę zaś  trzeba lubić podobne historie; zwolennicy klasycznych kryminałów noir raczej nie będą zadowoleni z rozpisanej przez Brunna opowieści. To zdecydowanie propozycja dla osób poszukujących historii rodem z Z Archiwum X.
Plusy:
	noirowość fabuły
	skomplikowanie narracji
	rysunek i kolorystyka dopasowane do historii
	sprawnie ukryta w fabule niesamowitość


Minusy:
	skomplikowanie narracji
	ciemny rysunek i kolorystyka
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  Szarość kosmosu

  Marcin Knyszyński

  Barnaby Bagenda, Toby Cypress, Ig Guara, Tom King, José Marzan Jr. Omega Men  To już koniec
  

  
  Tom King to obecnie jedno z najgorętszych nazwisk w komiksowym, superbohaterskim świecie. Polscy czytelnicy czytali jego genialnego Visiona, niesamowitego Mistera Miraclea, run Batmana w ramach DC Odrodzenie czy wreszcie trochę nieudany i przeszarżowany Kryzys bohaterów. Teraz pora na dzieło nieco wcześniejsze niż wszystkie wymienione  nie dorównujące może najlepszym dokonaniom, ale i tak jedno z lepszych, jakie przyniósł nam przebogaty październik w Egmoncie. Nadchodzą Omega Men.
Ekstrakt: 80%
[image: Omega Men  To już koniec]
Tytułowa grupa, złożona z kosmicznych renegatów i buntowników, została wymyślona przez słynnego Marva Wolfmana w czerwcu 1981 roku. Wtedy to, w sto czterdziestym pierwszym numerze Green Lantern, pojawiło się ośmiu uciekinierów z systemu Wega, za którymi rządząca tam twardą ręką Cytadela wydała listy gończe. Omega Men, po kilku epizodycznych występach w innych komiksach Detective Comics, dorobili się w końcu własnej serii komiksowej, która wystartowała w kwietniu 1983 roku i przetrwała kolejne trzy lata. Zakończył ją dopiero Kryzys na nieskończonych Ziemiach Wolfmana. Walka z Cytadelą, faszystowskim, międzyplanetarnym imperium, które opanowało niemal cały układ Wegi, była głównym zadaniem Omega Men. W skład drużyny wchodzili reprezentanci różnych uciśnionych gatunków układu  łączyło ich pragnienie obalenia tyranii i przywrócenia wolności wszystkim narodom Wegi. Kryzys, który zaorał całe uniwersum nie oszczędził też Omega Men  powrócili dopiero w 2007 roku, w króciutkiej, niemal niezauważonej, sześcioodcinkowej serii.
Wskrzeszanie zapomnianych i odsuniętych na bocznicę bohaterów już nie raz okazywało się wielce intratnym przedsięwzięciem. Warunek  musi się wziąć za to ktoś naprawdę dobry, jakiś Gaiman, czy ktoś taki. W 2015 roku wydawnictwo Detective Comics zaproponowało niejakiemu Tomowi Kingowi reanimację Omega Men  powinno być nowocześnie, dojrzale i atrakcyjnie. Autor przygotował historię zamkniętą w dwunastu odcinkach, choć nie zarzekał się, że to wszystko  wszystko zależeć miało od tego, jaką popularność ona zdobędzie. King miał wówczas sporo swobody twórczej  kilkuletnia inicjatywa wydawnicza, znana jako The New 52, dobiegała końca, a uniwersum DC zostało szykowało się do kolejnego restartu. Niebawem miało zacząć się Odrodzenie  dobry moment, aby opowiedzieć historię spiskowców z Wegi na nowo. Serię wydano pod szyldem DC You, kolejnego eventu mającego na celu umilić oczekiwanie na nadchodzący, kolejny kryzys (istne marketingowe wariactwo  ale podnoszące wyniki sprzedaży, więc konieczne).
Punkt wyjścia fabuły nowej wersji Omega Men jest w zasadzie taki sam jak przed laty. Imperium Cytadeli jest jednak nieco mniejsze  w jego skład wchodzi tylko sześć planet z układu Wegi. Jest ono tak naprawdę czymś w rodzaju wielkiej, kosmicznej korporacji, zajmującej się wydobywaniem stellarium, czyli drogocennego pierwiastka, którego pożądają wszystkie rozwinięte cywilizacje galaktyki. Cytadela prowadzi eksploatację podbitych światów na niewyobrażalną skalę i rządzi z pozycji siły  na zależnych od niej planetach nie ma wolności, jest za to ład i porządek. Buty Cytadeli na karkach lokalnych rządów są jego gwarantem. I wtedy pojawiają się buntownicy  sześciooosbowa ekipa renegatów, złożona z reprezentantów zniewolonych planet. Asymetryczna wojna, którą prowadzą ci bezwzględni terroryści jest solą w oku Namiestnika Cytadeli. Zawiera on układ z Kyleem Raynerem, człowiekiem z Ziemi, znanym jako Biała Latarnia. Zadaniem Raynera są rozmowy pokojowe z Omega Men  niestety już na samym początku zostaje przez nich schwytany. Komiks rozpoczyna się sceną przygotowań do egzekucji Raynera i transmisji tego wydarzenia na wizji. Pojmanie Białej Latarni jest pierwszym z etapów planu renegatów, który ma doprowadzić do upadku znienawidzonego reżimu.
Tom King miał za zadanie wziąć elementy pierwszej serii Omega Men i zmodyfikować je tak, aby nabrały dojrzałości, a przede wszystkim moralnej niejednoznaczności. Sam autor mówił, że w trakcie pisania scenariusza stracił już orientację, która ze stron konfliktu jest dobra a która zła. Niby członkowie Omega Men są tu tymi gośćmi, którym powinniśmy kibicować, ale przecież to bezwzględni dranie, zdolni do najgorszych okropności. Absolutnie przekonani do słuszności swojej sprawy nie cofną się przed niczym. Są takimi odpowiednikami marvelowskich Strażników galaktyki, ale zupełnie pozbawionymi lekkości i poczucia humoru. Ta wszechobecna ambiwalencja jest tu kluczowa  autor pozwolił sobie na coś, czego mainstream Detective Comics zazwyczaj bardzo unikał. Opisane zostało tutaj starcie dwóch skrajności, z których jedna jest absolutnie potworna, a druga lepsza tylko trochę  zło wielkie walczy ze złem mniejszym.
Brutalna space opera Toma Kinga została oparta dość mocno na jego osobistych doświadczeniach. Zanim został scenarzystą komiksowym pracował do CIA i zaliczył kilka misji na Bliskim Wschodzie. W Omega Men bada on granice, za którymi bunt przeradza się w terroryzm, sprawdza jak daleko można się posunąć w walce o wolność i wyznawane idee. Główni bohaterowie komiksu to terroryści, szaleńcy i bandyci  choć, jak wiemy, dość łatwo przypiąć ludziom taką łatkę. Dokręcanie śruby nigdy nie może być kontynuowane bez konsekwencji  w końcu coś pęknie, jest przecież limit cierpienia, jaki można znieść. Można być jak Mahatma Gandhi lub Martin Luther King  i jak Primus z Ogyptu próbować pokojowej metody kropli, która drąży skałę. Można też wziąć pałę i od razu ruszyć na czołgi  w przypadku Omega Men do tego właśnie sprowadza się każda z dróg, jaką ostatecznie podążą rebelianci.
Ale jest też Biała Latarnia, Kyle Rayner, facet, który tak naprawdę symbolizuje czytelnika. To jedyna postać, którą możemy nazwać pozytywną  ma swój czarno-biały zestaw wartości, za pomocą którego próbuje zrozumieć otaczający go świat i odpowiednio ustawić bohaterów na szachownicy. Ale, podobnie jak czytelnik, nie zna zasad, gdy  dopiero w trakcie lektury pojawiają się szarości, a początkowe założenia należy mocno zweryfikować.
Jedenaście z dwunastu odcinków narysował Barnaby Bagenda, ilustrator z Indonezji, który przyznał, że w ogóle nie znał się na superbohaterach zanim zaczął pracę przy Omega Men, więc angaż w DC był dla niego sporym wyzwaniem. Poszło mu świetnie, a malarski sposób kolorowania Romulo Fajardo nadaje jego pracy niesamowitej głębi. Słabo narysowany odcinek czwarty (zajął się tym gościnnie Toby Cypress) tylko podkreśla jakość Indonezyjczyka. Tom King stosuje tutaj swój charakterystyczny sposób kadrowania  zapożyczony od Alana Moorea układ trzy na trzy. Dziewięć kadrów na stronie zmienia się czasem na siedem lub osiem, ale zawsze w wyniku łączenia. Tylko dwa odcinki nie trzymają się tej zasady  ze względu na charakter opowiadanej historii.
Tom King stwierdził, że ten sposób opowiadania jest metodą na kiełznanie treści i nadawanie jej specyficznego rytmu. Autor wyjaśnia to w bardzo fajny sposób pod koniec komiksu ustami jednego z bohaterów. Taki podział strony przypomina więzienne kraty zza których wyziera dzika, nieposkromiona treść. My cywilizujemy ją własną interpretacją  Omega Men jest świetnym przykładem komiksu, który nie daje żadnych odpowiedzi, tylko pomaga stawiać pytania.




Tytuł: Omega Men  To już koniec
Scenariusz: Tom King
Data wydania: 14 października 2020
Rysunki: José Marzan Jr., Toby Cypress, Barnaby Bagenda, Ig Guara
Przekład: Tomasz Sidorkiewicz
Wydawca:  Egmont
Cykl: Omega Men
ISBN: 9788328196223
Format: 304s. 180x275mm
Cena: 114,99
Gatunek: superhero
Zobacz w: Kulturowskazie
Ekstrakt: 80%
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  Krótko o komiksach:Panna detektywówna i przypinane pośladki

  Agnieszka Achika Szady

  Serena Blasco Śledztwa Enoli Holmes #1: Sprawa dwóch zaginięć
  

  
  Strach lodówkę otworzyć. Enola Holmes jest już bohaterką powieści, serialu oraz komiksu (czekamy na musical i grę komputerową). Młodsza siostra słynnego detektywa popisuje się inteligencją i w jednym cienkim zeszycie rozwiązuje aż dwie sprawy
Ekstrakt: 60%
[image: Śledztwa Enoli Holmes #1: Sprawa dwóch zaginięć]
właściwie trudno powiedzieć, że dwie, skoro druga sprawa rozwiązuje się sama na skutek zbiegów okoliczności. Ogólnie bohaterce wszystko łatwo przychodzi, chociaż być może głównie dlatego, że trzeba zmieścić sporo akcji na niewielu stronach. 
Komiks sprawia wrażenie kierowanego do gimnazjalistów  tak jak w książkowycm oryginale Enola ma czternaście lat, co sprawia dziwne wrażenie: czy w tym wieku mogłaby przekonująco udawać młodą wdowę[bookmark: a1]1) albo starą pannę? Również wypowiedź Mycrofta, że już od dwóch lat powinna nosić długie sukienki wydaje się chybiona.
Inna sprawa, że moda została tu potraktowana dosyć umownie. Mamy lata 90. XIX wieku, a tymczasem panienka ze dworu publicznie pokazuje się nie tylko w pantalonach, nie tylko z rozpuszczonymi włosami, ale w dodatku bez kapelusza. Bez kapelusza! W tamtych czasach to gorzej niż prostytutka. Oczywiście, rozwiane włosy malowniczo wyglądają w kadrze, ale każdemu, kto wie cokolwiek o epoce wiktoriańskiej, taki obrazek wyda się wielce niewiarygodnym. Zapewne jest to obliczone na efekt większego wczucia się docelowego czytelnika w postać. 
Intryga jest nieco naiwna, co również sprawia wrażenie umłodzieżowienia całości. Nawet takie słowo, jak tiurniura wydało się komuś zbyt trudne i zostało zastąpione przypinanymi pośladkami (sic!).
Rysunki  utrzymane w żółto-niebieskiej gamie barwnej  są dość przeciętne, choć trzeba pochwalić, że ewidentnie malowane ręcznie, a nie na tablecie. Niestety, pani Blasco ma czasami problem z przedstawianiem postaci w biegu. Podobają mi się natomiast zadziorne rysy postaci, szczególnie Enoli i Sherlocka.

[bookmark: a1t]1) Nawiasem mówiąc, świetny pomysł: bohaterka stwierdza, że przebranie się za chłopca byłoby zbyt oczywiste, a jako wdowa nie przyciągnie zbytniej uwagi.





Tytuł: Śledztwa Enoli Holmes #1: Sprawa dwóch zaginięć
Scenariusz: Serena Blasco
Data wydania: 26 lutego 2020
Rysunki: Serena Blasco
Przekład: Maria Mosiewicz
Wydawca:  Egmont
Cykl: Śledztwa Enoli Holmes
ISBN: 9788328198135
Format: 64s. 216x285mm
Cena: 34,99
Gatunek: humor / satyra, kryminał
Zobacz w: Kulturowskazie
Ekstrakt: 60%
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  Uważajcie na nowojorskie ośmiorniczki

  Marcin Osuch

  Scotch Arleston, Alessandro Barbucci Ekho #8: Syrena z Manhattanu
  

  
  Ekho powraca po dłuższej przerwie i delikatnie zmienionej formule. Scenarzysta Scotch Arleston zrezygnował, przynajmniej chwilowo, z wiodącego wątku serii, czyli tajemnicy Preshaunów i doglądanej przez nich energii taumicznej. Czy ta zmiana wyjdzie cyklowi na dobre?
Ekstrakt: 60%
[image: Ekho #8: Syrena z Manhattanu]
Ponieważ od wydania poprzedniego tomu serii minęło ponad dwa lata, przypomnijmy sobie, o co chodziło w Ekho. Dwójka głównych bohaterów, Fourmille Gratule i Yuri Podrov w dosyć zaskakujący dla nich sposób trafiają do Ekho, alternatywnego świata. Nieprzypadkowo jest nazywany światem lustrzanym, bo odwzorowuje naszą rzeczywistość, acz z kilkoma drobnymi różnicami. Całość przypomina nieco zmodyfikowany steampunk, uzupełniony rasą gryzoniopodobnych Preshaunów. Do tego dochodzi specyficzna cecha panny Gratule. Mianowicie, co jakiś czas jej umysł jest przejmowany przez kogoś, kto w gwałtowny sposób wyzionął ducha. I właśnie kolejne takie wydarzenie stanowi początek i oś historii opowiadanej w albumie Syrena z Manhattanu.
Podczas biznesowej kolacji w jednej z najbardziej ekskluzywnych restauracji w Nowym Jorku Fourmille doznaje wspomnianego przełączenia świadomości. Tym razem jest to główny sommelier tej restauracji, niejaki Alexandre. Tradycyjnie już scena, gdy następuje podmiana świadomości, należy do tych zabawniejszych. Zwłaszcza gdy świeżo zamordowany mężczyzna odnajduje się w mocno zaokrąglonym ciele młodej blondynki. Jednak nawet w tak pokręconym świecie jak Ekho, specyficzna przypadłość panny Gratule nie jest tak łatwa przyjmowana przez szeroko rozumianą społeczność. Nikogo więc nie powinno dziwić, że szczegółowa wiedza na temat okoliczności śmierci Alexandrea ściągnęła podejrzenia na nią samą. I zaczyna szaleńczy pościg przez Wielkie Jabłko. Można wręcz odnieść wrażenie, że cała intryga została tak skrojona, aby z jak najszerszej perspektywy ukazać alternatywny Nowy Jork. Zresztą fani cyklu wiedzą, że prezentacja metropolii w wersji Ekho jest znakiem rozpoznawczym całej serii, a odpowiedzialny za stronę graficzną, Alessandro Barbucci oddaje kolejne miasta w sposób naprawdę udany.
Czytając Syrenę z Manhattanu, można odnieść jednak wrażenie, że scenarzysta Scotch Arleston stracił chwilowo myśl przewodnią całego cyklu. O ile we wcześniejszych albumach zdawało się, że poza bieżącymi zagadkami jest jeszcze coś większego do odkrycia, jakaś gruba tajemnica związana z Preshaunami, energią taumiczną i alternatywnością Ekho, o tyle tutaj intryga nie posuwa losów głównych bohaterów do przodu. Jest nadzieja, że zmieni się to w kolejnym albumie, jako że Fourmille i Yuri będą eksplorować zupełnie nowe zakątki lustrzanego świata. Ich celem będzie Czarny Ląd.




Tytuł: Ekho #8: Syrena z Manhattanu
Tytuł oryginalny: La Sirène de Manhattan
Scenariusz: Scotch Arleston
Data wydania: 13 sierpnia 2020
Rysunki: Alessandro Barbucci
Przekład: Jakub Syty
Wydawca:  Taurus Media
Cykl: Ekho
ISBN: 978-83-65465-54-2
Format: 52s. 215×290mm
Cena: 38,00
Gatunek: fantasy
Zobacz w: Kulturowskazie
Ekstrakt: 60%
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  Szlachetny Dziki Zachód

  Piotr Pi Gołębiewski

  Mikołaj Spionek Wounded #2: Ostatnie słowa
  

  
  Wydawało się, że już nigdy nie doczekamy się kontynuacji westernowej serii Wounded Mikołaja Spionka. Od czasu ukazania się pierwszego tomu minęły bowiem trzy lata. Jednak wreszcie jest z podtytułem Ostatnie słowa.
Ekstrakt: 70%
[image: Wounded #2: Ostatnie słowa]
Poprzednio poznaliśmy Boltona, na pierwszy rzut oka sympatycznego gościa, który jednak skrywał mroczną tajemnicę. Jego celem jest bowiem zemsta. To wszystko doprowadziło do strzelaniny, z której nasz bohater ledwo uszedł z życiem. Niniejszy tom zaczyna się w momencie, kiedy nieco ozdrowiał. Nie porzucił jednak chęci krwawej wendetty. Krwawy szlak prowadzi go do Memphis, dynamicznie rozwijającego się miasteczka. Pytaniem tylko pozostaje, czy nie skieruje go prosto na szubienicę.
Spionek nie kryje, że swoją opowieść buduje na dobrze znanych kliszach. W końcu ile to już razy widzieliśmy tajemniczego mściciela, który przemierza Dziki Zachód w celu wyeliminowania tych, którzy wyrządzili mu jakąś krzywdę. A jednak autorowi udaje się przykuć uwagę czytelnika, utrzymując dobre tempo akcji i zapełniając kreowany przez siebie świat krwistymi, wielowymiarowymi postaciami. Co ciekawe sam Bolton wygląda przy nich dość blado. Na swojej drodze bowiem spotyka byłego bandziora, który obecnie wyrzekł się przestępczego życia, żonę zamordowanego przez siebie rzezimieszka, która nie ma pojęcia o łotrostwach męża, czy nastoletniego szulera, który prawdopodobnie szulerem nie jest.
Od strony graficznej mamy do czynienia z elegancką, dokładną kreską i klasycznym kadrowaniem. Z jednej strony może się wydawać, że mamy do czynienia z komiksem dość statycznym, ale to tylko pozory. Jest tu bowiem miejsce także i na strzelaniny, i na spektakularne wybuchy. Niemniej wizja Spionka ma w sobie dużo dostojeństwa, jakie cechuje takie serie, jak Blueberry, czy Bouncer, choć oczywiście sporo mu jeszcze brakuje, do ich poziomu.
Wounded: Ostatnie słowa to solidna pozycja, która tym bardziej zyskuje, że jest rodzimej produkcji. Choć Mikołajowi Spionkowi nie udaje się ustrzec słabszych momentów, jak choćby zbyt prostego zakończenia, rozgrywającego się na zasadzie deus ex machina, to jednak mogę z czystym sumieniem polecić ten komiks. Dostarcza bowiem porcji przyjemnego czytadła i sprawia, że z niecierpliwością będziecie oczekiwali tomu trzeciego, mającego być finałem serii.




Tytuł: Wounded #2: Ostatnie słowa
Scenariusz: Mikołaj Spionek
Data wydania: wrzesień 2020
Rysunki: Mikołaj Spionek
Wydawca:  Egmont
Cykl: Wounded
ISBN: 9788328118829
Format: 56s. 216x285mm
Cena: 34,99
Gatunek: western
Zobacz w: Kulturowskazie
Ekstrakt: 70%
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  Parostatkiem w piękny rejs

  Maciej Jasiński

  René Goscinny, Morris Lucky Luke #16: W górę Missisipi, Xavier Fauche, Jean Léturgie, Morris Lucky Luke #63: Most na Missisipi
  

  
  Wydany w 1961 komiks W górę Missisipi jest szesnastym albumem serii, narysowanym przez Maurice′a De Bevere (Morrisa) na podstawie scenariusza René Goscinnego. Po ponad 30 latach Xavier Fauche i Jean Léturgie postanowili wysłać ponownie Lucky Lukea nad tę rzekę i stworzyli historię, która łączy się z poprzednią. Dzięki temu można obecnie oba albumy traktować łącznie, ponieważ się uzupełniają, a bez znajomości W górę Missisipi, część żartów w Moście na Missisipi może okazać się niezrozumiała.
Ekstrakt: 70%
[image: Lucky Luke #16: W górę Missisipi]
Missisipi to najdłuższa rzeka w Ameryce Północnej, o długości 3766 kilometrów, a więc niemal czterokrotnie dłuższa niż Wisła. Jednak, jak przekonują autorzy tych komiksów, jest to prawdopodobnie najbardziej kapryśna rzeka na świecie. W ciągu kilku chwil potrafi wystąpić z brzegów i zalać okoliczne tereny lub obniżyć swój poziom tak szybko, że zaskoczone ryby zawisły w powietrzu, a potem roztrzaskały się o wyschnięte dno.
Nic więc dziwnego, że wyścig w górę Missisipi będzie obfitował w wiele niespodziewanych zdarzeń, a swoje dołożą też różne typy spod ciemnej gwiazdy, których wynajmuje jeden z rywalizujących kapitanów, aby popsuć szyki konkurencji. Część bohaterów albumu Morrisa i Goscinnego powraca w albumie W górę Missisipi. Wśród nich jest zawodowy szuler Cards Devon, który jednak przez lata zmienił pseudonim i jest znany jako Pat Poker. Jest również Ned  najlepszy i najbardziej kłamliwy ze wszystkich sterników na Missisipi oraz jego pomocnik Sam  najlepszy nalewacz kawy na Missisipi. Dzięki temu w nowszym albumie autorzy uzupełniają pewne znane już opowieści o ich wizualizację  np. gdy poziom rzeki gwałtownie opada by jeszcze szybciej się podnieść.
Ekstrakt: 80%
[image: Lucky Luke #63: Most na Missisipi]
Trzeba przyznać, że w komiksie W górę Missisipi może razić pewien schematyzm. Wiadomo z góry kto zwycięży, zaskoczyć mogłyby jedynie przeszkody na trasie, ale radzenie sobie z nimi to zadanie Lucky Lukea, a ten nigdy nie przegrywa. Identycznie jest w przypadku budowy mostu na Missisipi. Ta jakże potrzebna inwestycja jest sabotowana przez ludzi bogacących się na przeprawianiu podróżnych. W obu komiksach mamy więc sekwencję kolejnych kłopotów spadających na bohaterów, jednak Xavier Fauche i Jean Leturgie lepiej poradzili sobie ze zróżnicowaniem ich rodzaju i charakteru, wydobywając z tego nieco więcej humoru. Swoje sarkastyczne komentarze dokłada tu jeszcze Jolly Jumper, który w albumie W górę Missisipi był jeszcze niemym koniem, popijającym co najwyżej z butelki colę przez słomkę. W tym samym komiksie pojawia się też często używany przez Goscinnego stereotypowy Indianin-alkoholik, który za butelkę whisky jest w stanie zrobić wszystko. W tym konkretnym przypadku to Niemy Karp, który nie mówi, ale na widok trunku język mu się rozwiązuje i wskazuje czarnemu charakterowi, gdzie znaleźć pewnego płatnego zabójcę. Wstawki z pijącymi Indianami to chyba najsłabsze fragmenty wielu scenariuszy ojca Mikołajka i Asteriksa.
W górę Missisipi oraz Most na Missisipi to udane komiksy tej serii, dostarczające sporo rozrywki i śmiechu. Koniecznie jednak należy je przeczytać we właściwej kolejności.


Plusy:
	sporo humoru i akcji
	uzupełnianie się obu albumów


Minusy:
	schematyczność historii
	żarty z Indian-alkoholików






Tytuł: Lucky Luke #16: W górę Missisipi
Scenariusz: René Goscinny
Data wydania: 23 października 2019
Rysunki: Morris
Przekład: Marek Puszczewicz
Wydawca:  Egmont
Cykl: Lucky Luke
ISBN: 9788328142473
Format: 48s. 216x285 mm
Cena: 24,99
Gatunek: humor / satyra
Zobacz w: Kulturowskazie
Ekstrakt: 70%

Tytuł: Lucky Luke #63: Most na Missisipi
Scenariusz: Jean Léturgie, Xavier Fauche
Data wydania: luty 2020
Rysunki: Morris
Wydawca:  Egmont
Cykl: Lucky Luke
ISBN: 9788328196919
Format: 48s. 216x285mm
Cena: 24,99
Gatunek: humor / satyra
Zobacz w: Kulturowskazie
Ekstrakt: 80%
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  Obierz stronę!

  Marcin Knyszyński

  Riccardo Burchielli, Brian Wood DMZ Strefa zdemilitaryzowana #3
  

  
  Trzeci, zbiorczy tom komiksu DMZ. Strefa zmilitaryzowana zawiera szesnaście kolejnych odcinków  autor scenariusza, Brian Wood, otwiera w nich zupełnie nowy fragment historii zrujnowanego Manhattanu. Ta ziemia niczyja, pozostająca cały czas poza wpływamy dwóch stron wielkiego zbrojnego konfliktu, który rozlał się na całe Stany Zjednoczone, ma szansę wyjść z kryzysu.
Ekstrakt: 70%
[image: DMZ Strefa zdemilitaryzowana #3]
Główny bohater, młody kamerzysta, Matthew Roth, który pozostał na stałe w DMZ, cały czas pisze mocne reportaże dla Liberty News. Ma już tu status żywej legendy, jest głosem uciśnionego ludu, który nie opowiada się po żadnej stronie konfliktu, a cierpi przez to najbardziej. Armia USA i siły zbuntowanych Wolnych Stanów zdają się iść po rozum do głowy  w otwierającej tom historii Krwawa gra ogłaszają zawieszenie broni i przygotowania do wolnych wyborów w DMZ. Manhattan stać się ma enklawą wolności i swego rodzaju państwem w państwie. Obie strony mają oczywiście nadzieję wypromować swojego człowieka, którym mogłyby odpowiednio sterować. A tu niespodzianka  pojawia się samozwańczy trybun ludowy, wzorowany na Hugo Chavezie Latynos Parco Delgado, cieszący się gigantycznym poparciem w DMZ i rzuca wyzwanie obydwu stronom. A przede wszystkim pokazuje środkowy palec korporacji Trustwell, która na wojnie domowej zbijała do tej pory wielkie kokosy.
Brian Wood przygotował wielkie zmiany  nie tylko w DMZ, ale i w samym życiu Matta Rotha. Parco Delgado jest populistą pierwszej wody i politycznym celebrytą. Zgrabnie żongluje hasłami łatwo docierającymi do wystraszonego, wściekłego i potwornie zmęczonego ludu. Staje się też idolem Matta, który po raz pierwszy porzuca swą dziennikarską bezstronność. Zmiany polityczne w DMZ jest motywem przewodnim całego albumu  w drugiej dłuższej opowieści, zatytułowanej Władza nadzwyczajna obserwujemy jej następstwa i dalszą metamorfozę głównego bohatera. Czy rewolucja w DMZ pożre swoje dzieci, jak to zazwyczaj bywało na przestrzeni dziejów? Matt, kiedyś skromny i zagubiony, teraz z giwerą większą, niż u większości żołnierzy biorących udział w wojnie. Cierpi na tym jego dziewczyna, Zee, która ma  delikatnie mówiąc  mieszane uczucia.
Brian Wood zastanawia się po prostu czy bezstronność jest w ogóle możliwa. Daleko od wojny, w bezpiecznym miejscu pewnie tak. Ale gdy obok ciebie spadają bomby i giną cywile nie możesz być bezstronny. Obierz stronę!  krzyczy Delgado i oferuje Mattowi, coś czego ten nigdy nie miał, czyli poczucie przynależności do grupy. Akcja DMZ toczy się w czasie rzeczywistym, minęły już dwa lata od kiedy bohater wylądował na ziemi niczyjej  dopiero teraz zdaje się być pewny tego, co robi. Ale, czy aby na pewno? Obie historie zilustrował naczelny rysownik serii, Riccardo Burchielli, który cały czas stoi na wysokości zadania i nie ma ani jednego słabszego momentu.
DMZ był miesięcznikiem, więc jasnym było, że istnieje konieczność wprowadzenia od czasu do czasu innego rysownika, aby Burchielli miał chwilę oddechu. Trzeci tom dryfuje gdzieś na boki aż trzykrotnie  Wood na szczęście uniknął mielizn. Dwuodcinkowa Wyspa opowiada o wyjściu Rotha poza DMZ i wizycie na Staten Island, gdzie rezydują oddziały Armii USA. Ta historia najlepiej chyba obrazuje bezsens oblężenia Manhattanu  patrzymy na całą aferę oczyma żołnierzy (zarówno Armii jak i zbuntowanych Wolnych Stanów). Patrzą na siebie z przeciwnych stron barykady reprezentanci tego samego narodu, ludzie, którzy  gdy konflikt wygaśnie  będą musieli żyć z sobą, chodzić do tych samych sklepów i pracy. Nikt tu nikogo specjalnie nienawidzi  jakże trudno jest strzelać do takiego wroga. Wszyscy starają się tu żyć w zgodzie, zachować pozory normalności  co tylko wzmaga surrealizm sytuacji.
Mamy też jednoodcinkową opowieść z Zee w roli głównej (niestety fatalnie narysowaną), a także chyba najlepszą historię poboczną  Bez przyszłości. Zostawiamy Zee, Matta, Delgado i ich obecne problemy i obserwujemy Tonyego  byłego żołnierza, teraz skrajnie straumatyzowanego i cierpiącego człowieka. Zemsta, szaleństwo, moralne dylematy  Brian Wood wprowadza do serii postać Punishera DMZ i cofa nas w retrospekcjach do początku całej opowieści.
DMZ od samego początku był komiksem z gatunku political fiction. Dynamiczna akcja była tu tylko dodatkiem, a częste eksplozje pewnym urozmaiceniem  seria ta ma być spojrzeniem na konflikt zbrojny w sposób inny, niż robią to masowe środki przekazu. Morgan Spurlock we wstępie pisze tak: My, mieszkańcy Stanów Zjednoczonych, mamy szczęście. Na amerykańskiej ziemi od ponad stu czterdziestu pięciu lat nie było wojny. Trzymano nas z daleko i chroniono przed strachem i okropieństwami wojny, zwłaszcza tej, która mogłaby się toczyć na naszym podwórku.
Brian Wood mówi jasno  media utwierdzają nas w przekonaniu, że wszystko dzieje się gdzieś tam i pielęgnują naszą wygodną, egzystencjalną bańkę. DMZ pokazuje co by było, gdyby bańka pękła. Piekło wojny i to takiej dziwacznej, asymetrycznej, z doskoku i bez jasno określonego wroga byłoby właśnie takie  irracjonalne i bezsensowne. A teraz na dwa tomy przed końcem całej historii atmosfera się zagęszcza. Będzie więcej polityki, brudnej gry i trudnych wyborów. Matt Roth będzie musiał jakoś wydostać się z szamba, w którym tkwi po pachy  nie wystarczy bowiem wybrać strony, trzeba również wybrać dobrze. Cokolwiek to znaczy.
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Wydawca:  Egmont
Cykl: DMZ
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  Kto jest najbogatszym kaczorem na świecie?

  Maciej Jasiński

  Carl Barks Kaczogród Carla Barksa. O kawałek sznurka i inne historie z roku 1956
  

  
  Kolejny tom kolekcji komiksów Carla Barksa przedstawia dzieła powstałe w 1956 roku. Mamy w tym albumie  podobnie jak i w innych z tej serii  dużą różnorodność tematyczną zamieszczonych historii, a wśród nich także niezwykle ciekawe dla fanów Kaczora Donalda pierwsze pojawienie się najbardziej zaciekłego rywala Sknerusa McKwacza  Granita Forsanta.
Ekstrakt: 90%
[image: Kaczogród Carla Barksa. O kawałek sznurka i inne historie z roku 1956]
O spotkaniu McKwacza i Forsanta opowiada tytułowa historia O kawałek sznurka. Rozpoczyna się od artykułu w gazecie, z którego wynika, że Sknerusowi wyrósł poważny rywal do tytułu najbogatszego człowieka na świecie. To mieszkający w Afryce Granit, a jedynym sposobem na porównanie majątków będzie podróż statkiem, aby na miejscu ustalić czyja fortuna jest większa. Rywale idą dziób w dziób, więc o końcowym sukcesie może zdecydować naprawdę niewiele. Ale żeby rozstrzygnąć to ostatecznie bohaterowie będą musieli zapuścić się w głąb afrykańskiego lądu, gdzie czeka na nich wiele zagrożeń.
Poza tym tytułowym, także kilka innych komiksów z recenzowanego albumu ma charakter przygodowy. Mieszkańcy podziemia to historia wyprawy w głąb ziemi, gdzie mieszka tajemnicza cywilizacja. Korona Czyngis-Chana opowiada o ekspedycji do Azji. Tam wysoko w górach bohaterowie znajdą tropy nieuchwytnego człowieka śniegu i spróbują odnaleźć niezwykle cenny przedmiot. Powrót do przeszłości to natomiast wyprawa po piracki skarb, w której Sknerus rywalizuje z Donaldem. Wszystko zaczyna się za sprawą pewnego hipnotyzera, a zaprowadzi bohaterów na samotną wyspę niedaleko Ameryki Południowej.
Zestaw tego albumu uzupełnia sporo krótszych i dłuższych opowieści, w których poza Sknerusem, Donaldem oraz Hyziem, Dyziem i Zyziem pojawiają się także wynalazca Diodak czy w czepku urodzony Goguś. Wspólną cechą wszystkich tych historii jest bez wątpienia humor  choć powstały one w latach 50., to prezentują uniwersalny rodzaj dowcipu, podobnie jak filmy z Flipem i Flapem. Choć oczywiście pojawiają się w tych komiksach też archaizmy  przykładowo w Leśnym biwaku Donald montuje na czapkach Hyzia, Dyzia i Zyzia uranowe guziki i dzięki temu może ich odnaleźć w lesie przy użyciu scyntylatora.
Widać też po raz kolejny jak dobrym autorem był Barks i jak bardzo pomysłowym. Różnorodność tematyczna przedstawionych w tym albumie komiksów jest bardzo duża, a każdy z nich ma wyrazistą puentę. Warto też uważniej patrzeć na drugi plan  przykładowo w Prezencie dla babci dzieje się na nim bardzo dużo.
O kawałek sznurka to kolejny niezwykle interesujący album z Donaldem, Sknerusem oraz Hyziem, Dyziem i Zyziem. Przykład klasyki, która się nie starzeje i kolejne pokolenia czytelników mogą ją odkrywać na nowo i bawić się doskonale w czasie lektury.
Plusy:
	świetne komiksy przygodowe
	dużo humoru
	różnorodność tematyczna historii


Minusy:
	pojawiające się sporadycznie archaizmy niezrozumiałe dla współczesnych młodych czytelników






Tytuł: Kaczogród Carla Barksa. O kawałek sznurka i inne historie z roku 1956
Scenariusz: Carl Barks
Data wydania: 23 października 2019
Rysunki: Carl Barks
Przekład: Jacek Drewnowski, Marcin Mortka
Wydawca:  Egmont
Cykl: Kaczogród
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  Diesel to diabelska machina

  Marcin Osuch

  Przemysław Kłosin, Tobiasz Piątkowski Paneuropa vs smog
  

  
  Trwająca już praktycznie rok pandemia zepchnęła na dalszy plan inne sprawy, nie tak dawno uznawane za krytyczne z globalnej perspektywy. Mało kto pamięta w tej chwili o działaniach na rzecz powstrzymania zmian klimatycznych, których twarzą była nastoletnia szwedzka aktywistka Greta Thunberg. Teraz temat ten powraca za sprawą komiksu Paneuropa vs. Smog.
[image: Paneuropa vs smog]
Współczesny komiks polski wypłynął na szerokie wody dzięki zaprzęgnięciu go na przełomie lat sześćdziesiątych i siedemdziesiątych do zadań propagando-promocyjnych. Taki charakter miały serie Kapitan Żbik, Podziemny front, Pilot śmigłowca. Dopiero oswojenie się z komiksem zarówno odbiorców jak i decydentów pozwoliło na pojawienie się takich wydawnictw jak Relax czy Alfa. Komiks to medium dosyć łatwe w odbiorze, głównie ze względu na atrakcyjną warstwę wizualną, co kusi, by go do wspomnianych zadań wykorzystać. I takiemu podejściu trudno jest coś zarzucić o ile tylko propagowane wartości czy sprawy są powszechnie uznane za ważne, a sam komiks jest zrobiony zgodnie z zasadami sztuki.
W przypadku Paneuropy vs. Smog podejmowana tematyka jest oczywista[bookmark: a1]1). Konieczność walki z zanieczyszczeniami (jak łatwo się domyśleć, w tym wypadku mowa o zanieczyszczeniach powietrza) nie budzi żadnych kontrowersji. Każdy kto w sezonie jesienno-zimowym spędził chociażby jeden wieczór w Krakowie, wie dokładnie o co chodzi. A niniejsza pozycja do zagadnienia podchodzi w sposób komiksowy.
Główny złol to tytułowy smog i trzeba przyznać, że nadaje się do tej roli idealnie. Wielka chmura nieprzeniknionego dymu z parszywą gębą i wrednymi zamiarami. Ale on jest tylko narzędziem, a za sznurki pociąga sam diabeł wcielony  Rokita. Poznajemy go, gdy jako handlarz używanymi samochodami przekonuje o wyższości starych diesli nad nowymi hybrydami. I nie powinno nikogo dziwić, że naprzeciwko Rokity staje jego stary znajomy  Twardowski. Nie jest to bynajmniej Twardowski w wersji 2.0 z filmów Bagińskiego. W komiksie otrzymujemy postać tradycyjnego polskiego szlachcica, który jakoś tam dostosował się do współczesnych czasów. Najważniejsza zmiana to ta, że Twardowski nie działa sam. To właśnie tytułowa Paneuropa, niczym Liga Niezwykłych Dżentelmenów (i Dam) skupia europejskich herosów  Romulusa i Remusa, Atenę, Szczurołapa i syrenę Sawę. Czytelnicy, którym wpadła w ręce pierwsza część cyklu o tej grupie pamiętają, że był tam jeszcze praski Golem. Trzeba przyznać, że taka grupa nie musi mieć żadnych kompleksów wobec amerykańskich kumpli czy to spod znaku DC czy Marvela. Diabelska moc Smogu jest potężna i właśnie tylko dzięki grze zespołowej Paneuropie udało się przetrwać starcie  ale czy z tą plagą można wygrać?
Do pracy przy tej odsłonie Paneuropy zaproszono twórców dobrze znanych polskim miłośnikom komiksu. Za scenariusz odpowiadał Tobiasz Piątkowski, za stronę graficzną Przemysław Kłosin, natomiast jedną z wersji okładek przygotował Przemysław Truściński.
Sama intryga nie jest zbyt finezyjna, chociaż pomysł na to, skąd Smog bierze swoją siłę, jest całkiem interesujący. Sięgnięcie po mniej znane podania i legendy europejskie (Furibon i książę Léandre) również należy zaliczyć na plus. Sprawnie też Piątkowskiemu wyszły dialogi. Możliwe, że narzucony format wydawnictwa nie pozwolił w pełni rozwinąć wszystkich wątków, co poskutkowało kilkoma dosyć ostrymi skrótami scenariuszowymi (jak chociażby tradycyjne przybycie kawalerii).
Bardzo dobrze, że komiks jest doceniany jako medium promocji ważnych idei. Trzymajmy kciuki, aby do współpracy zapraszani byli artyści zaprawieni w komiksowych bojach, tak jak w przypadku Paneuropy. I aby dano im odpowiednią swobodę na realizowanie swoich pomysłów.

[bookmark: a1t]1) Czy są na sali tacy, którzy (podobnie jak ja) ze słowem smog po raz pierwszy zetknęli się też w komiksie, a dokładnie w XI księdze Tytusa, Romka i ATomka?




Tytuł: Paneuropa vs smog
Scenariusz: Tobiasz Piątkowski
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  Wata cukrowa

  Marcin Knyszyński

  Matias Bergara, Simon Spurrier Coda #3
  

  
  Wydany właśnie przez Non Stop Comics, trzeci tom komiksu Coda zawiera cztery ostatnie odcinki serii  wędrowny bard, na którego mówią Hum, kontynuuje swą smętną wędrówkę przez postapokaliptyczny, postmagiczny i rozlatujący się na kawałki świat. Drugi tom zakończył się dla niego bardzo niewesoło  zobaczmy, czy w ogóle udało mu się podnieść po życiowym nokaucie.
Ekstrakt: 40%
[image: Coda #3]
Świat wykreowany przez Simona Spurriera rażony został straszliwym kataklizmem  pozbawiony magii, która krążyła niegdyś w atmosferze i płynęła rzekami, zdegenerował się do miejsca umierającego na zwyczajność. Rekwizyty fantasy zmurszały, sztandary z jednorożcami wypłowiały a dostojne kiedyś Ilfy zmuszone są ukrywać się przed światem, który ochoczo toczy z nich akker, czyli zieloną ciecz z resztkową zawartością magii. Nasz bohater znalazł w końcu swoją ukochaną urczycę  reprezentantkę rasy, która bezpośrednio przyczyniła się do zagłady. Zakochany po uszy i oderwany od rzeczywistości uroił sobie, że będzie w stanie ustrzec ją przed jej prawdziwą naturą  czyli tymi okresami w życiu, kiedy to każdy urken wpada w berserk i oddaje się we władanie demona przemocy. Tylko, że po wydarzeniach z drugiego tomu, jego narzeczona o imieniu Serka daje mu jasno do zrozumienia, że nie chce się zmieniać  Hum zostaje sam, na środku pustkowia ze złamanym sercem i nauczką, której chyba mu było trzeba.
Trzeci tom jest podsumowaniem wszystkich wydarzeń jakie miały miejsce do tej pory  wracamy razem pojękującym bez przerwy Humem do Rubieży  enklawy, która jest ostatnim bastionem ludzkości w upadłym świecie i która resztkami sił stawia opór Gromgrodowi. To uzbrojone po zęby miasto na kółkach, ciągnięte przez napędzanego akkerem olbrzyma Gromgoga, podejmuje kolejną próbę podboju Rubieży. Gdzieś tam, wśród całej tej zawieruchy mamy naszego Huma, nadal piszącego swój niepotrzebny nikomu pamiętnik, Serkę znajdującą powoli sens swego istnienia i sporo bohaterów poznanych w dwóch pierwszych tomach. Wszyscy ruszają przed siebie i wpadają w kurs kolizyjny  musi dojść do gigantycznej rozróby, po której, gdy już opadnie kurz, czekać będzie wszystkich swego rodzaju katharsis. Przynajmniej ich, bo czytelnika niekoniecznie.
Trzeci tom Cody to powtórka z rozrywki  ma dokładnie te same wielkie wady i małe zalety dwóch pierwszych. Z jednej strony jest to bardzo fajny rozbiór całej tradycji gatunku high fantasy, podkręcenie jego cech do ekstremum i pokazanie, co by było, gdyby przekroczyły masę krytyczną i po prostu eksplodowały. Matias Bergara rysuje dokładnie tak samo jak zawsze  bardzo zamaszyście, karykaturalnie, tak jakby na zlecenie Cartoon Network. Kolorystyka komiksu jest tak pstrokata i tęczowa, jakbyśmy przebywali na nieskończonym Festiwalu kolorów wystrzeliwanych ze sceny na publiczność. Być może niektórzy czytelnicy komiksu lubią tego rodzaju estetykę, idę o zakład jednak, że większość będzie po prostu zmęczona i zirytowana  to sprawdziłoby się w kilku wybranych sekwencjach, a nie przez cały czas.
Z drugiej strony trzeci tom jest jedną, nieustającą zadymą. Brak tu jakiejkolwiek innej akcji poza nieustającymi eksplozjami, walącymi się gmachami, pędzącymi przed siebie stworami i zbliżeniami na smutną twarz głównego bohatera. On sam mówi o sobie, że jest narratorem, którego wyrzucono z własnej opowieści. Tak, tu wszystko dzieje się poza nim, nie ma on wpływu na najmniejszy element fabuły  może tylko nadal przynudzać, tak jak robił to w poprzednich tomach (zwłaszcza drugim). A smęci wprost niemożebnie.
I to jest największy problem Cody, który jest niezauważalny w pierwszym tomie, daje o sobie znać w drugim i całkowicie przytłacza w trzecim. Simon Spurrier napisał komiks tak paradoksalny, jaki mało który ostatnimi czasy. Różowo-żółta-czerwona estetyczna czkawka, praktycznie zerowa treść i męczące, górnolotne wynurzenia (już nawet nie Huma prowadzącego skrupulatnie swój pamiętnik, lecz większości bohaterów), które mają na celu w sumie nie wiadomo co. Problem z nimi jest taki, że w pewnym momencie zaczynamy je zwyczajnie w świecie pomijać, błagając w myślach, aby się skończyły. A to, co zostaje nie ułatwia zadania  można pochłaniać cukrową watę na wyścigi, ale dobrze się to nigdy nie kończy. Dawno się tak nie zmęczyłem podczas czytania komiksu  a przecież nie jest długi.
Finał Cody okazuje się naprawdę niemiłym zaskoczeniem. Pierwszy tom był naprawdę świetny, wizja świata fantasy, który ma wielkiego kaca, wszystkie te świetnie umotywowane działania Huma, ciekawy pomysł na Rubieże, Gromgród, naturę urkenów, wyjaśnienie przyczyn Zdławienia, świetnie poprowadzona akcja i przygoda. Tom drugi był już słabszy, ale mimo iż Hum (a tak naprawdę Spurrier) przynudzał i nic z tego nie wynikało, to było przynajmniej średnio. Rysunki nadal podciągały ocenę. Teraz jest słabo i nawet Bergara przesadza. Szczerze nie rozumiem, jaki zamysł przyświecał Spurrierowi, gdy wpadł na pomysł takiego właśnie zakończenia. Cała magia uleciała, dokładnie tak samo jak ze świata przedstawionego.
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  Walka trwa

  Andrzej Goryl

  John Arcudi, Laurence Campbell, Tyler Crook, James Harren, Mike Mignola, Peter Snejbjerg B.B.P.O.: B.B.P.O. - Piekło na Ziemi #3
  

  
  To już ósmy tom serii B.B.P.O. (a zarazem trzecia część podserii Piekło na Ziemi). Autorzy nie zwalniają tempa i dostarczają czytelnikom kolejną (solidną!) porcję historii strasznych, okrutnych, dziwnych oraz tajemniczych.
Ekstrakt: 90%
[image: B.B.P.O.: B.B.P.O. - Piekło na Ziemi #3]
W spustoszonym Nowym Jorku korporacja Zinco realizuje swoje nikczemne plany. Liz Sherman ponownie zmaga się ze swoimi mocami. Agent Howards wyposażony w tajemniczy, starodawny miecz powoli odkrywa swój potencjał. Z kolei Josif, dyrektor rosyjskiego odpowiednika BBPO ma problem z pewnym bardzo starym demonem.
Trzeci tom Piekła na Ziemi nie przynosi wiele nowego  to sukcesywna kontynuacja wcześniejszych wątków oraz umiejętne dokładanie kolejnych. Seria od początku trzyma bardzo równy poziom i tutaj się to nie zmienia. Autorzy wykreowali fascynujący świat grozy. Posklejany ze znanych motywów, uzupełniony oryginalnymi elementami, jednak przez cały czas zachowujący spójność. To rzeczywistość, gdzie lovecraftowskie bóstwa wróciły na Ziemię i przekształcają ją na swoje podobieństwo. Miasta są zrujnowane, wszędzie można się natknąć na dzikie bestie, a trujące wyziewy zmieniają ludzi w potwory. Sytuacja cały czas się zmienia (na gorszą) i agenci BBPO raz po raz muszą się mierzyć ze śmiertelnymi niebezpieczeństwami. Równolegle obserwujemy zwykłych ludzi stawiających czoła nowej sytuacji i ich zachowania w obliczu apokalipsy.
To długa seria, zawierająca w sobie multum wątków i postaci  jednak póki co twórcy panują nad nimi. Autorzy nie pokazują całościowego obrazu walki ludzkości z kosmicznymi bestiami, ale mniejsze działania poszczególnych grup i jednostek, dzięki czemu fabuła nabiera bardziej ludzkiego wymiaru i pozwala na silniejsze utożsamienie się czytelnika z przeżyciami bohaterów. Wciąż jednak czuje się, że trwa walka o przyszłość całej planety  walka długa, beznadziejna, podczas której małe triumfy przykrywane są wielkimi porażkami. Porównując B.B.P.O. do Hellboya można zauważyć, że w tym cyklu twórcy inaczej rozkładają akcenty  mniej jest motywów zaczerpniętych z mitów czy legend, mniej jest wątków mistycznych, a dominują wątki opisujące walkę o przetrwanie. To inny typ horroru, jednak równie dobrze pasujący do świata Mignoli  zwłaszcza, że elementy nadprzyrodzone oraz okultystyczne wciąż gdzieś tam są. W ilości mniejszej, ale wystarczającej, by poczuć specyficzny klimat pierwotnej serii.
Scenariusze stworzyli wspólnie Mike Mignola i John Arcudi. Ojciec Hellboya sprawuje pieczę nad całym uniwersum i pilnuje by wszystko trzymało się kupy. Jak na razie świetnie mu się to udaje. Wszystkie elementy do siebie pasują, nie ma zgrzytów  ta fabuła jest po prostu wiarygodna (mimo że przedstawia jak najbardziej fantastyczne wydarzenia). B.B.P.O. to znakomicie skrojona seria  na tym etapie nie robi już wprawdzie takiego wrażenia jak na początku, ale wciąż też potrafi momentami zaskoczyć.
Rysunki w tym tomie dostarczają Tyler Crook, James Harren, Laurence Campbell i Peter Snejbjerg. To doświadczeni twórcy, dobrze znający się na swojej robocie. Wprawdzie momentami kadry Crooka są zbyt wygładzone i średnio pasują do horroru, ale pozostali rysownicy przez cały czas utrzymują atmosferę brutalnego horroru. W tym tomie Mignola ogranicza się tylko do pisania scenariusza, nawet okładki tworzą inni artyści: Dave Johnson, Laurence Campbell i Rafael Albuquerque. Szczęśliwie każdy z nich jest naprawdę zdolnym twórcą i ich grafiki znakomicie podkreślają ponurą atmosferę serii.
Kolejna część B.B.P.O. nie zawodzi. To bardzo udany tom, zawierający intrygujące, dobrze opowiedziane fabuły, które skutecznie pchają główny wątek do przodu. Już nie mogę się doczekać następnych albumów!
Plusy:
	Umiejętnie prowadzona narracja
	Fascynujący, konsekwentnie rozwijany świat koszmaru
	Intrygujące postaci
	Nieustanne utrzymywanie czytelnika w stanie zaciekawienia


Minusy:
	Brak






Tytuł: B.B.P.O. - Piekło na Ziemi #3
Scenariusz: Mike Mignola, John Arcudi
Data wydania: 16 października 2019
Rysunki: Tyler Crook, Peter Snejbjerg, Laurence Campbell, James Harren
Wydawca:  Egmont
Cykl: B.B.P.O.
ISBN: 9788328141155
Format: 424s. 170x260mm
Cena: 119,99
Gatunek: groza / horror
Zobacz w: Kulturowskazie
Ekstrakt: 90%
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  Dziwni kontra dziwniejsi

  Andrzej Goryl

  Jeff Lemire, Charles Soule Śmierć X, Javier Garrón, Jeff Lemire, Kenneth Rocafort, Charles Soule, Leinil Francis Yu Inhumans kontra X-Men, Victor Ibañez, Eric Koda, Jeff Lemire, Andrea Sorrentino Extraordinary X-Men - Inhumans kontra X-Men
  

  
  Historia starcia X-Menów z Inhumansami rozgrywa się na przestrzeni trzech albumów. Są to kolejno: Śmierć X, Inhumans kontra X-Men oraz czwarty tom serii Extraordinary X-Men.
Ekstrakt: 40%
[image: Śmierć X]
Punktem wyjścia jest Mgła Terrigenowa, substancja, dzięki której Inhumans przechodzą przemianę. Dwie chmury Mgły krążą po świecie. Jak się okazuje, kontakt z nią jest szkodliwy, a w wielu przypadkach wręcz zabójczy dla mutantów. Jednocześnie tylko ona może sprawić, że młodzi Inhumans osiągną pełnię swojego potencjału. Zachodzi wyraźny konflikt interesów, który rozwiązać może wyłącznie
tak, zgadliście  mordobicie. Czyli jak zwykle przy okazji większych wydarzeń w uniwersum Marvela. Nic nowego. Autorzy tworzą bardzo prostą historyjkę, jednak z jakiegoś powodu rozciągają ją na 17 zeszytów. Niby jakoś tam argumentują, dlaczego wszyscy muszą się ze wszystkimi bić, ale są to usprawiedliwienia koszmarnie naciągane, sprawiające, że bohaterowie wyglądają jak banda niezbyt lotnych dzieciaków  a przecież wśród nich jest kilka naprawdę potężnych intelektów. No, ale gdyby wszyscy porozmawiali i wspólnie znaleźli rozwiązanie, to nie można by pokazać, jak się biją.
Ekstrakt: 40%
[image: Inhumans kontra X-Men]
Autorzy upchnęli w komiksie mnóstwo postaci, ale większość ich wątków jest zupełnie niepotrzebna. Zawarto tutaj też kilka ważnych dla serii i całego uniwersum wydarzeń, jednak nie wywołują one większych emocji  fabuła jest poprowadzona na tyle drętwo, że ciężko się w nią zaangażować. Brakuje jakichkolwiek oryginalniejszych rozwiązań, wszystko idzie wedle schematów eksplorowanych w komiksach superbohaterskich od dawna. Cała historia jest właściwie opowiedziana w dwóch pierwszych albumach  czwarty numer Extraordinary X-Men służy tylko jako uzupełnienie, przedstawiające rozterki kilku postaci w trakcie głównej linii narracyjnej i epilog podsumowujący aktualną sytuację mutantów.
Ekstrakt: 40%
[image: Extraordinary X-Men - Inhumans kontra X-Men]
Za scenariusze w tych albumach odpowiadają Jeff Lemire i Charles Soule. Pierwszy z nich pisał serię Extraordinary X-Men, drugi kontynuuje ją w cyklu Astonishing X-Men (wcześniej tworzył też Uncanny Inhumans  ale to nie ukazało się w Polsce). Lemire jest świetny w swoich autorskich komiksach (Czarny Młot, Descender czy wiele innych projektów), jednak pisząc dla wielkich marek wyraźnie odpuszcza i dostarcza scenariusze bardzo poniżej swoich możliwości. Również Soule lepiej się sprawdza, kiedy robi własne rzeczy  jak na przykład serie Curse Words czy Letter 44. W tych trzech albumach obaj panowie pokazują, że niestety nie mają żadnych ciekawych pomysłów na przygody x-ludzi.
Rysunkowo jest poprawnie, bez większych zaskoczeń  choć plansze, które stworzyli Leinil Francis Yu i Andrea Sorrentino są bardzo przyjemne dla oka. Reszta artystów to typowa średnia Marvela: solidni, ale nic ponad to.
Wojna mutantów z Inhumans wypadła blado. To średnia historia, nie wywołująca żadnych emocji i posługująca się przez większość czasu wytartymi kliszami. Polecić ją można tylko tym, którzy chcą śledzić na bieżąco sytuację w uniwersum Marvela  zachodzi tu kilka ważnych zmian w mutanckiej części tego świata.
Plusy:
	Rysunki Leinila Francisa Yu i Andrei Sorrentino
	Kilka ważnych zmian w świecie Marvela


Minusy:
	Pretekstowa fabuła
	Mało angażująca akcja
	Głupie zachowania bohaterów






Tytuł: Śmierć X
Scenariusz: Charles Soule, Jeff Lemire
Data wydania: 4 grudnia 2019
Wydawca:  Egmont
Cykl: Marvel Now 2.0
ISBN: 9788328141933
Format: 120s. 167x255mm
Cena: 39,99
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Zobacz w: Kulturowskazie
Ekstrakt: 40%
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  Legendarna Historia Polski:Zanim pojawił się wiedźmin

  Marcin Osuch

  Grzegorz Rosiński, Barbara Seidler Legendarna Historia Polski #1: O Smoku Wawelskim i królewnie Wandzie
  

  
  Rok 1970 zakończył siermiężną epokę Gomułki. Nastała era Gierka. Miało być nowocześnie, jak na Zachodzie. Polska miała być gospodarczą potęgą, przysłowiową drugą Japonią. Kraj otwierał się na świat, także w dziedzinie komiksu. Ba, miał je nawet eksportować.
[image: Legendarna Historia Polski #1: O Smoku Wawelskim i królewnie Wandzie]
Samowystarczalność gospodarcza oraz oszczędzanie przestały być politycznym dogmatem. Polska miała zostać wpięta w światowy system gospodarczy, a Polacy mieli zacząć konsumować. Aby tak się stało, przemysł musiał zaoferować produkty o znośnej jakości w odpowiedniej ilości. Zaczęło się więc kupowanie zachodnich licencji  Fiat 126, autobusy Berliet, traktory Massey-Fergusson i wiele innych. Nastąpiło szersze otwarcie kraju, oczywiście nadal w kategoriach systemu socjalistycznego. Być może z tego właśnie powodu, z pozytywnym przyjęciem tzw. decydentów spotkała się propozycja Fundacji Kościuszkowskiej, aby jako narzędzie mające posłużyć we wzmocnieniu więzów Polonii z krajem wykorzystać komiks. Zapadła decyzja o stworzeniu serii zeszytów komiksowych, które mogłyby zainteresować potencjalnych odbiorców, czyli amerykańskich Polonusów. Realizując ten cel, przyjęto dwa podstawowe założenia; po pierwsze komiksy powinny być ideologicznie neutralne. W końcu Polonia to ludzie żyjący na Zachodzie i z dużym prawdopodobieństwem socjalistycznej propagandy nie kupią. Aby założenie zrealizować, przyjęto, że tematyka serii będzie poświęcona polskim legendom. Po drugie, zeszyty miały być dwujęzyczne; z jednej strony komiksy mogły czytać osoby słabiej znające język przodków, z drugiej  pojawiał się walor edukacyjny.
Skoro znamy już genezę serii, pojawia się drugie pytanie: dlaczego seria wystartowała akurat od legend o Smoku Wawelskim i o Wandzie? Przyczyny mogą być dwie. Po pierwsze, obydwie historie są bodaj najbardziej znanymi mitami nawiązującymi do okresu sprzed powstania państwa polskiego. Po drugie (i kto wie czy nie ważniejsze), można założyć, że bardzo duża część polskich emigrantów miała już do czynienia z komiksową wersją obydwu tych legend. Mowa o napisanych przez Kornela Makuszyńskiego i zilustrowanych przez Mariana Walentynowicza baśniach O smoku wawelskim i Wanda leży w naszej ziemi. Nie są to klasyczne komiksy, patrząc z perspektywy dzisiejszej, ale jednak bliżej im do tej formy wyrazu niż do ilustrowanej, nawet bogato, książki.
[image: ]
W przeciwieństwie do opisywanej przeze mnie serii Pilot śmigłowca, w przypadku Legend polskich dużo więcej wiadomo na temat osoby scenarzystki, Barbary Seidler. Urodzona w Warszawie w 1930 roku, w czasie wojny działała w Szarych Szeregach i brała udział w Powstaniu Warszawskim. Skończywszy po wojnie studia prawnicze, pracowała kolejno w Życiu Warszawy, Po Prostu, Nowej Kulturze, Życiu Literackim, Prawie i Życiu. Jest autorką kilkunastu książek reportażowych, pisała także scenariusze do filmów dokumentalnych. I oczywiście scenariusze do komiksów, dwa z cyklu Kapitan Żbik  Gdzie jest jasnowłosa i Wyzwanie dla silniejszego (obydwa wspólnie z Wandą Falkowską) oraz serie Legendarna historia Polski i Początki państwa polskiego. Skąd u prawniczki i pisarki nagłe zainteresowanie historyjkami rysunkowymi? Wszak to nie Belgia, gdzie szanowany dyrektor firmy Philips rzuca dobrze płatną posadę i bierze się za scenariusze komiksowe, a wszyscy podchodzą takiej wolty ze zrozumieniem. Barbara Seidler była dobrą znajomą Alfreda Górnego, ówczesnego dyrektora wydawnictwa Sport i Turystyka. Propozycja Fundacji Kościuszkowskiej trafiła na jego biurko i to on zaproponował dziennikarce napisanie scenariuszy do wspomnianej serii. Górny nie był przypadkową osobą, miał dobre relacje na najwyższych szczeblach ówczesnej władzy. Utrzymywał m.in. bliską znajomość z Józefem Cyrankiewiczem. To w dużym stopniu może tłumaczyć brak jakichkolwiek problemów scenarzystki z cenzurą.
[image: ]
Z relacji Barbary Seidler wyłania się interesujący obraz kwestii wyboru rysownika. Z dzisiejszej perspektywy trudno sobie wyobrazić w tej roli kogoś innego niż Grzegorz Rosiński, ale okazuje się, że wcale tak nie musiało być. Scenarzystka pierwsze kroki skierowała do swojego przyjaciela Jana Marcina Szancera, jednego z najbardziej utytułowanych polskich ilustratorów i grafików, a jednocześnie profesora warszawskiej ASP. Szancer jednak odmówił, polecając jednocześnie Seidlerowej jednego ze swoich absolwentów, posługującego się kreską podobną do swojej. Scenarzystka po spotkaniu z rysownikiem zaakceptowała jego kandydaturę i tak do pracy przy Legendach polskich trafił przyszły współautor Thorgala. Rosiński nabrał już wtedy solidnego doświadczenia komiksowego przy Kapitanie Żbiku, dopracował swój styl i, eksperymentując na boku (narysowana do szuflady Najdłuższa podróż) szukał kolejnych wyzwań. Być może już wtedy uczestniczył w rozmowach na temat projektu, który ostatecznie przybrał formę magazynu Relax, a być może wręcz miał już dosyć wspomnianego Żbika. Tematyka Legend polskich otwierała przed rysownikiem całkiem nowy świat, wtedy jeszcze to słowo nie funkcjonowało powszechnie, ale dzisiaj właśnie znajmy jego nazwę  fantasy. A przecież to właśnie Rosiński stał się później mistrzem w kreowaniu tego typu światów w Thorgalu, Szninklu i Skardze utraconym ziem.
Z jakiegoś powodu uznano, że na pierwszy zeszyt składać się będą dwie historie. I zgodnie z tytułem, O Smoku Wawelskim i królewnie Wandzie, dzielą się objętością komiksu po połowie. Niemniej jednak już na okładce dominuje ta druga opowieść, zajmując praktycznie dwie trzecie powierzchni. Część okładki poświęcona Smokowi Wawelskiego ma charakter czarno-żółtego pergaminu jakby przyczepionego do zasadniczej ilustracji.
Na pierwszej stronie komiksu w oczy rzucają się dwie rzeczy. Przede wszystkim dwujęzyczność narracji, język polski i język obcy rozróżnione są kolorami. Widać, że sporo wysiłku musiał włożyć rysownik w odpowiednie rozplanowanie planszy, aby zmieścić taką ilość tekstu. Druga sprawa  sposób rysowania postaci. Być może Rosiński nie czuł się jeszcze zbyt pewnie w konwencji fantasy i wzmocnił graficzny przekaz przez przerysowaną stylistykę. Przejawia się ona w przysadzistych, krępych sylwetkach ludzi z karykaturalnymi rysami twarzy. Maniera ta dotknęła praktycznie wszystkie postaci z wyjątkiem głównego bohatera, Sławka. Tylko on zachował naturalne (jak na młodego chłopca) proporcje ciała. A skoro jesteśmy przy głównej postaci Zarówno u Makuszyńskiego, jak i w niektórych, archiwalnych wersjach legendy, pogromcą smoka był szewczyk Skuba. Barbara Seidler imię to zachowała dla mistrza szewskiego, u którego Sławko terminował.
[image: ]
Tutaj warto wspomnieć, że wersja legendy, w której z gadem rozprawia się ktoś z okolic szewskiej profesji, nie jest jedyną. Najstarszy zapis na ten temat znajdziemy w Kronice polskiej Wincentego Kadłubka z przełomu XII i XIII wieku. W przypadku dzieła krakowskiego biskupa uwagę zwracają dwie sprawy. Po pierwsze, u Kadłubka obydwie historie (o smoku i o Wandzie) stanowią jedną spójną całość. Po drugie, nie było tam żadnego szewca, Krak kazał rozprawić się ze smokiem swoim dwóm synom. Zadanie wykonali, ale to właśnie rozprawę z potworem młodszy z nich wykorzystał, aby pozbyć się konkurenta do tronu. W przypadku historii autorstwa Seidler i Rosińskiego sprawa jest prosta i krótka. Sławko wpada na pomysł, aby smokowi podłożyć baranią skórę wypełnioną smołą i siarką. Gad połyka przynętę i pęka, próbując zgasić palącą jego wnętrzności truciznę wodą z Wisły. W uzupełnieniu do strony graficznej warto wspomnieć, że Rosiński, rysując smoka, składa hołd dziełu Walentynowicza i Makuszyńskiego, wprowadzając jednocześnie jego postacią odrobinę pierwiastka humorystycznego.
Elementów humorystycznych nie znajdziemy w legendzie o Wandzie, która jest opowieścią na wskroś dramatyczną. Zaczyna się do śmierci Kraka, po której na tron wstępuje jego najstarszy syn. W komiksie dopiero teraz ma miejsce bratobójstwo, a ponieważ zostaje ono odkryte, morderca musi uciekać i tron pozostaje pusty. Wielmożowie, chcąc zachować dynastyczną ciągłość władzy, składają propozycję nie do odrzucenia córce Kraka, Wandzie. Początki panowania młodej królowej są sielankowe, dzieci się rodzą, kmiecie zbierają obfite plony, żyć nie umierać. Ale nic, co dobre, nie trwa wiecznie. Ziemie znajdujące się pod panowaniem Wandy najeżdżają Niemcy. Co ciekawe, w komiksie jest napisane wyraźnie, że chodzi o najazdy na polskie sioła i grody. Jest to nieco naciągane podejście, gdyż historycznie były to tereny plemienia Wiślan, do państwa Piastów włączone pod koniec X wieku. Przejdźmy nad tym do porządku dziennego, w końcu to legenda i komiks. Wanda zbiera zbrojnych i rusza na wroga (krzycząc Vorwarts![bookmark: a1]1)). Bitwa jest wygrana, ale najeźdźcy nie odpuszczają. Niemiecki przywódca Rytygier uznaje, że jak nie siłą, to sprytem i postanawia się oświadczyć Wandzie. Ta, nie chcąc wyjść za Niemca, a jednocześnie pragnąc uniknąć dalszych wojen, popełnia samobójstwo, rzucając się w nurty Wisły. Zasmuceni podwładni, aby uczcić ukochaną królową, postanowili usypać jej kopiec.
[image: ]
Rysunek Rosińskiego w Wandzie pozostaje spójny z tym w poprzedniej historii, utrzymując baśniowy nastrój przerysowany postaciami. Jedynie Wandzie i jej braciom nadał rysownik w pełni realistyczne proporcje. Cóż, bez tego pewnie trudno byłoby legendarną królową uznać za piękną.
Opowieść O smoku wawelskim i królewnie Wandzie Seidlerowej i Rosińskiego utrwala klasyczną wersję i wyobrażenie obydwu legend. Ale, jako że tematyka była wdzięczna dla komiksowej narracji, to i wątki były podejmowane przez kolejnych twórców. Andrzej Nowakowski obydwie historie wykorzystał w swojej sadze o Domanie. Natomiast sam motyw próby pozbycia się smoka za pomocą zatrutego barana pojawił się w Wiedźminie (Granica możliwości) oraz, a jakże, w Kajku i Kokoszu (Cudowny lek).
Komiksy miały być rozpowszechniane w Stanach Zjednoczonych, stąd ich bardzo wysoki poziom edycyjny jak na warunki PRL. Błyszcząca kartonowa okładka, wysokiej jakości papier w środku, porządnie sklejony grzbiet i nieco powiększony format. Ta wysoka jakość zachowana została przy pierwszym wydaniu przeznaczonym na polski rynek (Warszawa 1974), przy kolejnych edycjach było już nieco gorzej. Nawiązaniem do amerykańskich tradycji komiksowych było nadanie serii własnego logo, analogicznie zresztą jak w przypadku innych serii wydawanych przez Sport i Turystykę. W tym przypadku jest to, umieszczony w lewym górnym rogu okładki, orzeł przypominający godło króla Kazimierza Wielkiego, ale pozbawiony korony. Warto jeszcze zwrócić uwagę, że chociaż o serii mówi się potocznie Legendarna historia Polski lub Legendy polskie, to na żadnym z zeszytów nazwa ta nie została umieszczona.
Zeszyt został wydany w czterech wersjach dwujęzycznych  angielskiej, francuskiej, niemieckiej i rosyjskiej, w nakładzie 20275 egzemplarzy (pierwsze wydanie) i doczekał się jeszcze trzech wznowień w czasach PRL. Nieco później wydana została wersja wyłącznie rosyjskojęzyczna, w całości przeznaczona na rynek radziecki. Bardzo możliwe, że był to pierwszy komiks wydany w ZSRS.
Dziękuję paniom Barbarze Seidler i Barbarze Hollender za pomoc przy tworzeniu tekstów poświęconych serii Legendarna historia Polski


[bookmark: a1t]1) Niniejszy tekst piszę trzymając w ręku wersję polsko-niemiecką.
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  To nie jest kraj dla starego Punishera

  Piotr Pi Gołębiewski

  Jason Aaron, Roland Boschi, Steve Dillon Punisher MAX #9
  

  
  W czasie lektury 9 tomu Punisher Max złapałem się na myśli, że tym razem Garth Ennis pojechał po bandzie pisząc scenariusz. Ale to nieprawda. Tym razem za makabry, o których możemy przeczytać odpowiada Jason Aaron.
Ekstrakt: 80%
[image: Punisher MAX #9]
Przypomnijmy, że w ramach serii Punisher Max mamy do czynienia z Frankiem Castle′em w czasie rzeczywistym, a więc gościem po sześćdziesiątce, który na przełomie lat 60. i 70. zostawił rodzinę i zaciągnął się do wojska, by walczyć w Wietnamie. Wrócił będąc innym człowiekiem, który nie potrafił odnaleźć się, jako przykładny mąż i ojciec. Nie musiał jednak długo się męczyć, ponieważ wkrótce jego rodzina padła ofiarą wojny gangów w czasie pikniku w Central Parku. Od tamtej pory Castle przemienił się w Punishera i od ponad czterdziestu lat prowadzi krwawą krucjatę przeciwko wszelkiej przestępczości. Choć jest to schemat, który dobrze znamy, ten Frank, poza wiekiem, jest także socjopatą, którego ciężko polubić. Dobrze widać to w omawianym tomie, ponieważ aby dostać w swoje łapy Kingpina, posuwa się do czynów, których Frank z podstawowego uniwersum by nie zrobił.
Ten świat został ochrzczony, jako Ziemia-200111, zaś sama seria wyszła w ramach imprintu Max, czyli przeznaczonego dla dorosłych czytelników. Kierownictwo Marvela zdecydowało więc, że da Jasonowi Aaronowi wolną rękę. Zarówno pod względem ukazywania brutalności, jak i pomysłu na to, co definitywnie stanie się z tytułowym bohaterem. Ten skorzystał z zaoferowanej wolności i stworzył rzecz ekstremalną, kontrowersyjną, ale jednocześnie niezwykle wciągającą.
O tym, że Aaron ma swój własny pomysł na Pogromcę, mogliśmy dowiedzieć się już w poprzednim tomie Punisher Max, kiedy to podczas finalnego starcia Franka z Bullseye′em, zburzony został mit, jakoby mściciel z czachą na piersi, narodził się podczas felernego pikniku. Okazało się bowiem, że jego życie rodzinne było dalekie od ideału, zaś Castle-morderca zaistniał w Wietnamie, z którego mentalnie nigdy nie powrócił. Wątek ten został tu szczególnie uwypuklony i stał się nawet ważniejszy, niż definitywne rozwiązanie kwestii Kingpina. W głównej mierze poświęcona jest mu pierwsza połowa komiksu, a druga stanowi jego dopełnienie. Zdarzenia obecne przeplatają się bowiem ze wspomnieniami, zaś sam Castle zaczyna odczuwać, iż czas jego vendetty dobiega końca. Jednak taki twardziel, jak on, nie podaje się tak łatwo i nawet będąc emerytem z pogruchotanymi kośćmi po starciu z Bullseye′em, potrafi niejednego złola wysłać do piachu.
Nie powiem, wizja Aarona może się podobać. Na pewno została zaprezentowana w intrygujący sposób, a fakt, że mógł zrobić ze swoimi bohaterami cokolwiek, tym bardziej wzmacniało ciekawość. Duża w tym zasługa także bezkompromisowych i, momentami, przegiętych pod względem ukazywania przemocy, rysunków Steve′a Dillona. Każdy, kto zetknął się z serią Kaznodzieja, od razu będzie wiedział o co chodzi. Ma on tyle samo zwolenników, co przeciwników. Ja należę do tych pierwszych, więc tym bardziej rozsmakowałem się w tej pozycji.
A jednak nie jest to najlepszy album o Punisherze, jak twierdzą niektórzy recenzenci. Jason Aaron to jednak nie Garth Ennis, choć mam wrażenie, że bardzo chciałby nim być. Scenariusze Irlandczyka cechuje spora doza ironii, tymczasem Amerykanin cały czas uderza w wysokie C, tworząc końcówkę przesadnie pompatyczną. Do tego ten pierwszy zawsze obudowywał historię całą plejadą barwnych postaci drugoplanowych. Czasem ciekawszych od samego Pogromcy. Tymczasem ten drugi skupił się na swoim bohaterze i Kingpinie, a reszta była tylko tłem dla ich konfliktu. Szczególnie widać to na przykładzie Elektry, która miała wszelkie zadatki, by stać się czarnym koniem serii, zmieniając wszystko o sto osiemdziesiąt stopni, niczym Bullseye. Tak się jednak nie stało. Jak na najgroźniejszą zabójczynię świata, jej rola okazała się wybitnie enigmatyczna.
Powyższe rozważania, nie zmieniają faktu, że mamy do czynienia z bardzo udaną pozycją, która potrafi wstrząsnąć czytelnikiem. Zarówno pod względem formy, jak i treści. Dla tych, którzy nie boją się ubrudzić mentalnie, będzie to komiks wprost wymarzony. Natomiast osobom bardziej wrażliwym odradzałbym lekturę.
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  Co tu się odciasteczkowało?!

  Agata Włodarczyk

  Skottie Young Nienawidzę Baśniowa #3: Grzeczna dziewczynka
  

  
  Umówmy się, Gertrude nie jest bohaterką pozytywną. Aby dojść do takiego wniosku, nie trzeba posiadać nadzwyczajnych umiejętności interpretacji, ale żeby podążyć za jej tokiem rozumowania  już tak. Po trzydziestu latach w Baśniowie jej podejście do życia stało się nieco specyficzne.
Ekstrakt: 80%
[image: Nienawidzę Baśniowa #3: Grzeczna dziewczynka]
Wszystko zaczęło się od konwentu. Tak, dobrze czytacie, konwentu. W czasie Lochconu Gert koniecznie chciała spotkać swoją idolkę, mistrzynię władania toporem, barbarzynkę Gwag. Niestety, gwiazda wydarzenia nie miała ochoty zadawać się z tak nieoszlifowanym diamentem chaosu. Dlatego, gdy bohaterka odkrywa, że sama ma fankę, postanawia być lepszą idolką niż Gwag i bierze Złosię pod swoje skrzydła. Sytuacja dość szybko obraca się przeciw Gertrude, a uczennica przerasta mistrzynię. Wtedy właśnie postrach Baśniowa zaczyna sensownie myśleć i wpada na genialny pomysł: nawróci się i będzie dobra. Gert z całych sił będzie próbowała czynić to, co słuszne, aby wrócić do domu. Jednak z jej rozgarnięciem bez pomocy magii się nie obejdzie.
Jeśli jest coś, czego nie spodziewamy się po Nienawidzę Baśniowa, to zapewne właśnie to wydarzy się za chwilę. Skottie Young ma ciężkie poczucie humoru, czy też może należałoby stwierdzić: krwawe, ironiczne i parodystyczne. W trzecim tomie swojego komiksu nadal znęca się nie tyle nad rozpitą i zgorzkniałą prawie czterdziestoletnią bohaterką zamkniętą w ciele małej dziewczynki, co nad samym Baśniowem. Ale tym razem kolejne wybuchy i jatki pojawiają się w innym kontekście: zupełnie pozbawionego ładu, składu i sensu dążenia Gert do naprawienia własnego charakteru. To, że w zasadzie wychodzi jej jak zawsze, to już nieco inna kwestia. Tym razem również zaatakują nas w zmasowanej liczbie propozycje matrymonialne. Dokładnie tak. W Baśniowie znaleźli się szaleńcy bardziej szaleni od naszej zielonowłosej kupki radości i dobroci. Czytając ten tom wracamy zatem do tej samej historii, co poprzednio, ale z lekką nadzieją, że być może męki Baśniowa dobiegną końca.
Trzeba przyznać, że Nienawidzę Baśniowa urzeka kolorystyką (wielkie brawa dla Jean-Francoisa Beaulieu), projektami postaci oraz kadrowaniem. No i malowniczymi wnętrznościami baśniowych postaci. Bohaterowie są fantazyjni, nieco słodcy i stereotypowo brzydcy kiedy trzeba. Samo prowadzenie narracji przez Younga jest mile urozmaicane  w dwunastym zeszycie, stylizowanym na japońskie kino, znajdziemy cztery strony przedstawiające długie, rozciągnięte sceny pojedynku na spojrzenia. Zeszyt trzynasty przynosi nieco zmiany w kwestii wizualnej, ale też nie ma w tym niczego zaskakującego, skoro Young zaprosił do współpracy nad nim innego rysownika, Deana Dankinea. Ten przedstawiający alternatywne życie Larry′ego bez Gertrude rozdział stanowi interesujący przerywnik w zalewie słodkich ilustracji.
Trzeci tom Nienawidzę Baśniowa, przez fakt wkroczenia głównej bohaterki na drogę odkupienia, jest nieco mniej szalony i ciupkę mniej krwawy. Wciąż jednak utrzymuje charakterystyczny dla siebie poziom absurdalnego humoru. Chociaż, być może, ta nowa Gert poraża nieco bardziej niż jej codzienna, socjopatyczna wersja. Finałowe strony tej części sprawiają, że z ciekawości chcemy sprawdzić, co będzie dalej. Bo no, takiego odciasteczkowania trudno było się jednak spodziewać.
Plusy:
	zmiana przewodniego motywu na motyw odkupienia
	ale i tak wszystko jest po staremu
	konwent w Baśniowie!
	historia życia Larryego i fakt, że z Gert jednak jest mu najlepiej


Minusy:
	poczucie humoru (albo się je lubi, albo nie)
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  Przed Hellboyem

  Marcin Knyszyński

  John Byrne, Neil Gaiman, Paul Kupperberg, Mike Mignola, Jerry Ordway, George Pérez, Steve Purcell, Dan Raspler, Roger Stern Uniwersum DC według Mikea Mignoli
  

  
  Nazywasz się fanem komiksu, więc pewnie wiesz, kim jest Mike Mignola. Kojarzysz go zapewne przede wszystkim z Mignolaverse, czyli świata Hellboya, B.B.P.O. i najróżniejszych serii pobocznych, jak chociażby Witchfinder, Lobster Johnson, czy Abe Sapien. Wiadomo, przygody czerwonego diabła były oszałamiającym sukcesem i zepchnęły w cień wszystkie poprzednie dokonania autora. A teraz, dzięki nowemu albumowi egmontowskiego cyklu DC Deluxe, możemy na ów cień rzucić nieco światła.
Ekstrakt: 70%
[image: Uniwersum DC według Mikea Mignoli]
Uniwersum DC według Mikea Mignoli to potężna dawka twórczości autora Hellboya z czasów, kiedy pracował dla wydawnictwa Detective Comics. Wszystko zaczęło się w roku 1987, kiedy to szefostwo DC ściągnęło go z konkurencyjnego Marvela, gdzie coś tam rysował, ale bez jakichś wielkich sukcesów. Uniwersum DC podnosiło się powoli po Kryzysie na Nieskończonych Ziemiach i mnóstwo starych bohaterów zostało drugie życie. Ich historie były opowiadane na nowo, w bardziej poważny i dojrzały sposób  Supermana na ten przykład w Mroczną Erę wprowadzał słynny John Byrne, do którego jeszcze wrócimy.
Jedną z takich postaci był Phantom Stranger, enigmatyczny przybysz nie wiadomo skąd, odziany zawsze w długi czarny płaszcz i kapelusz z wielkim rondem. Podczas Srebrnej Ery był detektywem rozwiązującym kuriozalne, nadnaturalne zagadki, w latach siedemdziesiątych został obrońcą wszechświata obdarzonym mistycznymi mocami, a potem stał się ofiarą Kryzysu, podobnie jak wielu mu podobnych. Amerykański scenarzysta komiksowy, Paul Kupperberg, zabrał się za renowację Widmowego Przybysza w 1987 roku  jego czteroodcinkową historię, w której Phantom Stranger traci swe moce i musi zapobiec intrydze niejakiego Eclipso, zilustrował młody, dobrze rokujący nabytek wydawnictwa  Mike Mignola. Phantom Stranger otwiera zbiór Egmontu i  co tu dużo mówić  może zniechęcić nie tylko fanów Mignoli, ale i fanów komiksu w ogóle. Stylu Mignoli z epoki Hellboya rozpoznać nie sposób  jego rysunki nie odbiegają tu nawet w małym stopniu od superbohaterskiej średniej z lat osiemdziesiątych. A sama historia jest tak absurdalna, głupia i po prostu zła, że lepiej spuścić na nią zasłonę milczenia. To wygląda trochę jak pastisz kuriozów ze Srebrnej Ery, tylko, że wcale nim nie jest, a Kupperberg napisał to wszystko na serio.
Złe wrażenie zaciera druga opowieść, również czteroodcinkowa  Świat Kryptona. Autorem scenariusza jest wspomniany John Byrne, któremu powierzono odkurzenie legendy samego Supermana. Jego sześcioodcinkowa miniseria The Man of Steel z końca 1986 roku uznana została za jedną z najważniejszych w historii całego uniwersum Detective Comics. Zasygnalizowane tam wątki zagłady planety Supermana doczekały się rozwinięcia właśnie w Świecie Kryptona. Fabuła każdego odcinka jest tu retrospekcją w kolejnym  początek eugenicznej rewolucji na Kryptonie, wojna, młodość ojca Supermana i docieranie Człowieka ze Stali do prawdy o swoim dziedzictwie. Mike Mignola rysuje w stylu bardzo podobnym do Byrnea  nie da się tu nie zauważyć mocnej inspiracji i pobieranych wówczas nauk. Do tej naprawdę świetnej historii John Byrne nawiązywał potem w regularnej serii z Supermanem, której dwa odcinki gościnnie ilustrował również Mignola. Lecimy na miejsce eksplozji Kryptona i doświadczamy wizji, w której na Ziemię przybywa więcej Kryptończyków niż tylko nasz jeden Kal-El. W innym odcinku udajemy się do Szkocji, gdzie ruszymy tropem Silver Banshee i celtyckich legend.
Niezłą gratką dla fanów niezapomnianego wydawnictwa TM-Semic będą Wspomnienia z przeszłości Kryptona z Action Comics Annual 2 z 1989 roku. Scenariusz napisali Jerry Ordway, Roger Stern i George Perez  rysował również Ordway a także Curt Swan i oczywiście Mike Mignola. Opowieść ta ukazała się w Polsce w czerwcu 1991 roku w Supermanie z TM-Semic. Całość została niemiłosiernie pocięta  wymagał tego rygor ilości stron polskiego wydania, ale kto by tam w tych czasach zwrócił na to uwagę. Planeta Więzienna, krwawy dyktator Mongul, walki kosmicznych gladiatorów, tajemniczy i niezwykle istotny w późniejszym okresie artefakt zwany Eradicatorem oraz pojedynek Supermana i Draagi  wszyscy czytaliśmy to z wywalonymi językami i czekaliśmy na więcej. Teraz jednak również nie ma szansy na przeczytanie Wspomnień w całości, gdyż do albumu Egmontu trafił tylko odcinek rysowany przez Mignolę. Rysowany świetnie, nadal po byrneowsku choć, jeśli się dobrze przyjrzeć, daje się już zauważyć pewne manieryzmy autora Hellboya.
Wysilać nie trzeba się przy kolejnej, króciutkiej opowieści. Drzewa jak bogowie to fragment innego annuala z 1989 roku  tym razem Swamp Thing. Jason Woodrue, znany jako Floronic Man (mało znana postać, choć istotna dla całej mitologii Potwora z bagien) zastanawia się jak bardzo siły przyrody wpłynęły na podania i legendy najróżniejszych ludów Ziemi. Mignola rysuje już niemal w swoim stylu  bliżej mu już do tego mrocznego, kanciastego i groteskowego sposobu na komiks, którym podbił serca czytelników na całym świecie. Drzewa jak bogowie już czytaliśmy wcześniej  jako dzieło ze scenariuszem Neila Gaimana, wydane było w jego zbiorze, czyli Dniach pośród nocy.
Dobrze znamy też Sanktuarium, które (jako Sanctum) ukazało się w Polsce w grudniu 1994 roku w Batmanie z TM-Semic. Odcinek ten jest zdecydowanie jednym z najoryginalniejszych, jakie wyszły pod egidą tego wydawnictwa  jest też jednym z najsilniejszych punktów Uniwersum DC według Mikea Mignoli. Niesamowite preludium do Hellboya  fantasmagoryczny horror, katakumby, duchy i duszny klimat, a do tego wszystkie znane już nam zabiegi artystyczne Mignoli. Zbiór zamykają dwie dużo słabsze opowiastki, obie wyrwane z większych całości i pochodzące już z dwudziestego pierwszego wieku. Mignola odpowiada tu za scenariusz a nie rysunki  dla jego fanatycznych wielbicieli będzie to fajna ciekawostka, dla reszty raczej zmarnowany kawał papieru, do którego nigdy nie wrócą. O wiele ciekawsze są na przykład okładki jego autorstwa, które tworzył dla DC przez cały okres swojej kariery i których prawdziwe zatrzęsienie znajdziemy w albumie  niektóre z nich są naprawdę nieziemskie.
Nie jest to oczywiście wszystko, co napisał i narysował Mike Mignola dla Detective Comics. Czego zabrakło w omawianym albumie? Gotham w świetle lamp gazowych i Zagładę Gotham już kiedyś Egmont wydał  poza tym objętość tych historii rozdęłaby zbiór do niepraktycznych i bezsensownych rozmiarów. Nie ma też naprawdę niezłej opowieści, której akurat w Polsce jeszcze nie było. Pod koniec 1988 roku Mike Mignola zilustrował czteroczęściową opowieść Cosmic Odyssey, do której scenariusz napisał sam Jim Starlin, spec od kosmicznych, superbohaterskich epopei  tak, to on napisał słynną trylogię o Rękawicy/Wojnie/Krucjacie Nieskończoności dla Marvela. Bardzo bym sobie życzył, żeby kiedyś wydano to w Polsce  to kosmos DC pełną gębą, Nowi Bogowie, Darkseid, Apokolips, Równanie Antyżycia, Superman, Batman, Etrigan i wiele innych ciekawych bohaterów i miejsc.
Uniwersum DC według Mikea Mignoli to zbiór przede wszystkim dla oddanych fanów Mikea Mignoli, świadomych tego, że nie zawsze rysował on tak jak w Hellboyu. Brak tej wiedzy i kierowanie się mocno hellboyową okładką, może wprowadzić w błąd  co zaboli podczas lektury. Gdy jednak odrzucimy sam koniec i początek zbioru okaże się, że mamy do czynienia z niezłym kawałkiem komiksowej historii. Warto spróbować, choć warto wiedzieć z czym ma się do czynienia.
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  Potworne zmagania

  Dagmara Trembicka-Brzozowska

  Jorge Aguirre, Rafael Rosado Strzeżcie się, potwory!
  

  
  Trzeci i niestety ostatni tom przygód dzielnej Claudette to ponownie dawka pełnych akcji przygód w fantastycznym, przyjaznym dzieciom świecie. Potwierdza też, że Przygody Claudette to doskonała seria dla młodziutkich czytelników.
[image: Strzeżcie się, potwory!]
Tym razem Claudette, Gaston i Marie będą reprezentować miasto w igrzyskach młodych bohaterów. Przybywają na nie też starzy znajomi rodziców naszych dzieciaków  w tym osoba częściowo odpowiedzialna za zniknięcie matki Claudette i Gastona. Szybko okaże się, że niektórzy uczestnicy igrzysk mają niecne zamiary, o których dorośli dowiedzą się za późno. Jak to się skończy? Otóż  nieco niespodziewanie.
Jorge Aguirre, scenarzysta serii, domyka w Strzeżcie się, potwory! wiele wątków: strażnika i wiedźmy z lasu, zamienionego w pomnik złego czarnoksiężnika, kariery kulinarnej Gastona, zniknięcia matki Claudette. Jednocześnie nie odpowiada wprost na pytania związane z rodzicami dzielnych maluchów, nadal więc musimy się domyślać, co przydarzyło się lata wcześniej  same dzieci także tego nie wiedzą. Dodatkowo tomik naszpikowany jest akcją  igrzyska to jedno, podstępny atak tytułowych potworów to drugie; nasi młodzi bohaterowie od pierwszej strony mają ręce pełne roboty. Ten finałowy album czyta się z przyjemnością, tak samo jak poprzednie części: jest ciekawie, bez zbędnej przemocy, dość bajkowo.
Nie zmieniło się nic w kwestii rysunku. Rafael Rosado, współtwórca, całą serię utrzymał w kreskówkowym stylu, skupiając się na zaprojektowaniu interesujących wizualnie postaci oraz utrzymując stonowane barwy w kadrach. Dzięki tej spójności trylogia Strzeżcie się jest bezproblemowa w odbiorze, zwłaszcza gdy czytają ją dzieci. Rysunki są lekkie, przyjemne i chociaż bez graficznych fajerwerków, to cieszą oko, zwłaszcza w scenach akcji.
Przygody Claudette to jedna z najciekawszych serii komiksowych dla dzieci, które aktualnie wyszły w Polsce. Nieźle przetłumaczone, cenowo łatwo dostępne tomiki zapewniają sporo radości z czytania, a odbiegająca od technikolorowego wzorca Mojego Małego Kucyka czy Witch szata graficzna to miła odmiana. Szkoda jedynie, że części jest tylko trzy  podejrzewam, że i dzieci, i dorośli z chęcią sięgnęliby po więcej.
Plusy:
	lekka, pełna akcji fabuła
	przyjemna dla oka kreska
	intrygujące postaci, także drugoplanowe


Minusy:
	skończyło się!
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  Musi być jakaś alternatywa:Jak Piłsudski z Tarkowskim z caratem walczyli

  Miłosz Cybowski

  
  

  
  Wielka szkoda, że Pierwsza Brygada: Warszawski pacjent nie doczekała się planowanej kontynuacji. Komiks Wyrzykowskiego, Piątkowskiego i Janicza jest zaledwie wprowadzeniem do bogatego alternatywnego świata przełomu XIX i XX wieku.
[image: Pierwsza brygada: Warszawski pacjent]
Historia przedstawiona jest dwutorowo. Jedną linię fabularną stanowi pobyt Józefa Piłsudskiego w zakładzie dla chorych psychicznie w Petersburgu w roku 1901. Tamtejsi lekarze prowadzą przesłuchanie mające na celu sprawdzenie, czy towarzysz Wiktor jest faktycznie obłąkany, czy jedynie symuluje. Opowieść Piłsudskiego, rozgrywająca się dziewięć lat wcześniej gdzieś na Syberii, to druga z przedstawionych historii. Obie z nich przeplatają się ze sobą, prowadząc do brawurowego finału iście w klimatach Ligi Niezwykłych Dżentelmenów. O ile jednak towarzysz Wiktor jest postacią historyczną, na kartach komiksu pojawiają się również bohaterowie fikcyjni, znani z polskiej literatury  przede wszystkim chodzi o Stanisława Tarkowskiego (już dorosłego) oraz jego nieodłącznego towarzysza Kalego (znakomicie przekształconego w zarośniętego rastamana z szablą w dłoni). Wykorzystanie postaci z W pustyni i w puszczy Sienkiewicza samo w sobie jest alternatywne  a przy tym jakże nowatorskie![bookmark: a1]1)
Jaką alternatywę przełomu wieków oferują nam twórcy komiksu? Tego możemy się jedynie domyślać na podstawie rozsianych tu i ówdzie drobnych sugestii. Nic nie wskazuje na to, żeby historia prezentowała się szczególnie odmiennie od tej, jaką znamy. Zarówno pobyt Piłsudskiego w petersburskim psychiatryku, jak i jego pobyt na Syberii, są wydarzeniami historycznymi. Wydaje się, że jedynie pewne drobne zmiany, które nie wpłynęły jeszcze na bieg wydarzeń, stanowią o alternatywności świata przedstawionego. Stosunkowo najwięcej wnosi opowieść Piłsudskiego dotycząca jego pobytu na Syberii, gdzie napotkał na swojej drodze dziwne, wykorzystywane przez carskich sołdatów maszyny oraz gdzie wplątał się w walkę zesłanych tam Polaków z caratem. Nie wiemy, skąd Rosjanie zdobyli te wszystkie technologiczne cacka (wliczając w to maszynę latającą), nie wiemy, na czym tak naprawdę polega ich funkcjonowanie. Granica między historią a fantastyką jest bardzo cienka, ale wszystko wskazuje na to, że dokładnie taki był zamysł autorów. Jednak trzymanie zbyt wielu sekretów w zanadrzu i stawianie, jak w tym przypadku, na akcję to ryzykowne rozwiązanie (to samo wrażenie miał Daniel Gizicki). Przyznaję, że tutaj sprawdziło się całkiem nieźle, aczkolwiek niedosyt pozostaje. Szczególnie że brak ciągu dalszego pozostawia nas w niewiedzy.
Dwutorowe przedstawienie akcji prezentuje się nad wyraz dobrze i przeskoki między oboma wątkami zaprezentowane zostały nad wyraz płynnie. Z jednej strony mamy wypełnione akcją wydarzenia rozgrywające się na Syberii, walki, strzelaniny i podchody; z drugiej strony petersburską codzienność, na którą, jak wszystko wskazuje, w żaden sposób nie wpływa dziwna technologia, z którą Rosjanie eksperymentowali daleko wśród azjatyckich śniegów. Badający Piłsudskiego psychiatra nie chce wierzyć w opowieści więźnia, uznając je za zwyczajne zmyślenie. Co zresztą pasuje do głównego konceptu całej historii, o której wspominali autorzy w wywiadzie dla Esensji: komiks nie miał tworzyć alternatywnej historii, co zaledwie ubarwiać tę, którą znamy. I pod tym względem należy uznać ją za pełen sukces  nawet jeśli z perspektywy czasu (i rozlicznych stworzonych od tamtej pory polskich historii alternatywnych) chciałoby się zobaczyć odrobinę bardziej odważne i obrazoburcze podejście do tematu.
Nie brakuje w komiksie również krytycznego spojrzenia na polskie podejście do walki z Rosją. Grupa polskich powstańców, która przygarnia zszokowanego Piłsudskiego na Syberii, okazuje się archetypiczną, sejmikującą szlachtą, która uznaje podstępny atak na rosyjski obóz za poniżej ich godności. Za jedyne słuszne działanie uznają oni frontalny atak. Nie dziwi, że w tym świetle zarówno Piłsudski, jak i Tarkowski, okazują się jedynymi myślącymi racjonalnie postaciami (co w przypadku tego pierwszego jest zresztą zgodne z faktami historycznymi).
Przez trzynaście lat, jakie upłynęły od premiery Warszawskiego pacjenta, polski rynek komiksowy zdążył się mocno zmienić. Wciąż jednak jest w nim miejsce na dobre historie z pogranicza historii i steampunku. Po cichu liczę, że doczekamy się kiedyś kontynuacji wątków rozpoczętych w pierwszym tomie Pierwszej brygady.

[bookmark: a1t]1) Podobny zabieg, na większą skalę, zastosował Piskorski w Czterdzieści i cztery, a także Jacek Dukaj w Imperium chmur.
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  Kadr, który:Siła magnum

  Wojciech Gołąbowski

  
  

  
  Dynamika walk wręcz powinna mieć w komiksie dobre odwzorowanie. Ale tym razem chyba rysownik nieco przesadził
[image: ]
Wydany w sierpniu Ostatni bastion z podtytułem Wojna polsko-bolszewicka 1919-1921 opowiada głównie o obronie Włocławka latem 1920 roku. Dwóch głównych bohaterów, szeregowych ochotników, walczy na przedmościu miasta z nacierającą Armią Czerwoną, chcącą przedrzeć się na drugi brzeg Wisły, by stamtąd ruszyć na Warszawę od północy, odcinając także zaopatrzenie docierające torami, lewym brzegiem rzeki, z Gdańska.
Walka idzie już na bagnety i kolby, bolszewicy docierają do okopów. Kto jednak ma tylko nieco miejsca przed sobą (i amunicję), nadal strzela z karabinu. Jest w tym kadrze, szerokim na całą stronę (kadr w rzeczywistości rozciąga się na całą planszę, jednak w zdecydowanej większości jest tylko jej tłem) nieco zamieszania. Skąpa kolorystyka i zbliżone w szczegółach umundurowanie nie pozwala rozróżnić, kto strzela.
Niemniej w centrum kadru widać wyraźnie, że ktoś został trafiony  z lufy obok wystrzeliwuje żółty płomień. Zachodzi jednak pytanie, z czego właściwie wystrzelono, bo postać wygląda jak po wystrzale z armaty  wzlatuje w powietrze z rękami i nogami rozstawionymi szeroko na boki. Ot, siła magnum w niepozornym pierwszowojennym karabinie.
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  Niekoniecznie jasno pisane:Serenada na trąbkę i sześć strzałów!

  Marcin Knyszyński

  
  

  
  Wśród miłośników komiksu europejskiego nie ma chyba nikogo, kto nie słyszałby o Mikeu S. Blueberrym  jankesie z Południa, kawalerzyście armii Północy, bezczelnym szulerze, niesubordynowanym gagatku i nieokrzesanym awanturniku. To chyba najsłynniejszy komiksowy rewolwerowiec obok Lucky Lukea  kreowany jednak bardziej poważnie, choć nadal rozrywkowo (zarówno pod względem fabuły i rysunku). Dziś przenosimy się na Dziki Zachód, do czasów tuż po Wojnie Secesyjnej. Kurz jeszcze nie opadł, krew jeszcze do końca nie wsiąkła w ziemię  oto świat, w którym przetrwają najsilniejsi.
[image: ]
Jednym ze współzałożycieli słynnego magazynu Piloté, o którym wspominałem już przy okazji artykułu o Asteriksie, był dobry kolega René Goscinnego i Alberta Uderzo  Jean Michel Charlier. W 1961 roku magazyn dopadły problemy finansowe i został przejęty przez Dargauda, francuskiego molocha wydawniczego. Charlier ze współwłaściciela stał się zwykłym redaktorem czasopisma  jednym z jego zadań była wyprawa za ocean i napisanie szeregu reportaży z Ameryki. Szczególnie mocno zafascynowała go historia Wojny Secesyjnej  znalazł i przywiózł do Francji mnóstwo materiałów dotyczących lat sześćdziesiątych dziewiętnastego wieku i grafik przedstawiających żołnierzy Unii. Wtedy to wpadł na pomysł napisania komiksu z akcją osadzoną w tamtych czasach  koledzy po fachu już dawno namawiali go na komiksowy western, ale dopiero te wydarzenia pomogły mu podjąć decyzję. Trudno zresztą tu mówić o typowym westernie  miała to być opowieść o dzielnych żołnierzach armii Północy zaprowadzających porządki na Południu.
Trzeba było jeszcze wybrać rysownika. Legenda frankofońskiego komiksu, Jijé, któremu jako pierwszemu zaproponowano tę robotę, odmówił  nigdy do końca nie czuł westernu. Ale miał niezłego kandydata, swego wiernego ucznia, młodego dwudziestoczteroletniego zapaleńca  Jeana Girauda, który w oczach mentora wyrastał na nieźle zapowiadającego się grafika. Ba, gdyby tylko Jijé wiedział Giraud ochoczo wziął się do pracy (wymyślił sobie też, wzorem innych frankofońskich komiksiarzy, swój artystyczny pseudonim  Gir) i tak, w październiku 1963 roku, dokładnie pięćdziesiąt siedem lat temu, w 210 numerze Piloté, ukazuje się pierwszy odcinek Fortu Navajo. Nie miała to być opowieść z jednym, głównym bohaterem, lecz o całej kompanii dzielnych niebieskich kurtek broniących jednego z fortów, gdzieś na południowym pograniczu USA. Jednym z jankesów był koleś o ksywce Blueberry  według relacji Charliera, wzięła się ona od jego towarzysza z wojaży po Ameryce. Kolega autora pożerał wówczas podobno tony marmolady z czarnych jagód. Gdybym wiedział, że komiks będzie aż tak popularny, nigdy nie wymyśliłbym tak głupiego pseudonimu  śmiał się po latach Charlier. Co ciekawe, Giraud również przypisywał sobie pomysł na to miano  znalazł rzekomo jakiś artykuł w Geographic Magazine podpisany Blueberry i utkwiło mu to mocno w pamięci. Jak było naprawdę już się nie dowiemy  nigdy zresztą nie było to wielce istotne.
[image: ]
Kim zatem jest Blueberry? To niejaki Michael Steven Donovan, syn bogatego plantatora z Południa, urodzony w 1843 roku. Gdy wybuchła Wojna Secesyjna został zmuszony do ucieczki na północ  oskarżono go niesłusznie o zabójstwo ojca swej narzeczonej. Donovan przyjmuje fałszywe nazwisko Blueberry i zaciąga się do armii Unii, a po wojnie, w stopniu porucznika kawalerii, trafia na tereny głębokiego Południa. Jest członkiem załogi wspomnianego Fortu Navajo, wesołym, nieokrzesanym łobuzem i zawadiaką, lubiącym wykradać się na samowolkę, uroczym draniem, na którego kobiety reagują wstrętem (oficjalnie) i fascynacją (nieoficjalnie). Pijak, karciarz, szuler, niezdyscyplinowany, szuka ciągle okazji do bójek, rozrabiaka. Jest jednocześnie bardzo wrażliwy na krzywdę innych, nietolerancję, dyskryminację i niesprawiedliwość. Zna się z Apaczami, którzy nazywają go Złamanym nosem i darzą go jakimś tam szacunkiem  w przeciwieństwie do wojskowych zwierzchników, szukających tylko okazji, aby się go pozbyć z garnizonu. Nie sposób nie polubić Blueberryego  to taki archetypiczny przykład bohatera zaskarbiającego sobie wieczną sympatię czytelnika.
[image: ]
Pierwszy czterdziestoośmiostronicowy komiks o Blueberrym wyszedł równo dwa lata po paskowym debiucie w Piloté, w październiku 1965 roku. Początki miały być bardzo proste  nieskomplikowany, przygodowy komiks o dzielnych żołnierzach fortu, równie dzielnych Indianach, koncentracja na akcji i dynamice, bez wielkiego przywiązywania wagi do tła i scenografii. Pierwsze pięć albumów to tak zwany Cykl Navajo, opowiadający o wielkim pospolitym ruszeniu Apaczów, pod wodzą legendarnego wodza Cochisea, wywołanym bezmyślnym atakiem amerykańskiego oddziału na grupę Indian. Komiksy te trafiły do Polski w 2002 i 2003 roku za sprawą wydawnictwa Podsiedlik-Raniowski i Spółka. Minęło pięć lat i Blueberryego do Polski postanowił sprowadzić Egmont  a że wystrzegał się powtarzania tego, co już na rynku było, zaczął od albumu zbiorczego z odcinkami numer sześć, jedenaście i dwanaście. Części siedem-dziesięć, jako zamknięta historia trafiły do tomu drugiego, a pierwsze pięć, już na sam koniec Egmont zawarł w tomie zerowym  skomplikowana historia. Egmont zaczął od Człowieka ze srebrną gwiazdą  jednego z najbardziej rozpoznawalnych epizodów, takiego Blueberryego w pigułce, jedynej historii (obok dużo późniejszej Arizona Love), która zamyka się całkowicie w jednym odcinku. Mike zostaje oddelegowany przez nie kryjącego zadowolenia przełożonego, do miasteczka Silver Creek, aby zrobić tam porządek z bandą Sama Bassa. Charlier inspirował się mocno fabułą Rio Bravo, czego nawet specjalnie nie krył i co sprowadziło na niego oskarżenia o plagiat. Dwa kolejne odcinki pierwszego tomu to znowu miasteczko pełne coltów i trzymających je narwańców, którego stróżem prawa zostaje nasz bohater. Tym razem mamy nieco Hrabiego Monte Christo (tak!), zemstę po latach, skarby w kopalni zaginionego Niemca i gonitwę po jakichś ciemnych jaskiniach. A wspomniany tom drugi to takie trochę Hell on Wheels  historia zmagań dwóch wielkich, rywalizujących ze sobą korporacji, które zaraz po wojnie secesyjnej kładły tory kolejowe na zachodzie kraju. Blueberry jest oczywiście w samym środku awantury  z ramienia Union Pacific, ma być specjalistą od kontaktów z Indianami zamieszkujących tereny, przez które ma iść kolej żelazna. Mike nie wie jeszcze, że konkurencyjna Central Pacific zrobi wszystko, aby sabotować jego zadanie.
[image: ]
Pierwsze odcinki Blueberryego to typowy, klasyczny western spod znaku Johna Waynea, wspomnianego Rio Bravo czy Siedmiu wspaniałych. Bardzo czarno-biały moralnie, dosłownie komiksowy, trzymający czytelnika za rękę i bardzo grzeczny. Postacie myślą na głos i zapełniają kadry nadmiarową ilością dymków. Trzecioosobowy narrator opisuje dokładnie to, co dobrze widać na rysunku i tak naprawdę deprecjonuje cały wkład grafika, nie dając pola interpretacji czytelnikowi. Oto na obrazku mamy konia ze strzałą w zadzie, którym jechał porucznik Craig. Koń spłoszony wpada sam do fortu (Craiga pojmali Indianie). Co w tekście? Jedna z postaci mówi: Koń bez jeźdźca!. Druga: Rozpoznaję go! To juczny koń, którego miał Craig!. Trzecia: Jest spłoszony! Spójrzcie! Strzała Apaczów!. I tak przez cały czas, bez przerwy. Blueberry z tamtych czasów był takim komiksem dla chłopców  dużych i małych. Gonitwy po prerii, nagłe zmiany sojuszy, przyjaciel w jednej chwili i zaprzysięgły wróg w drugiej, wielkie przestrzenie przemierzane w szybkim tempie, łatwo wszystkich odnaleźć, łatwo uciec z każdej pułapki, a ze stryczka nieodmiennie ratuje celny strzał prosto w sznur. To nie serialowy Deadwood, tu nie ma szermierek słownych, wysublimowanych dialogów  pisze je wszystkie Kapitan Oczywisty, który wykłada całą fabułę tak, aby broń Boże nikt się w niej nie pogubił. Taka formuła jest oczywiście już niedzisiejsza, lekko pachnie komiksową formaliną  ale cóż, przecież wtedy pif-paf (niekoniecznie kowbojskie) rozbrzmiewało w komiksach pod każdą szerokością geograficzną.
Panowie autorzy stopniowo dojrzewali jednak artystycznie, trochę tak jak sam gatunek filmowego westernu. W 1973 roku wychodzi album numer trzynaście  Chihuahua Pearl  który rozpoczyna serię pięciu najlepszych (w mojej ocenie) odcinków Blueberryego spośród tych, które napisał Charlier (albumy zbiorcze Egmontu numer trzy i cztery). Mike wraz ze swoimi kompanami wplątuje się w aferę zaginionego złota Konfederatów  zostaje tajnym agentem rządu Stanów Zjednoczonych (jeśli wpadniesz to my się od ciebie odwrócimy), fikcyjnie wydalony z armii i wysłany do Meksyku, gdzie wpada w takie tarapaty, jak nigdy do tej pory. Wszystko kończy się próbą zamachu na prezydenta USA, ciężkim więzieniem dla naszego bohatera, oskarżeniami o zdradę stanu i wielkim cliffhangerem, podczas którego Blueberry rzekomo ginie w eksplozji pociągu. Mamy album siedemnasty, zatytułowany Angel Face, rok 1975 i wielkie nieporozumienie między autorami komiksu a wydawnictwem Dargaud. Poszło oczywiście o pieniądze  choć tak naprawdę doszło też znudzenie serią (Charlier) i nowe pomysły na własną karierę (Gir). Panowie zawieszają tworzenie Blueberryego i odchodzą z Dargauda.
[image: ]
Giraudowi ten rozbrat był wyjątkowo na rękę. To właśnie wtedy powstało jego artystyczne alter-ego, ukierunkowane na gatunek science fiction  Moebius, czyli ktoś inny, ale nadal ten sam. Znajomość z Alejandro Jodorowskym, współpraca przy Dunie, czyli najlepszym filmie fantastycznonaukowym, jaki nigdy nie powstał zdefiniowały Moebiusa, który od tej pory zaczął w coraz bardziej wyraźnym stopniu wpływać na Gira i jego na wskroś mainstreamowy i ustandaryzowany już sposób rysowania. Giraud współpracuje oczywiście nadal z Charlierem  zdegustowani całą sytuacją wymyślają postać Jima Cutlassa, awanturnika, który w pełni świadomie przypomina Blueberryego. Jednak dla Girauda w tym okresie ważniejszy był Moebius a nie Gir. Sytuacja zmienia się u progu lat osiemdziesiątych, kiedy to Dargaud nie miał już praw do Blueberryego a panowie autorzy uznali, że dobrze im było podczas pracy przy tym projekcie  nie bez znaczenia były też naprawdę duże pieniądze, jakie przy nim zarabiali.
I tak oto historia zatacza koło  powstaje tak zwany drugi cykl Navajo w którego skład wchodzą trzy albumy wydane od 1980 do 1982 roku. Znowu mamy Cochisea i jego Apaczów, konflikt z żołnierzami z pobliskich fortów, nieustanną zabawę w kotka i myszkę i ukrywającego się przed całym światem, cudem ocalałego Blueberryego. Gdy awantura z Apaczami dobiega końca, Mike dochodzi do wniosku, że nie ma nic do stracenia  rusza zatem do Meksyku znaleźć odpowiedzialnych za jego obecną sytuację i oczyścić swoje nazwisko. Oto dwuczęściowa opowieść, nazywana potocznie rehabilitacją Blueberryego  wydana w oryginale w 1983 i 1986 roku. Koniec drogi, dwudziesty drugi album, nie zapowiadał jednak końca Blueberryego lecz niestety jednego z jego autorów  ale o tym za chwilę.
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Seria Charliera i Gira zmieniała się w drugiej połowie lat siedemdziesiątych i pierwszej osiemdziesiątych tak, jak western klasyczny przeobrażał się w o wiele mniej jednoznaczny spaghetti western (a potem antywestern) spod znaku Sergio Leone, Sergio Corbucciego, Sama Peckinpaha czy wreszcie Clinta Eastwooda. Przede wszystkim zawierzamy inteligencji czytelnika i rezygnujemy ze ścian niepotrzebnego tekstu  Kapitan Oczywisty idzie na emeryturę. Narrację opisową wypiera powoli obrazkowa, nacechowana mocno Moebiusem i jego niesamowicie dopracowaną, ciążącą ku fotografii i bogatą w detale, techniką. Bardzo specyficznym albumem staje się pisana w pierwszej połowie 1989 roku część dwudziesta trzecia  wspomniana już Arizona Love. Po pierwsze jest to najbardziej komediowy odcinek  Mike, już bezpieczny i bogaty, jedzie przekonać największą femme fatale serii, aby została jego żoną i zachowuje się jak naiwny uczniak. Po drugie, Jean-Michel Charlier nie dokończył skryptu  napisał tylko jedną trzecią i zmarł na atak serca 10 lipca 1989 roku. Wydarzyło się dokładnie to samo, co dwanaście lat wcześniej w przypadku autorów Asteriksa. Rysownik żegna scenarzystę  przyjaciela, mentora i nauczyciela. Giraud, podobnie jak Uderzo po odejściu Goscinnego, potrzebował trochę czasu na żałobę i podjęcie pewnych zawodowych decyzji (choć Arizona Love dokończył w miarę szybko).
Jean Giraud poszedł w ślady Alberto Uderzo. Sam zaczął pisać scenariusze Blueberryego i wyszło mu znakomicie. W 1995 roku wychodzi Mister Blueberry, dwudziesty czwarty komiks serii ze scenariuszem i rysunkami Gira  i tak zostanie już do ostatniego albumu. Zmiana jest bardzo wyraźna  mniej akcji, więcej błyskotliwego dialogu, inteligentnego poczucia humoru, całkowita rezygnacja ze starej przegadanej narracji, na rzecz nowoczesnego, oszałamiająco narysowanego i już nie tak prostego fabularnie komiksu. Charlier mówił Girowi, że planuje wcielić Blueberryego z powrotem do armii i dać mu awans na kapitana. Ale Giraud miał inny pomysł na dalsze losy postaci. Minęło osiem lat od wydarzeń z Arizona Love. Mamy rok 1881 i jesteśmy w Tombstone, którego szeryfem jest oczywiście Wyatt Earp. Blueberry dobija do czterdziestki, ma kupę kasy, którą trwoni i na nowo zdobywa przy pokerze z największymi szychami Tombstone. Jest już bardzo sławny  pewien dziennikarz chce nawet napisać jego biografię.
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Cała intryga ostatnich odcinków Blueberryego to legenda Tombstone opowiedziana na nowo. Mike nie jest już tak naprawdę głównym bohaterem  większość czasu gra w karty, leży w łóżku po postrzale i opowiada dziennikarzowi historię wydarzeń bezpośrednio poprzedzających te z Fortu Navajo. Ta pasywność głównego bohatera nie podobała się zbytnio wydawcy, ale nie miał on siły walczyć z tak powszechnie docenianym twórcą, jak Jean Giraud. Rysownik stworzył Blueberryego mocno moebiusowego, lekko mistycznego i dość złożonego fabularnie  niektórzy widzieli tu zdradę ideałów Charliera, inni z kolei wyraźny skok jakościowy. Ja osobiście zaliczam się do tych drugich. Ostatni komiks o przygodach dzielnego awanturnika to Apaches  nigdy nie wydany w Polsce. Jest to rozszerzona wersja opowieści, którą w poprzednich komiksach spisuje dziennikarz  kończy się dokładnie w momencie, gdy rozpoczyna się fabuła pierwszego komiksu o Blueberrym. Historia znowu zatacza koło, kolejna pętla się zamyka  a Gir przestaje rysować ze względu na postępujące problemy ze wzrokiem. Umiera pięć lat później, w marcu 2012 roku.
Blueberry to wręcz leksykon motywów i scen prosto z Dzikiego Zachodu. Forty pogranicza; eskorta wozu pełnego amunicji; porwanie przez Indian; banda terroryzująca miasteczko, naprzeciw której staje ostatni sprawiedliwy; ucieczka przed rozpędzonym stadem bizonów; strzelaniny w saloonie, napad na pociąg, który ucieka po zawalającym się moście; atak Indian na dyliżans; próba odbicia więźnia z posterunku szeryfa; kopalnie pełne złota; meksykańskie miasteczka z wyludnionymi ulicami i domostwami z okien których sterczą tysiące luf wymierzonych w nieproszonych gości; włam do fortecy na pustkowiu obsadzonej przez dziesiątki uzbrojonych po zęby bandziorów. Brakuje tylko dźwięku ustnej harmonijki w tle.
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Poznajemy też całą plejadę fantastycznie wykreowanych i charakterystycznych postaci. Mike ma dwóch nieodłącznych towarzyszy  starego pijaka, przezabawnego poszukiwacza srebra, McClurea oraz zwiadowcę Reda Red Necka Wooleya, zwiadowcę i specjalistę od spraw Indian. Są bohaterscy Indianie, zarówno ci istniejący kiedyś naprawdę (Cochise, Siedzący Byk czy Geronimo) a także całkowicie fikcyjni, z których wyróżnić trzeba zapalczywego, szybkiego w mowie i czynie, Vittorio. Są amerykańscy generałowie  wśród nich absolutne nemezis Blueberryego, Żółta głowa Allister i nigdy nie wątpiący w Mikea generał Dodge. Jest banda maruderów z południa, meksykańscy Federales, szpiedzy Central Pacific, bezlitosny łowca skalpów, płatny zabójca o twarzy Adonisa, Dziki Bill Hickok, bracia Earp i Doc Holliday. No i kobiety, które równie skwapliwie policzkowały naszego bohatera, nazywając go impertynenckim prostakiem jak i rzucały w jego kierunku maślane spojrzenia. Na pierwszy plan wysuwa się oczywiście Chihuhua Pearl, nazywana też El Cuchillo lub Lillly Calloway  Mike poradził sobie z największymi zakapiorami Dzikiego Zachodu, ale nie dał rady tej drobnej blondynie, która nie umie za bardzo się bić ani strzelać. Ma za to seksapil, pewność siebie, cięty język i hipnotyczny wzrok.
Ale dwudziestoośmioodcinkowa seria (dwudziestodziewięcio- jeśli zaliczyć tutaj Apaches  a zdania są podzielone) to nie wszystko. Gdy pierwszy cykl Navajo dobiegał końca, a Blueberry zyskiwał mocno na popularności, Charlier zaczął dostawać mnóstwo listów z pytaniami o życie Mikea podczas Wojny Secesyjnej a nawet wcześniejsze. Scenarzysta nie odpisywał  postanowił odpowiedzieć komiksem. W latach 1968-1969 w magazynie Super Pocket Piloté ukazało się dziewięć szesnastostronicowych odcinków La Jeunesse de Blueberry, z których potem zrobiono trzy pierwsze albumy komiksowe  rysował oczywiście Jean Giraud. Mamy rok 1861, początek wojny i wyjaśnienie, kim naprawdę jest Mike S. Blueberry. Kolejny, czwarty tom ukazał się w momencie, gdy Charlier i Giraud wrócili do pracy nad główną serią w roku 1980  za rysunki zabrał się jednak nowy grafik, Colin Wilson, który zilustrował trzy kolejne tomy, aż do śmierci Charliera. Potem, tę liczącą sobie ostatecznie dwadzieścia jeden albumów serię, przejęli inni  swą popularnością nigdy nie zbliżyła się do poziomu swej starszej siostry.
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Młodość Blueberryego nigdy nie wyszła w Polsce  ukazał się za to inny spin-off serii, Marshal Blueberry. Gir, zaraz po śmierci Charliera, zanim jeszcze zdecydował się na wejście w buty swego starszego partnera, postanowił opisać wydarzenia mające miejsce pomiędzy aferą kolejową a wyprawą do Kopalni zaginionego Niemca. Mike trafia do kolejnego małego miasteczka na Południu, gdzie jako stróż prawa ma uporać się z nielegalnym przemytem broni. Jean Giraud zajął się pisaniem scenariusza, a grafikę powierzono innej legendzie komiksu frankofońskiego  Williamowi Vanceowi, ilustratorowi między innymi takich hitów jak Bruno Brazil czy XIII. Vance rzucił jednak tę robotę po pierwszym albumie i musiało minąć aż siedem lat, aby znalazł się ktoś, kto ją dokończy  Michel Rouge. Innym pomysłem Girauda był Blueberry 1900  akcja miała toczyć się u progu nowego stulecia, a starzejący się bohater miał być uwikłany w historię zamachu na prezydenta Williama McKinleya. Ten bardzo moebiusowy, trochę mistyczny projekt nigdy nie doszedł jednak do skutku  podejście do tematu było zbyt odważne i bezkompromisowe. Autorem miał być wręcz Moebius a nie Gir  co okazało się nie do przyjęcia przez wydawcę i syna Charliera, który mocno protestował przeciwko takiemu przedsięwzięciu.
Wspomnijmy jeszcze na koniec o ekranizacji, nad którą bardzo intensywnie pracował Jean Giraud. W 2004 roku na ekrany kin trafia Blueberry w reżyserii Jana Kounena. Gir widział w głównej roli Vala Kilmera, który zachwycił go we wcześniejszym o dziewięć lat Tombstone  wizerunkowi protoplaści postaci, czyli Jean-Paul Belmondo (wczesny Blueberry) i Charles Bronson (późny Blueberry) zagrać już nie mogli. Ostatecznie wybrano Vincenta Cassela, który sprawdził się znakomicie. Mamy do czynienia z filmem bardzo onirycznym, niejednoznacznym, gdzie zamiast akcji dostajemy mistyczne wizje i odloty, halucynacje i podróż wgłąb siebie oraz walkę nie tyle ze złym przeciwnikiem (Michaelem Madsenem) co z samym sobą. Niektórzy krytycy porównywali ten film z Kretem Alejandro Jodorowskyego  mało tu komiksowego Blueberryego, dużo za to Moebiusa i jego sposobu na popkulturę.
Przygody Mikea S. Blueberryego to bez cienia przesady jedna z najważniejszych serii w historii światowego komiksu. Możemy się zżymać na naiwność pierwszych albumów, lub na odmienność ostatnich  nie zmienia to faktu, że to właśnie Blueberry był najbardziej dochodowym z wszystkich dzieł, jakie powstały w szkicowniku Jeana Girauda. Gir zarabiał, a Moebius mógł szaleć i trwonić pieniądze. A ja polecam wydać trochę własnych  właśnie na Blueberryego.
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  Kadr, który:Ocena raczej kijowa

  Wojciech Gołąbowski

  
  

  
  Janusz Christa nie stronił chyba od żadnego gatunku humoru. Choć wydaje się, że ten oparty o dwuznaczność słów występował dość rzadko. Niemniej, w Wojach Mirmiła
[image: ]
Łamignat napadł na gościńcu i obrabował  choć to stanowczo zbyt mocne słowo, wszak podróżny, widząc bacik zbója, sam kazał mu zabrać wszystko  królewskiego kanclerza. Ten więc, gdy tylko poczuł się pewniej we dworze Mirmiła, skazał osiłka na śmierć. A że w grodzie nie było kata, mianował na to stanowisko poczciwego Kokosza i posłał go na naukę rzemiosła.
Po upływie pierwszego semestru leniuchowania, drzemania i rąbania drewna (czytaj: zajęć praktycznych, wprawiania się w używaniu topora) przyszedł czas na wystawienie ocen. A te są bardzo surowe. Z zachowania: pała; z rachunków: pała; z rękoczynów: pała; z zajęć: pała. Nie byłoby w tym nic dziwnego  w końcu Kokosz obiecał oczekującemu na wyrok Łamignatowi, że będzie chodził na wagary i repetował każdą klasę  gdyby nie to, że mistrz katowski wystawianie ocen potraktował bardzo dosłownie. A że posturą i siłą przewyższał swego ucznia, drewniana pała w jego ręku stałą się bardzo mocnym argumentem
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  Kadr, który:Gdzie Cię boli?

  Wojciech Gołąbowski

  
  

  
  Niech pierwszy rzuci kamieniem, kto nigdy nie miał ochoty powtórzyć na kimś badania kontrolnego, wykonanego przez Kokosza na obolałym zębie Mirmiła w Szkole latania.
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W Szkole latania kasztelan Mirmił, omamiony przez Hegemona (incognito w przebraniu kupca) wizją unoszenia się w powietrzu, udaje się z dwoma najdzielniejszymi wojami do dalekiej krainy Omsów. Droga pełna jest niebezpieczeństw (z których pierwszym był stanowczy sprzeciw żony Lubawy) i innych przykrych niespodzianek.
Takich, jak na przykład obolały ząb podróżującego dwukółką kasztelana  do czego wcześniej nie chciał się przyznać z obawy przed opóźnieniem wyjazdu. Gdy ból staje się coraz mocniejszy, a jazda z takim pacjentem coraz trudniejsza, woje nieomal sami dokonują zabiegu. Ale najpierw muszą dokonać oględzin. Dla Kajka pewnie wystarczyłoby spojrzenie, ale Kokosz musi się upewnić co do dokładnego centrum bólu, więc z charakterystyczną sobie delikatnością dokonuje penetracji palcem
O, tak. Zdecydowanie znalazł najczulsze miejsce. Wzlot kasztelana ze dwa metry ponad łoże boleści ubogacony jest dymkiem mającym kształt grzyba po wybuchu jądrowym  wrzask ofiary także jest niewiele mniejszy od jego huku. Rzecz charakterystyczna: w obu tych kadrach (oraz kolejnym, domykającym trzecią linię planszy) nie ma w ogóle tła, choć wędrowcy jadą właśnie przez las. Być może Janusz Christa uznał, że jednolity żółty kolor dodatkowo podkreśli wybuchowość sceny. Lub po prostu szczegóły tła zaciemnią akcję. Choć, z drugiej strony, przy zastosowaniu żabiej perspektywy Mirmił mógłby wzlecieć ponad korony drzew
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  Po komiks marsz:Listopad 2020

  Esensja Komiks

  
  

  
  Na świecie pandemia, nie pozostaje nic innego jak czytać komiksy. Na szczęście wydawcy zadbali o duży wybór ciekawych pozycji. Zapraszamy do zapoznania się z naszymi propozycjami, w komentarzach prosimy o wskazanie tego, co nam mogło umknąć.


[image: Niezwykła podróż #6]
Silvio Camboni, Denis-Pierre Filippi
‹Niezwykła podróż #6›
W listopadzie fani twórczości Silvio Camboniego będą mieć powody do radości. Wydawnictwo Kurc zapowiedziało bowiem kolejną odsłonę opowieści Niezwykła podróż. Bohaterom udało się już poznać niektóre sekrety bezludnej wyspy, co przysporzyło im niemałych kłopotów. W tajemniczym mieście odkrytym pod ziemią roiło się od niebezpiecznych robotów-zombie! Jakie niespodzianki jeszcze czekają na Noemie, Emiliena, Terence′a i pozostałych? Niebawem będziemy mogli się przekonać. 


[image: Paneuropa vs smog]
Przemysław Kłosin, Tobiasz Piątkowski
‹Paneuropa vs smog›
W czasach pandemii sprawy związane ze zmianami klimatu zeszły nieco na dalszy plan. Ale zwłaszcza teraz, gdy za oknem zdarza się zobaczyć dymiące kominy, kwestia tytułowego smogu powraca z większą mocą. Zobaczcie jak z tematem poradzili sobie znani twórcy komiksowi.


[image: Authority]
Warren Ellis, Brian Hitch, Phil Jimenez
‹Authority›
Warrena Ellisa zna każdy miłośnik amerykańskiego komiksu. Egmont prezentuje jeden z jego najlepszych i najgłośniejszych komiksów  Authority z uniwersum Wildstorm. Authority to grupa superbohaterów, która nie zwykła cackać się ze swoimi przeciwnikami  brutalni, bezwzględni i nie cofający się przed niczym. Może takiej właśnie superbohaterskiej drużyny było trzeba?


[image: Potwór z bagien. Scott Snyder]
Yanick Paquette, Scott Snyder
‹Potwór z bagien. Scott Snyder›
Wielkie, opasłe, zielone tomiszcze, na które czekali wszyscy fani Potwora z bagien. Oto cały run Scotta Snydera, zilustrowany przez Yanicka Paquettea. Zgnilizna toczy świat Detective Comics i tylko awatar Zieleni, doktor Alec Holland, może ją powstrzymać. Tylko, że mu się nie bardzo chce Przenosimy się do uniwersum DC już po wydarzeniach opisanych w komiksie Flashpoint  mamy rzeczywistość znaną jako The New 52 i Potwora z bagien trochę innego, niż do tej pory.


[image: 100 Naboi. Brat Lono]
Brian Azzarello, Eduardo Risso
‹100 Naboi. Brat Lono›
Od wydarzeń opisanych w 100 nabojach minęło trochę czasu. Lono, najgroźniejszy i najpotężniejszy z wszystkich Miutemanów, zamienia hawajską koszulę na habit  w kościele w meksykańskim Durango znalazł spokój, odkupienie i Boga. A czy powstrzymał drzemiącą w nim bestię? Oby nie  w końcu kto obroni ziemie kościoła przed zakusami meksykańskiego kartelu? Brian Azzarello i Eduardo Risso ponownie razem. 


[image: Joker  Zabójczy uśmiech]
Jeff Lemire, Andrea Sorrentino
‹Joker  Zabójczy uśmiech›
A oto kolejny duet idealny  Jeff Lemire i Andrea Sorrentino (Green Arrow, Gideon Falls). Panowie tym razem piszą i rysują dla DC Black Label i zagłębiają się w odmęty najbardziej niebezpiecznego umysłu Detective Comics. Doktor psychiatrii, Ben Arnell, nie boi się podróży w paszczę szaleństwa  co mu w końcu może grozić? Przecież Joker to tylko psychicznie chory człowiek, prawda?


[image: Strażnicy Galaktyki #2]
Dan Abnett, Wesley Craig, Andy Lanning, Bradley Walker
‹Strażnicy Galaktyki #2›
Drugi tom zwariowanych przygód Strażników galaktyki autorstwa Dana Abnetta i Andyego Lanninga. Trwa właśnie Wojna Królów  Imperium Kree walczy z Imperium Shiar a dookoła eksplodują gwiazdy. Jak pamiętamy z tomu pierwszego, tkanka czasoprzestrzeni została poważnie naruszona, a przecież dobrze wiemy, że z takich szczelin nie może wyleźć nic dobrego. I tylko Star Lord i spółka mogą to powstrzymać.


[image: Mistrzowie Komiksu: Szninkiel]
Grzegorz Rosiński, Jean Van Hamme
‹Mistrzowie Komiksu: Szninkiel›
Szninkiel, legendarny komiks, czytany trzydzieści lat temu w tajemnicy przed nic nie podejrzewającymi rodzicami, ponownie pod egidą Egmontu! Tym razem wydanie kolorowe, uzupełniające kolekcję dzieł Grzegorza Rosińskiego w ramach Mistrzów komiksu. Jest to, obok Thorgala, największe osiągnięcie naszego grafika  komiks genialny pod każdym względem i nie wymagający chyba specjalnej reklamy. To po prostu Szninkiel!


[image: Daredevil. Frank Miller #4]
John Buscema, Bill Mantlo, David Mazzucchelli, Frank Miller, Denny ONeil, John Romita
‹Daredevil. Frank Miller #4›
Ostatni, czwarty tom Daredevila autorstwa Franka Millera. Otrzymamy wszystkie komiksy z Diabłem z Hells Kitchen, które napisała legenda komiksu, a których zabrakło w trzech pierwszych albumach. Dwa najsłynniejsze to Born Again, w którym musimy uporać się z bezwzględnym Kingpinem i, dobrze znany fanom TM-Semic, The Man Without Fear. Jest to komiks przez wielu uznany za jeden z najlepszych wśród wszystkich wydanych przez wspomniane wydawnictwo  oto chwytająca ze serce geneza Daredevila, zilustrowana przez Johna Romitę Jr.


[image: Sandman Uniwersum.  Księgi Magii #1: Dobór składu]
Jordan Boyd, Tom Fowler, Kat Howard
‹Sandman Uniwersum.  Księgi Magii #1: Dobór składu›
Pierwszy tom czwartej serii w ramach Sandman Uniwersum. Timothy Hunter jest zwykłym nastolatkiem, w którym obudziły się magiczne moce. Twarz z okładki przypomina aparycję Harryego Pottera  jednak nic bardziej mylnego. W Uniwersum Sandmana nie ma miejsca na Hogwart  Timothy spotka zupełnie inną nauczycielkę, pobierze o wiele bardziej niebezpieczne lekcje i trafi do miejsca zdecydowanie mroczniejszego. Witamy w Śnieniu!


[image: Złoty Wiek #2]
Roxanne Moreil, Cyril Pedrosa
‹Złoty Wiek #2›
Druga odsłona eposu Złoty wiek zapowiada się pasjonująco. Tilda, córka króla Ronana, po śmierci swojego ojca w wyniku dworskich spisków i intryg została skazana na wygnanie. Na szczęście z pomocą przyszli jej dwaj dzielni rycerze. Tankred oraz jego wierny towarzysz Bertil pomogli dziewczynie w ucieczce. Teraz Tilda zaczyna myśleć o odzyskaniu królestwa. Czy jest na to szansa? 


[image: The Old Guard. Stara Gwardia #1: Otwarcie ognia]
Leandro Fernandez, Greg Rucka
‹The Old Guard. Stara Gwardia #1: Otwarcie ognia›
Uczestnicy starożytnych bitew, wojen napoleońskich i wielu innych zmagań. Bohaterowie Starej gwardii są naprawdę starzy i są nieśmiertelni. Jest to dla nich rodzaj klątwy, ale mimo będąc już w XXI wieku próbują jakoś się odnaleźć w otaczającej ich rzeczywistości. A zajęcia dla nich raczej nie zabraknie. Zadba o to Greg Rucka, zdobywca nie jednej nagrody Eisnera.


[image: Sin City #6: Girlsy, gorzała i giwery]
Frank Miller
‹Sin City #6: Girlsy, gorzała i giwery›
Kolejny dodruk komiksów Miasta grzechu. Girlsy, gorzała i giwery to już tom szósty  pełen krótkich, komiksowych miniatur, których głównymi bohaterkami są kobiety, mieszkanki Basin City. Gorzała i giwery też będą  i jak się okazuje nie tylko mężczyźni umieją się nimi posługiwać. Egmont prezentuje chyba najbardziej oryginalny tom najlepszego cyklu Franka Millera  nie do pominięcia przez żadnego fana komiksu.


[image: B.B.P.O.: B.B.P.O. - Piekło na Ziemi #5]
John Arcudi, Laurence Campbell, Mike Mignola, Peter Snejbjerg, Julián Totino Tedesco
‹B.B.P.O.: B.B.P.O. - Piekło na Ziemi #5›
Piekło na Ziemi wkracza w decydującą fazę. Oto piąty, ostatni tom cyklu, w którym agenci Biura Badań Paranormalnych i Obrony stawiają czoło gigantycznym monstrom niszczącym naszą planetę. Ogdru Jahad i jego pomiot przystępują do ostatecznego ataku  nasi bohaterowie, każdy na swój sposób, z własnymi problemami i przeszłością, walczą o życie swoje i każdego mieszkańca Ziemi. Finał i konkluzja Piekła na Ziemi  najlepszego obecnie komiksu o wielkich potworach w Polsce.


[image: Snowpiercer. Przez wieczny śnieg #2]
Jacques Lob, Jean-Marc Rochette
‹Snowpiercer. Przez wieczny śnieg #2›
Wydawnictwo Kurc planuje publikacjękolejnych albumów spod znaku Snowpercer. Opowieść o przemirzającym skutązlodem ziemię pociągu ma swoją kontynuację. Świat za oknem przestaje istnieć. Cała Ziemia pogrąża się w nieprzemijającej mroźnej zimie. Białej, śmiertelnej, wrogiej wszystkim formom życia. Garstka ludzi chroni się w eksperymentalnym pociągu Snowpiercer, który nigdy się nie zatrzymuje. Ale jest jeszcze drugi pociąg, Icebreaker, który jeździ po tym samym torze, a jego mieszkańcy żyją w ciągłym strachu, że zderzą się z pierwszym Snowpiercerem. Niewielka grupa poszukiwaczy i odkrywców, ryzykuje życie w śmiertelnym mrozie by znaleźć ocalenie. Czy im się uda?


[image: Wydział 7 #6: Letnicy]
Tomasz Kontny
‹Wydział 7 #6: Letnicy›
Podobno powstaje już dziesiąty odcinek serii o Wydziale 7 dawnego peerelowskiego Ministerstwa Spraw Wewnętrznych. Na razie jednak na księgarskie półki trafia zeszyt z numerkiem 6 (aczkolwiek doliczyć trzeba jeszcze tomik specjalny, czyli Helenę), który otwiera drugi sezon opowieści. Grupa specjalna, tropiąca paranormalne zjawiska, zostaje tym razem wysłana na Kaszuby, aby rozwiązać zagadkę dotyczącą tajemniczej przeszłości jednego z jej członków. By nie rzucać się w oczy, udają letników, którzy mają zamiar odpocząć w odciętej od świata leśniczówce. A w lesie, jak to w lesie  czyha na człowieka mnóstwo niebezpieczeństw.


[image: Voyeur. Komiksy erotyczne z Playboya #2]
Horacio Altuna
‹Voyeur. Komiksy erotyczne z Playboya #2›
Jeszcze nie tak dawno temu, komiksy były lekturą dla dzieci. Pierwszą jaskółką zmiany w tej kwestii był, także wznawiany w tym miesiącu, Szninkiel. A w tym przypadku tytuł mówi sam za siebie.


[image: Instytut Bombowych Teorii]
Tom Gauld
‹Instytut Bombowych Teorii›
Instytut Bombowych Teorii to zbiór blisko 150 opowiastek, które ukazały się w poświęconym zagadnieniom naukowym tygodniku New Scientist. Pechowi naukowcy, nanoboty, wirtualni asystenci, teorie zbyt szalone, by były nieprawdziwe, celebryci świata nauki, a także groźne dla życia i zdrowia eksperymenty  to wszystko jest dla Toma Gaulda idealnym tematem humorystycznych komiksów!


[image: Maus (wyd.III)]
Art Spiegelman
‹Maus (wyd.III)›
Tego albumu przedstawiać nie trzeba żadnemu miłośnikowi komiksów w Polsce. Po światowej premierze, skrawki informacji na jego temat wzbudzały kontrowersje w naszym kraju. Bardzo dobrze, że został wydany po polsku i że jest wznawiany. Pozycja obowiązkowa nie tylko dla fanów komiksu.


[image: Sapiens #1: Narodziny ludzkości]
Daniel Casanave, Yuval Noah Harari, David Vandermeulen
‹Sapiens #1: Narodziny ludzkości›
Komiksowa wersja bestsellerowej książki Yuvala Hoaha Harariego  Sapiens: Do zwierząt do bogów. Pozycje edukacyjne z dymkami coraz częściej pojawiają się na naszym rynku i znalazły swoją niszę. Mamy nadzieję, że ten album także trzyma się starej zasady Pacia Chmiela  bawiąc uczyć.


[image: Zbir #4]
Eric Powell
‹Zbir #4›
Zbir, Franky, Sęp oraz wszyscy ich znajomi zaskarbili sobie już zapewne sympatię sporej grupy czytelników. Wszyscy zatem ucieszą się, że w listopadzie dostaniemy czwarty, opasły tom wydania zbiorczego. Eric Powell znów zaserwuje nam solidną porcję brutalnej i uroczej rozrywki. 


[image: Tokyo Ghost]
Sean Gordon Murphy, Rick Remender
‹Tokyo Ghost›
Rok 2089. Skrajnie stechnicyzowany, cyberpunkowy świat ruguje stopniowo człowieczeństwo. Dwoje funkcjonariuszy, patrolujących okolice dzisiejszego Lod Angeles, dostaje zadanie, które skieruje ich do prawdopodobnie ostatniego, wolnego od technologii, miejsca na świecie. Scenariusz  Rick Remender (Fear Agent, Death or Glory, Deadly Class). Rysunki  Sean Murphy (Batman. Biały Rycerz, Chrononauci).


[image: Donżon #2 (wyd. zbiorcze)]
Christophe Blain, Blutch, Christophe Gaultier, Carlos Nine, Joann Sfar, Lewis Trondheim, Jean-Emmanuel Vermot-Desroches
‹Donżon #2 (wyd. zbiorcze)›
W 1998 roku Joann Sfar i Lewis Trondheim rozpoczęli serię Donżon  sagę, która pod przykrywką parodii heroicznego fantasy skrywa bogate i złożone uniwersum porównywalne z dokonaniami wielkich klasyków literatury spod tego samego znaku. Wydawnictwo Timof Comics ma zamiar opublikować wszystkie odcinki kultowej serii. Pierwszy tom wydania zbiorowego już dostaliśmy, a w listopadzie na księgarskie półki ma trafić drugi wolumin. Znajdziemy w nim albumy z serii Donżon: Świt oraz przygody z kolekcji Monstra, które łączą się z sagą główną.


[image: Deadpool #11: Deadpool zabija Cablea]
Gerry Duggan, Scott Koblish
‹Deadpool #11: Deadpool zabija Cablea›
Czas posprzątać po zamieszaniu ze złym Kapitanem Ameryką. Ufający mu Deadpool srogo się zawiódł na swoim idolu i postanowił porzucić uczciwość na rzecz starej, dobrej szkoły spod znaku Leona Zawodowca, czyli likwidowania ludzi. Jednak czy obrany na pierwszy cel jego stary kumpel Cable okaże się dobrym wyborem? Wkrótce się dowiemy.


[image: Thanos #1]
Mike Deodato Jr., Jeff Lemire, Germán Peralta
‹Thanos #1›
Scenarzysta Jeff Lemire przygotował nam kolejny smakowity kąsek, a mianowicie historię o Thanosie, który czuje, że jego dni są policzone. Ten, który pokochał Śmierć zaczął się jej panicznie bać. Tę słabość chce wykorzystać jego syn Thane, by przejąć władzę nad światem. Czas na wielkie spotkanie syna z ojcem.


[image: DCEased  Nieumarli w świecie DC]
Stefano Gaudiano, Trevor Hairsine, Tom Taylor
‹DCEased  Nieumarli w świecie DC›
DC pozazdrościło konkurencji serii Marvel Zombies i zaprezentowało własną wizję inwazji żywych trupów, z którą zmuszeni są zmierzyć się superbohaterowie. Nie będzie to łatwe zadanie. Klimat The Walking Dead Roberta Kirkmana ma być utrzymany, zwłaszcza, że jednym z rysowników pracujących nad tym tytułem jest Stefano Gaudiano, twórca wspomnianych Żywych trupów.


[image: Borgia: Borgia (Wyd. zbiorcze)]
Alexandro Jodorowsky, Milo Manara
‹Borgia: Borgia (Wyd. zbiorcze)›
Cztery albumy serii autorstwa Alejandro Jodorowskyego i Milo Manary w jednym, ekskluzywnym tomie (twardą okładkę zdobią złocenia, tłoczenia i lakierowane elementy). Nasycona sporą dawką erotyzmu opowieść o jednym z najbardziej kontrowersyjnych papieży, czyli Rodrigo Borgii, który przyjął przydomek Aleksandra VI. Uwaga, nakład to tylko 350 numerowanych egzemplarzy!


[image: X-O Manowar #4: Wizygot]
Ryan Bodenheim, Matt Kindt, Ariel Olivetti
‹X-O Manowar #4: Wizygot›
Dalsze losy Arica z Dacji, czyli człowieka, który zamieszkał na obcej planecie, by wieść spokojny żywot rolnika. Niestety nie dane mu było zrealizować tego planu, ponieważ został wplątany w okrutną wojnę w wyniku której został władcą planety. Ostatnio utracił swoje stanowisko, a za jego głowę wyznaczono nagrodę. Pragnie z tego skorzystać grupa najemników, do pojedynku z którymi Arikowi może nie wystarczyć jego kosmiczna zbroja X-O Manowar.


[image: Potężna Thor #4: Thor Wojny]
Jason Aaron, Russell Dauterman, Valerio Schiti
‹Potężna Thor #4: Thor Wojny›
Od jakiegoś czasu na świecie mamy panią Thor Gromowładną i niegodnego Odinsona, pierwszego posiadacza Mjolnira  młota Gromów. Teraz pojawia się ten trzeci  Thor Wojny. Nikt nie wie, kim on jest, ale może okazać się zarówno wybawieniem w czasie wojny z armiami Muspelheimu, jak i ogromnym zagrożeniem, ponieważ swoich wyznawców nie traktuje ulgowo. Czyli ciąg dalszy epopei stworzonej przez scenarzystę Jasona Aarona. A w bonusie odcinek 700 tytułu z licznymi występami gościnnymi.


[image: Avengers #6: Zderzenie światów]
Javier Piña, Humberto Ramos, Jesús Saiz, Mark Waid
‹Avengers #6: Zderzenie światów›
Świat superbohaterów od jakiegoś czasu dzieli różnica wieku. Mamy więc emerytów z Avengers (Thor, Hercules, Vision) i depczący im po piętach nowy narybek z Champions (Ms. Marvel, Nova, Miles Morales). Grupy nie darzą się sympatią, jednak będą musiały zawrzeć ściślejszą współpracę, ponieważ naszej planecie grozi inwazja wyznawców złowrogiego bóstwa z Przeciw-Ziemi. A wszystko to opowiedziane przez uznanego scenarzystę Marka Waida.


[image: Antresolka profesorka Nerwosolka (wyd.III)&rsaqu]
Antresolka profesorka Nerwosolka (wyd.III)&rsaqu
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  Gry


  Recenzje


  Liczy się mechanika, nie klimat

  Miłosz Cybowski

  Shem Phillips Paladyni zachodniego królestwa
  

  
  Paladyni zachodniego królestwa nie są może rewolucją w gatunku gier worker placement, ale z pewnością zasługują na uwagę jako solidna pozycja dla zaawansowanych graczy.
Ekstrakt: 80%
[image: Paladyni zachodniego królestwa]
Choć wykorzystana w Paladynach mechanika umieszczania robotników (worker placement) może kojarzyć się z lżejszymi i bardziej familijnymi tytułami, nie jest to gra, w którą można by zagrać z niedzielnymi graczami. Bardziej niż na poobiednią partyjkę nadaje się ona jako główne danie dla planszówkowych wyjadaczy, którym przyjemność będzie sprawiało długie myślenie nad każdym ruchem i wyszukiwanie jak najlepszych kombinacji.
Głównym mankamentem jest sam średniowieczny klimat, w którym umieszczono zarówno tę, jak i dwie pozostałe (wydanych już Architektów oraz dopiero planowanych Wicehrabiów). Zapewnia on jakąś otoczkę dla gromadzenia zasobów, wysyłania robotników i zdobywania kart, ale to praktycznie wszystko. Poszczególne elementy mechaniki są jako-tako połączone z tym całym klimatem (np. budowanie warowni zwiększa naszą siłę militarną), ale ciężko faktycznie poczuć się tu jak prawdziwy średniowieczny władca, szczególnie kiedy musimy się skupić na bardziej istotnych kwestiach pokroju zarządzania naszymi robotnikami.
Na początek każdy z graczy otrzymuje swoją planszę, na której będzie umieszczał robotników wysyłanych do pracy. Część wspólną stanowią plansze pomocników, najeźdźców oraz kilka innych elementów, z których będą mogli korzystać wszyscy biorący udział w rozgrywce. 
W przeciwieństwie do innych gier z gatunku worker placement, tutaj kolor pionków ma znaczenie dla podejmowanych działań  niektóre akcje mogą być aktywowane dowolną kombinacją robotników, inne zaś wymagają konkretnych zestawów (np. akcja handlu staje się mocniejsza z niebieskim pionkiem kupca, a akcji ataku nie wykonamy bez czerwonego pionka wojownika). Dlatego też wybór odpowiednich pionków na początku każdej rundy jest kluczowy dla powodzenia naszych planów.
Jakby tego było mało, nie każdą z dostępnych akcji możemy wykonać bez spełnienia odpowiednich warunków (postępów na torze Atrybutów: Siły, Wpływów i Wiary). Złożoność pozornie prostej mechaniki potrafi początkowo przytłoczyć, jednak z czasem dostrzeganie wszystkich zależności oraz kombinowanie, jak najlepiej wykorzystać dostępne akcje sprawia, że gra potrafi wciągnąć i zmusza do ostrożnego planowania każdego ruchu. Co ważne, nawet taktyczne pomyłki mogą przynieść pewne korzyści, więc mimo swojej złożoności gra zapewnia pewien margines dla popełniania błędów.
Brak jakiegokolwiek toru punktowego sprawia, że do samego końca bardzo trudno przewidzieć, kto wygrywa. Natomiast końcowe podliczanie punktów bywa żmudne, szczególnie że nie dorzucono do pudełka choćby notatnika ułatwiającego ich zapisywanie. Ale to drobne mankamenty, które nie psują samej przyjemności płynącej z rozgrywki.
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  Muzyka


  Recenzje


  Ogień wciąż płonie, gniew nie wygasa

  Sebastian Chosiński

  Boris Griebienszczikow [Борис Гребенщиков] Знак Огня
  

  
  Boris Griebienszczikow to dla rocka radzieckiego i rosyjskiego postać pomnikowa. Wieloletni lider legendarnego petersburskiego Akwarium, ale także autor wielu albumów solowych sygnowanych pseudonimem БГ. Ten najnowszy, czyli opublikowany w czerwcu Знак Огня, zamyka trylogię, której poprzednimi odsłonami były krążki Соль oraz Время N.
Ekstrakt: 70%
[image: Знак Огня]
O historii powstałego na początku lat 70. ubiegłego wieku w Leningradzie (obecnym Petersburgu) i przez pierwsze lata działającego w artystycznym podziemiu zespole Akwarium (Аквариум) napisano już kilkanaście książek i opublikowano setki, a może nawet tysiące artykułów. Ale chyba nigdy nie będzie można stwierdzić, że to zamknięty rozdział historii radzieckiego i rosyjskiego rocka. Chociażby dlatego, że lider formacji, prawie sześćdziesięciosiedmioletni Boris Borisowicz Griebienszczikow, wciąż jest bardzo aktywnym muzykiem. Nie ma roku, aby nie ukazał się nowy album  czy to jego macierzystej formacji (jak chociażby prezentowane przedwczoraj Песни Джорджа), czy też solowy, zazwyczaj sygnowany inicjałami БГ. W ostatnich latach ten wokalista, gitarzysta i kompozytor stał się na dodatek dla wielu Rosjan autorytetem moralnym, jednym z tych, którzy potrafią postawić się Kremlowi i postąpić wbrew płynącym z niego dyrektywom. Swoje poglądy Griebienszczikow śmiało prezentuje w tekstach piosenek, choć najczęściej robi to w sposób  jak na poetę przystało  metaforyczny.
Przyglądając się solowym produkcjom Borisa Borisowicza z ostatniej dekady, można odnieść wrażenie, że stał się artystą dużo bardziej pesymistycznie nastawionym do życia i ludzi; kolejne jego płyty, nawet jeśli trafiają na nie utwory radośniejsze, tchną jednak przede wszystkim nostalgią i smutkiem. Dotyczy to zwłaszcza tych krążków, które składają się na nienazwaną jeszcze trylogię: Соль (2014), Время N (2018) oraz  wydany w czerwcu tego roku  Знак Огня. Prace nad nim muzyk zaczął w sierpniu 2018 roku; w lipcu następnego roku rozpoczął w Internecie akcję crownfundingową, w ramach której w ciągu pół roku zebrał niebagatelną kwotę ponad 4,5 miliona rubli. Pieniądze te poszły głównie na pokrycie wynajmu studiów nagraniowych i opłatę muzyków sesyjnych. A było za co płacić, ponieważ pracując nad tym wydawnictwem, Griebienszczikow przemierzył niemal cały świat  od rodzinnego Petersburga, poprzez Londyn, w którym spędza ostatnio najwięcej czasu, Richmond w Stanach Zjednoczonych, aż po Kubę i Izrael.
Kiedy już przymierzał się do sfinalizowania produkcji, wybuchła pandemia koronawirusa, która zastała muzyka w stolicy Wielkiej Brytanii. Czas lockdownu postanowił wykorzystać na dodatkową pracę w studiu, co w efekcie sprawiło, że publikacja płyty przesunęła się o kilka miesięcy. W końcu trafiła ona do dystrybucji w czerwcu. Trafiło na nią, nie licząc miniaturowego wokalnego wstępu (pod postacią α), dwanaście kompozycji, w nagraniu których Borisa Borisowicza wspomogło ponad dwadzieścioro artystów. Byli wśród nich starzy przyjaciele z Rosji (jak na przykład basista Aleksandr Titow czy saksofonista Igor Timofiejew) i ze świata (gitarzysta Leo Abrahams, klawiszowiec James Hallawell oraz perkusiści Jeremy Stacey i Liam Bradley), ale nie zabrakło też nowych instrumentalistów, z którymi wcześniej Griebienszczikow nie miał okazji współpracować (vide kubański trębacz Roberto Garcia, amerykański gitarzysta o meksykańskich korzeniach Omar Torrez oraz słynna jamajska sekcja rytmiczna Sly & Robbie).
Pierwszym pełnoprawnym utworem na Znaku Ognia jest promujący album od wiosny, przebojowy Вон Вавилон  pieśń buntu, w której jest miejsce i na zaangażowany tekst, i na kontrastującą z nim warstwę melodyczną (z anielskim chórem dziecięcym), i na syntezatory (patrz: Konstantin Tumanow), które przenoszą słuchaczy prosto w lata 80. XX wieku. W ucho wpada również Баста раста, ale tu zespół gra dużo bardziej rockowo (między innymi za sprawą gitarzysty Leo Abrahamsa oraz sekcji rytmicznej rozbudowanej do dwóch zestawów bębnów), a śpiew Griebienszczikowa przybiera bardzo niepokojące brzmienie. W tanecznym latynoamerykańskim stylu jest z kolei utrzymany numer Моё имя пыль, w którym pojawia się słoneczna trąbka hawańskiego muzyka Roberto Garcii, chociaż przesłanie piosenki zdecydowanie trudno uznać za radosne. Świetnie prezentuje się nastrojowe Вечное возвращение, któremu ton nadają klawisze Jamesa Hallawella, natomiast symfoniczny rozmach pojawia się za sprawą Orkiestry Czasu Izolacji.
Niemal tytułowy Знак (niemal, bo brakuje w nim Огня) zaczyna się rockowo, ale w dalszej części wpleciony zostaje w niego rytm reggae. Nie oznacza to jednak, że pozostali muzycy podążają tym tropem. Zwłaszcza że pojawiający się ponownie Leo Abrahams dba o to, aby grupa nie zboczyła z obranego na początku rockowego kursu. Zupełnie inaczej rzecz ma się w utworze Изумрудная песня, który za sprawą jamajskiego duetu Sly & Robbie, trzyosobowej sekcji dętej znanej jako The Kick Horns oraz wspomagającego ją puzonisty Antona Bojarskicha zamienia się w czystej krwi ska. Skocznie jest także w Масала Доса, a specyficznego klimatu przydaje tej kompozycji burleskowy fortepian Hallawella. Króciutka Хиханьки да хаханьки to z kolei zaśpiewana przez lidera jedynie z akompaniamentem gitary akustycznej pieśń folkowa, po której pojawia się najdłuższy na płycie numer Не судьба. Tu dla odmiany słychać gitarę klasyczną, na której gra Omar Torrez. Smutek towarzyszy natomiast dwóm z trzech wieńczących wydawnictwo numerów: akustycznemu Мой ясный свет oraz zagranemu jedynie przez Hallawella na syntezatorach Ода.
Rozdziela je radosna piosenka Поутру в поле, w której Griebienszczikow nawiązuje do tańców dworskich sprzed wieków (vide flażolet Briana Finnegana i Orkiestra Muzyki Średniowiecznej). Jak więc widać (a raczej słychać), Знак Огня to bardzo różnorodny album, stylistycznie bogatszy od swoich poprzedników z trylogii. Problem w tym, że nie ma na nim kompozycji naprawdę WIELKICH, takich, które będzie się pamiętać za lat dziesięć, dwadzieścia, trzydzieści. Jak chociażby Пришёл пить воду, Любовь во время войны i Stella Maris z longplaya Соль czy też Темный как ночь, Соль oraz Крестовый поход птиц z albumu Время N. Owszem, takie utwory, jak Вон Вавилон, Баста раста bądź Масала Доса na pewno na długo wejdą do repertuaru koncertowego lidera Akwarium, ale czy podczas ich kontemplowania na żywo pod słuchaczami będą uginać się nogi z wrażenia  nie jestem pewien. Aczkolwiek akurat Баста раста ma na to zadatki
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  Tu miejsce na labirynt:W hołdzie genialnemu pianiście

  Sebastian Chosiński

  Janczarski & Siddik 4tet Contemplation
  

  
  Ten skład nigdy wcześniej ze sobą nie grał. Został skrzyknięty na jeden koncert, który odbył się 24 stycznia tego roku w warszawskim klubie jazzowym 12on14. Biorąc jednak pod uwagę markę artystów oraz repertuar, jaki wybrali  można było być spokojnym o jakość występu. Co zresztą potwierdza wydany przed miesiącem album Contemplation, który sygnowany jest przez Janczarski & Siddik 4tet.
Ekstrakt: 80%
[image: Contemplation]
To, że ta konkretna czwórka instrumentalistów nigdy wcześniej ze sobą w tym zestawieniu nie występowała, nie oznacza oczywiście, iż muzycy ci się nie znali. Nic bardziej mylnego! Spiritus movens całego przedsięwzięcia, czyli saksofonista tenorowy Borys Janczarski od niemal dwóch dekad grywa z nestorem polskich perkusistów jazzowych Kazimierzem Jonkiszem (Expression) w jego formacji Jazz Energy. Z kolei amerykańskiego trębacza i flecistę Rasula Siddika poznał przy okazji kooperacji z perkusistą Stephenem McCravenem (Travelling East West, 2015; Liberator, 2018). Siddik (rocznik 1949)  pochodzący z St. Louis w stanie Missouri  jest bardzo doświadczonym jazzmanem; ma bowiem na koncie współpracę między innymi z takimi tuzami, jak trębacz Lester Bowie czy saksofoniści Julius Hemphill, David Murray, Henry Threadgill i Idris Ackamoor. Najmniej wprowadzony w arkana artystyczne zdaje się więc kontrabasista Michał Jaros, ale nie zmienia to faktu, że i on wie już doskonale, co i gdzie w jazzowej trawie piszczy. Ma za sobą występy chociażby w Triu Michała Wróblewskiego i Kwartecie Radka Nowickiego, a nawet płytę solową (Floating Bridges, 2018), w realizacji której wspomogli go saksofonista Maciej Obara i trębacz Piotr Damasiewicz.
Nawet jeśli więc wyżej wymieniona czwórka nie spotkała się na scenie nigdy wcześniej, można było założyć z niemal stuprocentową pewnością, że szybko znajdzie ze sobą wspólny język. Zwłaszcza że w repertuarze koncertu znalazły się  w przypadku sześciu na siedem utworów  kompozycje doskonale znane każdemu zaprawionemu w bojach jazzmanowi. O czym będzie jeszcze okazja wspomnieć. Koncert odbył się w warszawskim klubie jazzowym 12on14 w drugiej połowie stycznia i był tym samym jednym z ostatnich w tym miejscu przed ogłoszeniem antyepidemicznego lockdownu. Kilka tygodni później jazzowy świat obiegła natomiast niezwykle smutna wieść o śmierci fenomenalnego amerykańskiego pianisty McCoya Tynera, ostatniego muzyka legendarnego kwartetu Johna Coltranea. A że i jego dzieło zespół wziął tamtego styczniowego wieczoru na warsztat, najzupełniej naturalne wydało się, aby opublikowaną pół roku później płytę zadedykować temu właśnie wybitnemu artyście.
[image: ]
Kompozycję Tynera, która dała tytuł całemu wydawnictwu  Contemplation (z wydanego oryginalnie w 1967 roku longplaya The Real McCoy)  kwartet wybrał na otwarcie. I był to wybór ze wszech miar słuszny. Jest to bowiem jeden z tych jazzowych evergreenów, które są w stanie porwać chyba każdego. Po subtelnym wprowadzeniu sekcji rytmicznej pojawia się grający unisono duet dęciaków; ten pochód saksofonu i trąbki jest tyleż monumentalny, co naznaczony smutkiem  nawet wówczas, gdy najpierw Janczarski, a następnie Siddik pozwalają sobie na rozbudowane improwizacje na bazie głównego motywu. I choć trębacz początkowo tonuje emocje, popis swój wieńczy najdynamiczniejszą możliwą frazą. Gdyby instrument Siddika mógł  po ludzku  krzyczeć, tak właśnie należałoby to określić. W finale muzycy wracają do punktu wyjścia i w efekcie na powrót robi się patetycznie i nastrojowo. Dodanie, że również przepięknie  i tak nie oddałoby wszystkiego.
[image: ]
Po tak mocnym wstępie kwartet nieco spuszcza z tonu, ale wcale nie w negatywnym znaczeniu tego powiedzenia. Sweet Love of Mine to  znany już ze wspomnianego krążka Liberator  utwór z repertuaru trębacza Woodyego Shawa (pierwotnie ukazał się w 1982 roku na płycie Master of the Art). Skoczny hardbopowy rytm staje się tu podstawą do improwizacji instrumentów dętych, ale zanim, podobnie jak w Contemplation, zespół zatacza pełen obrót, znajduje się także miejsce na krótkie popisy solowe kontrabasisty i bębniarza. Co oczywiste, w trzecim w kolejności Self-Portrait in Three Colors autorstwa kontrabasisty Charlesa Mingusa (patrz: album Mingus Ah Um, 1959) główną rolę odgrywa Michał Jaros, lecz wcześniej (później zresztą też) pojawiają się idealnie wprowadzające w senno-hipnotyczny klimat saksofon i trąbka. Zaskoczeniem może być natomiast kompozycja numer cztery, czyli Witchi Tai To, pochodząca z wczesnego repertuaru saksofonisty Jima Peppera, który po raz pierwszy nagrał ją pod koniec lat 60. ubiegłego wieku z zespołem Everything is Everything, a po dwóch latach przypomniał na solowym debiucie Peppers Pow Wow (1971). Jazz miesza się tutaj z psychodelią, a efekt dziwności podkreślają jeszcze wokalne wyczyny Siddika.
[image: fot Amadeusz Majerczyk]
fot Amadeusz Majerczyk
Powrotem na przetarty wcześniej szlak okazuje się z kolei Complete Communion, znany z tak właśnie zatytułowanego albumu freejazzowego kornecisty (i nie tylko) Dona Cherryego. Początek wypada zaskakująco optymistycznie, ale z każdą kolejną minutą kwartet coraz śmielej improwizuje, zbliżając się do brzmienia oryginału. Prym wiedzie saksofon tenorowy Janczarskiego, który dba jednocześnie o dynamikę przekazu, ale i bogactwo barw. Jedenastominutowy Dedication to jedyny numer własny  konkretnie Rasula Siddika  jaki trafił na Contemplation. Wpisuje się on jednak w narrację charakterystyczną dla dokonań McCoya Tynera, od razu więc wiadomo, komu został dedykowany. Tu zespół ma też najwięcej luzu, co przekłada się na prawdziwie freejazzową energię i popisy każdego z instrumentalistów. Na zakończenie liderzy wybrali Caribbean Free Dance, numer autorstwa saksofonisty Joego Hendersona (z longplaya Mode for Joe, który premierę miał w 1966 roku). Od pierwszych sekund jest bardzo dynamicznie i, w znaczeniu stricte etnicznym, tanecznie; nawiązanie w tytule utworu do Karaibów nie jest przecież wcale przypadkowe.
Parę tygodni po tym występie w związku z epidemią koronawirusa świat  nie tylko artystyczny  wstrzymał oddech. Branża koncertowa zapewne długo jeszcze nie wróci do normalnego funkcjonowania. Wizyty artystów zza Oceanu w Europie  i tym samym w Polsce  staną się rzadkością. Raczej więc nie ma co liczyć na to, że w tym czy przyszłym roku ponownie zobaczymy na żywo 4tet Janczarskiego i Siddika. Tym bardziej cieszy fakt, że wytwórnia For Tune zdecydowała się upublicznić te nagrania. Są bowiem warte tego, by do nich często powracać.
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  Tu miejsce na labirynt:W gotyckich murach klasztoru

  Sebastian Chosiński

  Martin Küchen Det försvunnas namn
  

  
  Szwedzki saksofonista Martin Küchen to artysta, który nie boi się wyzwań ani eksperymentów. Bez obaw staje na czele freejazzowych orkiestr, zespołów kameralnych, ale także występuje i nagrywa solo. W pojedynkę stworzył właśnie swoją najnowszą płytę  album Det försvunnas namn, o charakterze którego wiele mówi miejsce, w jakim zarejestrowano materiał  dawny klasztor benedyktynek w Lund.
Ekstrakt: 80%
[image: Det försvunnas namn]
O pochodzącym z Eskilstuny Martinie Küchenie (rocznik 1966) wielokrotnie już pisałem na łamach Esensji. Chwaliłem go zarówno za albumy nagrane w składach bigbandowych  vide Angles 9 i Angles 10 (Injuries, Disappeared Behind the Sun, Beyond Us, Today is Better Than Tomorrow)  jak też w znacznie skromniejszych zestawieniach  osobowych  chociażby Angles 3 (Parede), All Included (Satan in Plain Clothes), Trespass Trio (The Spirit of Piteşti) czy Landæus Trio (Mind the Gap of Silence). A to i tak jedynie wierzchołek góry lodowej jego twórczej aktywności. Küchen nie stroni bowiem od licznych artystycznych kooperacji (praktycznie na całym świecie), ale zdarza się również, że zamyka się w studiu sam. Chociaż nie zawsze jest to studio nagraniowe w klasycznym tego ujęciu
Najnowsza płyta Szweda została  w sporej części  nagrana w powstałym jeszcze w XII wieku (z myślą o zakonnicach benedyktynkach) gotyckim klasztorze w Lund (Klosterkyrkan), gdzie obecnie  chodzi oczywiście o miasto, nie zaś sam klasztor  mieszka artysta. Odbyło się to w dwóch podejściach: 30 sierpnia i 18 listopada ubiegłego roku. Zostały tam zarejestrowane partie saksofonów  barytonowego i altowego  do których następnie dodano odtwarzane z iPoda efekty elektroniczne. W dwóch kompozycjach Martin Küchen w tle wykorzystał jeszcze dodatkowo nagrania terenowe opublikowane w 1998 roku na płycie Outside the Circle of Fire Brytyjczyka Chrisa Watsona. Całość złożyła się na niezwykłe wydawnictwo  z jednej strony minimalistyczne, noiseowe, z drugiej nadzwyczaj nastrojowe, o niemal sakralnym brzmieniu, nawiązujące do dokonań norweskiego saksofonisty Jana Garbarka wespół z brytyjskim kwartetem wokalnym The Hilliard Ensemble (Officium, 1994).
[image: ]
Podstawowa wersja albumu, składająca się z dziesięciu kompozycji, trwa prawie czterdzieści minut; do wersji cyfrowej dołączono jeszcze jeden numer  Die Katze von Bach  do którego zresztą zrealizowano teledysk promocyjny. Ale przyjrzyjmy się zawartości tego wydawnictwa we właściwej kolejności. Otwiera go dziesięciominutowy I, będący  bez dwóch zdań  najważniejszym fragmentem całości; należałoby rzec, że stanowi opus magnum płyty, gdyby nie to, że jej nie wieńczy, lecz zaczyna. To spośród wszystkich dziesięciu (a w zasadzie jedenastu) utworów ten najbardziej kontemplacyjny, oparty na dźwiękach saksofonów, którym w tle towarzyszy elektronika. Jego sakralno-elegijny charakter idealnie wpisuje się w charakter miejsca, jakie artysta wybrał do pracy. Dwie kolejne kompozycje  The Wind of the Unborn oraz Sheer Life Asleep  mają charakter stricte eksperymentalny, dominują w nich odpowiednio modulowane szumy i zgrzyty, które  jak się okazuje  odpowiednio obrobione także mogą stać się muzyką.
[image: ]
W Unexit Here powracają saksofony, które jednak z biegiem czasu coraz bardziej skrywają się za posępną elektroniką. Z kolei, również mający charakter sakralny, tytułowy Det försvunnas namn przypomina muzykę ilustracyjną żywcem wyjętą z któregoś z obrazów Andrieja Tarkowskiego (Solaris bądź Stalker). Na tle poprzedników Hippopotami mit Mensch wypada niemal jak żart: nawet wytężając potężnie słuch, trudno stwierdzić jednoznacznie, czy pojawiające się w nim dźwięki wydawane przez zwierzęta są prawdziwe (czyli pożyczone od wspomnianego już Chrisa Watsona), czy też wygenerowane przez saksofon barytonowy. Ambientowo-industrialny Wasser töten, Luft töten mógłby równie dobrze znaleźć się na którymś z wydawnictw Japończyka Masamiego Akity, znanego głównie jako Merzbow (Cuts of Guilt, Cuts Deeper, An Untroublesome Defencelessness). Nawiązania do muzyki kościelnej powracają natomiast w Lilla Atem Choir, co jest tym większym mistrzostwem autora, że podstawowy motyw utworu stworzony został z nałożonych na siebie ścieżek modulowanych szumów.
[image: ]
Ditt öga i mitt öga sluter sitt stjärnvalv to najkrótszy fragment albumu, ale jednocześnie jeden z najbardziej przejmujących (obok I i Det försvunnas namn); saksofon Küchena brzmi tu, jakby rozpaczająco łkał. Kompaktową i winylową wersje krążka zamyka kompozycja The 5th of December 1931 02.00 AM. Do czego się odnosi? Tego właśnie dnia  5 grudnia 1931 roku  w Sztokholmie i Oslo wręczono po raz kolejny Nagrody Nobla. Że o to wydarzenie właśnie chodzi, sugeruje również pojawiające się w tle przemówienie. I chociaż trudno zrozumieć, co konkretnie jest mówione  kontekst wydaje się oczywisty. W warstwie instrumentalnej natomiast Szwed nawiązuje tutaj do pierwszej części Suity d-moll (nr 2) na wiolonczelę solo Jana Sebastiana Bacha; z tą różnicą, że zamiast wiolonczeli słyszymy saksofon. Bachowski w duchu jest również bonus, czyli przywołany już wcześniej utwór Die Katze von Bach, w którym fortepianowe tło podkreśla powłóczyście wyrazistą partię dęciaka. Płytę Det försvunnas namn należy traktować jako  nad wyraz udany  eksperyment. Dziś trudno jednak wyrokować, czy okaże się jednorazowym wybrykiem artystycznym Martina Küchena, czy też zachęcony sukcesem Skandynaw podejmie za jakiś czas kolejną próbę powrotu do lundowskiego Klosterkyrkan. W końcu nie ma daleko.


  
  
  
  
  Magazyn Esensja - Magazyn Esensja nr 09 (CCI) listopad 2020
  




  
  

  Tu miejsce na labirynt:nas ode złego

  Sebastian Chosiński

  Fra Det Onde Feat. the Legendary Emil Nikolaisen
  

  
  Ta nazwa  w kontekście muzycznym  pojawia się po raz pierwszy, ale tworzący zespół muzycy wcale nie są żółtodziobami. To dwóch Norwegów i Duńczyk, którzy do współpracy zaprosili znanego w Skandynawii rockmana i producenta Emila Nikolaisena. Stąd trochę dziwaczny tytuł debiutanckiego albumu Fra Det Onde  Feat. the Legendary Emil Nikolaisen.
Ekstrakt: 70%
[image: Feat. the Legendary Emil Nikolaisen]
Właśnie, czy na pewno debiutanckiego? Takie określenie sugerowałoby bowiem, że za jakiś czas należy oczekiwać kolejnej płyty formacji, tymczasem wiele wskazuje na to, że może być to jednorazowy projekt. Zamiast debiutanckiego bardziej pasowałoby wówczas określenie jedynego. Ale ten problem zostanie rozstrzygnięty dopiero w przyszłości. Warto zaznaczyć, że nazwa, jaką przyjęli muzycy, jest znacząca  Fra Det Onde można przetłumaczyć na język polski jako (Zbaw Nas) Ode Złego, co jednoznacznie kojarzy się z popularną modlitwą o uwolnienie od szatana i jego szkodliwych wpływów. Tyle że, jeśli połączymy w jedno tytuły wszystkich utworów, powstanie  będące mieszanką norweskiego i angielskiego  zdanie brzmiące następująco: Zbaw nas (kapitanie Gold Silver) od naszych grzechów. O co może chodzić?
Muzykiem, w którego głowie narodziła się koncepcja Fra Det Onde, jest duński trębacz jazzowy Erik Kimestad Pedersen, mający na koncie współpracę z takimi formacjami, jak Horse Orchestra (Living the Dream, 2014; Four Letter Word, 2016), JKA Quintet (From the Nocturnal Chironian, 2016), Akmee (Neptun, 2017), MMO-Ensemble (Any Day One, 2018) oraz RødssalG nEEn GlassdøR (RødssalG nEEn GlassdøR, 2018). Wspomogli go natomiast dwaj pochodzący z odległych muzycznych światów Norwegowie: freejazzowy (kontra)basista Rune Nergaard (Rune Your Day, Bushmens Revenge) oraz rockowy bębniarz Olaf Olsen (Big Band, Needlepoint). A kto wpadł na pomysł, aby do projektu wciągnąć jeszcze Emila Nikolaisena? Nie zdziwiłbym się, gdyby był to któryś z szefów patronującej projektowi kopenhaskiej wytwórni El Paraiso, czyli Jonas Munk bądź Jakob Skøtt, którzy i jako muzycy, i jako wydawcy niejeden szalony pomysł już zrealizowali.
[image: ]
Nikolaisen (rocznik 1977) to wokalista i multiinstrumentalista, który w swojej karierze grywał punk rocka (w zespole Silver), pop (The Loch Ness Mouse) i indie (Serena-Maneesh); na albumie Fra Det Onde odpowiadał natomiast za różnego rodzaju efekty dźwiękowe oraz ostateczny miks utworów. Biorąc pod uwagę, że w tak mocno zaprawionym jazzem koncepcie jeszcze nie uczestniczył, można było spodziewać się wszystkiego. Muzycy zarejestrowali niespełna półgodzinny materiał w mieszczącym się w norweskim miasteczku Nottoden (na południu kraju) studiu Juke Joint. Wyszło z tego sześć krótkich, ale za to w większości bardzo dynamicznych i energetycznych, kompozycji rozpiętych pomiędzy jazzem improwizowanym, rockiem a noisem. Ryzykowna mieszanka, prawda? Pewnie gdyby wzięli się za to muzycy mniej doświadczeni, mogliby polec, lecz w takim zestawieniu to nie mogło się nie udać.
[image: ]
Album  wydany, jak na razie, przez El Paraiso w limitowanym nakładzie jedynie na winylu  otwiera numer najdłuższy, niemal sześciominutowy Fri. Początek należy do perkusisty, do którego po trzydziestu sekundach dołącza trębacz, w tle zaś rozbrzmiewa elektronika. Kiedy swój akces zgłasza jeszcze basista, faktura utworu z miejsca robi się bardzo gęsta. To, co najciekawsze, generuje właśnie freejazzowa sekcja rytmiczna, do której narracji stara się najistotniejsze, że skutecznie  dopasować Erik Kimestad. Nikolaisen dba zaś także o to, aby całość miała powiew świeżości. Całkowitym przeciwieństwem Fri  przynajmniej do pewnego momentu  jawi się drugi w kolejności Os, z początku snujący się leniwie, z biegiem czasu jednak  ponownie za sprawą Nergaarda i Olsena  nabierający rozmachu. Tyle że tym razem obywa się bez typowego freejazzowego szaleństwa.
[image: ]
Nie brakuje go natomiast w Captain Gold Silver, który choć zagrany jest tylko w duecie (trąbka plus perkusja), brzmi nadzwyczaj potężnie. Olsen dwoi się i troi, budując fundament rytmiczny, Pedersen z kolei skupia się na  stanowiącej nadbudowę  zadziornej partii trąbki. Zadziorności nie brakuje również we From, tym bardziej że i tempo tego utworu jest szybsze, a na dodatek w tle pojawiają się noiseowe zgrzyty (za które, jak można się domyślać, odpowiada Emil). Zaskoczeniem może być natomiast Our, w którym krztusząca się pijacko trąbka jest stylizowana na grający w stylu nowoorleańskim puzon. W drugiej części utworu zespół rezygnuje z tej stylizacji na rzecz jak najbardziej współczesnego free jazzu. Całość wieńczą natomiast dźwięki gitary  pytanie, czy Nikolaisen rzeczywiście na niej zagrał, czy też wygenerował je komputerowo? Podobnie jak orientalizującą introdukcję do zamykającej wydawnictwo kompozycji Sins, której prawdziwą ozdobą jest klasyczna partia trąbki Pedersena.
Czy minialbum Feat. the Legendary Emil Nikolaisen będzie jedynym przejawem działalności Fra Det Onde  okaże się zapewne za rok, dwa, może trzy. W półgodzinym materiale muzycy takiego formatu na pewno nie wyczerpali wszystkich swoich pomysłów. Ale czy będą chcieli jeszcze raz wchodzić do tej samej wody gdy obok tyle innych strumyków, rzek, jezior i mórz?
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  Z dobrego serca, z potrzeby duszy

  Sebastian Chosiński

  Boris Griebienszczikow [Борис Гребенщиков] Услышь меня, хорошая
  

  
  W miesiąc po publikacji nowego, choć składankowego, albumu formacji Аквариум [Akwarium] jej lider, Boris Griebienszczikow, wypuścił na rynek nowe wydawnictwo. Tym razem jest to wydany, jak na razie tylko w formie cyfrowej, longplay Услышь меня, хорошая, z którego dochód przeznaczony zostanie na cele charytatywne. Rocka tu nie usłyszycie, jest za to kilkadziesiąt minut folku i rosyjskiego szansonu.
Ekstrakt: 80%
[image: Услышь меня, хорошая]
To nie jest działanie podejmowane doraźnie ani pod publiczkę. Dyrektor największej petersburskiej noclegowni Noczlieżka Grigorij Swierdlin nie ukrywa bowiem, że lider Akwarium wspiera działalność jego placówki na różne sposoby już od wielu lat. Teraz postanowił wydać album  jak na razie tylko w wersji cyfrowej  zawierający zarejestrowane na przestrzeni dwóch dekad (mniej więcej od połowy lat 90. ubiegłego wieku) pieśni ludowe i bardowskie oraz miejskie romanse. Poza trzema kompozycjami (w tym jedną instrumentalną) samego Borisa Borisowicza Griebienszczikowa są to covery doskonale znanych utworów z czasów carskich bądź radzieckich.
Co ciekawe, płyta ta była gotowa do publikacji  jako Золотой букет  już cztery lata temu (i nawet pojawiła się nielegalnie w sieci), ale wtedy na przeszkodzie do jej oficjalnego wydania stanęły nierozstrzygnięte kwestie związane z prawami autorskimi. Griebienszczikow wspominał wówczas, że niektórzy autorzy zażądali takich kwot, iż całe przedsięwzięcie stałoby się już na starcie mocno deficytowe. Co zmieniło się od 2016 roku? Być może część twórców, przekonana do tego przez Borisa Borisowicza, zrezygnowała z pierwotnie wysuwanych roszczeń, a może odpowiedź na pytanie kryje się w zniknięciu z tracklisty wydawnictwa jednego utworu (Тёмная ночь). Najważniejsze jednak, że wreszcie można legalnie cieszyć się tymi pieśniami, spośród których przynajmniej połowa powinna być dobrze kojarzona również w Polsce.
Zawarte na Услышь меня, хорошая kompozycje można podzielić na trzy kategorie. Pierwsza z nich to folkowo zaaranżowane  głównie na gitarę akustyczną i akordeon (ale też puzon i skrzypce)  pieśni ludowe, jak chociażby Случай в Ватикане (znany także w wykonaniu Włodzimierza Wysockiego jako В Ватикане прошёл мелкий дождичек), Славное море, священный Байкал oraz Крутится-вертится шар голубой. Druga to szansonowe wykonania piosenek z popularnych filmów radzieckich  vide Песня о встречном z Turbiny 50 000 (1932) Fridricha Ermlera i Siergieja Jutkiewicza, wspomniany już Крутится-вертится шар голубой z Młodości Maksima (1934) Grigorija Kozincewa i Leonida Trauberga, Лейся, песня z Siedmiu śmiałych (1936) Siergieja Gierasimowa, ale nade wszystko zachwycająca nostalgicznym nastrojem Когда весна придет, не знаю z doskonałego melodramatu Feliksa Mironiera i Marlena Chucyjewa Wiosna na ulicy Zarzecznej (1956).
Ostatnią kategorię stanowią utwory skomponowane przez lidera Akwarium. Są tutaj wprawdzie tylko trzy, ale za to doskonałe. To stylizowana na przedwojenny romans Aleksandra Wertyńskiego Катя-Катерина (z tekstem napisanym przez samego Griebienszczikowa), przypominający czastuszkę Дом do wiersza undergroundowego leningradzkiego poety Olega Grigorjewa (1943-1992) oraz chwytający za serce instrumentalny Северо-Запад, w którym istotną rolę odgrywa akordeon nieżyjącego już muzyka Akwarium Siergieja Szczurakowa (1960-2007). Dla osób uważnie śledzących solowe dokonania Borisa Borisowicza nowa płyta nie będzie żadnym zaskoczeniem  artysta lubi od czasu do czasu sięgać po lżejszy, ale wcale nie mniej ambitny repertuar, stanowiący idealne uzupełnienie tego, co nagrywa w głównym nurcie swojej twórczości (patrz inne tegoroczne wydawnictwa: Знак Огня, Песни Джорджа).
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  Tu miejsce na labirynt:Niełatwa muzyka na trudne czasy

  Sebastian Chosiński

  Piotr Damasiewicz Viennese Connection Vienna Suite
  

  
  Na początku ubiegłego roku trębacz jazzowy Piotr Damasiewicz otworzył nowy rozdział w swej artystycznej karierze. Wybrał się do Wiednia, gdzie stworzył kwartet z muzykami mieszkającymi w stolicy Austrii, ale mającymi korzenie w różnych zakątkach Europy. Tak powstał Viennese Connections, którego debiutancka płyta  Vienna Suite  ujrzała światło dzienne w październiku.
Ekstrakt: 80%
[image: Vienna Suite]
Piotrowi Damasiewiczowi przyglądam się od dobrej dekady lat. Za najważniejsze jego dokonania uznaję albumy opublikowane do spółki z freejazzową orkiestrą Power of the Horns, czyli Alaman (2013) i Polskę (2019). Choć wartościowych płyt ma on w swoim dorobku znacznie więcej, jak chociażby Hadrons (2011), Imprographic 1 (2013) czy Mnemotaksja (2014). Mimo że skupił wokół siebie grupę artystów, z którymi lubi współpracować i do których chętnie wraca, to jednak nie zamyka się jedynie w określonym środowisku. Co potwierdza właśnie fakt zaistnienia Viennese Connections. Początkowo grupa sygnowana była jako Piotr Damasiewicz / Krzysztof Kasprzyk Quartet, ale szybko nadano jej nowy szyld. Koncertowy debiut miał miejsce w lutym 2019 roku w wiedeńskim klubie jazzowym Porgy 
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  Tu miejsce na labirynt:Saturnowziętość międzygalaktycznego bóstwa

  Sebastian Chosiński

  EABS Discipline of Sun Ra
  

  
  Choć wielu artystów będzie wspominać go jako przeżycie traumatyczne, przez muzyków tworzących zespoły EABS i Błoto 2020 rok zostanie zapewne uznany za nadzwyczaj owocny. Przede wszystkim z powodu publikacji przez nich aż trzech płyt długogrających: Erozji, Kwiatostanu oraz Discipline of Sun Ra. Na tej ostatniej  najciekawszej spośród wszystkich wspomnianych  wrocławscy artyści zamieścili własne przeróbki utworów nagranych przed laty przez legendarnego amerykańskiego jazzmana.
Ekstrakt: 90%
[image: Discipline of Sun Ra]
Skąd pochodził Sun Ra? Oficjalna biografia czarnoskórego pianisty jazzowego przekonuje, że urodził się  jako Herman Poole Blount  w maju 1914 roku w miejscowości Birmingham w amerykańskim stanie Alabama. On sam przekonywał jednak, że przybył na Ziemię z Saturna, aby głosić pokój. Mając trzydzieści osiem lat, urzędowo zmienił imię i nazwisko  od tego momentu w dokumentach miał wpisane: Le Sonyr Ra. Karierę muzyczną zaczął w połowie lat 30. ubiegłego wieku, ale rozgłos zdobył dwie dekady później. Początkowo grał jazz nowoorleański, ragtime i swing, później stał się wyznawcą be- i hard-bopu, artystyczne poszukiwania doprowadziły go ostatecznie do awangardowego fusion i space-jazzu. Jedno jest pewne: był artystą, który wymykał się jakimkolwiek klasyfikacjom. Grywał w składach kameralnych, nawet zdarzało mu się solo, ale najpełniej wypowiadał się, mając u swego boku kilkunasto-, a niekiedy nawet kilkudziesięcioosobową orkiestrę, a raczej Arkestrę. Był aktywnym muzykiem aż do śmierci w 1993 roku. W tym czasie tylko raz odwiedził Polskę, pojawiając się w Kaliszu na siedem lat przed śmiercią  jako gość trzynastej (ale wcale nie pechowej) edycji Festiwalu Pianistów Jazzowych (zaprosił go ówczesny dtrektor artystyczny tej imprezy Sławomir Kulpowicz).
Sun Ra nigdy nie cieszył się w Polsce statusem artysty kultowego  pod tym względem nie dorównywał ani Johnowi Coltraneowi, ani Milesowi Davisowi (nie mówiąc już o wybitnych polskich jazzmanach pokroju Tomasza Stańki, Zbigniewa Seiferta, Zbigniewa Namysłowskiego czy Krzysztofa Komedy). A jednak jego muzyka odcisnęła piętno również na artystach znad Wisły (gwoli ścisłości, należało dodać, że znad Odry); po latach do fascynacji nią przyznali się muzycy wrocławskiej formacji EABS (co jest skrótem od Electro-Acoustic Beat Sessions). To zespół, który zdobył już spore uznanie w świecie dzięki albumom, na których zaprezentował zupełnie nowe, jak na rodzime standardy, podejście do jazzu i jazzowej klasyki. Po rejestracji trzech materiałów studyjnych  Puzzle Mixtape (2016), Repetitions (Letters to Krzysztof Komeda) (2017) oraz Slavic Spirit (2019)  czterech muzyków oryginalnego składu zdecydowało się na skok w bok i stworzyło zupełnie nowy projekt pod nazwą Błoto.
Płytowy debiut Błota  Erozje  miał miejsce wiosną tego roku, a już we wrześniu ukazała się jego druga płyta zatytułowana Kwiatostan. Tym samym mogło się wydawać, że tak silne zaangażowanie pianisty Marka Pędziwiatra, saksofonisty Olafa Węgiera, basisty Pawła Stachowiaka i perkusisty Marcina Raka w funkcjonowanie nowego zespołu sprawi, iż na czwarty studyjny (a piąty w ogóle) krążek EABS poczekamy przynajmniej do przyszłego roku. A tu  nagle i niespodziewanie!  pod koniec października światło dzienne ujrzał (tradycyjnie wydany przez angielsko-polską wytwórnię Astigmatic Records) album Discipline of Sun Ra, na który trafiły nowe, często odległe od oryginalnych, wersje kompozycji Hermana Poolea Blounta. Oj, przepraszam  miałem oczywiście na myśli Sun Ra, przybysza z Saturna. Muzycy EABS  do wspomnianej powyżej czwórki dołączyli jeszcze trębacz Jakub Kurek oraz perkusjonista i spec od elektroniki Piotr Skorupski  wybrali utwory z różnych okresów kariery Amerykanina: najstarszy (Brainville) powstał w 1957 roku, natomiast najmłodszy (UFO)  dwadzieścia dwa lata później. Dzięki temu mogli również zaprezentować całkiem spore spektrum stylistyczne dorobku genialnego i wielce zasłużonego dla jazzu pianisty.
[image: ]
Muzycy EABS nie byliby jednak sobą, gdyby nie przepuścili utworów Sun Ra przez własną wyobraźnię. Gdyby nie wzbogacili ich o elementy charakterystyczne dla hip-hopu, funku i spiritual-jazzu. Efekt  absolutnie  zaskakuje. I zachwyca! Można podejrzewać, że gdyby ich twórcy było dane posłuchać poświęconego mu Discipline of  byłby saturnowzięty. Album wrocławian otwiera wspomniany już Brainville, który swą premierę miał na wydanym w 1957 roku longplayu Jazz by Sun Ra. W wersji oryginalnej był to numer postbopowy, ale zawierający już pierwiastki stylu charakterystycznego w następnych latach dla  wybaczcie, ale nie chcę się powtarzać  Blounta. W wykonaniu Polaków to bardzo dynamiczna kompozycja z niemal psychodelicznym, syntezatorowym tłem, przez które od czasu do czasu przebijają się także dźwięki fortepianu elektrycznego. Plan pierwszy tworzą jednak przede wszystkim dęciaki  czy to grające solo, czy też w duecie. Aby jeszcze głębiej wprowadzić słuchaczy w klimat tworzony przez Sun Ra, muzycy pozwolili sobie wsamplować w niektóre utwory jego głos. Amerykanina słyszymy chociażby na otwarcie Interstellar Low Ways (z tak właśnie zatytułowanej płyty wydanej w 1967 roku) i jest to, nie tylko z tego powodu, jeden z najmocniejszych fragmentów całego wydawnictwa.
Utwór trwa ponad osiem minut, ale dzieje się w nim tyle, że bogactwem brzmień można by obdzielić godzinną suitę. Po bardzo melodyjnym i optymistycznym początku (vide motyw na saksofonie) kompozycja  za sprawą leniwie snującego się syntezatora Mooga (gra na nim, dla odmiany, Paweł Stachowiak)  nabiera bardzo nastrojowego, a z czasem wręcz kosmicznego charakteru. Psychodelia miesza się tutaj ze space rockiem i spirituals-jazzem, a całość wieńczą efekty elektroniczne. Krótki numer The Lady with the Golden Stockings (The Golden Lady)  zaczerpnięty z płyty The Nubians of Plutonia, wydanej w 1969 roku, jest w rzeczywistości o dekadę starszy, ponieważ na ten longplay trafił materiał nagrany przez Sun Ra w latach 1958-1959. Wokół rytmu narzuconego przez automat perkusyjny (beat machine) pojawiają się dźwięki syntezatorów i monotonny, zapętlony motyw saksofonu; przebija się również wsamplowany głos patrona Arkestry, który powtarza monotonnie: I am Sun Ra. Tu także jazz miesza się z bardzo przestrzenną muzyką, jakby nie z tego świata.
[image: ]
Podobnie jak Blountowi, tak i muzykom EABS zdarza się na Discipline of zawędrować na poletko jazzrockowe. Najwyraźniej słychać to w Discipline 27 (z albumu Discipline 27-II, który ukazał się w 1973 roku), gdzie po momentach mocno improwizowanych i kosmicznych zespół pozwala sobie na znacznie mocniejsze akcenty (vide rockowa perkusja wzmocniona instrumentami perkusyjnymi, zadziorne dęciaki, wreszcie kwasowo brzmiący fortepian elektryczny). Free jazzu nie brakuje także w Neo-Project #2, który swoją premierę miał na zatytułowanym adekwatnie do zawartości krążku Cosmos (1976). Mimo że tempo jest wolne, a miejscami wręcz leniwe, dzieje się tutaj mnóstwo  podziwiać możemy partię solową trębacza, przebiegający w tle fortepian akustyczny, wreszcie pojawiające się w finale saksofony. Zupełnie inny charakter ma postbopowy Trying to Put the Blame on Me (opublikowany przed czterema laty na zawierającej archiwalny materiał koncertowej płycie In Some for Place: Roma 77). Jest tak pięknie i nastrojowo, że niewiele brakuje, aby
[image: ]
wiem, to w przypadku Sun Ra niemal nieprawdopodobne, ale naprawdę niewiele brakuje, aby muzycy EABS ukołysali słuchaczy do snu. A gdyby komuś rzeczywiście zdarzyło się przysnąć, to z pewnością obudzi go zamykające wydawnictwo UFO (z tak właśnie zatytułowanego winylowego krążka, który ujrzał światło dzienne w 1979 roku)  mieszanka hip-hopu, funku i soulu z dźwiękową feerią dęciaków, która sprawia, że świat dookoła nas zamiast pogrążać się w mroku, momentalnie się rozjaśnia. Swoje dorzuca jeszcze na koniec Marek Pędziwiatr na syntezatorach, ze smakiem wypełniając tło. Kiedy trzy lata temu wrocławianie opublikowali Repetitions (Letters to Krzysztof Komeda), wielbiciele jazzu, a zwłaszcza Komedy, mieli twardy orzech do zgryzienia. Nikt tak nie podszedł wcześniej do twórczości mistrza jazzowego fortepianu; nikt tak nie porozkładał jego urzekających pięknem melodii na czynniki pierwsze, aby później poskładać z powrotem i przy okazji stworzyć zupełnie nową jakość. Na Discipline of Sun Ra mamy do czynienia z podobnym zabiegiem, ale dokonanym z jeszcze większą świadomością. Nie da się też ukryć, że materiał wyjściowy był bardziej podatny na wszelkie de- i rekonstrukcje. Może właśnie dlatego efekt jest tak porywający. Kapitalna płyta! Kolejny murowany kandydat do najlepszych polskich jazzowych płyt roku.
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  Tu miejsce na labirynt:Od hymnu do bluesa

  Sebastian Chosiński

  Cortex Legal Tender
  

  
  Przyznam, że zdążyłem się już zaniepokoić. Nigdy jeszcze bowiem norweska supergrupa (free)jazzowa Cortex nie kazała tak długo czekać na swoją nową płytę. Pomiędzy wydaniem doskonałego albumu Avant-Garde Party Music a publikacją równie dobrego krążka Legal Tender minęły bowiem aż trzy lata. Ale najważniejsze, że wreszcie jest i nie zawiedzie nikogo, kto gustuje w jazzie improwizowanym  zarówno w tym współczesnym, jak i korzeniami wyrastającym z tradycji Johna Coltranea.
Ekstrakt: 80%
[image: Legal Tender]
Muzycy Cortex są sobie nawzajem zaskakująco wierni. Choć w przypadku działających nieregularnie supergrup nie zdarza się to często, od dziesięciu lat grają i nagrywają w tym samym składzie. To oczywiście rodzi pewne problemy, wynikające chociażby z tego, że na co dzień zaangażowani są oni w wiele innych projektów. Trzeba więc niekiedy mocno się natrudzić, aby zgrać terminy całej czwórki i znaleźć czas, w którym można wspólnie zamknąć się w studiu bądź stanąć na klubowej scenie. Rejestrowanie, jak to często bywa w przypadku zespołów rockowych, ścieżki każdego z instrumentów osobno w takim przypadku nie wchodzi w rachubę. Cortex w dużej mierze gra bowiem muzykę improwizowaną, intuicyjną, bardzo emocjonalną, która wymaga bezpośredniej intMuzycy Cortex są sobie nawzajem zaskakująco wierni. Choć w przypadku działających nieregularnie supergrup nie zdarza się to często, od dziesięciu lat grają i nagrywają w tym samym składzie. To oczywiście rodzi pewne problemy, wynikające chociażby z tego, że na co dzień zaangażowani są oni w wiele innych projektów. Trzeba więc niekiedy mocno się natrudzić, aby zgrać terminy całej czwórki i znaleźć czas, w którym można wspólnie zamknąć się w studiu bądź stanąć na klubowej scenie. Rejestrowanie, jak to często bywa w przypadku zespołów rockowych, ścieżki każdego z instrumentów osobno w takim przypadku nie wchodzi w rachubę. Cortex w dużej mierze gra bowiem muzykę improwizowaną, intuicyjną, bardzo emocjonalną, która wymaga bezpośredniej intysach kompozycje  jak w tym przypadku  nakreślone są wcześniej.
Kwartetowi niezmiennie od dekady przewodzi ceniony trębacz Thomas Johansson (między innymi w All Included, Friends & Neighbors czy Scheen Jazzorkester), a towarzyszą mu w tym dziele saksofonista Kristoffer Berre Alberts (Starlite Motel, Damana), kontrabasista Ola Høyer (z Berrem Albertsem w The Way Ahead) oraz perkusista Gard Nilssen (Bushmans Revenge, Acoustic Unity, Supersonic Orchestra oraz polsko-norweski Maciej Obara Quartet). Wydana w ostatni piątek października płyta Legal Tender jest szóstą w ich dorobku, a czwartą  po Live! (2014), Live in New York (2016) oraz Avant-Garde Party Music (2017)  wydaną przez lizbońską wytwórnię Clean Feed, której zasług dla propagowania jazzu improwizowanego (w dużej mierze także ze Skandynawii) nie da się przecenić.
[image: ]
Materiał, jaki trafił na Legal Tender, został nagrany w studiu Amper Tone w Oslo w czasie trzydniowej sesji, która miała miejsce pomiędzy 20 a 22 listopada 2019 roku. Autorem sześciu z siedmiu zawartych na płycie kompozycji jest Thomas Johansson, tylko jedna (10-4) wyszła spod ręki innego muzyka, konkretnie Oli Høyera. Stylistycznie jednak trudno dostrzec jakąkolwiek różnicę. Zwłaszcza że cała płyta jest bardzo różnorodna, rozpięta pomiędzy współczesnym skandynawskim free jazzem spod znaku  przykładowo  Angles 9 a klasyką reprezentowaną przez Johna Coltranea i Milesa Davisa czy  sięgając jeszcze głębiej w przeszłość  Charliego Parkera. Sporo tu pięknych dźwięków i uwznioślających nastrojów, mnóstwo wybitnych solowych popisów i pełnych pokory duetów. A wszystko zaczyna się z górnego c, od utworu, który potrafi  niemal dosłownie  wbić w ziemię. Taką właśnie moc posiada majestatyczny Anthem for the Uneasy, w którym grające unisono dęciaki (na tle perkusyjnych kotłów) brzmią tak rzewnie i elegijnie, że nie sposób nie poczuć drgań serca. Piękno miesza się tutaj z bezbrzeżnym smutkiem. Trudno wyobrazić sobie bardziej wyraziste otwarcie albumu.
[image: ]
Jeśli jednak ktoś sądził, że w tym stylu będzie utrzymany cały longplay, przeżył zapewne ogromne zdziwienie, słuchając po raz pierwszy utworu Standby  znacznie lżejszego od poprzednika, z tanecznym rytmem narzuconym przez kontrabasistę i bębniarza, do których pokornie dostosowują się saksofonista i trębacz. Nawet jeśli w części środkowej sekcja rytmiczna zwiększa tempo, a dęta pozwala sobie na prawdziwie improwizowane odjazdy, w finale następuje powrót do melodyjnej narracji. GTM to z kolei pierwsza kompozycja, w której kwartet ostro nurkuje w lata 60. XX wieku, a jednocześnie tak istotną rolę powierza Høyerowi i Nilssenowi. Akcenty zostają bowiem rozłożone dokładnie na odwrót: to kontrabas i bębny grają główne role, a dęciaki  pomijając bardzo klasyczne solo na saksofonie  pojawiają się głównie na drugim planie. Zmienia się to w następnym I-95, wprawdzie stonowanym, lecz mocno eksponującym zarówno saksofon, jak i trąbkę. I choć to krótka kompozycja  krótszej na całym Legal Tender nie ma  obfituje jednak w ekscytujące popisy, przede wszystkim Thomasa Johanssona, chociaż Gard Nilssen również stara się koledze w niczym nie ustępować.
[image: ]
Początek 10-4 (to właśnie ten jedyny utwór, który nie zrodził się w głowie lidera projektu) zadziwia  głównie z tego powodu, że trąbka Johanssona brzmi najpierw jak brzęcząca osa (bądź trzmiel), następnie generuje szumy, by wreszcie po kilkudziesięciu sekundach zabrzmieć po bożemu. Jest to jednak tylko interludium do nastrojowej partii dęciaków w stylu z jednej strony Parkera względnie Coltranea, z drugiej  elektrycznego Davisa. W podobnie klasycznym klimacie utrzymany jest Blue Gromka, z nadzwyczaj ekspansywnymi dęciakami. A sposób w jaki Kristoffer rozwija wątki wprowadzone wcześniej przez Thomasa, sprawia, że ręce same składają się do oklasków. Najdłuższy, ponad dziesięciominutowy, numer muzycy zostawili na zakończenie. Należy jednak podkreślić, że Loose Blues składa się z dwóch znacznie różniących się części, rozdzielonych kilkudziesięciosekundową ciszą. Część pierwsza wprowadza uspokojenie; druga natomiast  dzięki pulsującemu rytmowi  pobudza do brawurowego tańca z mocnym podtekstem etnicznym. Norweski kwartet nagrał kolejną doskonałą płytę, która w tym tak trudnym czasie przynosi sporo radości (mimo że nie zawsze jest optymistyczna). Cóż, dobra i wartościowa muzyka potrzebna jest zawsze. I zawsze się obroni.
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  Krótko o muzyce:Stu lat, Mistrzu!

  Sebastian Chosiński

  Neil Young The Times
  

  
  W dniu, w którym artysta tej miary co Neil Young obchodzi okrągłe siedemdziesiąte piąte urodziny, nie można nie wspomnieć o jego najnowszej płycie. To kompaktowy minialbum The Times, który zawiera sześć znanych już wcześniej kompozycji jubilata (i jeden cover) wykonywanych na żywo podczas transmitowanych online pandemicznych koncertów solowych Kanadyjczyka.
Ekstrakt: 70%
[image: The Times]
O Neilu Youngu piszę zdecydowanie zbyt rzadko. Tym bardziej że Kanadyjczyk zalicza się do grona wielbionych przeze mnie artystów i na dodatek co rusz daje powody, by o nim wspominać. A ja dotąd  właśnie posypuję głowę popiołem!  poświęciłem mu jedynie trzy krótkie teksty: przy okazji premier Fork in the Road (2009), Live in Chicago 1992 (2011) oraz Americany (2012). Od tamtej pory ukazało się co najmniej kilkanaście nowych krążków Younga  czy to z premierowym (jak na przykład Colorado, 2019), czy też archiwalnym (Homegrown, 1974-1975/2020; koncertowy Return to Greendale, 2003/2020) materiałem. Minialbum The Times, choć zawiera piosenki zarejestrowane pomiędzy 19 a 23 czerwca tego roku (w ramach projektu Fireside Sessions Neil zagrał wówczas kilka solowych koncertów transmitowanych online), nie przynosi żadnych nowości repertuarowych. Mimo że artysta starał się wybierać kompozycje mniej znane.
To płyta nagrana w bardzo skromnych warunkach, brzmi więc nadzwyczaj surowo (chociaż nie tak ekstremalnie, jak A Letter Home sprzed sześciu lat). Young akompaniował sobie jedynie na gitarze akustycznej i harmonijce ustnej; nie wykorzystał tym razem, jak podczas wielu występów solowych, pianina. Starał się natomiast, aby zaprezentowane utwory miały aktualny charakter  nie brakuje więc pieśni buntowniczych (w związku z przelewającymi się przez Stany Zjednoczone protestami obywateli afroamerykańskich, do jakich doszło pod koniec maja tego roku z powodu śmierci Georgea Floyda) ani o egzystencjalnym zabarwieniu (co jest reakcją muzyka na pandemię koronawirusa). W Alabamie (znanej z wczesnego longplaya Harvest z 1972 roku) zadziornej partii gitary towarzyszy charakterystyczny niski głos wokalisty  raz bardziej nastrojowy, to znów mocniejszy, rockowy. W Campaigner (pierwotnie nagranym w 1976 roku z myślą o wydanej dopiero czterdzieści lat później płycie Hitchhiker) Neil wystukuje sobie rytm, uderzając miarowo w pudło rezonansowe gitary; na tym tle snuje zaś wzruszającą balladową opowieść.
Podobnie rzecz ma się z króciutkim Ohio, wykopanym jeszcze z repertuaru grupy Crosby, Stills, Nash & Young (oryginał usłyszeć można na krążku 4 Way Street z 1971 roku). Choć tu  w porównaniu z Campaigner  Neil wydaje się bardziej przejęty. The Times They are a-Changin to z kolei klasyk zaczerpnięty z repertuaru Boba Dylana, wykonany w jego manierze, z powracającymi wstawkami harmonijki ustnej i pudłem tym razem zastępującym wokaliście gitarę basową. Lookin for a Leader 2020 pochodzi z kapitalnego hardrockowego albumu Living with War (2006). W tej wersji jest to potężnie brzmiąca countryrockowa pieśń buntu, obok której nie sposób przejść obojętnie. Southern Man natomiast (z liczącego sobie równo pół wieku longplaya After the Gold Rush) jest rozdzierającą serce balladą. Zamykający The Times utwór Little Wing (ze wspomnianego powyżej Homegrown, zbierającego piosenki Younga z połowy lat 70.) to najbardziej wycofany wokalnie i stonowany fragment wydawnictwa, z wyeksponowaną rzewną częścią instrumentalną.
The Times to piękny, choć krótki (ale kto zabrania słuchania płyty raz za razem?), prezent od kanadyjskiego wokalisty i gitarzysty, który mimo przeciwności losu i wieku, wciąż pozostaje aktywny i nie pozwala swym wielbicielom o sobie zapomnieć. Co jednak najważniejsze, od dekad utrzymuje wysoki poziom artystyczny. Stu lat, Mistrzu!
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  Non omnis moriar:Maghrebski łącznik

  Sebastian Chosiński

  
  

  
  uzyczna 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 francusko-algierska formacja progresywno-jazzrockowa Rahmann, której liderem był basista Gérard Prévost, a jednym z gości Didier Lockwood.
Ekstrakt: 80%
[image: Rahmann]
Gdy w 1977 roku  po nagraniu i wydaniu piątego w swej dyskografii albumu studyjnego (chodzi o Typhareth)  zespół Zao przechodził do historii, jego basista Gérard Prévost miał zapewnione miękkie lądowanie. Wcześniej zaangażował się bowiem we wspólny jazzrockowy projekt z multiinstrumentalistą (głównie jednak perkusistą) Patrickiem Forgasem (i wziął udział w rejestracji longplaya Cocktail), ale także dłubał już coś na boku na własny rachunek. Jakiś czas później z tego dłubania narodził się zespół o arabsko, nie bez powodu, brzmiącej nazwie Rahmann. Jego początki sięgają zimy 1977 roku; finał działalności nastąpił natomiast dwa lata później, krótko po publikacji jedynego w dorobku formacji krążka, zatytułowanego po prostu Rahmann. Obok Prévosta najważniejszą postacią w grupie był gitarzysta  chętnie jednak sięgający także po takie etniczne instrumenty strunowe, jak ud czy buzuki  Mahamad Hadi, niekiedy używający pseudonimu Mad Sheer Khan. Urodził się on w 1955 roku w Algierze w rodzinie o korzeniach persko-arabskich. Jeszcze w młodości znalazł się w Paryżu, a jako dwudziestolatek założył swój pierwszy zespół, w którym wypatrzył go Gérard i zaprosił do współpracy.
Pozostałych muzyków, oprócz młodego francuskiego klawiszowca Michela Rutigliano, również poszukano wśród artystów mających korzenie w krajach Maghrebu, a byli to nie tylko etatowi perkusjoniści, czyli Louis César Ewandé i Amar Mecharaf, lecz także kilkoro gości, w tym grający na darbuce Abdelmadjid Guemguem i udzielająca się głosowo Nadia Yamina Hadi. Ale to nie jedyne osoby, które pojawiły się w studiu na specjalne zaproszenie Prévosta. Należy wspomnieć jeszcze chociażby o związanej z Magmą wokalistce Lisie Bois (tu występującej jako Liza Deluxe), basiście Sylvainie Marku (znanym chociażby z grupy Surya), klawiszowcu Joëlu Loviconim oraz  uwaga! uwaga!  skrzypku Didierze Lockwoodzie, który mimo wciąż młodego wieku, miał już ogromne doświadczenie sceniczne i studyjne, a z Gérardem znał się przede wszystkim ze składu Zao (razem we wrześniu 1976 roku pracowali nad albumem Kawana).
Prace nad materiałem, który trafił na jedyny krążek Rahmann rozpoczęły się w lutym 1977 i trwały  oczywiście z przerwami  do maja roku następnego. Zespół korzystał ze znajdującego się w Paryżu studia Ramsès, które prowadził gitarzysta i kompozytor Ramon Pipin. Korzystając z możliwości, jakie dawała mu tak bliska współpraca z artystami, założył również wytwórnię płytową  nazywała się tak samo, jak studio  i pod jej szyldem publikował niektóre z materiałów, jakie powstawały pod jego okiem. W efekcie album Rahmann ukazał się właśnie nakładem Ramsèsa, choć dystrybucją krążka zajął się mający w tym względzie dużo większe możliwości Polydor. Wszystko wskazywało więc na to, że kwintet może się przebić i zrobić karierę. Nic jednak tak naprawdę z tego nie wyszło! I trudno oskarżać za ten fakt samą formację. Muzycy zrobili w zasadzie wszystko, co należało. Zawiniły czasy i muzyczne mody. Końcówka lat 70. ubiegłego wieku była chyba najgorszym okresem do promowania ambitnej twórczości spod znaku fusion i world music. W rozgłośniach radiowych dominowały wtedy głównie disco i pop, ewentualnie rock stadionowy, a w podziemiu wielką popularność zdobywał punk.
[image: ]
Mimo to  po nieco ponad czterech dekadach od publikacji  warto wrócić do albumu Rahmann, który nawet na zadziwiającej w latach 70. francuskiej scenie jazzowej i rockowej jawi się jako niezwykły eksperyment, zrodzony na styku kilku artystycznych kultur. Na winylowy krążek trafiło sześć niezwykle bogatych pod względem brzmieniowym i aranżacyjnym kompozycji, łączących w sobie wpływy amerykańskiego fusion (spod znaku Mahavishnu Orchestra) z francuskim jazz-rockiem (kłania się całe zeuhlowe dziedzictwo), a wszystko to przyprawione szczyptą Orientu. Płytę otwiera utrzymany w wolnym i dostojnym tempie utwór Atlanta, w którego tle pobrzmiewają arabskie gitara i instrumenty perkusyjne; na plan pierwszy wybijają się natomiast gitara basowa (czy mogło być inaczej, skoro basista jest liderem?) oraz grający unisono z wokalizą Lisy syntezator ARP. Dodatkowym smaczkiem są egzotyczne dźwięki udu, który to instrument można uznać za przodka lutni, i neya, czyli bliskowschodniego fletu, na którym gra muzyk opisany na okładce wydawnictwa jako Richard. On też subtelnie wieńczy całość.
[image: ]
Nadiamina  zgodnie z tytułem  zaczyna się afrykańsko (za sprawą Louisa Césara Ewandé), ale już po kilkudziesięciu sekundach Prévost i Mecharaf wprowadzają swoje porządki. Dzięki nim, wspieranym też przez gitarzystę Mahamada Hadiego, Rahmann po raz pierwszy brzmi jak rasowy zespół fusion, nawet bardziej z naciskiem na rock niż jazz. Ta eskapada nie trwa jednak długo  w kolejnym wątku pojawiają się bowiem powłóczyste dźwięki syntezatora gitarowego i wspomnianego już ARP, kontrastem dla nich jest natomiast akustyczny fortepian. W części finałowej utworu wszystkie motywy splecione zostają w jedno, w efekcie zespół brzmi tak potężnie, że aż trudno się z tego przytłoczenia otrząsnąć. Stronę A albumu zamyka ośmiominutowy Ab, w którym pierwsze minuty należą do klawiszy  poczynającego sobie rytmicznie fortepianu elektrycznego i pojawiających się w tle syntezatorów; z czasem kwintet skręca w stronę rocka, co w dużej mierze jest zasługą mocno podkręconej sekcji rytmicznej i zgodnie współpracującego z nią gitarzysty. Przedostatni wątek utworu brzmi z kolei bardzo niepokojąco, momentami wręcz mrocznie; szczęście, że na koniec grupa wraca do stricte jazzrockowego brzmienia z etnicznymi naleciałościami.
[image: ]
O ile strona A krążka prezentowała się fachowo i intrygująco, o tyle w trzech kompozycjach umieszczonych na stronie B grupa wspina się na prawdziwe wyżyny. Po stonowanej fortepianowej introdukcji do Danse Sacrée zespół uderza z pełną mocą. Mahamad Hadi tnie przestrzeń dźwiękami gitary, a element zadziorności dodatkowo wprowadza Didier Lockwood. Po przesileniu kwintet buduje napięcie od początku, ale tym razem miejsce skrzypiec zajmuje solówka gitary elektrycznej. Ponad dziewięciominutowa Leïla prezentuje jeszcze inne oblicze formacji: z jednej strony pobrzmiewa tu klasyczny fusion (sekcja rytmiczna, gitara, syntezatory), z drugiej jednak Michel Rutigliano za sprawą fortepianu akustycznego odpływa daleko w stronę free jazzu i pozostaje konsekwentny aż do końca kompozycji. Całość zamyka natomiast wolno rozkręcający się Marche Funèbre (Dédiée au prophète). Wyeksponowany bas i fortepian pełnią rolę przewodników, za którymi podążają kolejni instrumentaliści, pilnujący się jednak, aby zgodnie z zasadami nie wyjść przed tych, którzy z definicji powinni być na przedzie.
[image: ]
Album Rahmann, choć został dostrzeżony, wielkiej popularności nie zdobył. O zespole więcej już nie słyszano. Drogi muzyków rozeszły się. Gérard Prévost dał się skusić producentowi Ramonowi Pipinowi i dołączył do jego parodystycznego projektu Odeurs (wraz z wokalistą Klausem Blasquizem, pianistą Francisem Lockwoodem i perkusistą Manu Katché); Mahamad Hadi przeniósł się natomiast do Londynu, gdzie podjął współpracę ze znaną z występów w Velvet Undeground niemiecką wokalistką Nico. Jedyna płyta kwintetu doczekała się wznowienia dopiero w 1998 roku; wówczas też francuska wytwórnia Musea dorzuciła do podstawowego materiału cztery bonusy. Zarejestrowano je w maju 1977 roku w studiu Sextan w podparyskim Malakoff. Były to inne wersje czterech utworów znanych już z longplaya: Marche Funèbre, Danse Sacrée i Nadiamina oraz Atlanta. Można się domyślać, że miały posłużyć jedynie jako demo. Brzmiały surowiej, zamiast fortepianu akustycznego pojawiał się jedynie elektryczny, w Danse Sacrée zabrakło skrzypiec, które z kolei pojawiły się w Atlancie (zagrał na nich niejaki Ali Shaigan). Ot, niespełna półgodzinna ciekawostka. Nic więcej.
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  Non omnis moriar:Francuska odpowiedź na Soft Machine

  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 francuska formacja progresywno-jazzrockowa Forgas, której liderem był... Patrick Forgas, a jednym z gości basista Gérard Prévost.
Ekstrakt: 70%
[image: Cocktail]
Nie jest artystą, który cieszyłby się wielkim powodzeniem poza ojczystą Francją. Ba! Nawet we własnym kraju nigdy nie doczekał się pomników", jakie wystawiliby mu krytycy bądź słuchacze. A jednak na pewno warto poświęcić mu przynajmniej jeden tekst w tej rubryce. A skoro tylko jeden, to powinien on dotyczyć debiutanckiego longplaya Patricka Forgasa, który nagrany i opublikowany został w 1977 roku. Patrick urodził się 5 października 1951 roku w położonym nad Sekwaną podparyskim Boulogne-Billancourt. Jako nastolatek zainteresował się muzyką rockową, a wydarzeniem, które zmieniło całe jego dotychczasowe życie, stało się wydanie przez zespół Soft Machine, czyli brytyjskich współtwórców tak zwanej sceny Canterbury" (to jest wyspiarskiej odmiany jazz-rocka, wymieszanej z awangardową psychodelią), albumu Volume Two" (1969). Od tej pory Forgas postanowił być jak Robert Wyatt i zabrał się za doskonalenie gry na perkusji. Choć jednocześnie nie rezygnował z innych instrumentów (vide klawisze czy gitary).
W 1973 roku zaczął rejestrować swoje pierwsze kompozycje, a dwa lata później nagrał debiutancki materiał demonstracyjny, w czym wspomogli go klawiszowiec i saksofonista Dominique Godin oraz basista Didier Thibault (w przyszłości muzyk Moving Gelatine Plates). Nagraniami tymi starał się następnie zainteresować rodzime wytwórnie płytowe; pozytywna odpowiedź napłynęła od jednej z nich  niezależnej paryskiej firmy Gratte-Ciel, którą niemal dosłownie chwilę wcześniej, bo w październiku 1976 roku, założył dziennikarz muzyczny Jean-Marc Bailleux. Problem powstał jednak inny  z kim Forgas ma nagrać materiał na longplay. Nie miał własnej grupy, a Godin i Thibault w tym momencie, z powodu innych zobowiązań, nie wchodzili w rachubę. W efekcie zdecydowano się skompletować mu grupę złożoną z muzyków sesyjnych. Najważniejszą rolę odgrywał wśród nich doświadczony basista Gérard Prévost, znany między innymi ze współpracy z progresywno-jazzrockową formacją Zao (Shekina", 1975; Kawana", 1976; Typhareth", 1977), który w tym samym czasie, czyli na początku 1977 roku, startował również z nowym solowym projektem Rahmann (Rahmann", 1979).
Materiał na Cocktail", bo tak ostatecznie został zatytułowany krążek, zarejestrowano podczas dwóch sesji: pierwsza odbyła się w marcu i kwietniu 1977 roku w studiu Adam w Roissy-en-Brie pod Paryżem (jej efektem była wypełniająca stronę B albumu suita My Trip"), druga natomiast miała miejsce w czerwcu i lipcu w studiu Mannderly, które mieściło się w innej podparyskiej lokalizacji  wsi Saint-Nom-la-Brèteche  (co ciekawe, krótko potem, bo już w sierpniu, Gérard Prévost wrócił tam ze swymi kolegami z Zao, aby nagrać Typhareth"). W pierwszej, poza Patrickiem i Gérardem, uczestniczyli jeszcze gitarzysta Laurent Roubach, pianista Jean-Pierre Fouquey (w latach 1980-1985 będzie grał w Magmie), skrzypek Patrick Tilleman oraz amerykański saksofonista Bruce H. Grant; w czasie drugiej Tillemana zastąpił Patrick Le Mercier (w przyszłości folkowo-rockowy Malicorne i zeuhlowy Eskaton), a Granta  François Debricon (także w Zao). Za wszystkie kompozycje odpowiadał Forgas, który poza perkusją zarejestrował jeszcze ścieżki wokalne, ale też zagrał na organach i syntezatorach, jak również dograł dźwięki gitary rytmicznej i basowej.
[image: ]
Cocktail" podzielony został wyraźnie na dwie części: pierwsza (cała strona A)  wzorem wczesnych płyt Soft Machine  składa się z dziewięciu krótszych utworów (w tym sześciu miniatur), druga to wypełniająca stronę B wielowątkowa suita. Stylistycznie jednak niewiele je różni; w obu przypadkach mamy do czynienia z progresywną odmianą jazz-rocka, mocno  zwłaszcza w warstwie wokalnej i rytmicznej  inspirowanego Zeuhlem spod znaku Magmy. Zacznijmy od miniatur. Otwierająca wydawnictwo Automne 69" to bardzo subtelne fusion, ozdobione androgenicznym śpiewem lidera i charakterystycznymi dźwiękami fortepianu elektrycznego. W Reflet d′ail" na plan pierwszy wybija się flet Debricona, z kolei w rockowym, ale i nastrojowym Cœur violon" skrzypce Le Merciera; podobnie rzecz ma się w Vol d′hirondelles", opartym na dialogu skrzypiec i fortepianu elektrycznego. Za to w Orgueil" i Rituel" zespół zbacza nieco z jazzrockowej ścieżki w stronę funku i  przynajmniej w drugim przypadku  nie był to najszczęśliwszy wybór.
[image: ]
Z trzech dłuższych utworów, jakie trafiły na stronę A, każdy jest perełką. Monks (La danse des moines)" zaczyna się od ostrego wejścia gitary (powtarza ona ten sam motyw do końca), z którą kontrastują później znacznie łagodniejsze tony syntezatorów i saksofonu Debricona; przede wszystkim jednak François daje popis jako flecista, nawiązując przy okazji niezwykle kreatywny spór z Tillemanem (skrzypce). Tytułowy Cocktail" to najbardziej jazzowy (za sprawą saksofonu) i jednocześnie optymistyczny w wydźwięku numer na longplayu; za to zamykający tę część Rhume des foins"  to już niemal czysta jazzrockowa psychodelia, monotonna, ale niezwykle klimatyczna i tym samym hipnotyzująca. My Trip" ze strony B, chociaż trwa ponad osiemnaście minut, składa się z kilku osobnych wątków, które równie dobrze można by podzielić na mniejsze części. Całość rozpięta jest pomiędzy pełnym rozmachu aranżacyjnego rockiem (mocne otwarcie z syntezatorami i dęciakami), fusion (kombinacje rytmiczne, które wzmacnia traktowany jak instrument głos Patricka) i modern jazzem (saksofonowe popisy Bruce′a H. Granta).
[image: ]
Po wydaniu płyty, we wrześniu 1977 roku, Patrick sformował wreszcie własny zespół  nazwał go po prostu Forgas Band  i ruszył z nim w trasę koncertową. U swego boku miał wówczas Roubacha i Tillemana, a z nowych muzyków  klawiszowca Erica Bono i basistę Philippe′a Taleta. Czasy nie sprzyjały jednak podobnej, ambitnej twórczości i po kilkunastu miesiącach  w październiku roku następnego  lider zawiesił działalność i wycofał się z show-biznesu. Nie na rok, nie na dwa, ale na... długich dziesięć lat. Dopiero w 1988 podpisał nowy kontrakt, którego owocem stał się solowy krążek L′oeil" (1990); trzy lata później światło dzienne ujrzał natomiast album Art d′echo". W połowie lat 90. Patrick stworzył nową grupę  Forgas Band Phenomena, która zresztą istnieje do dzisiaj. Na jej dyskografię składają się następujące wydawnictwa: Roue libre" (1997), Extra  Lucide" (1999), Soleil 12" (2005), L′axe du fou" (2009), Acte V" (2012) oraz L′oreille électrique" (2018). Pomiędzy drugą a trzecią z nich ukazał się jeszcze solowy kompakt Patricka  Synchronicité" (2002). A jednak trudno pozbyć się wrażenia, że to, co najlepsze i najwartościowsze, Forgas nagrał w latach 70. ubiegłego wieku.
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  Non omnis moriar:Spotkanie po latach na rozstaju dróg

  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 francuski kwartet jazzrockowy, który tworzyli muzycy związani niegdyś z Magmą: Didier Lockwood, Jannick Top, Christian Vander oraz Benoît Widemann.
Ekstrakt: 80%
[image: Fusion]
Niekiedy temu zespołowi przydawano nazwę, pochodzącą od tytułu jego jedynej płyty  Fusion. Oficjalnie jednak album sygnowany był nazwiskami muzyków, którzy brali udział w jego realizacji. Artyści ci znali się doskonale; drogi ich wszystkich przecięły się bowiem w połowie lat 70. ubiegłego wieku w składzie klasyka francuskiego awangardowego progresywnego jazz-rocka (zwanego Zeuhlem), czyli Magmy. Nic więc dziwnego, że ojcem chrzestnym grupy stał się jej lider  perkusista Christian Vander, który skrzyknął pod swoje skrzydła starych kumpli (przy okazji namówił ich do tego, by jeszcze raz wsparli jego macierzystą formację). Kwartet istniał krótko  swoją działalność rozpoczął serią koncertów w 1980 roku (dokumentuje to wydany po ponad trzech dekadach krążek Paris 80, zawierający nagrania zarejestrowane 13 grudnia 1980 roku w niewielkim klubie jazzowym Riverbop), a zwieńczył wydaniem longplaya w końcu roku następnego.
Kto jeszcze  oczywiście poza Christianem Vanderem  tworzył Fusion? Trzej znakomici francuscy instrumentaliści z okolic jazzu i rocka: charyzmatyczny skrzypek Didier Lockwood (patrz: Zao, Vandertop, Lockwood, Surya, Rahmann), poszukujący basista Jannick Top (Vandertop, Speed Limit) oraz wyrafinowany klawiszowiec Benoît Widemann, mający już wtedy na koncie między innymi dwa solowe albumy: Stress! (1977) oraz Tsunami (1979). Sama śmietanka! Po kilku miesiącach szlifowania nowego repertuaru podczas występów na żywo, muzycy zdecydowali się wreszcie  w sierpniu 1980 roku  wejść do studia. Wybrali prowadzone przez Alaina Cluzeau paryskie Studio Acousti. Nagrany tam materiał upubliczniła natomiast, założona zaledwie dwa lata wcześniej, wytwórnia Disques JMS (ten drugi człon to inicjały właściciela  Jean-Marie Salhaniego).
Na winylowy krążek trafiły cztery zespołowe kompozycje, spośród których jedna  wypełniająca całą stronę A  trwała, uwaga!, dwadzieścia cztery minuty. Prawdziwa gratka dla wielbicieli rozbudowanych improwizacji z pogranicza fusion i rocka progresywnego. Bo taka właśnie muzyka  z większym jednak naciskiem na jazz  znalazła się na płycie. Ten muzyczny kolos to, jak można się domyślać, będący hołdem dla elektrycznego Milesa Davisa utwór GMK Go to Miles. Początek numeru może wywołać lekką konsternację i zrodzić myśli, że trafił mi się jakiś wadliwy egzemplarz. Cóż, przez pierwszych sześćdziesiąt sekund do uszu słuchaczy docierają bowiem jedynie trzaski, jakby ktoś próbował uruchomić jakąś maszynę. Później okazuje się, że to maszyną był zespół. Właściwa kompozycja zaczyna się od freejazzowej introdukcji, z której następnie wykluwa się stonowany jazz-rock z funkowymi inklinacjami (warto wsłuchać się w dźwięki fortepianu elektrycznego Widemanna).
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W dalszej części utworu zaskoczeń także nie brakuje, zwłaszcza gdy do szlachetnego piana Fendera dołączają syntezatory  tym samym stare łączy się z nowym, usatysfakcjonowani mogą poczuć się zarówno wielbiciele muzyki z początku, jak i z końca lat 70. Przez dłuższy czas w tle pozostaje natomiast sekcja rytmiczna, pełniąca rolę czysto służebną  gdy jednak wybija się na plan pierwszy (głównie za sprawą Vandera), GMK Go to Miles z miejsca nabiera mocy. Aż do przesilenia, o którym Jannick i Christian od nowa budują napięcie, w czym pomaga im Benoît (serwujący melodyjny motyw na syntezatorach) oraz  pojawiający się po raz pierwszy, co może wydawać się wręcz nieprawdopodobne, dopiero w dwudziestej drugiej minucie!  Didier Lockwood. Ale to w dużej mierze dzięki niemu końcówka jest energetycznie jazzrockowa. W ciągu zaledwie dwóch minut skrzypek rekompensuje swoją wcześniejszą nieobecność. Z komercyjnego punktu widzenia takie zagranie było ryzykowne, ale artystycznie  jak najbardziej usprawiedliwione.
[image: ]
Stronę B albumu otwiera najkrótszy w całym zestawie Overdrive. Po funkowym otwarciu, znaczonym klangowaniem basu, kwartet szybko podkręca tempo, otwierając tym samym drogę do dynamicznej improwizacji Lockwooda na skrzypcach. I chociaż później jego miejsce zajmuje na jakiś czas Widemann (ze swoimi syntezatorami), to jednak końcówka kompozycji ponownie należy do Didiera. W zatytułowanym tajemniczo 767 ZX obaj muzycy już ze sobą nie rywalizują, ale prowadzą stonowany, wręcz nieco leniwy dialog; w kontrze do nich stają natomiast Top i Vander, którzy, jak widać (a raczej słychać), mają dość subtelnych pogaduszek i wzywają kolegów do mocniejszego uderzenia. O ile Lockwood daje im się namówić, o tyle Benoît konsekwentnie odmawia i na Fenderze snuje nieco nostalgiczną jazzową opowieść w stylu lat 60. Równie subtelny, zahaczający wprost o popową delikatność i melodyjność, jest w pierwszych minutach Reliefs, chociaż z upływem czasu staje się coraz bardziej zadziorny. Nie ma zresztą wyboru, ponieważ taką właśnie narrację narzucają członkowie sekcji rytmicznej.
[image: ]
Im bliżej końca, tym bardziej emocje zostają wyciszane. Nawet jeśli Lockwood i Widemann mają jeszcze ochotę zaszaleć, Top i Vander konsekwentnie trzymają ich w ryzach. To w końcu nie Magma! Mimo to Fusion okazuje się  jak na czasy niesprzyjające tego typu muzyce  bardzo udanym przedsięwzięciem, którego po latach biorący w nim udział artyści nie musieli się wstydzić. Jeżeli jednak liczyli na sukces komercyjny, musieli obejść się smakiem. Owszem, tego typu twórczość wciąż trafiała do koneserów, ale zdecydowana większość sięgała po mniej wyrafinowane gatunki muzyczne. W końcu były to już czasy z jednej strony disco, z drugiej  punka i rodzącego się za Oceanem thrash metalu. Działalność grupy krótko po wydaniu albumu została zawieszona; Vander ponownie skupił się na Magmie, po rozwiązaniu której w 1984 roku  jak się okazało, nie ostatecznym  w kolejnych swoich projektach jeszcze mocniej wgryzł się w twórczość Johna Coltranea. A pozostali? Każdy powędrował swoją drogą.
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  Non omnis moriar:Biali, choć czarni; rockowi, choć soulowi

  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 francuska formacja jazzrockowa Troc, w której udzielali się szkocki wokalista Alex Ligertwood oraz francuski basista Jannick Top.
Ekstrakt: 80%
[image: Troc]
Żywot tego zespołu był  przynajmniej jeśli weźmiemy pod uwagę jego pierwsze wcielenie  bardzo krótki. Istniał zaledwie przez rok. Pozostawił po sobie tylko jeden longplay. A jednak do dzisiaj jest wspominany jako jedno z największych objawień na francuskiej scenie jazzrockowej początku lat 70. XX wieku. W dużej mierze stało się tak z powodu karier, jakie później zrobili tworzący go muzycy, spośród których trzech wyrosło na wybitnych artystów. Motorem napędowym Troc był szkocki wokalista  urodzony w Glasgow w 1946 roku  Alex Ligertwood, który po krótkiej przygodzie w kraju leżącym na południe od kanału La Manche wrócił do ojczyzny, aby na dobre rozwinąć skrzydła. W kolejnych dekadach współpracował między innymi z takimi formacjami, jak Brian Augers Oblivion Express, Jeff Beck Group, Average White Band, Steve Morse Band, a nade wszystko  przez piętnaście lat!  z Carlosem Santaną.
Niejako na drugim biegunie znajdował się rówieśnik Ligertwooda, pochodzący z Nicei perkusista André Ceccarelli, który jako nastolatek grywał jazz w grupach występujących w kasynach i restauracjach w Monako i na Lazurowym Wybrzeżu. Z czasem postanowił jednak robić coś ambitniejszego, niż przygrywanie do  choćby i w najbardziej luksusowych lokalach Europy  kotleta. W latach 70. był rozchwytywanym we Francji bębniarzem, angażującym się w wiele projektów jazzrockowych i progresywnych. Trzecią gwiazdą Troc był basista Jannick Top  marsylczyk, rocznik 1947  który w tamtym czasie udzielał się również w kultowej później Magmie Christiana Vandera, a w kolejnych latach zasilił szeregi Speed Limit i okołomagmowych formacji Vandertop oraz Fusion.
Skład uzupełnili jeszcze dwaj mniej znani i dzisiaj już zapomniani (przynajmniej poza Francją) instrumentaliści: klawiszowiec Henri Giordano oraz gitarzysta Jacky Giraudo. Ta piątka w 1972 roku  niestety, nie można wskazać dokładniejszej daty  zarejestrowała materiał, jaki ukazał się rok później (nakładem wytwórni Cy Records) na jedynej długogrającej płycie zespołu, zatytułowanej po prostu Troc. Nad albumem kwintet pracował w należącym do kompozytora muzyki filmowej Michela Magnego studiu Strawberry, jakie mieściło się w osiemnastowiecznym zamku we wsi Hérouville, około trzydziestu kilometrów na zachód od Paryża (co ciekawe, w tym samym miejscu i w tym samym roku swą debiutancką, ale na szczęście nie jedyną płytę nagrał zeuhlowy zespół Zao, który następnie stał się jedną z najważniejszych formacji francuskiego jazz-rocka).
[image: ]
W jednym z sześciu utworów, jakie pojawiły się następnie na winylowym krążku (Old Man River), można usłyszeć dwóch gości: gitarzystę Claudea Engela oraz basistę Francisa Mozea, którzy w tamtym czasie współtworzyli Magmę (patrz: albumy Kobaïa z 1970 oraz 1001° Centigrades z 1971 roku). Jak doszło do tej współpracy? Pewności nie mam, ale sytuacja mogła wyglądać tak: Chcąc przyciągnąć szersze grono słuchaczy do trudnego artystycznego świata Magmy, w 1972 roku lider formacji, perkusista Christian Vander, zdecydował się nagrać płytę nieco przystępniejszą w odbiorze i wydać ją pod innym szyldem. Tak narodził się zespół Univeria Zekt, który krążek The Unnamables nagrywał w studiu Magnego w Hérouville. Jest więc realne, że w tym miejscu w tym samym czasie przecięły się drogi aż trzech paryskich grup: Magmy (występującej pod płaszczykiem Univeria Zekt), Zao (którego założycielami byli dwaj eksmagmowcy: François Cahen i Jeff Yochko Seffer), wreszcie Troc (w składzie z Jannickiem Topem, który parę miesięcy później zarejestruje z Magmą longplay Mekanïk Destruktïẁ Kommandöh).
Wróćmy jednak do Troc. Niemal równolegle z longplayem w sprzedaży pojawił się promujący go singiel z utworami Old Man River oraz May Be Tomorrow Not Today. O tym pierwszym będzie jeszcze mowa, ponieważ trafił on również na duży krążek, ten drugi natomiast był dynamiczną jazzrockową kompozycją z mocnymi wpływami amerykańskiego soulu, jakim wtedy zafascynowany był Alex Ligertwood (w tym kontekście nie dziwi fakt, że w późniejszym okresie nawiąże on współpracę z Santaną i Average White Band). Taka muzyka przewija się zresztą na albumie Troc przez cały czas, chociaż trafiają się tam także utwory o bardziej rockowym bądź bluesowym rodowodzie. Jak na przykład otwierający stronę A doskonały Kali Lo, oparty na energetycznym duecie fortepianu elektrycznego (Henri Giordano) i gitary (Jacky Giraudo); sekcja rytmiczna (czyli Jannick Top i André Ceccarelli) skupia się głównie na motoryce, natomiast Ligertwood z wielką swobodą przechodzi od jazzowych wokaliz do bluesowego śpiewu, przy okazji pokazując pełnię swoich nieprzeciętnych możliwości.
[image: ]
W Truth (Vérité) zespół pozostaje przy stylistyce klasycznego fusion, ale nawiązuje do stonowanej twórczości amerykańskich mistrzów gatunku, to jest Weather Report i The Tony Williams Lifetime; z kolei wokalnie Alex zbliża się mocno do soulu, w niektórych momentach śpiewając jak Czesław Niemen. Dopiero w końcówce zespół podkręca tempo, ale wciąż pozostaje wierny czarnej muzyce zza Oceanu. Największą niespodzianką w repertuarze płyty może wydawać się  wydany wcześniej na singlu  Old Man River. I nie tylko z tego powodu, że nie jest to kompozycja własna muzyków. Piosenka ta  stworzona przez słynny duet Jerome Kern (muzyka) i Oscar Hammerstein II (słowa)  pochodzi z musicalu Show Boat, który miał swoją premierę w 1927 roku. W wersji Troc, wcale nie tak odległej od oryginału, choć oczywiście nowocześnie zaaranżowanej, stała się ona bluesowo-soulową balladą, z wyeksponowanym fortepianem akustycznym i chórkami w tle.
To w tym utworze słyszymy właśnie grającego na gitarze Claudea Engela i wspierającego Ceccarellego basistę Francisa Możea (w przyszłości między innymi Gong i Pierre Moerlens Gong), który intensywnością swojej partii niemal wymusza na reszcie zespołu energetyczne zwieńczenie całości. Otwierający stronę B wydawnictwa Did You Ever podtrzymuje ten poziom dynamiki  zarówno za sprawą kapitalnego popisu Giordano na fortepianie elektrycznym, jak i kapitalnie śpiewającego scatem Ligertwooda. Jeszcze czarniej i trochę bardziej niepokojąco robi się natomiast w niespełna czterominutowym, najkrótszym na płycie, Plum, chociaż i tutaj nie brakuje mocnego fusion (uwagę przykuwa głównie przesterowane brzmienie piana Fendera). Aczkolwiek w finale Alex dba o to, aby powrócić do soulowego punktu wyjścia całej kompozycji.
[image: ]
Album zamyka, stanowiący jego opus magnum, prawie jedenastominutowy Stick Time. Początek jest stonowany: sentymentalny fortepian elektryczny towarzyszy musicalowemu w stylu śpiewowi frontmana, ale za czasem  zwłaszcza po dołączeniu pozostałych muzyków  utwór zyskuje na mocy. Rozbudowaną formę artyści wykorzystują zaś do popisów solowych; swoje pięć minut ma tu i André Ceccarelli, i  po raz kolejny  Henri Giordano (przed którym, panie i panowie, czapki z głów!). Im bliżej końca, tym na więcej pozwala sobie cały kwintet; Alex z kolei nie stroni od wokalnych improwizacji, w których ponownie zbliża się do stylu Czesława Niemena. Czy nim jednak się inspirował  trudno stwierdzić; Niemen też przecież miał swoich soulowych mistrzów, być może nawet tych samych co Szkot. Po wydaniu albumu Troc, o czym była już mowa, drogi muzyków szybko się rozeszły, a Ligertwood wrócił na Wyspy Brytyjskie. Ale, wbrew pozorom, to wcale nie było zwieńczenie historii tej formacji.
Grupa odrodziła się w 2010 roku i dokonała nawet nowych nagrań, jakie ukazały się na albumie Troc 2011 (2011). Z muzyków oryginalnego składu zabrakło Giordana i Giraudo, których zastąpili odpowiednio Eric Legnini oraz Claude Engel. Rok później wydawnictwo Frémeaux & Associés wznowiło natomiast debiutancki longplay formacji, do którego dorzucono dwa bonusy: singlowy (ze strony B) May Be Tomorrow Not Today oraz wcześniej niepublikowany Troc, będący w zasadzie zespołową improwizacją jazzrockowo-soulową. Koncertujący odrodzony Troc spotkał się z na tyle ciepłym przyjęciem, że jego liderzy zdecydowali się na kontynuowanie działalności i nagranie kolejnego materiału. Ukazał się on krążku zatytułowanym Crosstalk (2015), a w jego realizacji  oprócz Alexa, Jannicka i André  udział wzięli jeszcze włoski klawiszowiec (w zasadzie pianista jazzowy) Julian Oliver Mazzariello oraz gitarzysta Amaury Filliard. I na tym  na razie  kończy się historia formacji.
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  Non omnis moriar:Gdy wszystkie drogi prowadzą do Paryża

  Sebastian Chosiński

  
  

  
  Muzyczna archeologia? Jak najbardziej. Ale w pełni uzasadniona. W myśl Horacjańskiej sentencji: Nie wszystek umrę chcemy w naszym cyklu przypominać Wam godne ocalenia płyty sprzed lat. Albumy, które dawno już pokrył kurz, a ich autorów pamięć ludzka najczęściej wymazała ze swoich zasobów. Dzisiaj po raz pierwszy prowadzony przez Jeffa Seffera francusko-niemiecki zespół freejazzowy Perception.
Ekstrakt: 80%
[image: Perception]
O Jeffie (a w zasadzie Józsefie) Sefferze, używającym pseudonimu Yochko, mieliście już okazję czytać przy okazji serii artykułów poświęconych francuskim progresywno-jazzrockowym formacjom Zao oraz Speed Limit. Jego zasługi dla rozwoju muzyki awangardowej w kraju nad Sekwaną i Loarą były jednak znacznie rozleglejsze, chociaż on sam z pochodzenia był Węgrem i do Paryża trafił dopiero w pamiętnym 1956 roku (jako siedemnastolatek). Studiował w konserwatorium; dorabiał do niewielkiej pensji muzyka, pracując również jako malarz, rzeźbiarz, witrażysta i wykonawca fresków w kościołach. Wydarzeniem, jakie zmieniło jego dotychczasowe życie, była znajomość z perkusistą Christianem Vanderem, który ściągnął go do stworzonego przez siebie zespołu Magma (1001o Centigrades, 1971) i jego odgałęzienia znanego jako Univeria Zekt (The Unnamables, 1972).
Seffer, zafascynowany twórczością awangardowego kompozytora i dyrygenta Pierrea Bouleza (1925-2016) oraz mistrzów free jazzu Johna Coltranea (1926-1967) i Ornettea Colemana (1930-2015), mógł się czuć w Magmie jak ryba w wodzie. Ale mimo wszystko przez cały czas miał nad sobą Vandera, który choć dawał swoim muzykom pewną swobodę, to jednak nie tyle, ile jej potrzebował Yochko. W efekcie Jeff chętnie decydował się na artystyczne skoki w bok. Za pierwszy z nich należy uznać powołanie do życia  pod koniec 1970 roku  własnego kwartetu Perception, z którym przez niespełna trzy lata działalności Węgier zarejestrował trzy pełnowymiarowe albumy (Perception, 1971; & Friends, 1973; Mestari, 1973). Do współpracy Seffer zaprosił dwóch Francuzów oraz Niemca z Zagłębia Saary, którym był pianista (i flecista) Siegfried Kessler. Podobnie jak Yochko, miał on wykształcenie klasyczne (w konserwatorium w Saarbrücken uczył się gry na fortepianie, flecie oraz sztuki orkiestracji), ale intensywnie ciągnęło go w stronę free. Był między innymi członkiem Kwartetu amerykańskiego saksofonisty Archiego Sheppa oraz rozchwytywanym muzykiem sesyjnym.
Sekcję rytmiczną utworzyli natomiast kontrabasista Didier Levallet (później w awangardowo-jazzrockowym Confluence) oraz perkusista Jean-My Truong, którego następnie Jeff skaptuje do Zao i Yochko Seffer Neffesh Music, ale który z braćmi Didierem i Francisem Lockwoodami pojawi się także w formacji Surya. Pierwsza sesja nagraniowa Perception odbyła się w paryskim studiu Europa Sonor (w 1975 roku zostało ono zlikwidowane, a na jego miejsce otwarto kino wyświetlające filmy pornograficzne) i zamknęła się w jednym dniu  w sobotę 9 stycznia 1971 roku. Zarejestrowany wówczas materiał opublikowała jeszcze w tym samym roku na płycie winylowej wytwórnia Futura Records. Fani ambitnego free jazzu mieli powód, aby po jej wysłuchaniu poczuć sporą satysfakcję. Tym bardziej że muzycy chętnie wyprawiali się także na inne poletka, korzystając zarówno z doświadczeń zdobytych podczas nauki w konserwatorium, jak i grając u boku mistrza Vandera.
[image: ]
Na album trafiły cztery kompozycje, pod którymi jako autorzy podpisali się trzej muzycy: Seffer (Chirato, Debora), Kessler (Phénobarbital  Septième Songe) oraz Levallet (Narcisse). Każdy z nich nadał swemu dziełu charakterystyczny rys, nie zapominając o wyeksponowaniu własnego instrumentu. Mimo nakreślenia ogólnych ram każdego z utworów, nie zabrakło w nich miejsca na improwizacje; w przeciwnym wypadku nie mówilibyśmy przecież w kontekście albumu Perception o free jazzie. Chociaż otwierający longplay Chirato mógł słuchaczy odrobinę skołować. Jego początek  z grającymi unisono dęciakami, czyli klarnetem basowym i saksofonami Seffera (tu także pojawia się nieodnotowany w opisie płyty flet, na którym gra Kessler)  przywodził raczej na myśl dworską muzykę dawną, co zapewne było reminiscencją klasycznych studiów Jeffa i Siegfrieda. Dopiero w późniejszej fazie muzycy pozwalają sobie na więcej swobody: Seffer skupia się na zapętlonym melodyjnym motywie klarnetu, natomiast Kessler  i to kolejny ewenement  gra improwizowane solo na fortepianie elektrycznym (kojarzonym w tamtym czasie głównie z muzyką progresywną i fusion), które z czasem przechodzi w duet z saksofonem.
[image: ]
Dla odmiany w prawie trzynastominutowym Phénobarbital  Septième Songe główną rolę odgrywa fortepian akustyczny, za sprawą którego Kessler przenosi nas w świat klasycznej awangardy spod znaku Johna Cagea czy też wspomnianego powyżej Pierrea Bouleza. Tempo jest wolne, saksofon tenorowy Jeffa nie stroni od minorowych nastrojów; całość rozkręca się dopiero wtedy, gdy do ataku przystępują Levallet i Truong, którzy pociągają za sobą grającego coraz bardziej emocjonalnie Yochko. Część drugą od pierwszej odróżnia zaś przede wszystkim przeskok Siegfrieda z fortepianu akustycznego na elektryczny (a więc nie była to tylko jednorazowa ciekawostka, lecz świadomy wybór!), który dopiero w finale ustępuje miejsca swojemu starszemu koledze, by pozwolić Kesslerowi na zwieńczenie w postaci akustycznego duetu z bębniarzem.
[image: ]
W Deborze  tytuł sugerowałby inspiracje żydowskie  początek jest ambitnie klezmerski, czyli klarnetowo-fortepianowy. W dalszej części jednak kwartet coraz bardziej skręca w stronę free: klarnet ustępuje miejsca saksofonowi, a na plan pierwszy wybija się, skutecznie zachęcany do tego przez sekcję rytmiczną, fortepian. Na właściwe tory sprowadza zespół dopiero w końcówce Seffer, serwując melodyjny wątek na swoim dęciaku. Całość wieńczy prawie dwunastominutowy Narcisse, który zaczyna się bardzo nastrojowo od melancholijnego pochodu kontrabasu i stonowanej perkusji. Podłączający się do Didiera i Jean-My Yochko stara się nic w tym względzie nie popsuć  gra powłóczyście i przestrzennie, robiąc jednak w odpowiednim momencie miejsce dla fortepianu elektrycznego (znów!). Z biegiem czasu muzycy się rozkręcają, dzięki czemu kompozycja nabiera freejazzowej intensywności i mocy. Finał z kolei  z wybrzmiewającymi unisono dęciakami  nawiązuje do otwarcia Chirato i spina całość klamrą.
Dla wielbicieli Magmy, którzy zapewne sięgnęli po Perception zachęceni nazwiskiem Jeffa Seffera na okładce, debiut kwartetu mógł być pewnym zaskoczeniem. Należy jednak mniemać, że nadzwyczaj pozytywnym, skoro Yochko zdecydował się na kontynuowanie tej przygody, a potem płynnie przechodził do kolejnych rozdziałów swej opowieści zatytułowanych Zao, Speed Limit oraz Neffesh Music.
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  Varia


  

  Włóczykije:GSB  Etap 2: Ustrzyki Górne  Smerek

  Marcin Grabiński

  
  

  
  Każdy z 21 etapów mojego GSB ma swoją literkę  sponsora. Dla etapu 2 jest nią C jak Caryńska Połonina.

Przed lekturą niniejszego artykułu, zachęcam do zapoznania się z GSB  Prolog w którym wyjaśniam motywy przejścia 500km Głównym Szlakiem Beskidzkim oraz dzielę się założeniami i planem. W poprzednim odcinku natomiast opisałem Etap 1: Wołosate  Ustrzyki Górne.
Dzisiejszy etap okazał się majstersztykiem logistycznym  każdy miał to, co chciał i mógł przejść. Wychodzimy z bazy w 7 osób i dzielimy się na 3 (!) grupy. Transport mamy z Wetliny do Ustrzyk Grn. Po drodze w Brzegach Górnych zostawiamy jedną z nas  Ewa przejdzie tylko jedną połonię (Wetlińską) i zejdzie do bazy. Z kolei Andrzej i Renata przejdą tylko połoninę Caryńską (z Ustrzyk Górnych do Brzegów Górnych, skąd wrócą busem na własną ręką). No i wreszcie Robert, Piotrek, Jonasz i ja przejdziemy obie połoniny i skończymy w Smereku.
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  Włóczykije:GSB  Etap 3: Smerek  Cisna

  Marcin Grabiński

  
  

  
  Każdy z 21 etapów mojego GSB ma swoją literkę  sponsora. Dla etapu 3 jest nią P jak Początek.

Przed lekturą niniejszego artykułu, zachęcam do zapoznania się z GSB  Prolog w którym wyjaśniam motywy przejścia 500km Głównym Szlakiem Beskidzkim oraz podzieliłem się założeniami i planem. W poprzednim odcinku opisałem Etap 2: Ustrzyki Górne  Smerek.
Mój GSB zaczął się nietypowo, bo od przejścia etapów 3-8a (Smerek -> nad Przełęczą Hałbowską). I dopiero po nich mogłem zrealizować odcinki 1-2 (Wołosate  Smerek). To przez zawirowania związane z koronawirusem i zakazem wyjazdów wypoczynkowych. Dlatego odcinek 3 jest moim pierwszym i stąd literką sponsorem jest P jak Początek. Etapy 3-6 będę realizował w doborowym towarzystwie  Roberta vel Trapera oraz Jonasza.
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  Włóczykije:GSB  Etap 4: Cisna  Duszatyn

  Marcin Grabiński

  
  

  
  Każdy z 21 etapów mojego GSB ma swoją literkę  sponsora. Dla etapu 4 jest nią J jak Jeziorka Duszatyńskie.

Przed lekturą niniejszego artykułu, zachęcam do zapoznania się z GSB  Prolog w którym wyjaśniam motywy przejścia 500km Głównym Szlakiem Beskidzkim oraz podzieliłem się założeniami i planem. W poprzednim odcinku opisałem Etap 3: Smerek  Cisna.
Etap 4 planowałem z metą w Komańczy, ale znalezienie noclegu w długi czerwcowy weekend, dodatkowo z Biegiem Rzeźnika, okazało się niewykonalne. Obdzwoniłem chyba wszystkie miejsca noclegowe w okolicy. Skończyło się na Latarni Wagabundy w Woli Michowej, dość daleko od czerwonego szlaku, co spowodowało znaczne utrudnienie logistyczne. Ale dzięki uprzejmości właściciela Latarni (zwózka z szlaku i podwiezienie z powrotem następnego dnia), udało się przezwyciężyć trudności.
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  Włóczykije:GSB  Etap 5: Duszatyn  pod Tokarnią

  Marcin Grabiński

  
  

  
  Każdy z 21 etapów mojego GSB ma swoją literkę  sponsora. Dla etapu 5 jest nią O jak Osława (pewnie nie wiecie co to Osława  nie szkodzi, ja też nie wiedziałem przed tym etapem).
Przed lekturą niniejszego artykułu, zachęcam do zapoznania się z tekstem GSB  Prolog,  w którym wyjaśniam motywy przejścia 500km Głównym Szlakiem Beskidzkim oraz podzieliłem się założeniami i planem. W poprzednim odcinku opisałem Etap 4: Cisna  Duszatyn.
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  Włóczykije:GSB  Etap 6: pod Tokarnią - Wisłoczek

  Marcin Grabiński

  
  

  
  Każdy z 21 etapów mojego GSB ma swoją literkę  sponsora. Dla etapu 6 jest nią W jak Wisłoczek. (Pewnie nie wiecie gdzie ten Wisłoczek  nie szkodzi, zapraszam do lektury)
Przed lekturą niniejszego artykułu, zachęcam do zapoznania się z tekstem GSB  Prolog, w którym wyjaśniam motywy przejścia 500km Głównym Szlakiem Beskidzkim oraz dzielę się założeniami i planem. W poprzednim odcinku opisałem Etap 5: Duszatyn  pod Tokarnią.
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  Miejsca, które warto odwiedzić:Roosevelt jest królem, a czołg skoczkiem

  Agnieszka Achika Szady

  
  

  
  Było pochmurno i wietrznie, a obszerny, nowoczesny budynek Centrum Kultury Filmowej wyglądał na całkowicie opustoszały. Echo naszych kroków odbijało się od ścian, kiedy  kierując się przyklejoną do ściany kartką ze strzałką  schodziłyśmy do piwnicy. Wkrótce ciemność pochłonęła wszystko, a włącznika światła na ścianie jakoś nie dało się namacać.

Widok ogólny
fot. Agnieszka Achika Szady
Ola zaczęła snuć teorie, że reklamy wystawy służą tylko zwabianiu kolejnych nieszczęśników, którzy są ćwiartowani i pożerani w tych kazamatach. W przypływie natchnienia uruchomiłam latarkę w telefonie komórkowym. Snop światła omiótł kilkoro zamkniętych na głucho drzwi. Na jednych wisiała kartka z numerem telefonu, pod którym trzeba umawiać wizytę No tak, przy sprawdzaniu w internecie nie dokopałyśmy się do informacji, że na stałe wystawa jest otwarta tylko w sezonie turystycznym. 

Chińskie figury łatwo rozpoznać
fot. Agnieszka Achika Szady
Na szczęście sympatyczny szef interesu (skoro wystawa jest kolekcją rodziny Czochrów, domniemywam, że był to jej członek) miał akurat nieco czasu i bardzo szybko zjawił się na miejscu, żeby nas wpuścić i opowiedzieć o kolekcji. Cała wystawa mieści się w długim pomieszczeniu, dość wąskim, ale oprócz gablot z ekspozycjami mieszczą się tam jeszcze stoliki szachowe, na okoliczność odbywających się tam czasem warsztatów. Ściany udekorowano surrealistycznymi obrazami, namalowanymi przez pensjonariuszy zamojskiego zakładu karnego, z wdzięczności za nauczenie ich gry.

Szachy Salvadora
fot. Agnieszka Achika Szady
Oprócz ponad dwustu kompletów szachów wyeksponowane są różne gadżety, na przykład podwójny zegar, albo szachownica ukryta w staroświeckim globusie. Bardzo podobały mi się porcelanowe figurki kawalerów i dam w rokokowych strojach, skupionych nad szachownicami.

Szachy pszczelarza
fot. Agnieszka Achika Szady
Nazwanie wystawy Szachy świata nie jest ani trochę przesadzone. Z samej Afryki pochodzą trzy zestawy, przy czym w jednym figury są tak stylizowane, że bez kontekstu nie widziałabym, o co chodzi  na przykład pionki to mocno uproszczone ptaki brodzące z pochylonymi głowami. Spodobały mi się chińskie figury wyrzeźbione z kości słoniowej (lub czegoś dobrze ją udającego) i meksykańskie, udające kamienne fragmenty kalendarza Majów. Z Meksyku pochodzi też komplet nawiązujący do wojny ze Stanami Zjednoczonymi, z generałem Santa Anną jako królem. Zresztą szachów wojennych jest na wystawie więcej: wojna secesyjna z bardzo precyzyjnie odlanymi figurkami, II wojna światowa (czołgi jako skoczki i Biały Dom / Reichstag jako wieże urzekły mnie) oraz walka Sobieskiego z Kara Mustafą  tu dla odmiany zamiast pełnych postaci wyrzeźbiono popiersia. Mamy też wojnę napoleońską, rywalizujące ze sobą koty i psy w dworskich strojach, a także piratów walczących z flotą brytyjską. 

Szachy hazardzisty
fot. Agnieszka Achika Szady
Najbardziej fascynującą  i zabawną!  częścią wystawy są szachy inspirowane popkulturą. Gwiezdne wojny występują aż trzy razy  Klasyczna Trylogia, ta, o której wolelibyśmy zapomnieć, oraz zestaw mieszany. Jedne są metalowe, inne  plastikowe i tak duże, że wyglądają właściwie jak figurki kolekcjonerskie. Dwie reprezentacje ma Władca pierścieni: w jednej figury są malowane, w drugiej  czarne i beżowe, wyglądające jak wyrzeźbione z kości. Jest też Star Trek, Batman, Avengersi (niestety dla mnie  wersja komiksowa), Simpsonowie, Smerfy, Asterix i kilka jeszcze innych filmów czy bajek, których nie rozpoznałam. Rozbawił mnie Lucky Luke, z wyjątkowo urokliwym pomysłem na pionki: po stronie tytułowego bohatera są to krowie czaszki, a po stronie Daltonów  torby wypchane dolarami. Królowe odgrywają Mamuśka Dalton oraz właścicielka saloonu, końmi są konie, wieżami  kaktusy, a przedsiębiorca pogrzebowy (z trumną na plecach!) to zapewne hetman.

Szachy fana
fot. Agnieszka Achika Szady
Szczerze mówiąc, chyba rozpraszałoby mnie granie czymś tak kolorowym i zwariowanym. Na tle tego wszystkiego klasyczne figury  bo i takie tam są, oczywiście  wydają się czymś wręcz szlachetnym w swej prostocie. A jest ich również dużo, i często zaskakują pomysłowym oraz pięknym wzornictwem. Kiedy więc pan Czochra zadał nam pytanie, Ola bez wahania odpowiedziała, że najbardziej podoba jej się wojna secesyjna, a także szachy pszczelarza, ja zaś długo nie mogłam się zdecydować, czy wolę któreś z szachów tematycznych, czy zwykłe czarne i białe, z porcelany, a może takie ze szkła łączonego z metalem.

Szachy historyka
fot. Agnieszka Achika Szady

  



  
  
  
  
  Magazyn Esensja - Magazyn Esensja nr 09 (CCI) listopad 2020
  




  Galeria


  

  Koty

  Agnieszka Achika Szady

  
  

  
  Prezentujemy jedenaście wizerunków kotów, wykonanych przez Agnieszkę Szady najróżniejszymi technikami malarskimi. Wykorzystała nawet lakier do paznokci.
[image: Agnieszka Achika Szady, Egipski]
Agnieszka Achika Szady, Egipski




[image: Agnieszka Achika Szady, Kolorowy]
Agnieszka Achika Szady, Kolorowy



[image: Agnieszka Achika Szady, Księżycowy]
Agnieszka Achika Szady, Księżycowy



[image: Agnieszka Achika Szady, Mruczący]
Agnieszka Achika Szady, Mruczący



[image: Agnieszka Achika Szady, Nieśmiały]
Agnieszka Achika Szady, Nieśmiały



[image: Agnieszka Achika Szady, Posklejany]
Agnieszka Achika Szady, Posklejany



[image: Agnieszka Achika Szady, Puszysty]
Agnieszka Achika Szady, Puszysty



[image: Agnieszka Achika Szady, Rozmyty]
Agnieszka Achika Szady, Rozmyty



[image: Agnieszka Achika Szady, Śpiący]
Agnieszka Achika Szady, Śpiący



[image: Agnieszka Achika Szady, Wielkomiejski]
Agnieszka Achika Szady, Wielkomiejski



[image: Agnieszka Achika Szady, Zapatrzony]
Agnieszka Achika Szady, Zapatrzony
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  Insecta, cz.3

  Jacek Rosiak

  
  

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

Strona autora: Jacek Rosiak.
Strona facebook: Jacek Rosiak.
• • •
[image: Jacek Rosiak, 2020, Insecta Culicidae]
Jacek Rosiak, 2020, Insecta Culicidae


[image: Jacek Rosiak, 2020, Insecta Duo]
Jacek Rosiak, 2020, Insecta Duo



[image: Jacek Rosiak, 2020, Insecta Forficula auricularia]
Jacek Rosiak, 2020, Insecta Forficula auricularia



[image: Jacek Rosiak, 2020, Insecta Forficula auricularia 2]
Jacek Rosiak, 2020, Insecta Forficula auricularia 2



[image: Jacek Rosiak, 2020, Insecta futurae]
Jacek Rosiak, 2020, Insecta futurae



[image: Jacek Rosiak, 2020, Insecta futurae II]
Jacek Rosiak, 2020, Insecta futurae II



[image: Jacek Rosiak, 2020, Insecta Gomphidae]
Jacek Rosiak, 2020, Insecta Gomphidae



[image: Jacek Rosiak, 2020, Insecta Oecophylla]
Jacek Rosiak, 2020, Insecta Oecophylla



[image: Jacek Rosiak, 2020, Insecta Ophiogomphus severus]
Jacek Rosiak, 2020, Insecta Ophiogomphus severus



[image: Jacek Rosiak, 2020, Insecta sanctum]
Jacek Rosiak, 2020, Insecta sanctum



[image: Jacek Rosiak, 2020, Insecta Trichoptera]
Jacek Rosiak, 2020, Insecta Trichoptera



[image: Jacek Rosiak, 2020, Insecta urbium]
Jacek Rosiak, 2020, Insecta urbium
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  Symetria asymetryczna, cz. 102

  Adam Kordaś

  
  

  
  [image: Adam Kordaś, Epicenter]
Adam Kordaś, Epicenter




[image: Adam Kordaś, Horus]
Adam Kordaś, Horus



[image: Adam Kordaś, Proof]
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  Tchnienie Wieczności, cz. 3

  Władysław Gałczyński

  
  

  
  Władysław Gałczyński urodzony w 1954 roku w Lwówku Sląskim. W latach 1984-2018 pracował w Lwóweckim Ośrodku Kultury organizując wystawy w Galerii Klatka LOK oraz prowadząc zajęcia plastyczne 